[image: Ein Bild, das Text, Schrift, Logo, Design enthält.

Automatisch generierte Beschreibung]

Die Künstler*innen 2023


Katharina Hack | Klavier
* 1994

Ausbildung
· erster Klavierunterricht im Alter von fünf Jahren
· 2011: Jungstudium bei Ilja Scheps an der HfMT Köln
· 2015: Studium bei Konstanze Eickhorst an der Musikhochschule Lübeck
· seit 2018: Studium bei Bernd Glemser an der HfM Würzburg
· 2022: Konzertexamen

Meisterkurse
· 2022: Meisterkurs bei Sir András Schiff
· 2021: Meisterkurse bei Gidon Kremer, Dang Thai Son, Kirill Gerstein

Preise & Auszeichnungen
· 2021: Nominierung der Debüt-CD „Shostakovich“ (Duo mit Anouchka Hack) für den Opus Klassik
· 2020: Nominierung der Debüt-CD für den Preis der deutschen Schallplattenkritik
· 2019: 1. Preis beim Steinway Förderpreis Wettbewerb in Frankfurt
· 2017: „Young Artist Award“ beim Internationalen Musik Festival Buxtehude

Konzerte & Auftritte
· Duo-Konzerte mit Anouchka Hack unter anderem bei den Festspielen Mecklenburg-Vorpommern und in der Laeiszhalle Hamburg
· Solo-Konzerte in 17 deutschen Städten
· künstlerische Leitung beim meetMUSIC Festival
· kammermusikalische Zusammenarbeit mit Veriko Tchumburidze, Karolina Errera, Larissa Cidlinsky, Pieter van Loenen
· 2022: Grieg Klavierkonzert in der Kölner Philharmonie, Jubiläumskonzert der Deutschen Stiftung Musikleben in der Elbphilharmonie Hamburg

Stipendiatin Deutsche Stiftung Musikleben, Dumcke-Stiftung und Ritter-Stiftung

Expressives Spiel, lyrischer Ton
Katharina Hack, von der Presse als "Ausnahmeerscheinung mit ganz starker, eigener Persönlichkeit" bezeichnet, konzertiert in Europa und den USA, auf Bühnen wie dem Konzerthaus Dortmund und der Fondation Louis Vuitton Paris. Rundfunkaufnahmen entstanden mit dem WDR, NDR und Medici.tv. 



Anouchka Hack | Violoncello
* 1996

Ausbildung
· 2010-2014: Jungstudentin an der Hochschule für Musik und Tanz Köln/Aachen bei Prof. Hans-Christian Schweiker
· 2014-2018: Studium an der Musikhochschule Lübeck bei Prof. Troels Svane
· 2017-2018: Classe d´Excellence de Violoncelle bei der Fondation Louis Vuitton Paris bei Gautier Capuçon
· 2018-2020: Studium an der Barenboim-Said Akademie Berlin bei Prof. Frans Helmerson
· seit 2020: Studium an der Kronberg Academy bei Prof. Frans Helmerson

Meisterkurse
· Meisterkurse bei Sir András Schiff, Gidon Kremer, Christoph Eschenbach, Steven Isserlis, David Geringas und Daniel Barenboim
· 2021: Teilnahme an der Verbier Festival Academy

Preise & Auszeichnungen
· 2017: Young Artist Award, International Music Festival Buxtehude
· 2020: Nominierung der Debüt-CD „Shostakovich“ (mit Katharina Hack) für den Preis der deutschen Schallplattenkritik
· 2020: Förderpreis der Elmos-Stiftung
· 2021: Nominierung der Debüt-CD „Shostakovich“ (mit Katharina Hack) für den Opus Klassik, Kategorie „Beste Kammermusikeinspielung“ und „Bestes Ensemble“
· 2021: Prix Jean-Nicholas Firmenich für die beste Nachwuchscellistin, Verbier Festival
· 2022: Musikpreis Leyda Ungerer

Konzerte & Auftritte
· Solistische Auftritte unter anderem mit dem Royal Bangkok Symphony Orchestra, dem Istanbul State Symphony Orchestra, den Zagreb Soloists, den Dortmunder Philharmonikern, der Sinfonia Rotterdam, dem Philharmonisches Orchester Erfurt und den Brandenburger Symphonikern
· Duo-Rezitals mit Katharina Hack, Klavier, bei den Festspielen Mecklenburg-Vorpommern, beim Schleswig-Holstein Musik Festival, in der Laeiszhalle Hamburg, bei den WDR Kammerkonzerten und im Beethovenhaus Bonn
· Kammerkonzerte unter anderem mit Gautier Capuçon, Kian Soltani, Kolja Blacher unter anderem im Konzerthaus Wien, in Victoria Hall Genf, in der Fondation Louis Vuitton Paris, in der Salle Métropole Lausanne, beim Casals Forum Kronberg, im Pierre Boulez Saal Berlin und beim Rheingau Musik Festival
· Künstlerische Leitung beim meetMUSIC Festival

„Musik zu machen bedeutet für mich, das Leben zum Klingen zu bringen. Die unmittelbare Verbindung, die mit vollkommen fremden Menschen durch das gemeinsame Erleben von Musik entstehen kann, ist durch nichts zu beschreiben oder zu ersetzen. Die Deutsche Stiftung Musikleben unterstützt junge Menschen auf zahlreichen Ebenen auf ihrem Weg mit der Musik - besonders dankbar bin ich für die Möglichkeit, mit dem unvergleichlichen Violoncello von Bartolomeo Tassini, Venedig 1769 meine musikalische Stimme gefunden zu haben."


Kat Nakui | Tänzerin 
Katherina Nakui wurde in Kanada geboren. Sie begann ihre professionelle Ausbildung an der Arts Umbrella Vancouver unter der Leitung von Artemis Gordon. Im Alter von 18 Jahren zog sie in die Niederlande, wo sie ihre Ausbildung bei Noord Nederlands Dans unter der Leitung von Stephan Shorpshire begann.
In den letzten 10 Jahren hatte sie die Möglichkeit, in vielen verschiedenen Kompanien in Nordamerika und Europa tätig zu sein. Sie war in Toronto, Kanada und arbeitete mit ProArteDanza mit Roberto Campanella. Danach war Kat in Italien bei der Kompanie Imperfect Dancers unter Walter Matteini. In Deutschland war sie am Nationaltheater Mannheim unter der Leitung von Kevin O'day beschäftigt. Zuletzt war sie am Theater Osnabrück (Mauro Di Candia) und am Mainfranken Theater Würzburg (Dominique Dumais). Diese Erfahrungen haben ihr die Möglichkeit gegeben, Werke von Marco Goecke, Emily Molnar, Itzik Galili, um nur einige zu nennen, zu erlernen und aufzuführen. Sie ist auch in anderen Ländern und auf Festivals aufgetreten, wie dem Beijing Dance Festival in China und dem Dance Open in Russland. Seit der Spielzeit 2022/2023 ist Kat Nakui im Ensemble am Skånes Dansteater und tanzt u. a. in "Franzén/Nuutinen", Choreografien von Helena Franzén und Johanna Nuutinen und "The Dropouts" des Choreografen Jo Strømgren.

Lucienne Renaudin Vary | Trompete
*1999

nahm ab 2007 in Le Mans klassischen Trompeten-Unterricht. Schon währenddessen nahm sie erfolgreich an Musik-Wettbewerben teil und hatte erste Festival-Auftritte als junge Solistin. Zu dieser Zeit entdeckte sie auch den Jazz für sich. 2014 setzte sie ihre Studien am Pariser Konservatorium fort. Ab dieser Zeit spielte sie Festivals in Klassik wie auch im Jazz. 2016 wurde sie von Rolando Villazon in seiner Sendereihe „Stars von morgen“ vorgestellt und bei den Victoires de la Musique classique als Neuentdeckung ausgezeichnet. 2017 erschien ihr Debütalbum The Voice of the Trumpet bei Warner, welches sie mit dem Nationalorchester Lille aufgenommen hat. 2019 folgte das nächste Album, das auch Jazz- und Musicalstücke enthält, zusammen mit dem BBC Concert Orchestra. Das Album von 2021 widmete sie dem Gründer des Tango Nuevo, Astor Piazzolla.

Jung und frisch klingt die Trompete der jungen Lucienne Renaudin Vary. Als Exklusivkünstlerin von Warner Classics hat sie bereits mehrere hochgelobte Alben veröffentlicht. 2021 gewann sie den Opus Klassik als Nachwuchskünstlerin des Jahres erhalten und war bereits 2016 Gewinnerin des Victoires de la Musique Classique in der Kategorie Révélation (Entdeckung des Jahres instrumental solo). 



Die junge Ausnahmekünstlerin war zu Gast bei großen Orchestern wie dem Philharmonia Orchestra, der Tonhalle Zürich, Royal Philharmonic Orchestra, Kammerakademie Potsdam, Orchestre National de France auf dem Eiffelturm zum der Feierlichkeiten zum Tag der Bastille,  Les Siècles, Les Violons du Roy, Beethoven Orchester Bonn, BBC Concert Orchestra und dem London Chamber Orchestra.  Sie spielte unter Dirigent:innen wie Vladimir Ashkenazy, Paavo Järvi, Barbara Hannigan, François-Xavier Roth, Tugan Sokhiev und trat auch bei bedeutenden Festivals wie den Snape Proms, dem Rheingau Musik Festival, dem Festival de Pâques in Aix en Provence oder dem Gstaad Menuhin Festival auf, wo sie eine fünfjährige Residenz als Menuhin's Heritage Artist innehat. 

Lucienne Renaudin Vary ist auch als Jazzkünstlerin gefragt und gründete ihr eigenes Quartett. Die Westfranzösin studierte zunächst klassische Trompete in Le Mans und wurde 2014 am renommierten Conservatoire National Supérieur de Paris in die Klassik- und in die Jazz-Klasse aufgenommen, als erste und jüngste Studentin, und profilierte sich von Anfang an in beiden Genres. 

Sie ist willkommener Gast in europäischen TV-Shows wie Rolando Villazóns Stars von Morgen (Arte/ZDF), Weihnachten mit dem Bundespräsidenten im ZDF, Le Grand Echiquier für France Télévisions, oder das niederländische TV-Programm NTR's Podium Witteman.
Lucienne Renaudin Vary war 2019 die erste Frau, die mit dem Schweizer Arthur Waser Preis zur Förderung hochbegabter, junger Solisten ausgezeichnet wurde.


Raphaël Feuillâtre | Konzertgitarre
*1996

Lebendig, tief empfunden und voller Farbigkeit ist das Spiel von Raphaël Feuillâtre, auch dann, wenn er Musik aus längst vergangener Zeit spielt. Das Repertoire des französischen klassischen Gitarristen umfasst Werke von Johann Sebastian Bach und Jean-Philippe Rameau ebenso wie von zeitgenössischen Komponisten wie Roland Dyens und Sérgio Assad. Die außerordentliche technische Meisterschaft und künstlerische Vision des 26-Jährigen lässt Werke aller Epochen so klingen, als seien sie gestern geschrieben worden. Von Guitar Salon International als „einer der aufregendsten Konzertgitarristen seiner Generation“ gefeiert, bringt er sein Instrument mit einer seltenen Mischung aus Klarheit und Anmut zum Singen.

Raphaël Feuillâtre wurde 1996 in Dschibuti an der Nordostküste Afrikas geboren und wuchs in der westfranzösischen Kleinstadt Cholet auf. Seine Eltern, selbst keine Musiker, erkannten die Leidenschaft ihres Sohnes für die Musik, nachdem er zum siebten Geburtstag eine Plastikgitarre geschenkt bekam. Zwei Jahre später erhielt Raphaël ersten Gitarrenunterricht am örtlichen Konservatorium bei Hacène Addadi, über den er sagt: „Hacène weckte und kultivierte eine Leidenschaft für die klassische Gitarre in mir und er machte mich mit dem Gitarrenrepertoire vertraut.“

Er setzte seine Studien am Konservatorium in Nantes bei Michel Grizard fort, der ihn zu einer Karriere als Gitarrist inspirierte, und studierte von 2015 bis 2020 am Conservatoire national supérieur de musique in Paris unter anderem bei Roland Dyens und Tristan Manoukian. Zusätzlich arbeitete er einige Jahre mit Judicaël Perroy. „Auf meinem Weg habe ich von vielen Leuten gelernt“, sagt Feuillâtre, der inzwischen selbst ein engagierter und angesehener Lehrer ist. „Aber Judicaël hat mir geholfen, mich auf die Teilnahme an internationalen Wettbewerben vorzubereiten, und mich bei meinen ersten Karriereschritten begleitet. Für seine Mentorenschaft bin ich besonders dankbar.“

Seinen internationalen Durchbruch erzielte Feuillâtre 2018 als Gewinner der renommierten Guitar Foundation of America International Concert Artist Competition. In Europa war er bereits ein angehender Star nach seinem Sieg beim Concurso Internacional de Guitarra José Tomás Villa de Petrer 2017 in Valencia und Preisen bei Wettbewerben in Spanien, Frankreich, Portugal und Tschechien. Seine Erfolge brachten ihn nicht nur mit herausragenden Musikern und Pädagogen in Kontakt, sondern ermöglichten ihm auch, Soloalben unter Studiobedingungen aufzunehmen und Konzertreisen durch Europa, Brasilien, Argentinien, die USA und Kanada zu unternehmen. 2021 wählte ihn die französische Gesellschaft für Aufführungsrechte ADAMI als eine der »klassischen Entdeckungen« des Jahres aus.
Angelika Meissner, Senior Director Classical, Artists & Repertoire von Deutsche Grammophon, entdeckte ein Video von Feuillâtres Siegerbeitrag beim GFA-Wettbewerb, als sie im September 2020 online nach außergewöhnlichen jungen Musikern suchte. Sie war fasziniert »von der Raffinesse, Originalität und Intimität seines Spiels«, und lud ihn ein, Aufnahmen für das gelbe Label zu machen. Im September 2022 schloss er einen Exklusivvertrag mit Deutsche Grammophon, sein Debütalbum wird Arrangements und Transkriptionen von Werken Bachs, Rameaus und anderen Komponisten enthalten und seine tiefe Verbundenheit mit der Barockmusik reflektieren.

Raphaël Feuillâtre begeistert Kritiker und Publikum mit einer gewissen Sanglichkeit in seinem Musizieren. Zu der erstaunlichen Präzision seiner Technik gesellt sich ein sicheres Gefühl für die melodische Linie, und beides zusammen lässt den Eindruck entstehen, der Klang des Instruments werde durch den Atem des Spielers unterstützt. „Mein Ziel ist immer, die Gitarre singen zu lassen, sie muss Gefühle tragen“, erklärt Feuillâtre. „So vieles in der Musik beginnt mit Gesang. Die Gitarre ist eine Vermittlerin zwischen mir und dem Publikum, sie ist in ihrem Ausdruck schier unerschöpflich. Wenn ich sie spiele, tauche ich so tief in die Klangwelten der Werke ein, dass ich das Instrument darüber fast vergesse.“


UWAGA!

Ein virtuoser klassischer Violinist mit Vorliebe für osteuropäische Musik, ein Jazzgeiger mit Punkrock-Erfahrung, ein meisterhaft improvisierender Akkordeonist mit Balkan-Sound im Blut und ein Bassist, der sich in Symphonieorchestern ebenso zu Hause fühlt, wie in Jazzcombos oder Funkbands. Vier Musiker, wie sie unterschiedlicher nicht sein könnten, stürzen sich 2007 in das Abenteuer, gemeinsam zu musizieren. Am Anfang steht vor allem die pure Spielfreude im Vordergrund - und sie überträgt sich mühelos auf jedes Publikum. Über die Jahre gemeinsamen Musizieren beeinflussen sich die Vier gegenseitig, die unterschiedlichen stilistischen Schwerpunkte wachsen zum sehr eigenen Sound zusammen, irgendwo zwischen Klassik, Jazz, Balkan- und Popmusik.

Uwaga! feilt seit mittlerweile zehn Jahren mit ungebremstem Eifer weiter an der gemeinsamen Vision: einer Musik ohne Grenzen, die glücklich macht, die auf direktem Wege zu Herzen und in die Beine geht. Den unbändigen Spielspaß können sich die Musiker mühelos erhalten: in einer Musikwelt ohne Grenzen wird es glücklicherweise nie langweilig.

Der vielschichtige Sound des Ensembles ist orchestral und perkussiv zugleich. Auf der Suche nach erweiterten Ausdrucksmöglichkeiten entstehen schließlich Begegnungen, die diese musikalischen Gegenpole weiter ausreizen sollen. 2013 spielt Uwaga! erstmals eigene Arrangements und Kompositionen mit dem Folkwang Kammerorchester Essen.

Die extrem fruchtbare und erfolgreiche Zusammenarbeit wird ausgebaut und weitergeführt, gleichzeitig beginnt das Quartett, mit großen Symphonieorchestern in ganz Deutschland zu konzertieren. Die Spielfreude steckt auch die Orchester sofort an, ein ganz individueller orchestraler Crossover-Sound entsteht und wird schließlich 2016 gemeinsam mit den Dortmunder Philharmonikern auf CD (Swan Fake, ARS Produktion) verewigt.


Jakob Manz Project | Jazz

Direkter und klarer Sound, reichhaltige Dynamik und emotionale Tiefe – das sind die herausragenden Aspekte ihrer Musik. Die Band spielt einen sehr groovigen Jazz, der durch die vier Künstlerpersönlichkeiten mit zahlreichen Einflüssen aus Funk, Soul, Pop, Filmmusik, Hip-Hop, Rock oder Weltmusik angereichert ist. Die Individualität der Bandmitglieder spiegelt sich in den vielfältigen Eigenkompositionen wider, jeder gibt der Musik seine eigenen Impulse.

Ausgehend von ersten Konzerten 2017, vorwiegend im Großraum Stuttgart, erspielte sich die Band rasch mehrere erste Preise, darunter den Biberacher Jazzpreis 2018 und den Future Sounds der Leverkusener Jazztage 2018. Bandleader Jakob Manz war gerade 16 Jahre alt und tourte bereits mit dem Bundesjazzorchester (BuJazz0) durch Kanada, die USA und mehrere Länder Europas.

„Hier bündeln sich musikalisches Temperament, kompositorische und improvisatorische Phantasie und instrumentales Können zu einem begeisternden Hörerlebnis.“

Frieder Kleins E-Bass wandelt zwischen unerschütterlicher Ruhe und melodiöser Virtuosität, Paul Albrecht scheint in seinem energiegeladenen und zugleich transparenten Spiel mehrere Personen in sich zu vereinen, während Hannes Stollsteimer mit offenem Ohr und enormer Kreativität sowohl rhythmische als auch harmonische Akzente setzt. Darüber leuchtet stets der klare, feste Saxophonton des Bandleaders Jakob Manz, der mit authentischer Leidenschaft sein solistisches Spiel regelmäßig auf die Spitze treibt.

The Jakob Manz Project verspricht einen energetisierenden und dynamischen Abend, den man so schnell nicht vergisst!

Es besteht kein Zweifel, dass Jakob Manz und Co. die derzeit heißeste Band sind, die beim renommierten Act-Label unter Vertrag steht.
Kölner Stadtanzeiger


Anna-Maria Arkona | Schauspielerin, Sprecherin, Theater- und Schauspieltherapeutin
*1987

2022 hat Anna-Maria Arkona im Hollywood-Fantasy-Abenteuer "Wifelike" (Paramount Pictures) die Rolle der "Holly" synchronisiert. In den Jahren 2018 und 2020 war sie neben Uwe Ochsenknecht und Ulrich Noethen in der ARD-Hörspielreihe zum TV-Hit „Babylon Berlin“ als „Greta Overbeck“ zu hören. Die erste Staffel („Der nasse Fisch“) gewann 2019 den „Radio 1 Hörspielkino Publikumspreis“ in Berlin. 

Für die „Deutsche Oper am Rhein“ sprach sie 2020 die Rolle der „Mutter“ in einem internationalen Onlinefilm-Projekt. Aktuell ist sie im recruiting spot von MSG LIFE zu sehen.

Nach dem "Sommernachtstraum" im Rahmen der Stauferfestspiele Göppingen und im Theater Lindau, sowie Auftritten in der Philharmonie Luxemburg und dem Wiener Konzerthaus freut sie sich in der Spielzeit 2022/23 auf die erneute Zusammenarbeit mit den Bergischen Symphonikern und den Symphonikern Hamburg. Erstmals wird sie zudem beim Festival "Fränkischer Sommer" zu sehen sein.


Malte Arkona | Moderator, Sprecher, Autor, Dozent
*1978

18 Jahre Fernsehen für Klein und Groß.
Synchronisation von Kinofilmen, Aufnahme diverser Radiospots.
Ohne Klavier zu üben mit den Weltstars der Klassik auf einer Bühne.
Dreimal ECHO KLASSIK (2013, 2014, 2015).
Wahrscheinlich einer der wenigen Menschen, denen auf der Straße "Tigerenteeee!" zugerufen wird.
Liegt wohl am "Tigerenten Club" (DAS ERSTE, KiKA).
Moderation zahlreicher TV-Formate für Kinder (u.a. "Die beste Klasse Deutschlands" - DAS ERSTE, KiKA), Abendshows (MAGENTA TV, SWR, RTL, MDR), Doku (BR) und Schulfernsehen (NDR).

Große Leidenschaft: klassische Musik.
In diesem Kontext Moderation von Konzerten, Sprechen von Live-Hörspielen, Entwicklung neuer Formate, Regie in Musikclips, Kreieren von Konzepten, Formulieren von Drehbüchern.
Eigene Hörbuchreihe: "Malte & Mezzo" - die Klassikentdecker.

​Masterstudium (Musikvermittlung) an der Hochschule für Musik Detmold (laufend).
Lehrauftrag an der Hochschule für Musik Hanns Eisler Berlin (Moderationstraining für Musiker*innen).




Franziska und Florian Glemser | Klavierduo

Das Klavierduo Franziska & Florian Glemser erlebte seine Geburtsstunde  im Jahr 2010  bei der Uraufführung des „Valse déconstruite für Klavier zu vier Händen“ des schwedischen Komponisten Henrik Ajax in Würzburg. Der Komponist war so begeistert von der Interpretation durch die beiden deutschen Pianisten, dass er das Werk daraufhin den Musikern widmete. 

Franziska Glemser (geb. Leicht) entstammt einer Musikerfamilie, der sie eine Vielseitigkeit verdankt, wie sie selten geworden ist im heutigen Musikleben. Neben dem Klavier studierte sie Geige und formierte mit ihren vier ebenfalls musizierenden Geschwistern ein heimisches Klavierquintett. Außerdem bildete sie bei ihrem Vater, Professor für Gesang, ihre Sopranstimme aus. Bereits mit zwölf Jahren wurde Sie als Jungstudentin an die Hochschule für Musik Würzburg aufgenommen und wurde seitdem für ihr Klavierspiel mit verschiedenen internationalen Preisen ausgezeichnet (1. Preis Steinwettbewerb Düsseldorf, Yamahastipendium, Deutschlandstipendium u. a.) 

Ihre pianistischen Vorlieben dokumentieren einen künstlerischen Horizont, der weit über alles Spezialistentum hinausreicht und der sich von Bach und Mozart bis in die sensibel-versponnenen Klangwelten eines Skrjabin erstreckt. Als eine in allen Feldern des Ensemblespiels erfahrene Musikerin vermag Franziska Glemser diesem komplexen wie filigranen Repertoire emotionale Zwischentöne und Farben zu entlocken, die ihr Klavierspiel weit über die Sphäre virtuoser Selbstdarstellung hinausheben.

Der Pianist Florian Glemser etabliert sich seit einigen Jahren als vielversprechender junger Künstler im Konzertleben. Seine Konzerte werden von Presse und Publikum als „kraftvoll-virtuoses und einfühlsam wechselvolles Gestaltungserlebnis“  bezeichnet und seine Interpretationen für ihre „musikalische Tiefe“ gerühmt.

In einen Musikerhaushalt hineingeboren erhielt er bereits im Alter von drei Jahren den ersten Klavierunterricht von seiner Mutter. Bereits sieben Jahre später wurde er ausgewählt, seine musikalische Ausbildung in der Hochbegabtenförderung der Hochschule für Musik Würzburg fortzuführen. Sein Orchesterdebüt bestritt der Jazzfan, der als Jugendlicher auch als Jazzpianist von sich reden machte,  mit dem Philharmonischen Orchester Würzburg: er spielte die “Rhapsody in Blue”. Ein Zufall, der passender nicht sein konnte!

Als er sich mit dem Studium endgültig für die klassische Laufbahn entschied, konnte er etliche Preise und Stipendien erringen und sein Ausbildungsweg führte von der Würzburger Musikhochschule zur Royal Academy of Music in London, an die Folkwang Universität der Künste in Essen  und schließlich nach Weimar an die „Franz-Liszt-Hochschule für Musik“.

Die Wege des Ehepaares kreuzten sich schon früh im Musikstudium. In der Würzburger Frühförderung wurden sie als Kinder gemeinsam musikalisch ausgebildet und in Essen und Weimar studierten sie beim gleichen Lehrer (Prof. Henri Sigfridsson, Prof. Grigory Gruzman)

Franziska und Florian Glemser werden für ihre abwechslungsreichen und originellen Konzertprogramme, in denen vierhändige Klaviermusik mit solistischem Repertoire durchmischt wird, von Presse und Publikum gefeiert. Diesen Abwechslungsreichtum verfolgen die beiden Künstler auch, indem sie Kunstmusik der großen klassischen Meister mit leichteren Klängen von Gershwin & Co. kombinieren. Das Klavierduo Glemser trat im Jahr 2015 u. a. im Schumannhaus Bonn und im Brucknerhaus Linz auf.
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