
ORCHESTRE  NATIONAL  DES  PAYS
DE LA LOIRE. Alma et Gustav
MAHLER  (Lieder,  Symphonie
n°4). Les 8, 10 et 12 mars
2026.  Sascha  Goetzel,
direction

L’ONPL / Orchestre National des Pays de
la Loire dévoile le

tempérament d’Alma Mahler
aux côtés de son époux
Gustav : 4 Lieder avec

orchestre éclairent ainsi
ses dons de compositrice à
redécouvrir d’urgence. De

son côté, en 1930, Olivier
Messiaen n’a que 22 ans

lorsqu’il écrit « Les Offrandes Oubliées
», méditation symphonique aux mélodies
envoûtantes. Mystérieux, complexes et

profonds, chacun des lieder d’Alma Mahler
est un pur joyau musical à l’image de la

personnalité de cette « immense
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musicienne ».
 

 

Voix « riche et veloutée », la soprano Annika Synnøve Beinnes,
soliste  invitée  pour  ce  programme  défricheur,  en  révèle
l’érotisme  bouleversant  et  la  profonde  tendresse  avant  de
chanter le lied final de la Symphonie n°4 de Gustav Mahler :
La vie céleste, sublime description d’un paradis imaginaire et
féerique. Gustav Mahler y exprime en1900, un pur sentiment
d’insouciance,  une  tranquillité  qui  demeure  rare  voire
exceptionnelle dans ses autres symphonies. Peuplée d’images
enfantines, la partition apaisée dans ses visions idylliques
constitue  comme  une  parenthèse  dans  la  constellation  des
symphonies du musicien viennois. Création à Vienne en 1902.
Avec la Symphonie n°4 de Mahler, Sascha Goetzel poursuit sa
quête d’excellence au service des grandes œuvres viennoise.
Après un concert révélation où se déployait la flamboyante
créativité  du  jeune  Korngold  (Sinfonietta),  le  directeur
musical de l’ONPL invite « à rejoindre un monde nouveau, empli
de poésie, de légèreté et d’insouciance retrouvée ».

 

_______________________________
CONCERTS Alma et Gustav MAHLER

3 dates événements

Annika Synnove Beinnes, soprano
ONPL Orchestre National des Pays de la Loire

Sascha Goetzel, direction



Dimanche 8 mars 2026, 17h
ANGERS, Centre de congrès

Mardi 10 mars 2026, 20h
NANTES, Cité des congrès

Jeudi 12 mars 2026, 20h
ANGERS, Centre de congrès

RÉSERVEZ VOS PLACES directement sur le site de l’ONPL /
ORCHESTRE NATIONAL DES PAYS DE LA LOIRE :

https://onpl.fr/agenda/mahler/

 

Déroulé de l’événement

Olivier Messiaen | Les offrandes oubliées – 11′

Alma Mahler | Lieder : Bei dir ist es traut – 3′
: Leise weht ein erstes Blühn – 4′

: Laue Sommernacht – 2′
: Hymne – 5’

– entracte –

Gustav Mahler
Symphonie n°4

 

 

https://onpl.fr/agenda/mahler/
https://onpl.fr/agenda/mahler/


approfondir
4ème SYMPHONIE : la vie céleste

C’est à Maiernigg, dans sa cabane retraite (le Häuschen) que
le compositeur contemple la

sainte et miraculeuse Nature, son
essence inspirante, dyonisiaque,
pour lui salvatrice ; il peut y

réaliser de longues marches dans
les Dolomites, excursion à valeur

thérapeutiques et profondément
bienfaitrices. Mahler achève la

4è symphonie à l’été 1900 (et
l’orchestration à l’hiver 1900).

Il n’a pas encore rencontré à
Vienne, la belle Alma, qui sera

la dédicataire secrète de la 5è Symphonie, ample poème de
l’amour et de ses noces inespérées avec celle que tous les

artistes adorent voire plus, Zemlinsky, Klimt…

La 4è prolonge l’extase de la 3è dont elle reprend certains
motifs (alors entonnés par le choeur d’enfants et la soliste

alto). Dans le climat pastoral et très apaisé de la 4è, Mahler
écarte le chœur, et préfère la soprano qui seule, entonne le

lied final, conclusion vocale de sa nouvelle symphonie.

A Vienne, la création de cette 4è (12 janvier 1902) est un
fiasco, sujet de mordantes critiques des pseudo-spécialistes :
vulgarité, bavardage, confusion… sont les reproches adressés à
Mahler. L’accueil du public américain sera tout différent et
suscite la défense des œuvres mahlériennes très tôt aux USA.
Le compositeur y renouvelle encore les limites et la forme
symphonique, réalisant une osmose rare entre lied et orchestre
dans la quatrième et dernier section pour soprano et orchestre
(« la vie céleste », extrait du cor enchanté de l’enfant :
révélation  de  la  vie  au  Paradis,  loin  de  l’existence
terrestre) : un temps suspendu, d’extase et d’accomplissement

https://onpl.fr/agenda/mahler/


à relier avec sa rencontre inespérée avec celle qui devient sa
femme Alma (leur mariage a lieu le 9 mars 1902, et leur lune
de miel… en Russie).

 

________________________________

PERPIGNAN. 40ème Festival de
Musique Sacrée : du 16 mars
au  4  avril  2026  :
«  Allégresse,  l’air  de  la
fête »…

Le Festival de Musique Sacrée de
Perpignan affiche sa nouvelle édition,

celle de ses 40 ans, du
16 mars au 4 avril 2026.
L’événement fait vibrer

toute la ville,
accordant, recherche,

création, patrimoine ;
la diversité s’accorde
ici à l’excellence et
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l’audace artistique.
Chaque festivalier pourra découvrir,

retrouver, repérer concerts d’exception,
rendez-vous inattendus, soirées festives
au village du festival, ouvert à tous… Le

tout dans un souffle accessible qui
permet de rendre possible l’idée de la
démocratisation culturelle : 85% des

rendez-vous sont en accès libre ! Parmi
les événements 2026 : le retour du Grand

Orgue de la Cathédrale, des duos
improbables et prometteurs (jazz &

choral, Bach & Klezmer). Le cycle porté
par son histoire et l’esprit festif lié à

ses 40 éditions précédentes, promet un
feu d’artifice musical.

 

 

L’excellence musicale s’annonce
à travers les 4 concerts événements de la
série « Florilège »
Pour  le  Festival  de  musique  sacrée,  de  grands  concerts
spectaculaires et d’un véritable élan spirituel s’annoncent,
cette  année  au  Dominicains  et  à  l’Archipel.  Des  soirées
portées par le désir de réunir les artistes et le public et de
partager ensemble la quintessence de la magie musicale. La
Billetterie est à présent ouverte : tarifs de 1 à 30€. Le
festival Musique Sacrée Perpignan invite chaque festivalier à



vivre  et  ressentir  dans  la  musique  le  souffle  de  la
spiritualité et l’énergie de la vie. Lien vers la billetterie
:
https://www.mairie-perpignan.fr/festival_Musique_Sacree/floril
ege2026
Voici  les  4  programmes  événements  (composant  l’offre
«  Florilège  »)  :
« Waves of light » par le Paul Lay Trio et le chœur de chambre
Les Éléments (le 27 mars aux Dominicains) ; «  Post Tenebras »
par l’ensemble Irini (le 28 mars aux Dominicains) ; « Samâ-Ï,
Alep la cosmopilite » par l’ensemble Canticum Novum (le 29
mars aux Dominicains) ; « Obsession » par La Tempête (le 31
mars à L’Archipel) ; «  Vers la Paix » par Le Caravensérail
(le  2  avril  aux  Dominicains,  création)  ;  Plus  d’infos  :
https://www.mairie-perpignan.fr/festival_Musique_Sacree/floril
ege2026

 

  [ Télécharger la BROCHURE 2026 •
Allégresse • Festival de musique

sacrée, du 16 mars au 4 avril 2026
]  »Pour son 40e printemps, le

festival fête la musique sacrée ; il
invite à partager un sentiment de
paix, de plénitude, et de joie.

L’histoire de l’humanité d’hier à
aujourd’hui, comme source

d’inspiration, la transmission aux
jeunes générations, le renouveau

artistique, c’est tout cela que la
musique cristallisera, portée par les

équipes qui rêvent d’embarquer le
public dans leur ronde. »
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VIDÉO : Allégresse 2026, le festival Musique Sacrée Perpignan
fête son 40e printemps !

Le festival Musique Sacrée Perpignan vous invite à puiser dans
la musique le souffle de la spiritualité et l’énergie de la
vie. Rendez-vous du 16 mars au 4 avril 2026

 

_______________________________________________

 

concerts, programmes,
temps forts

Coups de cœur de CLASSIQUENEWS
sélection 2026

Tous les programmes, les artistes invités,
les nouveautés, les événements réservés au festivaliers :
https://www.mairie-perpignan.fr/Festival_Musique_Sacree

 

 

WAVES OF LIGHT
Chant choral & jazz

Paul Lay Trio
vendredi 27 mars 2026, 21h

Dominicains
tarifs de 1 à 26 euros

https://www.mairie-perpignan.fr/festival_Musique_Sacree/floril

https://www.mairie-perpignan.fr/Festival_Musique_Sacree
https://www.mairie-perpignan.fr/festival_Musique_Sacree/florilege2026#cadre_104644


ege2026#cadre_104644

 

 

POST TENEBRAS
Spero luce, création

Ensemble Irini
samedi 28 mars 2026, 21h

Dominicains
tarifs de 1 à 26 euros

https://www.mairie-perpignan.fr/festival_Musique_Sacree/floril
ege2026#cadre_104645

 

 

SAMÂ-Ï, ALEP, LA COSMOPOLITE
Ensemble Canticum Novum

dimanche 29 mars 2026, 18h30
Dominicains

tarifs de 1 à 26 euros
https://www.mairie-perpignan.fr/festival_Musique_Sacree/floril

ege2026#cadre_104646

 

 

OBSESSION
Compagnie La Tempête
mardi 31 mars 2026

https://www.mairie-perpignan.fr/festival_Musique_Sacree/floril
ege2026#cadre_104647
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VERS LA PAIX
Musique baroque

Cantates pour alto de JS Bach
Ensemble Le Caravensérail
jeudi 2 avril 2026, 21h

Dominicains
tarifs de 1 à 26 euros

https://www.mairie-perpignan.fr/festival_Musique_Sacree/floril
ege2026#cadre_104648

 

 

 

 

OFFRE SPÉCIALE
Pass coupe-fil – 3 / 15 euros
offre 3 concerts « Mosaïque »

https://boutique.perpignantourisme.com/festival-musique-sacree
/pass-coupe-file-3-concerts-mosaique

 

 

 

_________________________________________________________
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CRITIQUE,  concert.  MONACO,
Auditorium Rainier III, le 15
février  2026.  WEBER,
SCHUBERT,  BRAHMS.  Pierre
Génisson  (clarinette),  Jean-
Baptiste  Fonlupt  (piano)  et
Solistes de l’OPMC

Quel plaisir de pouvoir replonger dans la mémoire
de ce magnifique concert de dimanche !

L’Auditorium Rainier III de Monaco a vibré hier
d’une énergie toute particulière, et ce concert de

musique de chambre offert dans le cadre de la
saison 25/26 de l’Orchestre Philharmonique de

Monte-Carlo nous a offert un rare moment de grâce
musicale. Loin des effectifs pléthoriques des
grandes Symphonies, c’est dans l’intimité et

l’exigence de la musique de chambre que l’OPMC a
une nouvelle fois prouvé l’étendue de son

excellence, avec deux invités de choix : le
pianiste Jean-Baptiste Fonlupt et la clarinettiste

Pierre Génisson !
 

La soirée s’est ouverte sur les couleurs vives et virtuoses
du Grand Duo concertant de Carl Maria von Weber. Dès les
premières mesures, la symbiose entre les deux artistes invités
était palpable. Pierre Génisson à la clarinette a déployé un
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son d’une beauté saisissante : ronde, charnue dans le grave,
et d’une agilité confondante dans les traits endiablés. Face à
lui,  Jean-Baptiste  Fonlupt  au  piano  faisait  preuve  d’un
toucher à la fois puissant et délicat, construisant un écrin
parfait pour le chant de la clarinette. Leur dialogue dans
l’Andante con moto était d’une tendresse infinie, avant de
laisser place à la fougue et à l’esprit virtuose du Rondo
final. Un véritable feu d’artifice pour démarrer en beauté !

Place ensuite à un monument du répertoire, le Quintette pour
piano et cordes de Schumann, où quatre talentueux solistes de
l’OPMC – Liza Kerob et Rennosuke Fukada au violon, Federico
Hood à l’alto et Thierry Amadi au violoncelle – ont rejoint
Jean-Baptiste Fonlupt au piano pour former un quintette à
cordes  d’une  cohésion  remarquable.  L’attaque  du  premier
mouvement a été fulgurante, d’une intensité dramatique qui a
tenu l’auditoire en haleine. La fameuse « Marcia funebre » a
été  un  moment  de  recueillement  absolu,  d’une  gravité
poignante, magnifié par la sonorité veloutée de l’ensemble. Et
quel souffle, quelle joie communicative dans le Finale ! Une
interprétation  magistrale,  portée  par  un  équilibre  parfait
entre le piano et les cordes.

Après l’entracte, nous attendions le chef-d’œuvre ultime : le
Quintette pour clarinette et cordes  de Johannes Brahms. C’est
là  que  la  soirée  a  atteint  des  sommets  d’émotion.  Pierre
Génisson a retrouvé ses partenaires à cordes pour une plongée
dans l’introspection la plus profonde. Dès les premières notes
de la clarinette, un sentiment de sérénité mélancolique a
envahi la salle. Le jeu de Pierre Génisson, d’une noblesse et
d’une expressivité rare, semblait dialoguer avec l’éternité.
Chaque  phrase  était  un  souffle  de  vie,  chaque  soupir  une
confidence. Le quatuor à cordes, attentif et inspiré, tissait
autour de lui un tapis sonore d’une richesse incroyable. Le
deuxième  mouvement,  d’une  lenteur  hypnotique,  et  les
variations  finales,  d’une  tendresse  résignée,  ont  laissé
l’auditoire suspendu, comme hors du temps. Et à la dernière



note, ce fut une explosion d’applaudissements chaleureux et
mérités pour saluer ces cinq artistes qui venaient de nous
offrir un moment de musique absolue !…

 

____________________________________

CRITIQUE, concert. MONACO, Auditorium Rainier III, le 15
février 2026. WEBER, SCHUBERT, BRAHMS. Pierre Génisson

(clarinette), Jean-Baptiste Fonlupt (piano) et Solistes de
l’OPMC. Crédit photo (c) Cécile Vierne

 

 

ORCHESTRE NATIONAL DE LILLE.
Ciné-concert « THE KID » de
Ch. Chaplin, les 21, 23 fév
(Opéra de Lille) puis 2 mai
20226  (Paris).  Timothy  Bock
(direction)

L’Orchestre National de Lille / ON LILLE
poursuit une expérience émotionnelle

unique et singulière en fusionnant
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vertiges symphoniques et cinéma. C’est
déjà le 5ème film de Chaplin que les

instrumentistes lillois accompagnent et
questionnent, produisant depuis 2007, un
rv régulier entre musique orchestrale et
7ème art…  » The Kid  » (1921 en est le

nouveau jalon événement.
_______________________________________

Photo DR

 

 

 

Ainsi l’Orchestre réinvite le chef Timothy Brock, 2 ans après
« Le Dictateur ». Le ciné-concert « The Kid » (1921) est le
fruit d’une fidèle collaboration avec le maestro et arrangeur
américain autour de « Charlot » entamée en 2004 avec « Les
Lumières de la ville ».
Après « Les Temps modernes » (2007 et 2018), « La Ruée vers
l’or  »  (2010)  et  récemment  «  Le  Dictateur  »  (2024),  les
musiciens Lillois proposent 4 représentations de la célèbre
comédie dramatique « The Kid » à l’Opéra de Lille en février
puis à la Philharmonie de Paris en mai. Le film nous touche
toujours autant depuis sa création : Charlie Chaplin y dépose
avec cette finesse attendrissante qui lui est propre, les
éléments bouleversants de sa propre vie.

 



Le chef-d’œuvre du cinéma muet
réorchestré en direct à l’Opéra de
Lille
 

Le  premier  long-métrage  de  Charlie  Chaplin,  accompagné  en
direct par l’ONL sous la direction de Timothy Brock, grand
spécialiste mondial de la musique de Chaplin est un chef-
d’œuvre du cinéma muet. Le vagabond légendaire recueille un
enfant abandonné. La fable contient en réalité un autoportrait
intime de Chaplin lui-même, marqué par sa propre enfance dans
les rues de Londres et la perte tragique de son fils quelques
jours avant le tournage… Entre larmes et tendresse, The Kid
touche par sa justesse et sa sincérité humaniste.

L’Orchestre National de Lille joue la partition originale,
composée par Chaplin lui-même à l’âge de 82 ans – soit 50 ans
après la sortie du film – et dans la version réorchestrée par
Timothy Brock en 2016. Le chef d’orchestre américain, qui a
restauré 15 partitions de Chaplin, a dirigé les plus grands
orchestres du monde, du New York Philharmonic à l’Orchestre de
Paris. Événement symphonique à Lille puis Paris. Dernières
places disponibles.

 

 

_______________________



« The Kid » (1921)
film de Charlie Chaplin (1889-1977)

Musique originale : Charlie Chaplin /
Timothy Brock

SAMEDI 21 février 2026 – 18h
LUNDI 23 février 2026 – 20h

Opéra de Lille – place du Théâtre

Tarifs de 9 à 28€
Dernières places disponibles

RÉSERVEZ VOS PLACES depuis le site de l’Orchestre National de
Lille :

https://www.onlille.com/choisir-un-concert/categories/the-kid

www.onlille.com / Téléphone : 03 20 12 82 40
/ Billetterie de l’ONL au 3 place Mendès France à Lille

SAMEDI 2 mai 2026 – 20h
DIMANCHE 3 mai 2026 – 11h

Philharmonie de PARIS
221 avenue Jean-Jaurès Paris 19ème

Tarifs de 22 à 40€
Séances complètes

https://philharmoniedeparis.fr
/ Téléphone : 01 44 84 44 84

 

https://www.classiquenews.com/wp-content/uploads/2026/02/chaplin-orchestre-national-de-lille-classiquenews-critique-cinema_The_Kid_after-separation.jpg
https://www.onlille.com/choisir-un-concert/categories/the-kid
https://philharmoniedeparis.fr


Orchestre National de Lille
Timothy Brock, direction

___________________________________

CRITIQUE,  danse.  AVIGNON,
Festival « Les Hivernales »
(Opéra Grand Avignon), le 13
février 2026. « Carcaça » par
MARCO DA SILVA FERREIRA

L’Opéra Grand Avignon vient de vivre un séisme
chorégraphique. Dans le cadre de la 48e édition du

festival « Les Hivernales« , le chorégraphe
portugais Marco da Silva Ferreira a présenté sa

pièce « Carcaça« , une œuvre politique et
viscérale qui marque un nouveau tournant dans son

parcours.
 

Pour comprendre l’émotion qui a saisi la salle avignonnaise,
il  faut  d’abord  planter  le  décor  de  cette  manifestation
unique. Depuis sa création en 1982 par Françoise et Dominique
Dupuy, Les Hivernales d’Avignon sont devenues le rendez-vous
incontournable de la danse contemporaine en hiver. Pendant
près d’un demi-siècle, ce festival a su conjuguer exigence
artistique et ouverture au public, transformant la cité des
papes en une fourmilière de corps en mouvement. De la jeune
création  aux  maîtres  consacrés,  des  danses  de  rue  aux
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écritures les plus conceptuelles, la manifestation a toujours
porté une vision : celle d’une danse multiple, ancrée dans son
temps et ouverte sur le monde. Cette 48e édition, riche d’une
programmation éclectique, ne déroge pas à la règle. Entre les
propositions audacieuses venues d’Europe et les découvertes
internationales, le festival continue d’explorer ce que les
corps  ont  à  dire  de  notre  époque.  C’est  dans  ce  terreau
fertile  qu’a  germé  hier  l’une  des  claques  artistiques  de
l’année.

Pour celles et ceux qui suivent son travail (dont nous faisons
partie !), Marco da Silva Ferreira n’est plus un inconnu : le
chorégraphe portugais a construit un langage fascinant à la
croisée des chemins, entre la rigueur de l’athlète qu’il fut
(il était nageur de haut niveau) et la liberté des clubs où il
a  puisé  son  amour  du  mouvement.  Depuis  son  premier  opus
«  Hu(r)mano  »  en  2014,  il  interroge  la  construction  des
identités et la manière dont nos corps portent les mémoires du
passé.  A  travers  deux  de  ses  pièces  vues  récemment,  «  A
folia » au festival « Le Temps d’aimer la danse » à Biarritz
en septembre dernier, puis en décembre, cette fois « chez
lui » à Porto (au Teatro Rivoli), avec « F*cking Future« ,
nous  avons  eu  loisir  de  voir  l’évolution.  A  Biarritz,  il
présentait une pièce plutôt épurée mais déjà habitée par cette
quête identitaire, tandis qu’à Porto, on sentait déjà une
urgence, un besoin de passer de l’abstraction du mouvement à
un propos plus frontal. Avec « Carcaça« , il franchit encore
un cap.

Dès  les  premières  minutes,  le  ton  est  donné.  Les  onze
interprètes,  baskets  aux  pieds  et  costumes  bigarrés  aux
couleurs fluorescentes, envahissent le plateau dans un fracas
de  lumière.  Leurs  semelles  frappent  le  sol,  et  ce  bruit
devient immédiatement une partition. Car ici, tout est matière
sonore : les frottements, les appuis, les courses. Ces sons
physiques,  produits  par  les  corps,  dialoguent  avec  une
batterie jouée en live par João Pais Filipe et la musique

https://www.classiquenews.com/critique-festival-anglet-35e-festival-le-temps-daimer-la-danse-theatre-du-quintadou-le-6-septembre-2025/
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électronique  de  Luis  Pestana.  Ce  duo  crée  une  bande-son
haletante qui navigue entre la fanfare, la marche militaire,
la techno la plus abrasive et des sons postmodernes. C’est un
collage temporel, un pont sonore entre la mémoire collective
portugaise et les nuits de clubbing d’aujourd’hui.

La  construction  de  la  pièce  est  celle  d’une  exploration
anthropologique. Les danseurs commencent par un jeu de jambes
(footwork) qui leur colle à la peau, venu du clubbing, des
batailles de rue, des cyphers et des studios. Ce langage du
présent,  fait  de  micro-articulations  et  de  déplacements
latéraux fulgurants, va peu à peu se confronter à d’autres
formes. Marco da Silva Ferreira convoque alors des danses
folkloriques, ces danses du passé qui se sont cristallisées,
immuables, portant en elles la mémoire d’un héritage parfois
rigide, parfois autoritaire. La réponse de da Silva Ferreira à
ces différentes danses est un exercice d’équilibriste : il
intègre le passé et le présent sans les hiérarchiser. Les
danseurs passent de la transe club à la ronde folklorique avec
une  fluidité  déconcertante,  comme  s’ils  exhumaient  les
fantômes de leurs ancêtres pour les faire danser avec les
ombres des clubs de la nuit.

Mais le moment de grâce politique, celui qui a saisi la salle
par les tripes, survient plus tard. L’un des danseurs s’isole
et, avec une application presque enfantine, trace en lettres
fluo sur un pan du décor une phrase qui résonne comme un
manifeste : « Tous les murs doivent tomber« . Le plateau
devient alors une caisse de résonance. Dans un cri du cœur à
onze voix, la troupe évoque la condition féminine au travail,
la vie dans les basses couches de la société, ces existences
que l’on oublie trop souvent, en bute contre la Bourgeoisie
qui  les  exploite  et  les  dirigeants  politiques  qui  les
oppriment. La chorégraphie se fait plus tendue, plus heurtée.
Les baskets, simples et fonctionnelles, ne sont plus seulement
des outils de percussion ; elles deviennent les chaussures de
celles et ceux qui arpentent le bitume, qui courent après le



temps, qui résistent à l’usure. Les échanges entre énergies
cinétiques et lumineuses produisent des tableaux d’une beauté
fulgurante, parfois joyeuse, parfois tragique. On passe de
l’euphorie  collective  d’une  fête  populaire  à  la  solitude
assourdissante d’un ouvrier dans la nuit.

Avec « Carcaça » – ce mot portugais qui signifie à la fois la
« carcasse« , ce qui reste, mais aussi la « structure » –
Marco  da  Silva  Ferreira  signe  une  œuvre  totale.  Elle  est
politique sans être didactique, physique sans être gratuite,
historique sans être poussiéreuse. Hier soir à Avignon, sous
la chaleur des projecteurs des Hivernales, onze corps ont fait
tomber bien plus que des murs : ils ont ouvert une brèche dans
nos cœurs.

 

_______________________________________

CRITIQUE, danse. AVIGNON, Festival « Les Hivernales » (Opéra
Grand Avignon), le 13 février 2026. MARCO DA SILVA FERREIRA :

https://www.classiquenews.com/wp-content/uploads/2026/02/Carcaca-a-Avignon2.jpg


« Carcaça » (pour 11 danseurs). Crédit photo (c) Emmanuel
Andrieu et Droits réservés

 

 

LES  ARTS  FLORISSANTS.
ARIODANTE au cinéma : les 5,
7, 8, 19, 22, 28 mars, 23, 28
avril, 14 juil 2026

Pour la toute première fois, Les Arts
Florissants sont au cinéma grâce à un

film documentaire qui suit chanteurs et
instrumentistes dans leur interprétation
du chef d’oeuvre de Handel : Ariodante.

Sous la direction artistique du fondateur
de l’ensemble, William Christie, rendez-

vous avec l’émotion dans les salles
obscures, pour une expérience au cœur de

la musique…
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L’opéra Ariodante est considéré
à  juste  titre  comme  l’un  des
plus  grands  chefs-d’œuvres  du
compositeur  baroque  Handel.
Outre  ses  «  tubes  »
inoubliables,  l’intrigue  est
aussi  riche  qu’un  scénario
hollywoodien : amour passionnel,
trahison,  injustice,  désespoir…

manipulation. Jamais l’opéra baroque sous la plume du Saxon
Haendel, n’a mieux exprimé les vertiges des passions humaines.
Jusqu’au happy end final !
Forts de cette conviction, le réalisateur Frédéric Savoir suit
Les  Arts  Florissants  et  William  Christie  lors  de  leur
production de cet opéra à la Philharmonie de Paris. En résulte
un film musical qui révèle et magnifie la magie de l’opéra,
dans une ambiance conviviale, au plus près des artistes – au
cœur de l’émotion. Avec dans le rôle-titre la suave et très
habitée Lea Desandre…

INFOS et RÉSERVATIONS :
https://www.arts-florissants.org/evenements/ariodante-au-cinem

a

 

 

 

 

TEASER VIDÉO : Ariodante au cinéma

 

Filmé à la Philharmonie de Paris, le film musical s’immerge
dans le chef-d’œuvre d’Handel, au plus près des musiciens,
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chanteurs et instrumentistes, grâce à une qualité d’image 4K
et son 7.1. Synopsis: C’est une histoire d’amour. Le prince
ARIODANTE est amoureux de la princesse. Le roi, son père,
approuve le mariage. La fête se prépare … Puis… un rival
jaloux  sème  mensonges,  déploie  intrigues  et  manipulations…
Tout  s’écroule.  Le  bonheur,  n’est  jamais  acquis…  il  se
construit et se mérite.

 

 

 

présentation du film, critique
LIRE notre annonce du film présenté lors du Festival Dans les

jardins de William Christie 2025 :
https://www.classiquenews.com/critique-festival-sainte-hermine
-14e-festival-dans-les-jardins-de-william-christie-cinema-de-
sainte-hermine-le-25-aout-2025-handel-ariodante-un-film-de-

frederic-savoir-a-partir-dun-con/

CRITIQUE, festival. SAINTE-HERMINE, 14e Festival « Dans les
Jardins de William Christie » (cinéma de Sainte-Hermine), le
25 août 2025. HANDEL : Ariodante (un film de Frédéric Savoir
à partir d’un concert capté en live à la Philharmonie de
Paris)

Le film Ariodante (opéra de G. F. Haendel), réalisé par
Frédéric Savoir et produit par Lucy Allwood et Frédéric Savoir
en co-production avec Les Arts Florissants, a été projeté en
exclusivité au Cinéma Le Tigrede Sainte-Hermine ce mardi 25

août 2025. Cette séance s’inscrivait dans le cadre du 14e
festival « Dans les Jardins de William Christie« , offrant

ainsi une prolongation artistique à l’expérience festivalière.
Le film avait préalablement été présenté en première mondiale
au Grand Rex de Paris le 30 juin 2025, marquant un événement
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culturel majeur pour les amateurs d’opéra et de baroque… Lea
Desandre incarne le rôle-titre avec une puissance vocale et
émotionnelle rare. Son interprétation d’Ariodante, guerrier

épris de Ginevra, est tout simplement renversante. Elle
maîtrise avec agilité les coloratures exigeantes de Haendel,
tout en exprimant avec une profondeur touchante les doutes et

les souffrances de son personnage. Son air Scherza infida,
moment clé de l’opéra, est livré avec une intensité poignante

qui captive immédiatement le public…

______________________________________________________________

 

 

CRITIQUE,  opéra.  VERSAILLES,
Opéra  Royal,  le  12  février
2026. LULLY / MOLIERE : Le
Bourgeois  gentilhomme.  Denis
Podalydès  /  Eric  Ruf  /
Christian  Lacroix  /
Christophe Coin

Hier soir jeudi 12 février, l’Opéra Royal de
Versailles a vibré au rythme des fastes de la
comédie-ballet versaillaise. Pour la première
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d’une série de dix représentations tant attendues,
la reprise du Bourgeois gentilhomme du duo Molière

/ Lully mis en scène par Denis Podalydès a une
fois de plus fait mouche. Portée par une équipe

artistique au sommet de son art, cette production
– rodée sur les plus grandes scènes francophones
depuis sa création il y a 15 ans au Théâtre des

Bouffes du Nord ! – a trouvé un écrin à sa mesure
dans le mirifique cadre de l’Opéra Royal, pour

enchanter un public conquis d’avance.
 

Dès les premières mesures dirigées par le maestro Christophe
Coin depuis son violoncelle, c’est une évidence : nous ne
sommes pas là pour assister à une simple pièce de théâtre,
mais pour vivre une expérience totale, une recréation savante
et joyeuse de ce que fut le génie fusionnel de Molière et
Lully.  À  la  tête  de  musiciens  de  son  Ensemble  La
Révérence  (placés  à  cour),  Christophe  Coin  tire  de  ses
musiciens une énergie à la fois élégante et bondissante. Les
intermèdes musicaux ne sont pas de simples pauses, mais de
véritables respirations dramatiques, portées par la virtuosité
des  instrumentistes,  avec  un  clavecin  particulièrement
étincelant sous les doigts d’Yvan Garcia.

Mais le théâtre, c’est d’abord une affaire de corps et de
voix,  et  Denis  Podalydès  signe  une  mise  en  scène  d’une
intelligence lumineuse. Il restitue l’intégralité de l’œuvre,
faisant dialoguer le texte ciselé de Molière et la musique
dansante de Lully avec une fluidité confondante, sans jamais
que l’un ne prenne le pas sur l’autre. Sa lecture met en avant
la capacité d’étonnement et d’émerveillement de son héros,
rendant son extravagance aussi touchante que risible. Et pour
incarner cette folie douce, il fallait un comédien hors pair,
qu’il a su trouver en la personne Pascal Rénéric : un Monsieur
Jourdain monumental ! Il est tout à la fois, avec une énergie



folle : le parvenu naïf, l’élève appliqué, le mari berné et
l’illuminé du « Mamamouchi ». On rit de ses maladresses, mais
on est étrangement ému par son désir d’être un autre. Face à
lui, Isabelle Candelier campe une Madame Jourdain magnifique
de bon sens et de verdeur populaire. Son franc-parler est un
roc inébranlable dans le délire ambiant, et sa complicité avec
la servante Nicole est un pur régal. Manon Combes, justement,
est  une  Nicole  irrésistible,  insolente  et  drôle,  dont  la
sincérité désarme et fait mouche à chaque réplique. La troupe
des comédiens est d’une homogénéité rare. On savoure aussi les
facéties  de  Julien  Campani,  aussi  à  l’aise  en  Maître  de
musique maniéré qu’en Dorante le parasite aristocrate, tandis
que Jean-Noël Brouté compose un Covielle futé et complice,
véritable moteur de l’intrigue  Autour d’eux, tous, du maître
de  philosophie  aux  laquais,  servent  la  farce  avec  une
précision  d’horloger.

Visuellement, le choc est à la hauteur du lieu. Les décors
d’Éric Ruf, fait d’immenses rouleaux de draps blancs évoquant
à la fois l’étoffe du drapier et les coulisses du théâtre,
installent une scénographie à la fois simple et d’une élégante
évidence. C’est le terrain de jeu idéal pour les costumes,
signés Christian Lacroix. Le couturier s’en est donné à cœur
joie, opposant le monde austère et sombre de la bourgeoisie au
technicolor flamboyant de l’aristocratie. Les costumes de la
cérémonie turque sont un feu d’artifice, un délire baroque qui
transporte littéralement le public dans un songe oriental. Et
parce  que  le  Bourgeois  est  aussi  un  ballet,  la
chorégraphe  Kaori  Ito  insuffle  de  son  côté  une  énergie
virevoltante  aux  trois  danseuses  réunies  ici  :  Windy
Antognelli,  Flavie  Hennion  et  Artemis  Stavridis.  Leur
présence, omniprésente et gracieuse, rythme les intermèdes et
ajoute une touche de poésie aérienne à l’ensemble.

Côté  musique,  en  plus  de  l’orchestre,  les  voix  sont  à
l’avenant. La soprano Cécile Granger égrène ses airs de cour
avec une grâce infinie, tandis que le haute-contre Romain



Champion fait montre d’une maîtrise impressionnante, avec des
aigus d’une clarté rare. Le ténor Jean-François Novelli et le
baryton  Marc  Labonnette  complètent  ce  plateau  vocal
d’exception, ce dernier étant un Grand Mufti mémorable, à la
fois  solennel  et  grotesque,  lors  de  la  cérémonie
d’anoblissement, véritable morceau de bravoure du spectacle.

Lorsque pour finir, toute la troupe, comédiens, chanteurs,
musiciens et danseurs, réunie sur le plateau, entonne le chœur
final « Quels spectacles charmants, Quels plaisirs goûtons-
nous !« , l’osmose est parfaite. Le public, debout, n’a pas
tari d’applaudissements, saluant chaque artisan de cette fête
totale. Sous le somptueux plafond royal, cette équipe de rêve
a offert hier soir une leçon de théâtre musical, un moment de
grâce pure où le génie de Molière et Lully a retrouvé toute sa
jeunesse et sa superbe. Un enchantement à ne manquer sous
aucun prétexte, jusqu’au 22 février à l’Opéra Royal donc !…

 

 

_____________________________________

CRITIQUE, opéra. VERSAILLES, Opéra Royal, le 12 février 2026.
LULLY / MOLIERE : Le Bourgeois gentilhomme. Denis Podalydès /

Eric Ruf / Christian Lacroix / Christophe Coin. Crédit
photographique (c) Baptiste Lacaze / Opéra Royal de Versailles

 

 



VERSAILLES,  Opéra  Royal.
LULLY : Roland. Lundi 9 mars
2026.  Jérôme  Boutillier,
Karine  Deshayes…  I  Gemelli,
Emiliano  Gonzalez  Toro  et
Mathilde Etienne, direction

Cette nouvelle production en version
concert du Roland de Lully annonce un

éclairage inédit sur la musique du
premier compositeur du règne de Louis

XIV. Passionné par les pratiques
historiquement informées et la relecture
des sources, l’ensemble I Gemelli fondé
par Emiliano Gonzalez Toro et Mathilde

Étienne propose ainsi une nouvelle
lecture de l’un des plus beaux opéras de

Lully, fondée en particulier sur un
examen renouvelé du récitatif italien, de

la déclamation (avec une approche
spécifique sur le vers français).

 

 

Pour ce faire, I Gemelli s’associent aux Pages et aux Chantres

https://www.classiquenews.com/versailles-opera-royal-lully-roland-lundi-9-mars-2026-jerome-boutillier-karine-deshayes-i-gemelli-emiliano-gonzalez-toro-et-mathilde-etienne-direction/
https://www.classiquenews.com/versailles-opera-royal-lully-roland-lundi-9-mars-2026-jerome-boutillier-karine-deshayes-i-gemelli-emiliano-gonzalez-toro-et-mathilde-etienne-direction/
https://www.classiquenews.com/versailles-opera-royal-lully-roland-lundi-9-mars-2026-jerome-boutillier-karine-deshayes-i-gemelli-emiliano-gonzalez-toro-et-mathilde-etienne-direction/
https://www.classiquenews.com/versailles-opera-royal-lully-roland-lundi-9-mars-2026-jerome-boutillier-karine-deshayes-i-gemelli-emiliano-gonzalez-toro-et-mathilde-etienne-direction/
https://www.classiquenews.com/versailles-opera-royal-lully-roland-lundi-9-mars-2026-jerome-boutillier-karine-deshayes-i-gemelli-emiliano-gonzalez-toro-et-mathilde-etienne-direction/
https://www.classiquenews.com/versailles-opera-royal-lully-roland-lundi-9-mars-2026-jerome-boutillier-karine-deshayes-i-gemelli-emiliano-gonzalez-toro-et-mathilde-etienne-direction/


du  CMBV,  préparés  par  Fabien  Armengaud,  et  utilisent  les
instruments du parc instrumental du CMBV en approfondissant la
réflexion sur les anches et les archets, mais aussi sur la
déclamation, l’ornementation, le rapport au théâtre et à la
danse.

un son jamais entendu jusqu’ici
Ce Roland n’est pas un pas de côté dans notre répertoire mais
une suite logique. L’opéra est né à Florence et Lully est un
Florentin émigré à Paris. (…) Notre méthode reste inchangée :
autonomisation des chanteurs, respect des sources et de la
partition. La nouveauté c’est l’approche sur la danse. Nous
avons travaillé avec une chorégraphe pour comprendre les tempi
et les articulations et l’orchestre qui est très fourni. Nous
avons expérimenté la facture instrumentale (violons, archets,
hautbois) et la position de l’orchestre. On s’attend à un son
jamais entendu jusqu’ici » précise Mathilde Etienne.

 

De la comédie chez Lully
« Il s’agit aussi de faire ressortir la comédie de cette œuvre

: pour une raison que je ne m’explique pas, on rechigne
souvent à admettre qu’il y a de la comédie dans les opéras, et
en particulier dans les opéras baroques. Le livret de Roland
est tiré de l’Orlando furioso de l’Arioste, une épopée pleine
de fantaisie et d’ironie, ce n’est pas un opéra sérieux. Tout

notre travail musical, vocal et interprétatif sera donc de
tâcher de faire ressortir l’humour et la légèreté, et cela

passe par le respect à la lettre des indications du
compositeur et du librettiste. » Emiliano Gonzalez Toro

 

 



____________________________
LULLY, ROLAND – version de concert

Lundi 9 mars 2026, 20h
VERSAILLES, Opéra Royal 

RÉSERVEZ VOS PLACES directement sur le site de l’Opéra Royal
de Versailles

: https://www.operaroyal-versailles.fr/event/lully-roland/

3h, entracte inclus

 

 

distribution

Jérôme Boutillier |  Roland
Karine Deshayes | Angélique

Alix Le Saux |  Logistille, la fée principale
Juan Sancho |  Médor
Lila Dufy |  Témire

Victor Sicard |  Demogorgon
Pierre Derhet |  Coridon, Astolfe

Nicolas Brooymans |  Ziliante, un suivant
Pierre-Emmanuel Roubet |  Tersandre

Amandine Sanchez Bélize | une suivante

Les Pages et les Chantres du Centre de Musique Baroque de
Versailles

Ensemble I Gemelli
Emiliano Gonzalez Toro et Mathilde Etienne, direction

 

 

 

https://www.operaroyal-versailles.fr/event/lully-roland/
https://www.operaroyal-versailles.fr/event/lully-roland/


Roland, fragilité du héros amoureux
Roland  de  Lully  (portrait  ci-contre)
est un ouvrage majeur dans le catalogue
du premier compositeur de Louis XIV au
sein  de  sa  coopération  avec  le
librettiste  Quinault.  Représenté  à
Versailles en présence du Roi le 18
janvier 1685, il est repris huit fois à
la  cour,  puis  au  Palais  Royal.
L’ouvrage  est  à  nouveau  joué  pour
célébrer le mariage du duc de Bourgogne
en 1697 et pendant tout le dix-huitième
siècle jusqu’en 1755, à Paris comme à

Versailles.
Au moment où le Roi est au sommet de sa puissance, depuis son
palais où la cour à sa résidence définitive depuis 1682, Lully
plonge dans l’histoire héroïque, inspiré de l’Orlando furioso
de l’Arioste. La trame dévoile le pouvoir du désir et de
l’amour : le héros Roland aime passionnément Angélique qui lui
préfère Médor. La folie dévore le cœur de Roland qui recouvre
la raison grâce à la fée Logistille.
La partition recueille le métier et l’expérience du Lully le
plus inspiré : Roland est fait partie des 3 derniers opéras
tullistes avec Persée et l’ultime Armide.
Le rôle-titre souligne la fragilité et l’humanité du héros,
son délire et sa folie (Acte IV : « Je suis trahi ! Ciel ! »).
L’autre protagoniste de cette partition fleuve est aux côtés
du  portrait  profond,  sincère  de  Roland,  l’orchestre  (à  5
parties).  Lully  en  a  conçut  la  partie  pour  un  effectif
important regroupant la Grande Écurie et la Chambre du Roy :
la  grande  Chaconne  annonce  déjà  l’ampleur  et  le  souffle
poétique de la Passacaille d’Armide.

_______________________________________________
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ENTRETIEN avec Oliver GRUHN à
propos de sa version des 7
derniers  Lieder  de  Richard
Strauss

Le compositeur Berlinois Oliver GRUHN
propose une nouvelle versiondes «

derniers Lieder » de
Richard Strauss ; si

l’on savait qu’ils
n’étaient en rien 4,

mais… 5 (depuis la
révélation du dernier
Lied avéré « Malven

», tenu secret jusque
là par sa dédicataire, la cantratrice

Maria Jeritza), Oliver Gruhn va plus loin
encore ; après une enquête musicologique

minutieuse, se précisent en réalité… 7
Lieder que Richard Strauss conçoit dans
la dernière période créatrice, et qui

approfondissent encore sa découverte des

https://www.classiquenews.com/entretien-avec-oliver-gruhn-a-propos-de-version-des-7-derniers-lieder-de-richard-strauss/
https://www.classiquenews.com/entretien-avec-oliver-gruhn-a-propos-de-version-des-7-derniers-lieder-de-richard-strauss/
https://www.classiquenews.com/entretien-avec-oliver-gruhn-a-propos-de-version-des-7-derniers-lieder-de-richard-strauss/
https://www.classiquenews.com/entretien-avec-oliver-gruhn-a-propos-de-version-des-7-derniers-lieder-de-richard-strauss/
https://www.olivergruhn.de/booklet-bezaubert?lang=en


poèmes d’Hermann Hesse. Il revient au
compositeur contemporain d’avoir ainsi
rétabli pour certains dans une parure

orchestrale complétée (« Nacht »), une
nouvelle succession lyrique et

orchestrale qui renouvelle totalement
notre connaissance du dernier Strauss. Le

résultat se dévoile dans son récent cd
intitulé « BEZAUBERT », en une totalité

renouvelée, dont la cohérence poétique et
musicale convainc absolument.

Explications…

_________________________________________
__________________

 

 

CLASSIQUENEWS :  Pourquoi avez-vous décidé de compléter le
cycle des 4 derniers lieder ? Sur quels éléments historiques
vous êtes-vous appuyé pour cet ajout ?

OLIVER GRUHN : Les « Quatre derniers lieder » m’accompagnent
depuis très longtemps ; ils m’ont captivé depuis ma jeunesse.
En  examinant  la  partition,  on  remarque  d’indiscutables
incohérences dans les indications de date. La question qui en
résulte  est  :  que  s’est-il  passé  dans  le  deuxième  mois
précisément,  entre  la  composition  d’«  Im  Abendrot  /  Le
Crépuscule » et de « Frühling / Printemps », alors qu’il
fallait généralement environ un mois à Strauss pour terminer
chacun de ses autres lieder ? Cette question trouve rapidement
une réponse : c’est « Ruhe, meine Seele », qu’il a orchestré



pour la première fois, 54 ans après sa composition. Mais la
succession actuelle elle-même des lieder interroge. Ce cycle
des  » Quatre derniers lieder  » est une compilation de
l’éditeur Dr. Ernst Roth, – réalisée après la mort de Strauss,
pas par Strauss lui-même.
N’existait-il pas plus de lieder dans cette dernière période,
et qui n’ont pas été retenus dans le cycle ? Si oui, pourquoi
? « Malven » n’existe que comme une mélodie pour piano. Maria
Jeritza, à qui Strauss a dédié ce lied, l’a gardée pour elle-
même, tout au long de sa vie, de sorte que Strauss n’a jamais
eu la chance de l’orchestrer, même s’il a demandé son retour
après l’avoir copiée.

En lisant la table des matières
des  carnets  de  croquis  de
Strauss,  je  suis  tombé  sur  le
fragment  «  Nacht  »  d’après  le
poème d’Hermann Hesse. Il y est
noté  directement  après  «  Beim
Schlafengehen / en se couchant
»,  indiquant  une  cohérence
chronologique  directe  (le
coucher, puis la nuit). Il est

également établi que Strauss avait déjà marqué certains des
vers de Hesse dans son recueil de poèmes de Hesse, et « Höhe
des Sommers » a été copié dans ce même carnet. Par conséquent,
on peut supposer que les « Quatre derniers lieder », telles
qu’elles  sont  actuellement  connus,  ne  concentrent  pas  la
totalité des œuvres orchestrale ultimes de Strauss. À mon
avis, Strauss n’a tout simplement pas eu assez de temps à la
fin de sa vie pour réaliser pleinement toutes ses idées, en
raison de son âge avancé et de sa mauvaise santé. Ainsi, ce
sont les incohérences dans les entrées datées révélant les
deux lieder manquants, ainsi que le fragment « Nacht » qui
sont directement liés aux lieder que nous connaissons, et qui,
selon moi, sont inséparablement liés à eux.

https://www.classiquenews.com/wp-content/uploads/2026/02/Oliver-Gruhn-CYMK-ISO-classiquenews-entretien-richard-strauss-lieder.jpg


 

CLASSIQUENEWS : Qu’avez-vous exactement compilé à cette fin?

OLIVER  GRUHN  :  Le  plus  important,  à  mon  avis,  c’est  de
rétablir les lieder dans l’ordre chronologique. Mon expérience
de  compositeur  me  permet  de  comprendre  le  processus  de
développement d’un tel cycle de chansons.  À partir de « Im
Abendrot  »,  il  ne  s’agit  pas  d’un  adieu,  mais  d’une
interrogation.  Le  printemps  («  Frühling  »)  qui  suit  est
maintenant  le  premier  poème  de  Hesse  mis  en  musique.  Le
parcours se poursuit avec « Beim Schlafengehen / Au coucher »
et  «  Nacht  /  Nuit  »,  le  manuscrit  lui-même  indiquant
clairement  la  tonalité  en  ré  mineur.
Il n’y a pas d’alternative raisonnable que de le placer là,
car « septembre » commence en ré majeur. Cela a un effet
immense lorsque, de cette couleur sombre, le mois de septembre
se tourne à nouveau vers la lumière. Enfin s’isncrit le point
final du cycle, dans la même tonalité qu’ « Abendrot », –
cette tonalité que Strauss affectionnait particulièrement : 
mi bémol majeur- : « Malven »/ les mauves.

 

CLASSIQUENEWS  :  Quelle  est  la  signification  générale,  les
thèmes des poèmes ajoutés ? Qu’apporte leur présence aux 4
lieder déjà connus ? 

OLIVER GRUHN : Dans le contexte de l’Après Guerre,  « Ruhe,
meine Seele » a une toute autre signification. Timothy Jackson
est d’avis depuis près de 40 ans, du point de vue de la
théorie musicale, que l’orchestration de cette chanson est
très étroitement liée aux autres lieder. « Nacht » est le
prolongement profond de « Beim Schlafengehen / Au coucher » :
dans cette mélodie, Strauss conclut la paix avec la mort ; il
l’embrasse musicalement. Cela apporte une nouvelle dimension à
ce cycle, ce n’est pas un adieu à la vie car les lieder
suivants : « September » et surtout « Malven / Les mauves »



effacent toute lourdeur. Chacun contemple la vie qui s’efface
tout en exprimant confiance et sérénité.

 

CLASSIQUENEWS : Quels sont les éléments de votre orchestration
? Comment avez-vous réussi à composer dans le style de Richard
Strauss  et  à  vous  en  libérer  ?  Quels  instruments,  quels
mélanges de sonorités avez-vous privilégié ?

OLIVER GRUHN : Je commence dans l’autre sens. Il est essentiel
de se libérer complètement en tant que compositeur si l’on
veut  compléter  Strauss.  Il  ne  s’agit  pas  de  copier  son
écriture, mais de s’y soumettre, de la comprendre pour trouver
ainsi une suite à son idée musicale. Ce qui est vraiment
difficile, c’est de savoir ce qu’il y a entre les partitions,
ce qu’il fait quand et pourquoi ? Ce travail ressemble un peu
à un « profiler », mais ici dans le sens musical, mon objectif
étant  de  créer  une  solution  aussi  proche  que  possible  du
matériel  musical  existant,  afin  de  développer  la  cellule
musicale et de rendre l’intention de Strauss audible dans son
propre sens. Il faut comprendre ce processus de création.
L’orchestration est très claire dans son œuvre tardive. Les
cordes séparées et les connexions, en particulier avec les
instruments à vent, sont extrêmement efficaces pour créer un
son large qui correspond aux humeurs respectives des lieder.
Dans  le  Printemps,  à  plusieurs  endroits,  les  clarinettes
jouent en position très haute avec les flûtes. Il s’agit d’un
son  très  spécifique,  et  c’est  exactement  le  coloris
emblématique  de  ce  lied.
Chacune de mes orchestrations souhaitent s’inscrire  dans la
direction  originelle,  celle  exprimée  par  Strauss.  Dans  «
Malven », cela se fait par la combinaison des cordes avec les
bois, où il faut savoir quel instrument joue dans un accord et
dans quelle position ; par exemple, est-ce le hautbois ou la
clarinette qui doit jouer les tierces ?

 



les derniers Lieder de Strauss
ne sont pas 4 mais … 7 !
 

CLASSIQUENEWS : Quels sont les éléments de votre orchestration
? Comment avez-vous réussi à composer dans le style de Richard
Strauss  et  à  vous  en  libérer  ?  Quels  instruments,  quels
mélanges de sonorités avez-vous privilégié ?

OLIVER GRUHN : Je commence dans l’autre sens. Il est essentiel
de  me  libérer  complètement  en  tant  que  compositeur  pour
compléter Strauss. Il ne s’agit pas de copier son écriture,
mais de s’y soumettre, de la comprendre pour trouver ainsi une
suite à son idée musicale. Ce qui est vraiment difficile,
c’est de savoir ce qu’il y a entre les partitions, ce qu’il
fait quand et pourquoi ? Ce travail ressemble un peu à un «
profiler », mais ici dans le sens musical, mon objectif étant
de créer une solution aussi proche que possible du matériel
musical existant, afin de développer la cellule musicale et de
rendre l’intention de Strauss audible dans son propre sens. Il
faut comprendre ce processus de création.
L’orchestration est très claire dans son œuvre tardive. Les
cordes séparées et les connexions, en particulier avec les
instruments à vent, sont extrêmement efficaces pour créer un
son large qui correspond aux humeurs respectives des lieder.
Dans le Printemps, il y a par exemple quelques endroits où les
clarinettes jouent en position très haute avec les flûtes. Il
s’agit  d’un  son  très  spécifique,  et  c’est  exactement  le
coloris emblématique de ce lied.
Chacune de mes orchestrations souhaitent s’inscrire  dans la
direction  originelle,  celle  exprimée  par  Strauss.  Dans
« Malven », cela se fait par la combinaison des cordes avec
les bois, où il faut savoir quel instrument joue dans un
accord  et  dans  quelle  position,  est-ce  le  hautbois  ou  la
clarinette qui doit jouer les tierces ?



 

CLASSIQUENEWS  :  Quelle  est  la  dramaturgie  globale  des  7
chansons dans son nouvel épisode ? En quoi cette nouvelle
architecture  musicale  renouvelle-t-elle  notre  perception  et
notre connaissance du dernier Strauss? Comment cela éclaire-t-
il le sens général du cycle?

OLIVER GRUHN : Jusqu’à présent, on prétendait que les « Quatre
derniers lieder » étaient le testament musical de Richard
Strauss. Du point de vue actuel et avec l’état actuel des
connaissances, on peut constater que précisément les trois
chansons mentionnées se rattachent à cette construction et que
Strauss  avait  certainement  encore  des  plans  pour  d’autres
mélodies.
Alors que le « Abendrot / Soleil couchant » se trouve au début
du nouveau cycle, une question se pose à laquelle il faut
répondre dans les lieder suivants : « Est-ce la mort ? »
S’ensuit la confrontation avec la détresse personnelle voire
l’agitation dans « Ruhe, meine Seele / Calme, mon âme ».

Le changement harmonieux de « Frühling / Printemps » qui suit,
incarne toutefois la floraison renouvelée. Cela se traduit par
un changement rapide du do mineur initial à la solidification
en mi bémol majeur.

Une nouvelle atmosphère, plus calme encore se déploie dans
« Beim Schlafengehen / Au coucher ». Le grand solo de violon
prépare le terrain pour « Nacht », là aussi le violon joue un
rôle dans le poème d’Hesse. Ce lied montre la confrontation
réelle avec la mort. Strauss fait la paix avec lui-même, mais
cela ne veut pas dire qu’il ne veut pas continuer de manière
positive. « September » montre la conscience de l’effacement
et pourtant, en rétrospective, le regard affectueux sur la vie
complète. Et « Malven / Les mauves » ne sont rien d’autre
qu’une déclaration d’amour.  Gai et estival dans le geste, où
les fleurs qui s’envolent ne montrent qu’une prémonition de
l’adieu.



 

CLASSIQUENEWS : Quel est le lien poétique avec l’œuvre de
Hermann Hesse ? Quels thèmes poétiques ont particulièrement
inspiré Richard Strauss ?

OLIVER GRUHN : Strauss n’a découvert Hermann Hesse que le jour
de sa mort. Néanmoins, vu de l’extérieur, cette conjonction
est celle d’une combinaison idéale entre poésie et musique,
une  alliance  réussie  désormais  emblématique  du  romantisme
tardif. Je crois que quelque chose a changé dans la conscience
de Strauss après qu’il ait lu cette poésie. Les poèmes qu’il
avait encore l’intention de mettre en musique parlent des
souvenirs de jeunesse, de son Italie bien-aimée, des Alpes, de
la fugacité, du souvenir de la première guerre mondiale et de
 » croyance, amour espérance « , comme il l’écrit lui-même.
Mais il nous parle surtout, du renouveau, comme cela paraît si
joliment dans « Frühling / Printemps ». On ne peut qu’imaginer
à quel point les poèmes l’ont ému ; l’impression poétique doit
avoir été très forte ; ce n’est pas pour rien que douze des
poèmes de Hesse ont inspiré Strauss pour des mises en musique,
dont  trois  lieders  sont  bien  connus  aujourd’hui,  et  deux
existaient jusqu’ici comme fragments, à savoir « Nacht », et
le projet d’une ultime œuvre chorale (« Besinnung »).

 

CLASSIQUENEWS : Comment ce projet s’intègre-t-il dans votre
œuvre? Comment Hermann Hesse vous inspire-t-il?

OLIVER GRUHN : La poésie de Hermann Hesse m’accompagne depuis
des  décennies.  Elle  a  été  et  est  toujours  une  source
d’inspiration pour beaucoup de mes propres mélodies. Hesse
sait  saisir  et  exprimer  chaque  situation  de  la  vie,  dans
l’émotivité  et  dans  une  formulation  qui  invitent  à  les
habiller en musique. Une rencontre inattendue avec Richard
Strauss s’est produite lorsque j’ai mis en musique le poème  «
Höhe des Sommers / Hauteur de l’été » en 2014. Comme mes



recherches ultérieures l’ont révélé, à ma grande surprise,
c’était justement le poème que Strauss avait l’intention de
mettre en musique après  « Malven ». Le compositeur l’avait
noté dans son carnet de croquis, mais il n’a pas été mis en
œuvre.

Ainsi la conclusion sur le CD : « Sommerliebe / mon amour
d’été », qui évoque comment la forme du lied avec orchestre
trouve son chemin vers l’époque actuelle. Le chemin vers le
cycle complet de Strauss a été assez long, il a commencé par
l’orchestration de « Malven / Les mauves ».
C’était  un  travail  qui  s’est  intercalé  entre  mes  propres
compositions en 2020. Plus tard, cela a continué avec une
immersion plus profonde dans la création tardive de lieder de
Strauss  et  mon  achèvement  de  «  Nacht  ».  Il  s’agissait
cependant d’un travail de recherche plus long qui, pour moi, a
également  mis  en  lumière  le  contexte  musicologique  et
historique.  Ce  n’était  pas  mon  intention  d’incorporer  mes
propres idées dans l’œuvre de Strauss, mais simplement de
faire entendre la musique fragmentaire du maître.
Aujourd’hui, la mélodie avec orchestre occupe depuis quelques
années l’essentiel de mon travail. Pour moi, il est important
de ne pas rompre avec la tradition, mais de s’appuyer sur elle
et de la développer. Et le fait qu’Hesse continue d’être pour
moi une source d’inspiration permanente se manifeste dans mon
prochain cycle de lieder orchestraux pour basse « Das Buch der
rauschenden Lieder  / Le recueil de mélodies », dans lequel
j’ai mis en musique 12 poèmes exclusivement de Hermann Hesse.

 

Propos recueillis en février 2026

 

 

 



LIRE aussi notre présentation du CD « BEZAUBERT », les 7
derniers lieder de Strauss, nouveau cycle historique enfin
recomposé par Oliver Gruhn :
https://www.classiquenews.com/cd-evenement-annonce-bezaubert-l
es-7-derniers-lieder-de-richard-strauss-hommage-pour-
le-150eme-anniversaire-de-la-naissance-de-hermann-hesse-diana-
schnurpel-soprano-st/

Le compositeur Berlinois Oliver Gruhn questionne le dernier
cycle orchestral et vocal de Richard Strauss

(« Vier letzte Lieder »), un corpus
envoûtant et crépusculaire bâti, pour les 3

premiers lieder, à partir des poèmes de
Hermann Hesse (« Frühling / Printemps », «

September / Septembre », « Beim
Schlafengehen / L’heure du sommeil ».  En

réalité un montage fabriqué de toute pièce par l’éditeur Eugen
Roth. On sait à présent que les « 4 derniers lieder » ne sont

pas 4 mais 5, depuis la redécouverte tardive du véritable
dernier lied composé par Strauss en 1948, soit 1 an avant la
mort de l’auteur en 1949 à 85 ans : « Malven » / Les Mauves.

 

 

approfondir
https://www.olivergruhn.de/
https://www.olivergruhn.de/booklet-bezaubert?lang=en
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OPÉRA  GRAND  AVIGNON.
FRANCESCHINI  :  Décaméron
(création mondiale), les 7 et
8  mars  2026.  Caroline
Leboutte / Bianca Chillemi

Un théâtre abandonné… 10 jeunes dans un
huis-clos en sécurité, racontent chacun à
son tour, des histoires… Dehors, le chaos

qui menace, terrifiant ; comme Boccace
dans son « Décaméron » (écrit au milieu

du XIVème siècle) avait imaginé un groupe
isolé, réfugié, où les reclus deviennent

conteurs pour conjurer la peste et la
peur. Chez Boccace, un tourbillon

d’histoires grivoises, romanesques,
cruelles, burlesques, … édifie un théâtre

du monde où se croisent princes et
pirates, ruses et désirs, illusions et
vérités. Pour l’Opéra grand Avignon, le

compositeur Matteo Franceschini réinvente
la verve recréatrice de la parole qui

https://www.classiquenews.com/opera-grand-avignon-franceschini-decameron-creation-les-7-et-8-mars-2026/
https://www.classiquenews.com/opera-grand-avignon-franceschini-decameron-creation-les-7-et-8-mars-2026/
https://www.classiquenews.com/opera-grand-avignon-franceschini-decameron-creation-les-7-et-8-mars-2026/
https://www.classiquenews.com/opera-grand-avignon-franceschini-decameron-creation-les-7-et-8-mars-2026/
https://www.classiquenews.com/opera-grand-avignon-franceschini-decameron-creation-les-7-et-8-mars-2026/


devient musique, célébrant l’espoir
fraternel partagé contre l’hydre de la

peur. Ici, pas de reconstitution : juste
dix corps pour tout incarner.

_____________________________________________
Photo © Barbara Buchmann

 

 

Célébrer ce qui nous lie,
défier ce qui nous sépare…
La création à l‘affiche de l’Opéra Grand Avignon revisite le
chef d’œuvre médiéval tout en renouvelant aussi l’expérience
musicale  et  lyrique  :  le  spectacle  bouscule  les  codes  de
l’opéra.  Pas  d’orchestre,  pas  de  hiérarchie  entre  les
disciplines  :  d’abord  une  fête  théâtrale,  abolissant  les
frontières  entre  le  chant,  la  parole,  le  jeu.  Matteo
Franceschini et Caroline Leboutte cultivent pour ce projet
prometteur, l’énergie de la troupe, pour une cohésion partagée
qui efface les frontières entre les styles et réinvente un
nouveau cadre formel.

Raconter des histoires, c’est déjà résister ; se retrouver,
c’est  déjà  choisir  l’espoir…croire  à  l’énergie  et  la
protection du groupe. Le Décaméron ne juge pas, ne tranche
pas. Il provoque, amuse, dérange ; il célèbre ce qui nous lie,
et défie ce qui nous divise. Et il nous rappelle surtout une
chose essentielle : au cœur de la tourmente, c’est bien du
collectif que peut naître le salut.

 



 

__________________________________

Création à l’OPÉRA GRAND AVIGNON
Matteo Franceschini : Décaméron

2 représentation événements

Samedi 7 mars 2026 à 20h
Dimanche 8 mars 2026 à 15h

RÉSERVEZ VOS PLACES directement sur le site de l’Opéra GRAND
AVIGNON : https://www.operagrandavignon.fr/decameron#

Durée: 1h30
Dès 12 ans

 

Opéra de Matteo Franceschini
Livret : Stefano Simone Pintor d’après Il Decameron de

Giovanni Boccaccio
Chanté en plusieurs langues et surtitré en français

Éditions Ricordi – Création mondiale
Conseillé à partir de 12 ans

Production Opéra Grand Avignon, avec le soutien du GMEM –
Centre National de Création Musicale de Marseille, Institut
Culturel Italien de Marseille, Petit Palais Diffusion, Fonds
de création lyrique (fcl), la culture avec la copie privée

 

l’équipe artistique

https://www.operagrandavignon.fr/decameron#
https://www.operagrandavignon.fr/decameron#


Direction musicale et études musicales : Bianca Chillemi
Mise en scène : Caroline Leboutte

Dramaturgie  Matteo  :  Franceschini,  Caroline  Leboutte  et
Stefano Simone Pintor
Scénographie et costumes : Aurélie Borremans
Chorégraphie : Fatou Traoré
Éclairages : Nicolas Olivier
Assistante mise en scène : Roxane Lefevre
Assistante costumes : Rita Belova

Interprétation : Charlotte Avias, Clara Barbier-Serrano, Elena
Caccamo, Mathieu Dubroca,
Hélène  Escriva,  Elena  Olga  Groppo,  Robin  Kirklar,  Laure
Magnien, Laura Muller et Kenny Ferreira

 

 

autour du spectacle

Prologue
45 minutes avant la représentation, l’Opéra Grand Avignon et
l’Orchestre national Avignon-Provence proposent un éclairage
sur Décaméron auquel vous allez assister.
Entrée libre sur présentation du billet du spectacle/concert



Photo ©
Barbara Buchmann
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