
CRITIQUE,  concert.  PARIS,
Philharmonie,  le  9  février
2026. BRUCKNER : Symphonie n°
8.  Royal  Concertgebouw
Orchestra,  Klaus  Mäkelä
(direction)

Le jeune chef finlandais Klaus Mäkelä (30 ans)
fait son retour à la Philharmonie de Paris,

quelques jours seulement après son programme dédié
à Chostakovitch avec l’Orchestre philharmonique
d’Oslo. On le retrouve cette fois à la tête du
prestigieux Orchestre Royal du Concertgebouw
d’Amsterdam, pour affronter la monumentale

Huitième symphonie d’Anton Bruckner.
 

Si la nomination de Klaus Mäkelä en tant que chef principal de
l’Orchestre du Concertgebouw sera effective en 2027, il est
possible de l’entendre avec cette formation, dès ce début
d’année, lors d’une tournée à Amsterdam, Paris, puis Cologne,
à chaque fois avec le même programme. On ne présente plus le
prodige finlandais, qui électrise les foules partout sur son
passage,  comme  en  témoigne  la  banderole  «  Love  Mäkelä  »,
déployée  en  fin  de  concert  sur  l’un  des  balcons  de  la
Philharmonie. Ca n’est pourtant pas un « Bruckner orthodoxe »
qu’il nous est donné d’apprécier, tant les tempi étirés, comme
l’absence de vibrato, prennent le contre-pied de toute une
tradition  germanique,  largement  documentée  au  disque.  Le
Finlandais a préféré l’ultime mouture élaborée par Bruckner en
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1890, après de longues années de révision (ce qui l’empêchera
d’achever sa dernière symphonie). Le choix de l’édition Haas
(1939) permet de profiter de plusieurs passages de la version
initiale, ici réintégrés, ce qui allonge sensiblement la durée
totale de l’ouvrage.

Dès les premières mesures de l’Allegro Moderato, les lignes
claires aux cordes annoncent l’absence résolue de tout pathos,
caractéristique des choix artistiques de Mäkelä : la souplesse
des phrasés bénéficie de l’attention aux transitions et du
sens de la relance du discours musical, impressionnants tout
au long de la soirée. Plusieurs détails apparaissent dans
cette  vision  chambriste,  notamment  aux  contrebasses.  Les
passages verticaux plus cuivrés montrent davantage de muscle,
avec des tempi plus allant en comparaison. Les ralentissements
surprenants avant les grands tutti, souvent sur un tapis de
cordes aux piani éthérés, jouent d’un effet de contraste avec
les effets de masse qui suivent. Le jeu sur les dynamiques
fonctionne bien ici, tant l’orchestre répond comme un seul
homme à chaque indication, avec une discipline exemplaire.
Comme à son habitude, Mäkelä privilégie la musique pure, en
refusant  aux  vents  toute  virtuosité,  donnant  quelques
sonorités  volontairement  raides  et  mécaniques.  On  reste
fasciné par cette interprétation d’une grande maîtrise, qui
sait  lâcher  la  bride  dans  les  envolées  verticales,  mais
s’intéresse  surtout  à  révéler  d’infimes  minuties,  souvent
noyées dans la masse de l’orchestration de Bruckner (beaucoup
plus conséquente que dans les précédentes symphonies, même si
les  percussions  restent  sous-utilisées,  en  dehors  des
timbales).

D’abord franc et direct, le Scherzo, se ralentit ensuite pour
mieux se concentrer sur ces miniatures qui font tout le prix
de la direction de Mäkelä, même si l’immense Adagio qui suit
se perd parfois dans les digressions, en un rythme très délié
aux cordes au début. L’insistance sur la pulsation joue la
carte d’une lisibilité implacable, contrastée par des tutti



plus caverneux. Le Finale enchaîné sans pause (à l’instar des
deux premiers mouvements) débute sous les fanfares volontiers
viriles,  avec  des  contrebasses  mises  en  avant  dans  leur
scansion, une fois encore. Les timbales, aussi déchaînées que
péremptoires, apportent un ton martial que l’on retrouvera
pour la toute fin, avant une variation de climats aux tempi
mesurés  et  chambristes,  d’un  raffinement  inouï.  Comme  à
l’habitude avec ce chef, on ressort fasciné par la maîtrise
technique  exceptionnelle,  tout  en  restant  agacé  par
l’opposition  trop  caricaturale  entre  forte  et  piani.

 

 

___________________________________

CRITIQUE, concert. PARIS, Philharmonie, le 9 février 2026.
BRUCKNER : Symphonie n° 8. Royal Concertgebouw Orchestra,

Klaus Mäkelä (direction musicale). A l’affiche de la
Philharmonie le lundi 9 février 2026. Photo © Droits réservés

 

 

CRITIQUE,  concert.  LYON,
Auditorium,  le  7  février
2026. « Danses Polonaises » :
Tchaikovsky,  Szymanowski  :
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Concerto  pour  violon  n°2  /
Thomas  Zehetmair,  violon),
Lutoslawski.  Orchestre
national  de  Lyon.  Marta
Gardolinska, direction.

La Pologne a tenu le haut de l’affiche de
l’Auditorium-Orchestre national de Lyon
ces 5 puis 7 février derniers. Non sans
de solides arguments : pour preuve, la
force créatrice de deux compositeurs

polonais, ainsi superbement défendus et
que l’on aimerait davantage écouter en

concert. Dans le cadre d’un cycle dédié à
la Pologne, la cheffe née en 1988 à

Varsovie, Marta Gardolinska, actuelle
directrice musicale de l’Opéra national

de Nancy – Lorraine (depuis janvier
2021), dirige ce soir (7 février) les

forces vives de l’Orchestre national de
Lyon, dans un programme hautement
expressif, exigeant même (tant il

s’impose aux instrumentistes des cordes
mais aussi des bois, surtout des cuivres.
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Dans la succession des œuvres s’est
déployée toutes les séductions de la

grande forge orchestrale.
 

 

Le  programme  propose  une  immersion  symphonique  polonaise,
aussi spectaculaire que profonde. S’affirment en particulier
l’ivresse  extatique  de  Szymanowski  comme  la  radicalité
expressionniste  de  Lutosławski  :  la  construction  de  son
triptyque orchestral créé a Varsovie en 1954 saisit  par ses
contrastes  assumés,  une  exacerbation  expressive,  la
magnificence  sonore,  l’éclatement  progressif  du  spectre
symphonique  qui  réussit  dans  des  tutti  incandescents,  des
séquences qui étirent les couleurs, osent des associations
prodigieuses,  une  architecture  sonore  singulière,  entre
l’hédonisme d’ascendance straussienne, et un cynisme plus cru,
acide et martial proche de Chostakovitch. Œuvre marquante de
la seconde partie, le Concerto pour orchestre déploie tout
cela dans le traitement de mélodies folkloriques [précisément
de la région de Kurpie  / Mazovie, et des monts Tatras].

Pour  se  chauffer,  ouverture  en  beauté  et  dans  une
orchestration rutilante qui annonce la suite : la Polonaise
d’Eugène Onéguine de Tchaikovsky. Énergie, volupté sonore… la
cheffe invitée réussit son lever de rideau, avec une attention
très appréciée dans le dosage sonore du chant des violoncelles
dans  la  partie  centrale  :  fluide,  suggestif,  profond…
l’émergence d’une gravité soudaine au sein du faste brillant,
de la majesté exclamative.

L’opulence  instrumentale  se  densifie  et  s’active  chez
Szymanowski, dans son Concerto n°2 opus 61 (1932 – 1933),
moins joué que le n°1. Ses crépitements sonores alliant extase
et  volupté,  engagent  immédiatement,  sans  préliminaire,  le



violon dans une fusion captivante qui ne se délite jamais,
entre  le  violon  et  l’Orchestre.  L’écriture  du  polonais
postromantique  qui  a  lui-même  influencé  Lutosławski,
questionne jusqu’à la fin le cadre du dialogue, dans le sens
d’une  combustion  concertante  ;  Szymanowski  subjugue  comme
Strauss ou Korngold par sa luxuriante sonore dans laquelle le
soliste apporte son brio solistisant qui doit s’intégrer et
même se fondre plutôt que se détacher et surenchérir…
Ce que comprend parfaitement le violoniste Thomas Zehetmair
d’autant plus convaincant qu’il joue les deux Concertos de
Szymanowsky depuis l’âge de 35 ans,- les enregistrant même
avec Rattle [à l’époque où ce dernier dirigeait le Symphonique
de Birmingham].
Le  violoniste  visionnaire,  pionnier  militant  pour  la
redécouverte  du  Polonais,  réactive  ce  soir  ce  cheminement
fascinant  qui  fait  du  violon  un  passeur  inspiré,  entre
révélation  et  hallucination.  Cette  mystique  musicale  est
d’autant plus attrayante que le jeu est clair, mesuré, droit,
lumineux. D’une plasticité lunaire d’autant plus juste que ses
tensions et son flux servent un legato souverain, y compris
dans la Cadenza où l’instrument seul se livre à cœur ouvert
dans  une  sobriété  chambriste  et  électrique  qui  rappelle
l’austérité universelle de Bach.

 

Après la pause, le Concerto pour orchestre de Lutosławski
couronne la période d’après guerre juste avant son orientation
vers le sérialisme [1960]. La partition souligne la maîtrise
du compositeur polonais le plus important de la second moitié
du XXème, et dans la grande forme et dans l’architecture.
Celui qui n’a cessé de souligner combien la compréhension de
son compatriote Chopin, restait réductrice (voyant en lui un
génie  méconnu  de  la  forme  Sonate),  expérimente  dans  son
Concerto,  une  étonnante  maîtrise  structurelle,  un  format
inédit pour l’orchestre, dont il sait exploiter jusqu’à leurs
ultimes limites, toute la ressource expressive des pupitres…



Dans  le  prolongement  de  Stravinsky  et  de  Chosta  surtout,
Lutosławski sollicite tout du long les formidables cuivres
[trombones,  trompettes,  cors]  dont  les  saillies
impressionnent,  jalonnent  une  partition  qui  fourmillent
d’idées sonores, de trouvailles de timbres.

Cette équation qui associe le détail et l’ampleur, la ciselure
et le spectaculaire inscrit le déroulement des 3 séquences
successives  de  ce  Concerto  hors  normes,  dans  un  souffle
apocalyptique que la cheffe mesure, exalte, fait respirer avec
l’énergie et la sensibilité idoines.

 

 

______________________________________________________________
________________

CRITIQUE, concert. LYON, Auditorium, le 7 février 2026.
« Danses Polonaises » : Tchaikovsky, Szymanowski : Concerto

pour violon n°2 / Thomas Zehetmair, violon), Lutoslawski.
Orchestre national de Lyon. Marta Gardolinska, direction.

 

 

 

LIRE aussi notre présentation du concert DANSES POLONAISES, à
l’affiche de l’Auditorium Orchestre national de Lyon, les 5 et
7  février  2026  :
https://www.classiquenews.com/orchestre-national-de-lyon-saiso
n-polonaise-jeu-5-sam-7-fev-2026-danses-polonaises-maria-
gardolinska-thomas-zehetmair/

Directrice musicale de l’Opéra national de Lorraine (Nancy),
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Marta Gardolińska peut
contempler avant chaque concert

la statue de l’ex-roi de Pologne
Stanislas Leszczynski,

bienfaiteur du duché de Lorraine
et de sa capitale, sur la

somptueuse place qui porte son
nom. Distinguée en 2016 par la
Fondation Teraz Polska pour son
rôle dans la diffusion de la musique polonaise, la cheffe née
à Varsovie dirige à Lyon plusieurs partitions qui l’inspirent
particulièrement. Le concert s’inscrit dans le volet POLSKA de

la saison en cours de l’Orchestre national de Lyon

______________________________________________________________
_____

 

 

CRITIQUE,  concert.  EVRY,
Conservatoire Yannis Xenakis,
le  4  février  2026.  Fanny
MENDELSSOHN  :  Das  Jahr  /
Marie VERMEULIN (piano)

Quoi, il faut venir dans la ville nouvelle d’Evry,

https://www.classiquenews.com/orchestre-national-de-lyon-saison-polonaise-jeu-5-sam-7-fev-2026-danses-polonaises-maria-gardolinska-thomas-zehetmair/
https://www.classiquenews.com/critique-concert-evry-conservatoire-yannis-xenakis-le-4-fevrier-2026-fanny-mendelssohn-das-jahr-marie-vermeulin-piano/
https://www.classiquenews.com/critique-concert-evry-conservatoire-yannis-xenakis-le-4-fevrier-2026-fanny-mendelssohn-das-jahr-marie-vermeulin-piano/
https://www.classiquenews.com/critique-concert-evry-conservatoire-yannis-xenakis-le-4-fevrier-2026-fanny-mendelssohn-das-jahr-marie-vermeulin-piano/
https://www.classiquenews.com/critique-concert-evry-conservatoire-yannis-xenakis-le-4-fevrier-2026-fanny-mendelssohn-das-jahr-marie-vermeulin-piano/
https://www.classiquenews.com/critique-concert-evry-conservatoire-yannis-xenakis-le-4-fevrier-2026-fanny-mendelssohn-das-jahr-marie-vermeulin-piano/


avec sa cathédrale ronde symbole d’architecture
moderne et son conservatoire qui porte le nom de

Xenakis, pour découvrir l’oeuvre de Fanny
Mendelssohn ? Hier soir 4 février, dans ledit

conservatoire, l’excellente pianiste Marie
Vermeulin nous a fait découvrir l’éblouissant

cycle Das Jahr qui n’est jamais joué, dans lequel
la sœur de Félix Mendelssohn, si longtemps tenue
dans l’ombre, évoque les douze mois de l’année.

 

Superbe découverte qui précède la sortie d’un disque en mars.
On sait que le père et le frère de Fanny Mendelssohn avaient
voulu la réduire au silence, la condamnant aux seules tâches
domestiques. Quelle horreur ! Cette femme avait du génie et
devait l’exprimer. Dans Das Jahr, les premières mesures de
janvier, graves comme un ciel d’hiver, nous font entendre une
âme qui s’exprime. Les mois de février et d’avril, auraient pu
être écrits par Mendelssohn frère – mais c’est Fanny qui les a
écrits.  Le  mois  de  juillet  aurait  pu  être  composé  par
Beethoven – mais c’est Fanny qui l’a composé. Le mois d’août
aurait pu sortir de la plume de Schumann – mais c’est de celle
de Fanny qu’il est sorti. Liszt aurait pu être l’auteur des
mois de septembre ou de décembre – mais c’est Fanny qui l’a
été. Quant au postlude, il réveille tranquillement le fantôme
de Bach. On voit par là que Fanny Mendelssohn se hisse au
niveau des plus grands.

Ce soir-là, Marie a tendu la main à Fanny. Et quelle main !
Une main souple, caressante, sûre, virtuose, énergique. En un
mot une main – et même deux mains ! – de grande pianiste.
Marie Vermeulin a mis en relief les pleins et déliés d’une
musique qui est comme un journal intime, avec sa mélancolie
profonde,  ses  joies  éphémères,  ses  passages  contemplatifs
étalés tout au long de l’année. On croyait fanée l’oeuvre de
Fanny. Marie lui a offert une sève nouvelle. Elle a fait mieux



qu’interpréter  sa  musique,  elle  s’est  glissée  dans  sa
personne. Marie a incarné Fanny. Marie était Fanny. Et nous
avons aimé cette Fanny d’Evry !

 

 

______________________________________

CRITIQUE, concert. EVRY, Conservatoire Yannis Xenakis, le 4
février 2026. Fanny MENDELSSOHN : Das Jahr / Marie VERMEULIN

(piano). Crédit photo (c) André Peyrègne

 

 

 

 

CRITIQUE,  concert.  LYON,
Salle Molière, le 4 février
2026. Récital pianistique de
Joseph  MOOG  (Beethoven  /
Chopin / Debussy / Liszt)

iuufifuIl est des soirées où l’air même semble
chargé d’électricité, où chaque silence suspendu
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précède une déflagration de beauté. Ce mercredi 4
février 2026, la Salle Molière de Lyon a vécu
l’une de ces nuits d’exception, offerte par

l’institution « Piano à Lyon«  (et son directeur
artistique Jérôme Chabannes). Dans l’écrin

historique du Palais Bondy, baigné par
l’atmosphère des quais de Saône, le jeune et

prodigieux pianiste allemand Joseph Moog a livré
un récital de haute volée, couronné par une

ovation debout d’un public lyonnais conquis.
 

La prestigieuse saison 25 / 26 de « Piano à Lyon », réputée
pour son audace et son exigence, a une fois de plus frappé
fort en accueillant ce jeune artiste déjà célébré. Considéré
comme  l’un  des  interprètes  les  plus  intéressants  de  sa
génération, Joseph Moog a montré pourquoi sa réputation le
précède sur toutes les grandes scènes mondiales, du Wigmore
Hall de Londres au Concertgebouw d’Amsterdam.

Le programme, savamment construit et très « éclectique »,
était un voyage à travers l’histoire du piano, exigeant une
maîtrise technique absolue et une profondeur d’interprétation
rare.  Le  voyage  a  commencé  par  les  orages  et  les  élans
lyriques de la Sonate « Pathétique » de Ludwig van Beethoven,
dont Moog a restitué toute la puissance dramatique avec une
clarté  de  propos  saisissante.  Puis,  l’univers  de  Frédéric
Chopin  a  pris  vie  sous  ses  doigts  :  la  fierté  noble  de
la Polonaise op. 26 n°1, la rêverie introspective du Nocturne
op. 15 n°2, et enfin le tourbillon démoniaque du Scherzo n°1
op.  20  ont  démontré  une  palette  expressive  d’une  finesse
extrême. La première partie s’est achevée dans l’éblouissement
avec « L’Isle joyeuse » de Claude Debussy, une pièce où les
jeux de lumière et de rythme ont trouvé en Moog un interprète
idéal, capable de peindre avec les sons.



La seconde partie, entièrement dédiée à Franz Liszt, a été le
terrain  de  jeu  de  sa  virtuosité  phénoménale.  De  la  «  La
Leggierezza  »,  étude  de  concert  exigeant  une  légèreté
aérienne, à la fougue de la Polonaise n°1, le pianiste a
navigué avec une aisance déconcertante. Puis vint le cœur
poétique du récital : les Sonnets de Pétrarque (47, 104, 123).
Dans ces extraits des Années de pèlerinage, Moog a transcendé
la technique pour atteindre une spiritualité et un lyrisme
bouleversants,  faisant  véritablement  chanter  le  piano.  Le
voyage italien s’est conclu en apothéose avec « Venezia e
Napoli ». La mélancolie de la Gondoliera, la chanson populaire
de  la  Canzone  et  la  frénésie  irrésistible  de
la Tarentella finale ont transporté l’auditoire des canaux
vénitiens aux fêtes napolitaines, dans un final d’une énergie
et d’une précision vertigineuses.

Face à un public debout, acclamant chaleureusement, Joseph
Moog est revenu devant son Steinway, affable et souriant, pour
offrir pas moins de… 5 bis ! Dans un français parfait, il a
présenté une transcription « toute personnelle » de « It’s
Wonderful » de George Gershwin, un clin d’œil jazzy et raffiné
qui a ravi l’assistance, mais la vraie surprise fut le premier
bis, une pièce du compositeur Charles-Valentin Alkan, maître
du romantisme virtuose, et l’un de ces petits trésors cachés
que Moog aime à exhumer… mais il a poursuivi, devant les
enthousiastes rappels du public lyonnais, avec des pièces de
Schumann,  Rachmaninov  et  enfin  Scarlatti…  éclectique  et
généreux on vous dit !…

Cette soirée résumait parfaitement l’art de Joseph Moog :
une virtuosité transcendante mise au service d’une musicalité
profonde et d’une curiosité insatiable. Sa capacité à passer
de  l’intimité  la  plus  fragile  à  la  puissance  la  plus
spectaculaire, sans jamais sacrifier la clarté du propos, a
offert une expérience pianistique totale. Le public lyonnais,
exigeant et connaisseur, lui a réservé un accueil triomphal,
reconnaissant en lui l’un des grands pianistes de notre temps.



Et cet événement majeur ouvre la voie à une série de concerts
tout aussi exceptionnels dans le cadre de la Saison 25/26 de
«  Piano  à  Lyon«  ,  durant  laquelle  les  mélomanes  lyonnais
auront le privilège d’entendre (par exemple, et d’ici la fin
de  la  saison…)  :  le  britannique  Benjamin  Grosvenor,  à  la
poésie et à l’élégance reconnues mondialement, ou l’argentine
Martha  Argerich,  légende  vivante  du  piano,  dont  chaque
apparition est un événement, ou encore le jeune phénomène
russe Alexander Malofeev, qui fascine la planète musicale par
sa maturité et son talent flamboyant. Ces concerts prestigieux
se tiendront tantôt dans l’intimité acoustique de la Salle
Molière,  tantôt  sur  la  grande  scène  de  l’Opéra  de  Lyon,
poursuivant  la  mission  d’excellence  de  l’institution
culturelle lyonnaise dirigée par l’infatigable défricheur de
talents qu’est Jérôme Chabannes !…

 

 

_____________________________________________

CRITIQUE, concert. LYON, Salle Molière, le 4 février 2026.
Récital pianistique de Joseph MOOG (Beethoven / Chopin /

Debussy / Liszt). Crédit photographique (c) Emmanuel Andrieu

 

 

CRITIQUE,  concert.  LYON,
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Auditorium,  le  2  février
2026.  «  Tango  &  Co  ».
Lucienne  Renaudin  Vary
(trompette),  Félicien  Brut
(accordéon)  Grégoire  Rolland
(orgue)

Une soirée d’exception ! C’est par ces mots que
l’on pourrait résumer le concert du 2 février à

l’Auditorium de Lyon, qui a réuni trois prodiges
de la scène musicale actuelle : l’organiste

Grégoire Rolland (artiste en résidence sur la
saison 25/26 de l’AO), la prodigieuse trompettiste

Lucienne Renaudin Vary et le virtuose de
l’accordéon Félicien Brut. Ensemble, seuls, en duo
ou en trio, ils ont offert une performance d’une

énergie communicative et d’une maîtrise
époustouflante, sous le signe de l’éclectisme et

de la joie pure.
 

Dès  les  premières  notes,  l’alchimie  fut  palpable.  Chaque
artiste, avec une générosité rare, a pris la parole à tout de
rôle  pour  présenter  les  œuvres,  créant  une  proximité
chaleureuse et unique avec le public… avec un détail qui a
marqué les esprits : Lucienne Renaudin Vary a illuminé la
scène de sa trompette… pieds nus ! Un symbole de liberté et de
connexion pure à la musique qui a accompagné toute la soirée.

Le  voyage  a  commencé  avec  la  fougue  slave.  La  Fantaisie
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slave  de  Carl  Höhne,  interprétée  avec  brio  par  Lucienne
Renaudin  Vary,  a  immédiatement  captivé  par  sa  virtuosité
étincelante. Puis, l’orgue puissant de Grégoire Rolland et les
couleurs de l’accordéon de Félicien Brut nous ont transportés
dans les Danses polovtsiennes de Borodine avec une puissance
narrative  fascinante.  Le  Concerto  pour
trompette d’Aroutiounian a permis à Lucienne Renaudin Vary de
déployer  toute  l’étendue  de  son  art,  alliant  puissance
dramatique,  lyrisme  poignant  et  agilité  technique  absolue.
Après une création originale et envoûtante, Luminous Bells de
Grégoire Rolland, explorant les timbres mystiques de l’orgue,
la Danse slave n°2 de Dvořák, revisitée en trio, a clôturé la
première moitié dans une joyeuse exubérance.

En seconde partie de soirée, l’atmosphère a basculé vers la
sensualité  du  tango  avec  le  génie  d’Astor  Piazzolla.
La Milonga del Ángel, d’une mélancolie envoûtante, et les
extraits  explosifs  de  María  de  Buenos  Aires  (dans  un
arrangement brillant de Jérôme Ducros et Domi Emorine) ont mis
en lumière l’incroyable complicité du trio et la capacité de
l’orgue  à  se  faire  instrument  à  vent,  à  se  fondre  dans
l’univers de l’accordéon. L’hommage à la chanson française
avec L’Hymne en rose (Domi Emorine) fut un moment de grâce et
de douceur, suivi par l’entrain irrésistible des Trois Temps
de Jo de Jo Privat. Le clou de la soirée fut sans conteste la
création  des  Trois  Danses  pour  trompette,  accordéon  et
orgue de Richard Galliano, spécialement écrites pour ce trio.
Ce  fut  un  dialogue  vertigineux,  une  fête  rythmique  et
harmonique où la liberté de chaque artiste s’épanouissait dans
un ensemble d’une cohésion parfaite. Le final avec le Tango
pour  Claude  du  même  Galliano  a  soulevé  la  salle
d’enthousiasme.

Grégoire Rolland, Lucienne Renaudin Vary et Félicien Brut ont
écrit, le temps d’une nuit lyonnaise, une page de musique
chaleureuse, virtuose et profondément humaine. Un grand bravo
à eux trois !



 

 

__________________________________

CRITIQUE, concert. LYON, Auditorium, le 2 février 2026.
« Tango & Co ». Lucienne Renaudin Vary (trompette), Félicien

Brut (accordéon) Grégoire Rolland (orgue). Crédit
photographique (c) Emmanuel Andrieu

 

 

CRITIQUE,  concert.  PARIS,
Théâtre  des  Champs  Elysées,
le 26 janvier 2026. SCHUBERT
/ LISZT. Francesco Piemontesi
(piano)

Curieux récital que celui donné par le pianiste
Suisse Francesco Piemontesi au Théâtre des Champs-
Élysées. La Grande Sonate en sol majeur de Franz

Schubert ouvrait la soirée. Le pianiste fit preuve
de toutes les vertus requises : un jeu soigné,
lisse, précis jusqu’à l’irréprochable. Tout y

était — la netteté, l’élégance, la probité
musicale — et pourtant, il manquait cet infime
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tremblement qui vous saisit à la gorge, cette
secousse délicieuse qui vous fait basculer dans le
rêve. La musique passait, parfaite, bien élevée,

polie, sans vraiment nous faire frissonner. A
l’issue de cette première partie les

applaudissements manquèrent d’enthousiasme. 
 

Dans la deuxième partie vinrent des extraits des Années de
pèlerinage  de  Franz  Liszt.  On  constata  d’abord  le  même
maintien,  la  même  correction  irréprochable  :  une  musique
propre, bien coiffée, qui ne froissait ni l’air ni l’âme. Et
soudain  —  car  il  y  a  toujours  un  soudain  dans  les  
métamorphoses — arriva la Vallée d’Obermann (toujours extraite
des  Années  de  pèlerinage).  Là,  quelque  chose  se  passa  :
l’inspiration, la grâce – on peut appeler cela de diverses
façons. 

Francesco Piemontesi était soudain un autre pianiste. Un grand
pianiste.  La  musique  vibrait  de  l’intérieur,  respirait,
froissait le cœur. Tout le reste du récital se déroula de
cette  manière  enchanteresse.  On  admira  au  passage  la
virtuosité — ces cascades d’octaves vertigineuses, jaillissant
avec  une  aisance  souveraine.  Mais  la  démonstration  de
virtuosité n’était visiblement pas le but final du pianiste.
Ainsi  décida-t-il  de  clore  le  programme  non  par  un  feu
d’artifice mais par les Cloches de Genève (toujours extraites
des Années de Pèlerinage), oeuvre de confidence, qui s’éteint
comme une voix murmurée. Le pianiste acheva là son récital,
courbé au-dessus de son clavier, recueilli, dans un geste qui
ressemblait à une prière. 

Le  silence  dura  quelques  secondes  avant  que  la  salle
n’explose, cette fois sans réserve. En bis, un Choral de Bach
joué de manière magistrale vint conforter notre plaisir. La
seconde partie de ce récital fut, sans conteste, celle d’un
grand concert.



 

 

________________________________

CRITIQUE, concert. PARIS, Théâtre des Champs Elysées, le 26
janvier 2026. SCHUBERT / LISZT. Francesco Piemontesi (piano).

Crédit photo (c) Droits réservés

 

 

CRITIQUE,  concert.  PARIS,
Salle Gaveau, le 23 janvier
2026.  Récital  d’Alexander
MALOFEEV (piano)

Précédé par le bruissement de la foule des
admirateurs avertis et impatients ainsi que des

mélomanes ayant hâte de découvrir le « phénomène »
Alexander Malofeev, déjà célèbre, le jeune

pianiste Russe fait son entrée sur la scène de la
Salle Gaveau. A peine a-t-il esquissé un salut,
qu’il s’empare du piano avec un naturel presque

désinvolte pour la première pièce inscrite à son
programme de ce soir: « Les Arbres » opus 75 de
Jean Sibelius (1865-1957), petit cycle de cinq
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pièces du compositeur finlandais.
 

Ce  qui  ne  pourrait  être  qu’un  agréable  moment  musical
introductif, est déjà l’intense et exceptionnel événement que
crée le pianiste quand il aborde le clavier. De cette pièce
regardée parfois avec condescendance (certains n’ ont-ils pas
dit  qu’elle  était  destinée  aux  jeunes  filles  de  bonne
famille…), il fait un moment de grâce et d’émotions. Avec ce
même  naturel,  il  aborde  avec  gourmandise  et  poésie  la
merveilleuse  «  Holberg  Suite  »  opus  40  du  compositeur
norvégien Edvard Grieg (1843-1907), écrite « à la manière » du
compositeur  du  XVIIIème  siècle  Ludwig  Holberg.  Les  cinq
mouvements qui la composent se présentent comme une suite dans
le style classique: la musique se fait parfois rêveuse dans
l’Air « andante religioso« , mais elle est toujours dansante
avec les « Sarabande », « Gavotte » et « Rigaudon »… Après
avoir sculpté les sons avec délicatesse et intériorité, notre
pianiste, tel un démiurge va, dans la pièce suivante, les
déchaîner. En effet, la première partie du concert s’achève
avec la redoutable « Sonate N°2 » d’Einojuhani Rautavaara (
1928-2016)  débordante  de  puissants  accords.  Cet  opus  64
intitulé  «  The  Fire  Sermon  »  du  compositeur  finlandais,
comporte trois mouvements. Le dernier, qualifié d' »Allegro
brutale » (!), nous rappelle que le piano est à la fois un
instrument à cordes et à percussion !

Avec  la  «  Sonate  N°2«  ,  opus  14,  de  Serge  Prokofiev
(1891-1953) qui ouvre la seconde partie du concert, Alexander
Malofeev  nous  révèle  toute  sa  puissance  de  feu,  à  faire
trembler Gaveau. Ce qui fait d’Alexander Malofeev un pianiste
exceptionnel, c’est qu’il ne se contente pas de faire des sons
: il fait de la musique, tout en prenant à bras le corps
notamment les fameux épisodes « motoriques », nombreux dans
les compositions pour piano de Prokofiev. Sa virtuosité (et
quelle virtuosité !) n’est jamais gratuite, mais toujours au
service  de  la  musique.  Après  ces  bourrasques  sonores,  la



« Valse » opus 38 d‘Alexandre Scriabine (1872- 1915), autre
bijou de la soirée, apparaît presque réservée. Là encore,
Malofeev se joue avec humour et tendresse de cette ode à la
valse. Pièce plutôt brève que le compositeur affectionnait
particulièrement au point de souvent la jouer en concert.

Alexander Malofeev a clos son programme avec originalité en y
introduisant  des  découvertes  pour  beaucoup.Tout  d’abord
l’arrangement  d’une  pièce  d’Igor  Stravinski  (  1882-1971)
«  Symphonie  pour  instruments  à  vent  »  par  Arthur  Lourié
(1891-1966). La pièce d’origine a été composée en 1920 et
dédiée à Claude Debussy (une sorte de « Tombeau » comme on le
faisait  en  musique  ancienne,  en  hommage  à  un  compositeur
disparu). D’une durée d’une dizaine de minutes, elle était
destinée  à  des  instruments  solistes  jouant  ensemble,  en
« symphonie ». Arthur Lourié, américain d’origine russe, est
un  compositeur  méconnu  en  France,  même  s’il  y  a  séjourné
(1924-  1941),  après  avoir  quitté  sa  Russie  natale  et  ses
responsabilités politiques dans le domaine culturel, avant de
s’envoler pour les Etats Unis. Il n’aura de cesse d’emprunter
beaucoup à Stravinsky dans son processus créatif et dans la
stylisation des formes anciennes. Les « Cinq préludes fragiles
 » sont l’opus 1, écrits à l’âge de 16 ans. On peut y
percevoir  l’influence  de  Scriabine  et  des  souvenirs  du
romantisme.

C’est  donc  sans  tonitruance,  sans  recherche  d’effets
spectaculaires et dans une atmosphère apaisée, que se termine
le  récital.  Tout  à  l’image  de  ce  musicien  aux  allures
d’adolescent  rêveur,  qui  survole  toutes  les  nombreuses  et
redoutables difficultés pianistiques dont il fait même une
occasion  de  beauté  sonore,  avec  une  sorte  de  nonchalance
feinte. Quand il s’empare au plus près de l’instrument, il
rappelle Glenn Gould. Mais la comparaison s’arrête là, car
Alexander n’a pas besoin de modèle: ce soir, il n’était pas le
pianiste, il était le piano. Le public s’en est allé, la tête
en musique, après les trois bis: un Menuet en sol de Haendel,



la Toccata op.11 de Prokofiev et le Prélude op.9 no.1 pour la
main gauche de Scriabine.

Et  pour  ceux  qui  auraient  raté  son  récital  parisien,  ils
pourront toujours se jeter – en lot de consolation – sur son
nouveau disque à paraître chez Sony le 27 février !…

 

 

_____________________________________

CRITIQUE, concert. PARIS, Salle Gaveau, le 23 janvier 2026.
Récital d’Alexander MALOFEEV (piano). Crédit photo (c) Droits

réservés

 

 

CRITIQUE,  concert.  PARIS,
Philharmonie,  le  20  janvier
2026.  CHOSTAKOVITCH  :
Symphonie n°6 & 8. Orchestre
Philharmonique  d’Oslo,  Klaus
Mäkelä (direction)

L’événement était attendu bien au-delà des cercles
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mélomanes. Ce mardi soir 20 janvier, la Grande
Salle Pierre Boulez de la Philharmonie de Paris,
archicomble, vibrait d’une atmosphère singulière,

mêlant l’excitation artistique à la solennité
protocolaire. Pour son 51e concert en tournée avec
l’Orchestre Philharmonique d’Oslo – dont il est le
directeur musical -, le jeune prodige finlandais
Klaus Mäkelä avait choisi un défi de taille : un

face-à-face exclusivement dédié à Dmitri
Chostakovitch, avec ses Symphonies n°6 et n°8.
L’attention du public était redoublée par une

présence illustre dans la salle, sa Majesté la
Reine Sonja de Norvège, marraine de l’orchestre,

qui accompagnait pour la première fois la phalange
nationale à l’étranger, lui offrant un hommage

debout à son entrée, geste répété après
l’entracte…

 

L’audacieux  programme,  centré  sur  deux  monuments  du
compositeur russe séparés par le gouffre de la Seconde Guerre
mondiale, était comme une thèse orchestrale sur la résilience
et l’expression artistique sous la contrainte. Et sous la
baguette de Klaus Mäkelä – qui, en tant que directeur musical
de l’Orchestre de Paris, connaît chaque résonance de cette
salle comme sa poche –, cette thèse est devenue une expérience
sonore et émotionnelle d’une puissance rare. Composée en 1939,
dans  l’ombre  menaçante  du  pacte  germano-soviétique,
la Symphonie n°6 en si mineur est une œuvre de défi et de
faux-semblants.  Attendu  pour  une  ode  monumentale  à  Lénine
après  le  succès  de  la  Cinquième,  Chostakovitch  livra  une
structure déconcertante : un immense Largo introspectif suivi
de deux mouvements rapides et presque cyniques.

L’interprétation  de  Mäkelä  fut  une  révélation  dès  les



premières mesures. Loin de tout pathos superflu, il a abordé
le Largo initial avec une clarté analytique et une probité
remarquables. Les cordes de l’Orchestre Philharmonique d’Oslo,
d’une précision de métronome, ont tissé un tapis sonore à la
fois dense et translucide, plongeant la salle dans un abîme de
méditation douloureuse. Le chef a pris son temps, étirant le
tempo  pour  mieux  en  révéler  l’amertume  contenue  et  le
pessimisme profond. Ce choix, délibéré et maîtrisé, a peut-
être dérouté certains, mais il a donné à cette musique une
dimension presque métaphysique, un silence éloquent face à
l’absurdité  et  la  violence  du  monde  (d’une  triste  et
pathétique actualité avec le « nouveau désordre mondial »
instauré  par  Donald  Trump  depuis  son  arrivée  à  la  Maison
Blanche…).  Le  contraste  avec  les  mouvements  suivants  fut
saisissant : l’Allegro et le Presto final ont éclaté avec une
énergie  vitale  et  une  virtuosité  collective  étourdissante.
Mäkelä, parfaitement dans son élément, a exalté les contrastes
: attaques sèches des cordes, ruptures brutales et couleurs
exacerbées  !  La  phalange  norvégienne  a  répondu  avec  une
agilité et une précision diaboliques, transformant la musique
en une course effrénée. Certains y ont vu une démonstration de
force presque trop théâtrale, mais on ne peut nier que cette
lecture  a  mis  en  lumière  l’ironie  mordante  et  la  colère
rentrée qui habitent cette partition, véritable « pied de nez
» adressé aux attentes du régime.

Après l’entracte, l’audience était préparée pour le sommet de
la soirée : la colossale Symphonie n°8 en ut mineur, écrite en
1943 au cœur des tourments de la guerre. Ici, Chostakovitch
abandonne tout double langage ; c’est un cri du cœur, une
fresque  épique  dédiée  à  la  souffrance  et  à  la  dignité
humaines.  Dès  les  premières  notes  livides  des  altos  et
violoncelles, Mäkelä et ses musiciens nous ont saisis à la
gorge.  La  familiarité  de  l’orchestre  avec  ce  répertoire,
forgée par les legs de Mariss Jansons et Vasily Petrenko,
était  palpable.  Mais  Mäkelä  y  a  apposé  sa  marque  :  une
direction  à  la  gestuelle  ample  et  «  démiurgique  »,



parfaitement adaptée à l’immensité de la tâche. Il a construit
l’immense premier mouvement (Adagio) comme un architecte de
l’émotion, ménageant des crescendos d’une intensité presque
insoutenable et des replis d’une intimité déchirante. Dans
l’Allegretto, les cuivres et les percussions ont claqué avec
la froideur d’un peloton d’exécution, tandis que le piccolo
ajoutait une touche d’acidité grinçante. L’Allegro non troppo,
toccata implacable, a été mené avec une férocité rythmique et
une énergie cinglante qui laissaient le public sans souffle.
Le  cœur  de  l’œuvre  réside  peut-être  dans  le  Largo,  une
passacaille d’une solennité écrasante. Là, Mäkelä a déployé
une maîtrise absolue des dynamiques et des couleurs. Le solo
de cor anglais, d’une pureté et d’une solitude bouleversantes,
est sorti d’un tapis orchestral ouateux et irréel comme une
prière dans le brouillard. Quant à l’Allegretto final, avec
ses lueurs d’espoir contrariées et sa conclusion en point
d’interrogation  pianissimo,  a  été  rendu  avec  une  tension
nerveuse et une poésie suspendue qui ont maintenu l’auditoire
en haleine jusqu’à la dernière vibration.

Le succès retentissant de cette Huitième Symphonie est aussi
le fruit d’une parfaite symbiose entre l’artiste, l’orchestre
et le lieu. Klaus Mäkelä, en double capitaine de l’Orchestre
de Paris et de l’Orchestre d’Oslo, a exploité avec génie les
qualités acoustiques de la Philharmonie, offrant une lecture
d’une lisibilité et d’une puissance sonore exceptionnelles.
Klaus Mäkelä a non seulement confirmé son statut de chef le
plus en vue de sa génération (il prendra prochainement les
reines de l’Orchestre Royal du Concertgebouw d’Amsterdam et du
Chicago Symphony Orchestra, excusez du peu !…), mais il a
aussi offert – à la tête d’un Orchestre Philharmonique d’Oslo
au sommet de sa forme ! – une interprétation de deux des
Symphonies de Chostakovitch qui fera date : une interprétation
où la maîtrise technique absolue servait une vision à la fois
intellectuellement  rigoureuse  et  profondément  humaine,
rappelant que dans les partitions les plus sombres réside
l’éclat le plus puissant de l’esprit. Le public parisien,



debout et unanime, l’a compris, saluant une performance qui
transcendait  la  simple  exécution  musicale  pour  toucher  à
l’essence même de l’expression artistique. Et la présence de
la  Reine  Sonja  a  ajouté  une  dimension  historique  et
émotionnelle unique à cette soirée déjà exceptionnelle. Son
patronage  de  longue  date  et  son  soutien  à  ce  projet  de
tournée, qui inclut l’étude de la Philharmonie comme modèle
pour  une  future  salle  à  Oslo,  témoignent  d’un  engagement
profond pour la culture et sa diffusion.

 

 

_____________________________________

CRITIQUE, concert. PARIS, Philharmonie, le 20 janvier 2026.
CHOSTAKOVITCH : Symphonie n°6 & 8. Orchestre Philharmonique
d’Oslo, Klaus Mäkelä (direction). Crédit photo (c) Emmanuel

Andrieu
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ONCT,  Markus  POSCHNER
(direction)

 La saison 2025-2026 de l’Orchestre National du
Capitole de Toulouse a connu, ce vendredi 16

janvier, un moment d’exception. Pour son premier
concert de l’année, la prestigieuse phalange

occitane recevait le chef allemand Markus Poschner
et le violoniste américain Chad Hoopes pour un

programme audacieux allant de la création
contemporaine aux sommets du romantisme, sous les
poutres de la Halle aux Grains de Toulouse à la

fabuleuse acoustique. Une soirée qui s’est achevée
en triomphe !

 

Le concert s’est ouvert par un moment d’une rare poésie avec «
Midsummer  Song  »  (2009)  de  Raminta  Šerkšnytė,  donné  en
création française. Dès les premières notes, Markus Poschner a
installé un climat de sérénité contemplative, parfaitement en
phase avec l’inspiration de l’œuvre. La pièce, commandée par
la Kronberg Academy et primée par la Fondation Prince Pierre
de Monaco (sur nomination d’Arvo Pärt), est un long chant
panthéiste pour orchestre à cordes et percussion. Sous la
baguette  attentive  de  Poschner,  les  cordes  de  l’Orchestre
national du Capitole ont déployé des nappes sonores d’une
grande quiétude, évoquant la lumière infinie du solstice d’été
et  un  «  voyage  vers  la  lumière  éternelle  et  notre  paix
intérieure », selon les mots de la compositrice lituanienne.
L’utilisation discrète et raffinée des percussions (triangle,
carillon,  vibraphone)  a  ajouté  des  scintillements  et  des
bruissements  à  cette  toile  impressionniste,  créant  une
atmosphère  à  la  fois  intime  et  vaste.  L’interprétation,
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d’une clarté et d’une délicatesse remarquables, a prouvé la
parfaite affinité entre le chef et cette partition, lui qui a
déjà dirigé cette œuvre avec l’Orchestre Symphonique de la
Radio  de  Vienne.  L’émotion  était  palpable  lorsque  Raminta
Šerkšnytė elle-même est montée sur scène pour saluer, recevant
une  ovation  chaleureuse  du  public  toulousain,  conquis  par
cette introduction envoûtante.

L’énergie  de  la  salle  a  changé  de
nature avec l’entrée en scène du jeune
prodige  américain  Chad  Hoopes  pour
le  Concerto  pour  violon  n°2  en  mi
mineur,  Op.  64  de  Felix  Mendelssohn.
Dès l’attaque du célèbre Allegro molto
appassionato, le soliste a fait preuve
d’une  maîtrise  technique  éblouissante
alliée à une sensibilité profonde. Son
jeu  a  combiné  une  pureté  de  son
absolue  dans  le  registre  aigu  à  une
vélocité sans faille dans les passages

les  plus  virtuoses.  Mais  c’est  dans  le  mouvement
lent, Andante, que la magie a véritablement opéré : Hoopes y a
déployé  un  cantabile  d’une  tendresse  et  d’une  intimité
bouleversantes, dialoguant avec une grande finesse avec les
bois de l’orchestre. Le Finale, alerte et plein d’esprit, a
démontré une parfaite complicité avec Markus Poschner, qui a
su contenir l’orchestre pour laisser chanter le violon tout en
maintenant  un  rythme  d’une  irrésistible  vitalité.  La
performance a confirmé le statut de Chad Hoopes comme l’un des
violonistes les plus complets et inspirants de sa génération,
justifiant pleinement les éloges reçus lors de sa précédente
venue à Toulouse, dont il a gratifié le public mélomane par
une  exécution  de  la  rare  10e  Fantaisie  de  Georg  Philip
Teleman.

Après l’entracte, place au monument : la Symphonie n°4 en mi
mineur, Op. 98 de Johannes Brahms. Ici, l’expertise de Markus
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Poschner  s’est  pleinement  exprimée.  Récompensé  par
un International Classical Music Award (ICMA) en 2018 pour son
intégrale des symphonies de Brahms, le chef allemand a proposé
une lecture à la fois puissante, architecturée et profondément
intériorisée. Dès le premier mouvement, il a installé une
tension  tragique  et  une  cohérence  de  discours  implacable.
L’Andante moderato a déployé une gravité sereine, mettant en
valeur la sonorité chaleureuse et le legato exceptionnel des
cordes de l’ONCT. Le Scherzo, d’une énergie presque bestiale,
a fait ressortir toute la vitalité rythmique de l’orchestre.
Mais  le  sommet  fut  sans  conteste  le  finale  magistral,
passacaille inspirée de Bach. Markus Poschner en a construit
l’arc dramatique avec une intelligence remarquable, accumulant
les variations vers une coda d’une puissance cathartique et
d’une noirceur résignée qui a laissé le public suspendu dans
un  silence  ému  avant  que  n’éclate  un  tonnerre
d’applaudissements. Ce Brahms a montré un orchestre au sommet
de sa forme, réactif, précis et doté d’une palette de couleurs
riche,  répondant  avec  une  flexibilité  totale  aux  demandes
expressives du chef.

La standing ovation qui a suivi a été longue et unanime,
saluant à la fois les artistes invités et l’Orchestre National
du Capitole. Ce concert marquait en effet les débuts très
attendus  de  Markus  Poschner  à  la  tête  de  la  phalange
toulousaine, une collaboration dont on espère qu’elle sera
renouvelée !

 

___________________________

CRITIQUE, concert. TOULOUSE, Halle aux Grains, le 16 janvier
2026. MENDELSSOHN / BRAHMS. Chad HOOPES (violon), ONCT, Markus

POSCHNER (direction). Crédit photo (c) Emmanuel Andrieu

 

 



CRITIQUE,  concert.  MONACO,
Auditorium Rainier III, le 11
janvier 2026. KHATCHATOURIAN,
PROKOFIEV,  TCHAÏKOVSKY,
BORODINE.  Orchestre
Philharmonique  de  Monte-
Carlo, Liya PETROVA (violon),
Emmanuel  TJEKNAVORIAN
(direction)

Quel concert étourdissant ! L’Auditorium Rainier
III, un des nombreuses salles culturelles et
musicales de Monaco, a vibré – ce dimanche 11

janvier – sous l’énergie foudroyante du premier
concert symphonique de l’année 2026 de l’Orchestre

Philharmonique de Monte-Carlo. Porté par un
programme slave flamboyant imaginé par Didier de
Cottignies (qui n’a pas son pareil non plus pour

aller chercher les glorieuses baguettes de demain,
et il a tapé fort avec la perle rare de ce soir en

la personne du jeune chef viennois Emmmanuel
Tjeknavorian !), le public très international de

la Principauté a vécu une expérience musicale
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d’une intensité rare, magnifiée par des artistes
d’exception.

 
 
;

La soirée s’est ouverte en trombe avec la Suite de « Gayaneh »
d’Aram Khatchatourian. Dès les premières mesures de la fameuse
« Danse du Sabre », l’orchestre a fait montre d’une précision
et  d’une  vigueur  rythmique  électrisantes.  Les  cuivres
éclatants,  les  cordes  incisives  et  les  percussions
étincelantes  ont  transporté  l’auditoire  dans  les  vastes
étendues du Caucase, alliant puissance folklorique et couleurs
orchestrales somptueuses. Un départ triomphal ! Puis vint le
moment  tant  attendu  :  l’entrée  en  scène  de  la  violoniste
bulgare Liya Petrova, silhouette de grâce dans une superbe
robe  blanche  couleur  lys  qui  semblait  capturer  toute  la
lumière de la salle. Pour interpréter le Concerto pour violon
n°1  en  ré  majeur  de  Sergueï  Prokofiev,  elle  a  trouvé  un
partenaire de rêve en la personne du brillant chef autrichien
Emmanuel  Tjeknavorian.  Quel  duo  phénoménal  !  Tjeknavorian,
d’un dynamisme et d’une passion communicative, a tissé un
écrin orchestral à la fois transparent, tendu et onirique pour
la soliste. Petrova, quant à elle, a livré une performance
inoubliable : son archet alliait une technique infaillible à
une  sensibilité  à  fleur  de  peau.  Du  sarcasme  espiègle  du
premier mouvement à la rêverie mystérieuse du second, jusqu’à
la déferlante virtuose du finale, elle a captivé la salle,
concluant dans un murmure envoûtant qui a précédé un tonnerre
d’applaudissements. Les deux bis qu’elle a délivré ensuite ont
fini d’enflammer le public monégasque !

Après l’entracte, l’orchestre nous a offert une « Roméo et
Juliette  »  de  Piotr  Ilitch  Tchaïkovsky  d’une  densité
dramatique à couper le souffle. Sous la direction toujours
aussi  inspirée  de  Tjeknavorian,  l’ouverture-fantaisie  a
déployé toute sa tragédie shakespearienne. La célèbre phrase



d’amour aux cordes a chanté avec un lyrisme poignant, tandis
que les duels entre les familles rivales ont explosé avec une
violence orchestrale maîtrisée et terriblement efficace. Une
romance  stellaire  et  une  guerre  des  clans  sonnante  et
trébuchante ! Et le bouquet final fut un véritable coup de
folie avec les « Danses Polovtsiennes » d’Alexandre Borodine.
L’OPMC, déchaîné, a littéralement embrasé la salle. Des chants
slaves lancinants aux rythmes endiablés, en passant par la
célébrissime mélodie aux cordes, tout n’était que frénésie,
couleurs  éclatantes  et  pulsion  vitale.  L’énergie  du  chef,
décuplée, a communiqué une joie pure à chaque musicien, et le
finale a soulevé la salle dans une ovation debout, délirante
et méritée.

L’Orchestre  Philharmonique  de  Monte-Carlo,  dans  une  forme
étincelante, a brillamment ouvert un nouveau chapitre de son
histoire, un chapitre dont on pressent qu’il sera glorieux
puisque la prestigieuse institution vient d’annoncer l’arrivée
de  la  cheffe  française  Nathalie  Stutzmann  au  poste  de
directrice musicale (à partir de 2027). Si ce concert est un
avant-goût de l’énergie et de l’excellence qui régneront sous
sa direction, alors le public monégasque et les mélomanes du
monde entier ont de fabuleuses émotions à venir. L’année 2026
s’annonce tout simplement splendide !

 
 



 
 

_______________________________________

CRITIQUE, concert. MONACO, Auditorium Rainier III, le 11
janvier 2026. KHATCHATOURIAN, PROKOFIEV, TCHAÏKOVSKY,

BORODINE. Orchestre Philharmonique de Monte-Carlo, Liya
PETROVA (violon), Emmanuel TJEKNAVORIAN (direction). Crédit

photographique (c) Cécile Vieren / OPMC
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