ENTRETIEN avec Michele
SPOTTI, directeur musical de
1’0Orchestre Philharmonique de
Marseille (saison 2026 -
2027)

Elargissement significatif du répertoire,
renouvellement des effectifs de
1’0Orchestre Philharmonique, Michele
Spotti poursuit un travail de fond avec
les musiciens marseillais. La diversité
des ®uvres choisies stimulent autant les
spectateurs que les effectifs sous son
aile artistique ; c’est un choix selon
des éléments de recherche et qui prend en
compte aussi les lieux investis comme
1'0déon ou seront présentées les
symphonies de Brahms dans un format
adéquat ; la nouvelle saison fait la part
belle aux invités tels Giuseppe Gibboni,
lauréat du Concours Paganini, ou Carlotta
Dalia.. Coté opéra, deux cuvres sont
attendues : Maria Stuarda, sommet du bel
canto signé Donizetti et Don Carlo
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(débuts du chef dans la version italienne
de 1’ouvrage verdien).. Explications.

Photo © Marco Borrelli

CLASSIQUENEWS : Quel est votre role a votre arrivée comme
directeur musical ? Sur ce point, quel concert a venir est-il
le plus emblématique ?

Michele Spotti : Cela fait maintenant presque quatre ans que
je sulis directeur musical, et le parcours que nous avons
accompli avec l'’orchestre a été particulierement intéressant.
Nous avons considérablement élargi les répertoires abordés, du
bel canto italien au grand répertoire allemand, avec de tres
beaux succes aussi bien dans le domaine symphonique que
lyrique. Je suis tres satisfait du chemin parcouru jusqu’a
présent, et surtout du travail et des efforts accomplis par
1’'orchestre et le cheur. Ensemble, nous avons véritablement
écrit des pages mémorables dans l’'histoire de ce théatre.
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Il reste évidemment toujours beaucoup de travail a accomplir,
car notre objectif doit étre de continuer a progresser et a
élever notre niveau. Nous avons également profondément
renouvelé l'orchestre. Le réle d’'un directeur musical comporte
aussi cette responsabilité : accompagner la formation et
1’évolution de l'orchestre et du cheur, notamment a travers de
nouveaux concours et recrutements. Nous avons ainsi quelque
peu changé le visage de l’orchestre, tout en conservant un
noyau de musiciens expérimentés, présents depuis de nombreuses
années. Il y a donc eu un véritable rajeunissement, toujours
accompagné par 1’expérience. Apres les succeés récents, je sens
aujourd’hui 1’orchestre dans une tres belle dynamique, et je
suis particulierement satisfait du travail accompli jusqu'’ici.

S'il fallait choisir parmi les projets que j'ai dirigés, il
serait évidemment tres difficile de n’'en retenir qu’un seul.
Je pourrais notamment citer la Deuxiéme Symphonie de Mahler et
le Requiem de Verdi parmi les grands rendez-vous symphoniques.
Du point de vue lyrique, L’Or du Rhin de Wagner a également
été 1'un des moments les plus importants et 1les plus
passionnants sur le plan artistique. Mais, au fond, je dirais
volontiers que le concert le plus important est toujours le
prochain. C’est celui qui est devant nous, celui pour lequel
il faut continuer a travailler, a chercher et a se dépasser.
La qualité reste toujours au ceur de mon approche, et c’est
elle qui guide mes choix et mon travail avec l'orchestre.

Grace a Marseille, j'ai également pu explorer des répertoires
qui pouvaient sembler, a premiere vue, assez éloignés de mon
parcours et de mon univers d’'origine, mais qui se sont
finalement révélés extrémement intéressants et tres utiles
pour la suite de ma carriere. J’en suis particulierement
heureux. Je suis convaincu que les prochaines saisons seront
tout aussi passionnantes : nous allons continuer a avancer, a
élargir nos horizons et a construire de nouveaux projets, avec
la volonté de franchir de nouvelles étapes et de proposer des
programmes toujours plus intéressants.



CLASSIQUENEWS : Comment avez-vous con¢u les programmes des
concerts symphoniques a venir ? Quels sont vos choix
stratégiques ? Pouvez-vous préciser la clé d’au moins trois
d’entre eux pour ne rien manquer de leurs enjeux artistiques
(par exemple « Orages et Passion », « L’As des as », « Sommets

musicaux »..) ou un autre de votre choix ?

Michele Spotti
Je pense qu'il
n'est pas toujours
nécessaire de
chercher a imposer
un fil conducteur
unique a toute une
saison
symphonique. A mes
yeux, cela peut
parfois devenir
une contrainte. Ce
qui m’'importe
avant tout, c’est
de construire des
programmes
cohérents, variés
et stimulants, qui
soient
intéressants pour
l'orchestre tout
en procurant du
plaisir au public.
La programmation
doit également
étre équilibrée en

fonction des résultats artistiques recherchés, de 1’effectif
orchestral nécessaire et des différents répertoires abordés.
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Je trouve notamment treés intéressant le fait que 1’0déon, qui
est une salle plus petite, nous permette de développer,
parallelement a la saison symphonique principale, un autre
parcours orchestral. Nous pouvons ainsi y aborder certaines
ecuvres avec des effectifs plus réduits, parfois tres proches
de ceux imaginés a l’origine par les compositeurs. Cette
saison, par exemple, nous allons donner les Premiere et
Quatrieme Symphonies de Brahms lors de deux concerts
distincts, avec un effectif réduit et une approche qui cherche
a se rapprocher autant que possible de la conception originale
du compositeur. Il y a donc aussi une dimension de recherche
et de réflexion musicologique qui m’'intéresse beaucoup. Photo
© Marco Borrelli

La saison permettra également de travailler avec des solistes
exceptionnels, comme Giuseppe Gibboni, lauréat du Concours
Paganini, ou encore Carlotta Dalia, guitariste de renommée
internationale. Nous aurons également 1la possibilité de
collaborer avec des chefs invités de grand intérét et
d’aborder aussi bien des répertoires de petite formation que
de grandes cuvres symphoniques.

Je préfere donc une programmation qui reste ouverte et qui
permette a la fois au public de découvrir des univers
différents et a 1'orchestre de continuer a grandir. Pour moi,
il n’'est pas indispensable que chaque concert soit relié au
suivant par un theme unique : l’essentiel est que chaque
programme ait sa propre cohérence et sa propre nécessité
artistique. La diversité des répertoires, des effectifs et des
approches constitue a mes yeux une véritable richesse. Elle
nous permet de maintenir la curiosité du public, de renouveler
régulierement notre regard sur les cuvres et de donner aux
musiciens des occasions toujours nouvelles de se dépasser.

CLASSIQUENEWS : Qu’est-ce qui fait selon vous le niveau et le
son d’un orchestre ? Dans le cas du Philharmonique de



Marseille, quels aspects allez-vous travailler avec les
musiciens ?

Michele Spotti : Le son d’'un orchestre est toujours influencé,
selon moi, par l’environnement dans lequel il évolue. Il y a
bien s(r une dimension géographique, climatique et
territoriale, mais aussi une influence tres forte de son
histoire, de sa tradition et du répertoire qu’il a 1'habitude
d’aborder. Le son d’un orchestre nait donc de cet ensemble de
facteurs : une histoire, une tradition locale, une identité
propre et 1’expérience accumulée au fil des années.

Avec les musiciens du Philharmonique de Marseille, je souhaite
continuer a travailler sur 1les aspects techniques de
l'’orchestre, qui doivent toujours étre développés et
approfondis, mais aussi sur 1’expérience collective, notamment
avec les nouveaux musiciens. Ces jeunes éléments apportent de
la fraicheur, de 1’énergie et de nouvelles idées, mais ils
doivent aussi pouvoir acquérir progressivement toute
1’expérience du métier. Il y a donc un véritable travail de
transmission entre les générations.

Et je m’inclus évidemment moi-méme dans cette démarche. Je
suis encore jeune, et Marseille est un théatre qui me donne
une grande liberté artistique et qui m’accorde une grande
confiance. Cette confiance me permet parfois d’'aborder de
nouveaux répertoires ou de relever de nouveaux défis, et
surtout de chercher a aller toujours plus loin. C'est pour moi
un immense avantage et un grand plaisir : je me sens libre de
m’exprimer pleinement, tout en continuant a progresser avec
L’'orchestre.

CLASSIQUENEWS : Concernant les opéras que vous allez diriger,
Don Carlo et Maria Stuarda, pourquoi ces choix ? Quels en
sont, pour chacun, les défis, votre vision et vos attentes ?

Michele Spotti : Pour Maria Stuarda, il s’'agit d’une cuvre qui



représente un véritable défi, notamment parce qu’elle sera
donnée en version de concert avec des artistes parmi les plus
importants du monde, parmi lesquels Jessica Pratt, John Osborn
et Teresa Iervolino. C’est un chef-d'euvre absolu du bel
canto. L'un des grands défis de cette cuvre est précisément de
réunir des voix capables de répondre aux exigences
extraordinaires de ces roles, qui demandent a la fois une
maitrise technique exceptionnelle, une grande musicalité et
une tres forte personnalité artistique. La version de concert
permet également de mettre particulierement en valeur la
musique et les voix. Je suis tres heureux de pouvoir
travailler sur cette cuvre avec un tel plateau, car elle
représente une occasion exceptionnelle de mettre en lumiere
toute la richesse expressive et la virtuosité de 1’écriture de
Donizetti.

Pour Don Carlo, je pense qu’il n'est presque pas nécessaire
d’expliquer pourquoi j’'ai choisi cette euvre : c’'est tout
simplement 1’un des chefs-d’euvre les plus importants de Verdi
et 1'une des cuvres majeures du répertoire lyrique. Ce sera
pour moi une étape particulierement importante, puisqu’il
s’'agira de mes débuts dans la version italienne. J’ai déja
dirigé Don Carlo en francais a 1'Opéra de Bale, mais ce sera
la premiere fois que je 1’aborderai en italien, dans sa
version en quatre actes. C’est donc pour moi un immense
privilege, d’autant plus que je partagerai cette production
avec de tres grands interpretes.

Je suis également tres heureux de retrouver Charles Roubaud,
avec lequel j’'ai déja eu 1l'occasion de travailler sur la
nouvelle production de L’Or du Rhin 1’année derniere. Nous
avons partagé une expérience artistique particulierement
intéressante, et je suis donc tres heureux de pouvoir
renouveler cette collaboration.

Ces deux ouvrages représentent ainsi deux défis tres
différents : d’un c6té, 1’exigence et la virtuosité du bel
canto avec Maria Stuarda ; de 1l'autre, 1la profondeur



dramatique, la richesse orchestrale et 1la dimension
monumentale de Verdi avec Don Carlo. Dans les deux cas, ce qui
m’'intéresse avant tout est de rechercher 1la plus grande
qualité musicale possible, en travaillant au plus pres des
chanteurs et de l’orchestre, afin de faire ressortir toute la
richesse de ces deux cuvres.

Propos recueillis en octobre 2026
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nouvelle saison 2026 — 2027

LIRE aussi notre présentation de la nouvelle saison de 1’Opéra
de Marseille 2026 - 2027, ouvrages lyriques et concerts
symphoniques :
https://www.classiquenews.com/opera-de-marseille-nouvelle-sais
0n-2026-2027-temps-forts-nouvelles-productions-don-giovanni-
le-villi-la-perichole-mireille-turandot/

8 nouvelles productions (dont 4 nouvelles productions
d’opéras) continuent d’inscrire en 2026 - |
2027, l’0Opéra de Marseille (et l’0Odéon qui
complete son offre globale) au sein des
institutions lyriques majeures de
l’Hexagone. Fort de son histoire
légendaire, écrin qui a accueilli parmi
les plus grandes voix du siécle dernier et
de celui en cours, l’0Opéra de Marseille
affiche les ®uvres enchanteresses et
inusables signées entre autres, Mozart,
Offenbach, Gounod,Puccini (dont est ainsi
présenté le premier puis le dernier
opéra).. « La culture n’a de sens que dans le partage », ainsi
que le souligne (non sans raison) le maire actuel de
Marseille, Benoit Payan, dans l’introduction de la brochure de
cette nouvelle saison...
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ENTRETIEN avec le pianiste
Gabriel DURLIAT, a propos de
son nouvel album Le Tombeau
de Ravel ..

Apres Fauré, Gabriel Durliat s’intéresse
au mystere Ravel... fasciné par ses
sortileges, le pianiste explorateur qui
est aussli compositeur, questionne tout ce
qu’'a de spécifique la musique francaise
dont Ravel est un ambassadeur majeur :

« une certaine relation incantatoire au
rythme » , des « couleurs harmoniques
riches », la recherche sonore « dans la
vivacité et la résonance ».. En jouant
avec le genre du Tombeau, hommage et
célébration d’un confrere admiré, Gabriel
Durliat retisse des filiations
affectives, de Ravel a Couperin (et a
Fauré), de Debussy a Rameau, de Messiaen
a Dukas.. Des correspondances et des
filiations artistiques se précisent, ou


https://www.classiquenews.com/entretien-avec-le-pianiste-gabriel-durliat-a-propos-de-son-nouvel-album-le-tombeau-de-ravel/
https://www.classiquenews.com/entretien-avec-le-pianiste-gabriel-durliat-a-propos-de-son-nouvel-album-le-tombeau-de-ravel/
https://www.classiquenews.com/entretien-avec-le-pianiste-gabriel-durliat-a-propos-de-son-nouvel-album-le-tombeau-de-ravel/
https://www.classiquenews.com/entretien-avec-le-pianiste-gabriel-durliat-a-propos-de-son-nouvel-album-le-tombeau-de-ravel/

s’inscrivent aussi les propres
compositions de 1’'interprete ..

Photo : Gabriel Durliat, pianiste, compositeur, chef
d’orchestre © Thomas 0’Brien

CLASSIQUENEWS : Selon quels criteres avez vous sélectionné les
10 pieces de ce programme ? Dans quel but ?

[

Gabriel Durliat : Apres un premier disque consacré a la
musique de Gabriel Fauré mise en regard de celle de Bach, il
était naturel de poursuivre mon exploration du répertoire
francais, qui m'est tres cher, par Maurice Ravel, 1’éleve de
Fauré. A 1’image des Jeux d’'eau, dédiés « au maitre Gabriel
Fauré » qui ouvrent ce disque, j'ai pensé ce programme comme
une succession d’hommages musicaux dont Ravel serait la figure
centrale. C’est ainsi que j'ai voulu mettre a 1’'honneur le
genre du « tombeau », tres en vogue au début du XXe siecle en
France, et qui consiste pour un compositeur a rendre hommage
en musique a l’'un de ses pairs disparus.

CLASSIQUENEWS : Présentez-nous 1le caractere de votre
composition « danse rituelle » pour le Tombeau de Ravel ? Quel
en est le cheminement du début a la fin et le sens ?
Qu’admirez-vous chez Ravel ? Quel élément du compositeur,
avez-vous mis en lumiére dans votre piece ?

Gabriel Durliat : J’aime lier étroitement mes activités
d’interprete et de compositeur. Ma fréquentation quotidienne
du répertoire devient alors 1'élément déclencheur d’'un acte
créatif que je pourrais méme appeler interprétation au sens
tres large du terme.



En 1'occurrence, mon intention était double dans 1la Danse
rituelle. D’une part, prolonger le tombeau de Couperin en
écrivant une sorte de danse additionnelle a cette suite qui
reprenne des éléments thématiques de l’'ecuvre de Ravel. D’autre
part, j'ai voulu penser une piece qui rassemble des
caractéristiques du style francais : une certaine relation
incantatoire au rythme, des couleurs harmoniques riches et
lumineuses, une certaine maniere de faire sonner le piano dans
la vivacité et la résonance.

CLASSIQUENEWS : Le genre du « Tombeau » comme le principe de
1’hommage ou de la célébration, suggerent une sorte de
révérence au compositeur célébré, avec référence a son style.
En quoi « l’'exercice » permet-il aussi un certaine créativité
originale de la part de celui qui rend hommage ? Par exemple
dans les cas de Debussy pour Rameau ; de Messiaen pour Dukas..

Gabriel Durliat : C’est tout l’'intérét de ce genre. On
pourrait avancer que Rameau ou Debussy n’ont guere besoin d’un
tombeau dans la mesure ou, par leur génie propre, ils 1’ont
érigé eux-mémes !

Ce qui me semble intéressant dans 1l’exercice est la grande
part de subjectivité, assumée, qu’il comporte.

Dans « Hommage a Rameau », Debussy fait du Debussy avec une
vision personnelle et fantasmée de la sarabande et d’une
certaine nostalgie qu’'il percoit dans les wcuvres de Jean-
Philippe Rameau.

Dans « La plainte, au loin, du Faune.. », Dukas cite avec une
grande subtilité le theme du « Prélude a 1'apres-midi d’un
Faune », qui vidé de son caractere initial de réverie
sensuelle devient une déchirante déploration funebre de celui-
ci qui vient de perdre un ami cher. Le tombeau n’est ni un
pastiche ni une musique de deuil. Il est 1’'expression poétique
d’un souvenir fixé pour 1'éternité.









Durliat © Thomas 0’Brien
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CLASSIQUENEWS : Quel est le sens de la Bourrée que vous avez
reconstituée ?

Gabriel Durliat : J’'ai eu la grande chance d’avoir accés au
manuscrit du Tombeau de Couperin de Ravel, dont l’original se
trouve a la Morgan Library de New York. Quelle ne fut pas ma
surprise de découvrir au milieu d’'esquisses des six mouvements
qui composent la piece, une page entiere consacrée a un projet
de Bourrée d’une vingtaine de mesures.

J'ai souhaité relever le défi de reconstituer ces esquisses
incompletes en veillant a rester au plus pres des éléments
laissés par Ravel. Je propose donc ici une version possible de
ce qu’aurait pu devenir cette piece si elle avait été intégrée
au cycle.

CLASSIQUENEWS : Comment s’inscrit ce nouveau programme a ce
moment de votre travail artistique, comme pianiste et comme
compositeur ?

Gabriel Durliat : J’ai le souci constant de penser mes
programmes comme des enchainements d’ecuvres qui puissent
s'éclairer et former un tout cohérent. Du reste, ce travail
d’agencement constitue la seule part véritablement créative du
travail de l’interprete. Dans mon cas, la composition vient
parfois prolonger cette recherche, lorsqu’elle peut le faire
de maniere pertinente.

Plus généralement, je m’épanouis dans 1’idée de décloisonner
les pratiques artistiques.

La direction d’orchestre qui occupe une place de plus en plus
grande dans ma vie de musicien s’inscrit également dans cette
démarche.

Plus spécifiquement, 1’enregistrement d’un disque est un
exercice qui fait beaucoup grandir musicalement en ce qu’'il
oblige a se confronter tres directement a soi : a son jeu, a



ses choix d’'interprétation, a des certitudes qui n’en sont
généralement pas, a ses doutes..

I1 faut choisir des prises, donc renoncer a d'autres, prendre
des décisions que l'on regrettera certainement dans dix ans et
a un certain égard, tant mieux !

C'est un niveau d’'intimité avec soi-méme et avec les euvres
qui marque un avant et un apres et qui nourrit beaucoup la
relation que 1’on a au compositeur que l'on enregistre.

Propos recueillis en septembre 2026

cd

LIRE aussi notre présentation annonce du cd de Gabriel Durliat
Le Tombeau de Ravel (1 cd Scala Music)
https://www.classiguenews.com/annonce-cd-evenement-le-tombeau-
de-ravel-couperin-rameau-faure-ravel-debussy-messiaen-durliat-
gabriel-durliat-piano-et-composition-1-cd-scala-music/

En hommage au génie de Maurice Ravel, un compositeur qui

« apporte tant de joie dans ma vie de g

musicien », le jeune pianiste Gabriel [JREsame -
Durliat qui est aussi chef d’orchestre et
compositeur, concoit pour son 2é album chez
Scala Music, ce « Tombeau de Ravel », un
cycle minutieusement choisi qui vaut
hommage respectueux a celui dont «
1’ingéniosité fascine et la pudeur des
sentiments bouleverse ».



https://www.classiquenews.com/annonce-cd-evenement-le-tombeau-de-ravel-couperin-rameau-faure-ravel-debussy-messiaen-durliat-gabriel-durliat-piano-et-composition-1-cd-scala-music/
https://www.classiquenews.com/annonce-cd-evenement-le-tombeau-de-ravel-couperin-rameau-faure-ravel-debussy-messiaen-durliat-gabriel-durliat-piano-et-composition-1-cd-scala-music/
https://www.classiquenews.com/annonce-cd-evenement-le-tombeau-de-ravel-couperin-rameau-faure-ravel-debussy-messiaen-durliat-gabriel-durliat-piano-et-composition-1-cd-scala-music/
https://www.classiquenews.com/annonce-cd-evenement-le-tombeau-de-ravel-couperin-rameau-faure-ravel-debussy-messiaen-durliat-gabriel-durliat-piano-et-composition-1-cd-scala-music/

ANNONCE CD événement. « Le Tombeau de Ravel « , Gabriel
DURLIAT, piano et composition (1 cd Scala Music) —
Enregistré du 9 au 11 septembre 2025 a La Scala Provence
(Avignon), sur un piano Yamaha CFX — Prochaine critique
complete a venir sur classiquenews.com / CD CLIC de
CLASSIQUENEWS automne 2026 — Parution : 2 octobre 2026 / Label
Scala Music — Photo : Gabriel Durliat © Thomas 0'Brien

programme

Ravel : Jeux d’'eau, M. 30
Rameau : Suite en ré majeur : Les Tendres Plaintes

Debussy : Images, lre série — Hommage a Rameau

Dukas : « La Plainte, au loin, du Faune.. » (Tombeau de
Debussy)

Messiaen : Piece pour le Tombeau de Paul Dukas
Couperin : Forlane (Concerts Royaux) — transcr. Ravel
Ravel : Le Tombeau de Couperin, M. 68 (6 mouvements)
Ravel / Durliat : Bourrée pour le Tombeau de Couperin

(reconstitution)
Durliat : Danse rituelle, pour le Tombeau de Maurice Ravel

Ravel : Pavane pour une infante défunte, M. 19

PROCHAINS CONCERTS

3 octobre / CONCERT SORTIE du CD Le Tombeau de Ravel[] (Scala
Music), Scala Paris

16 octobre[] / Récital — Festival Ouverture, Semur-en-Auxois



2 novembre 2026 / [JRécital — Bibliotheque de 1la Grange-
Fleuret, Paris

PLUS D’INFOS sur le site de 1’éditeur SCALA MUSIC / Gabriel
Durliat : Le Tombeau de Ravel — 1 cd Scala Music :
https://scalamusic.fr/products/le-tombeau-de-ravel

ENTRETIEN avec Hervé NIQUET,
a propos de 1la nouvelle
saison 2026 — 2027, celle des
40 ans du Concert Spirituel

Quarante ans apreées avoir fondé Le Concert
Spirituel, Hervé Niquet revient sur les
choix artistiques de la saison 2026 -2027
avec 5 créations, des partenaires
fideles, et un appétit qu’'il dit intact.
La singularité du Concert Spirituel se
révele depuis ses débuts dans un son, un
engagement, une curiosité spécifique


https://scalamusic.fr/products/le-tombeau-de-ravel
https://www.classiquenews.com/entretien-avec-herve-niquet-a-propos-de-la-nouvelle-saison-2026-2027-celle-des-40-ans-du-concert-spirituel/
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qu’'Hervé Niquet sait cultiver au service
de partitions aussi spectaculaires
qu’inédites, impliquant le cheur comme
Ll’orchestre et des solistes devenus des
partenaires familiers.. La prochaine
saison s’'annonce particulierement
prometteuse, annonciatrice d’expériences
et de découvertes mémorables

Photo : Hervé Niquet © Henri Buffetaut

CLASSIQUENEWS : Comment se
construit une saison ? Est-ce
qu’'une ccuvre en appelle une
autre, ou partez-vous plutot
d’une intuition globale ?

Hervé Niquet : J’ai plein de
choses dans mes armoires et en
ce moment, je fais du tri : tout
. ce que je ne dirigerai plus, par
manque de temps ou d’'argent. Ce qui me reste, je le programme
sur les dix prochaines années. Donc ca part un peu dans toutes
les directions, parce qu’il faut mettre le cheur en valeur,
1'orchestre en valeur, des répertoires que peu de gens font —
pour les quarante ans, on a un projet hors normes de musique
Renaissance. Je crois que quarante ans de répertoire et mon
expérience comme pianiste, claveciniste, organiste et chef me
donnent wun outil qui me permet d’aller dans di[Jérentes
directions sans m'’éparpiller, curieusement.



https://www.classiquenews.com/wp-content/uploads/2026/08/portrait-entretien-le-concert-spirituel-40-ans-classiquenews-Herve-Niquet_c-Henri-Buffetaut.jpg

CLASSIQUENEWS : Cette fidélité de votre son, le public 1la
reconnait-il aussi ?

Hervé Niquet : C’est méme pour c¢a qu’il revient. On a un
public qui nous suit depuis des années, parfois depuis le
début, qui sait nous reconnaitre des les premieres mesures.
C’est une chance immense d’'avoir des spectateurs aussi fideles
car ce sont eux qui nous permettent de continuer a prendre des
risques.

« On peut s’étonner d’avoir encore
faim »
Hervé Niquet



https://www.classiquenews.com/wp-content/uploads/2026/08/900-classiquenews-portrait-entretien-portrait-Herve-Niquet_c-Henri-Buffetaut.jpg

CLASSIQUENEWS : Le spectacle de musique Renaissance intitulé
« Mariage Princier » convoque des instruments d’époque que
vous reconstruisez spécialement. Qu’est-ce que cette musique a
de si particulier qu’elle justifie un tel dispositif ?

Hervé Niquet : Ce n’est pas la musique qui justifie ce
dispositif, c’est 1’'événement. Et ce n’est pas le mariage de
deux quidams : c’est un futur empereur et une future reine. On
va essayer d’approcher 1la vérité de 1l’instrumentarium en
reproduisant pour ce spectacle des tambours de la Renaissance,
des instruments qu’on ne joue plus aujourd’hui. On va
reconstituer au plus pres le déroulement d’une de ces entrées
comme autrefois dans les villes belges : en juin, La Seine
Musicale nous o[jre le cadre idéal pour cette reconstitution,
puisque nous allons recréer la procession musicale en
extérieur avant d’entrer dans la salle.

CLASSIQUENEWS : Apres le Diapason d’or pour Médée, cette année
voit la création des Vespres a la Vierge de Charpentier, pour
double cheur et double orchestre. Qu’avez-vous découvert sur
ce compositeur en travaillant ce corpus ?

Hervé Niquet : Je n’'ai rien découvert mais tout s’est confirmé
' Ca m'a confirmé le génie du bonhomme, confirmé son éducation
italienne et son savoir-faire dans un faste aux dimensions
insensées.. il faut étre un peu fou pour faire cela, pour
reproduire ce rendu acoustique d’'exception, qui fait
communiquer le ciel et la terre. Le programme est une
reconstitution liturgique et musicale d’'ampleur autour du
Magnificat et s’appuie sur la richesse des motets du corpus.
Nous pourrons compter sur les Chantres du Centre de musique
baroque de Versailles comme choeur associé.

CLASSIQUENEWS : Comment continue-t-on a produire de tels



effectifs dans une économie du spectacle qui devient
incertaine ?
Hervé Niquet : C’est di[Jcile de vendre des grands programmes.
On ne peut monter ces projets qu’en s’associant, en
coproduisant, en coréalisant, parce que je trouve que ce
corpus le mérite. Et cela se fait grace a la confiance des
pouvoirs publics et avec quelques financeurs. On travaille
avec les Chantres du Centre de musique baroque de Versailles,
qui fournit aussi les éditions. Et Chateau de Versailles
Spectacles accueille le concert et l'enregistrement.
Ces ®uvres n’'ont jamais été jouées ni enregistrées ; on en a
des visions tres parcellaires. Au bout du troisieme disque, on
aura la quasi-totalité des motets a deux cheurs et deux
orchestres de Charpentier. Ce sera un accomplissement, une
somme de travail incontournable. Je crois que c’est exactement
ce role que doit jouer un ensemble comme le nbétre aujourd’hui
étre celui vers qui 1’'on se tourne quand on veut monter ce
que personne d’'autre n’ose monter.

CLASSIQUENEWS : Le cheur du Concert Spirituel rejoint
1’orchestre Les Siecles pour Orphée au Théatre des Champs-
Elysées. Quel est votre travail avec le cheur sur ce projet ?
Hervé Niquet : Le cheur du Concert Spirituel est toujours prét
pour se produire avec les projets d’autres chefs. La seule
condition, c’est que je le prépare moi-méme, parce que je veux
qu’'il ressemble au cheur qu’'on entend d’habitude. Je le préte
avec plaisir, a cette seule condition : pouvoir le préparer
pour ne pas perdre ce qui fait sa personnalité.

CLASSIQUENEWS : Qu'est-ce qui fait précisément cette
personnalité ?

Hervé Niquet : Le son, et la facon dont on fait le son. La
projection, c’'est vraiment reconnaissable. Sur scene, en
revanche, ce n’est pas moi qui fais le travail, c’est le



metteur en scene. Moi, je leur donne un outil musical qui
fonctionne.

CLASSIQUENEWS : « Scaramouche et Music-Hall » est un spectacle
festif et humoristique qui rassemble Milhaud, Trenet, Bourvil,
Gershwin et d’autres dans un méme programme . Qu’est-ce que
cela raconte de votre rapport a la musique populaire ?

Hervé Niquet : Michel Serrault disait un jour a un ministre de
la Culture : « Dites donc, monsieur le ministre, il serait
quand méme temps de prendre l’'humour au sérieux. » Et je pense
que L'’'Auberge du Cheval-Blanc a eu, dans son existence,
beaucoup plus de spectateurs que certains opéras dits sérieux.
L’humour et la légereté, c’est extrémement complexe a régler.
Avec 1'0Orchestre de chambre de Paris et les choristes du
Concert Spirituel, j'aurai des partenaires préts a en découdre
avec ce genre délicat qu’'est la musique légere.

CLASSIQUENEWS : C’est vous qui avez construit ce programme a
partir de vos golits personnels ?

Hervé Niquet : Oui ce sont mes influences. J’'y ai mis
Scaramouche de Darius Milhaud, une sorte de concerto pour
clarinette en trois parties, tres influencé par le Brésil. Et
puis j'ai bien connu Madeleine Milhaud, qui me dit : « Hervé,
lisez donc Barba Garibo, une piece de Darius qu’on ne fait
plus jamais. Il adorait ca. » Voila 1’occasion pour moi de le
faire avec les deux équipes au Chatelet, a Compiegne et a
Massy. Ca vient apres les vacances du Nouvel An : je pense que
c’'est tres digestif pour le moral de tout le monde en ce début
d’année. Ce sera du pur bonheur.

CLASSIQUENEWS : Y a-t-il une dimension de votre travail que le
public ne percoit pas, mais qui vous semble essentielle ?



Hervé Niquet : Le seul secret, c’est le travail. Nos publics
apprécient nos interprétations sans avoir besoin de connaitre
les heures de travail qu’il faut passer sur une partition, un
manuscrit, une édition. On pourrait ne pas faire ce travail et
se contenter des partitions existantes, mais je trouve cela
indispensable pour rendre l'oeuvre intelligible et justifier
toutes les décisions qu’on prend. Ce travail nourrit tout
l’orchestre. Quand je me retrouve face a cent musiciens, je
peux faire confiance a mes quarante années de recherche pour
proposer des réponses, des solutions.

CLASSIQUENEWS : Apreés quarante ans, est-ce que ¢a change la
maniére dont vous montez sur scéne, l’envie, ce que vous avez
envie d’'y mettre ?

Hervé Niquet : Non, j’ai toujours la méme excitation, presque
la méme appréhension qu’au premier concert. C’est ce qui me
pousse a toujours vouloir aller plus loin, plus vite, a
1’essentiel. Quarante ans plus tard, j'ai 1'impression d’'étre
encore en train d’'apprendre mon métier, et c’est exactement ce
qgui me donne envie de continuer.

CLASSIQUENEWS : Qu’est-ce qui fait, selon vous, 1l’identité
d’un ensemble comme le votre ?

Hervé Niquet : Ce qui fait la particularité du Concert
Spirituel, c'est 1la facon dont on parle, 1le son
reconnaissable, 1’audace, les prises de position qu’on a pour
la scéene. Le public aime qu’on lui raconte les histoires des
compositeurs, des partitions, et j'adore en parler sur scene
comment, pourquoi c’est comme ca, avec qui c’'était écrit. Ca
donne une proximité presque naturelle entre des euvres du
XVIIe-XVIIIe siecle et nous. C’est un ensemble curieux de
tout.



CLASSIQUENEWS : Qu’est-ce qui continue de vous surprendre
vous-méme ?

Hervé Niquet : (Rires) (Ca fait trente-cing ou quarante ans
qu'on travaille avec les mémes musiciens. Et ce qui m’étonne,
c'est qu’'ils soient encore étonnés. Au final, on peut
s’étonner d’avoir encore faim, mais tant qu’on a faim, c’est
qu’on a encore des choses a raconter !

Propos recueillis en aoiit 2026

saison 2026 — 2027

LIRE aussi notre présentation de la nouvelle saison 2026 —
2027 du Concert Spirituel : les temps forts, les
productions événements,..

Nouvelle saison 2026 — 2027 : LES 40 ANS ! Les
Vespres de la Vierge de CHARPENTIER, Orasho, Un
grand mariage princier, Orphée de GLUCK, Music-
hall & Scaramouche..
https://www.classiquenews.com/le-concert-spirituel
-nouvelle-saison-2026-2027-1es-40-ans-charpentier-les-vespres-
de-la-vierge-orasho-un-grand-mariage-princier-orphee-de-gluck-
music-hall-scaramouche/
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ENTRETIEN avec le chef
Anthony HERMUS : Interpréter
le Chant de 1la Terre (a
1’affiche de 1’'Opéra
Orchestre Normandie Rouen,
les 13 et 14 mars 2026)

Le Chant de la Terre, au carrefour de
deux dimensions (a la fois partition
symphonique et lied),
plus complémentaires
qu’antagonistes, pose
un vrai défi a tout
interprete. Inspiré,
réfléchi, le chef
néerlandais Antony
Hermus a longuement médité les enjeux de
la partition, 1’une des plus pesonnelles
de Gustav Mahler. En prélude aux concerts
des 13 et 14 mars 2026, le maestro invité
de 1’'Orchestre de 1'Opéra Normandie
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Rouen, précise le travail avec
1'0Orchestre, le chemin vers lequel
conduire les instrumentistes, en
transparence et fluidité, dans la
suspension d’un souffle.. Comment réussir
a concilier voix des deux solistes et
puissance flamboyante de 1’orchestre ? ..
dans une attention constante au sens des
poemes et dans 1’esprit d’un seul organe
collectif... Explications.

Photo portrait d’Antony Hermus DR

CLASSIQUENEWS — Quels sont les défis de la partition, et en
particulier, comment parvient-on a un équilibre entre les voix
et 1'orchestre ?

ANTONY HERMUS : Mahler écrit une symphonie. Mais il 1’appelle
un « Lied » ! Cette tension est présente partout dans la
partition. C’'est orchestral, monumental, éruptif. Et en méme
temps, c’est de la musique de chambre, du souffle, de
l'intimité, de la fragilité.

L'équilibre ne s’obtient pas simplement en demandant a
l'orchestre de jouer plus doucement. Il s’obtient par la
transparence. Mahler orchestre avec une précision incroyable.
Souvent, la voix est doublée par des vents solistes, la harpe,
des cordes en sourdine. Si l’orchestre joue avec un poids
vertical, le chanteur sera facilement couvert. Mais s’il joue
horizontalement, comme un souffle, comme une prolongation du
texte, alors soudain tout s’ouvre. L’orchestre doit sonner
comme la lumiere passant a travers les arbres, et non comme un



mur.

Et avec le ténor en particulier, dans le premier mouvement,
L’énergie orchestrale peut étre volcanique. Mais 1’orchestre
doit rester élastique, jamais brutal. Mahler écrit des
extrémes, mais il les écrit toujours avec une sorte de
vulnérabilité intérieure.

« Les consonnes portent le rythme.
Les voyelles portent 1’élan, la
nostalgie »



rchestre, je trav couleur et les proportions.

estre doit respirer avec' les chanteun§;;Pas seulement

suivre : respirer ! Sur le plan rythmique, Mahler oscille
constamment entre danse, marche, ironie, suspension. Si on
joue cela trop sérieusement, cela devient lourd. Si on le joue
trop légerement, cela perd de sa profondeur. Le secret, c'est
la flexibilité.



https://www.classiquenews.com/opera-orchestre-normandie-rouen-les-13-14-15-mars-2026-mahler-le-chant-de-la-terre-nicky-spence-tenor-beth-taylor-mezzo-antony-hermus-direction/

En fin de compte, je veux que chacun sente qu’il fait partie
d’'un seul organisme. Pas de « solistes contre orchestre »,
mais une seule entité respirante.

CLASSIQUENEWS — Quel est le sens de 1’'euvre ? Qu’a voulu
exprimer Mahler en choisissant ce cycle de poemes ?

Mahler a composé cette euvre apres la mort de sa fille et
apres avoir appris qu’'il souffrait d’une maladie cardiaque. Il
avait perdu son poste a Vienne. Il faisait face a la mortalité

de maniere directe. Il a choisi des poemes inspirés de la

poésie chinoise des Tang. Pourquoi ? Parce qu’a travers une
autre culture, un autre temps, il pouvait parler de ce qui
était trop douloureux pour étre dit directement.
En tant que chef d'orchestre, je ressens que cette cuvre ne
consiste pas a maitriser la tragédie. Il s’agit de lui
permettre de se déployer avec dignité. Mahler disait un jour :
« Une symphonie doit étre comme le monde. Elle doit tout
contenir. » Eh bien, « Das Lied von der Erde » contient tout
la joie, l'ironie, la panique, la tendresse, l'épuisement. Et
enfin : la paix.

Propos recueillis en février 2026

agenda



Le CHANT DE LA TERRE de Gustav
Mahler a 1’'0Opéra Orchestre
Normandie Rouen, ven 13 (20h)
puis sam 14 mars 2026 (18h) -
Durée : 1h20 mn sans entracte /
LIRE notre présentation
programme
https://www.classiguenews.com/op
era-orchestre-normandie-rouen-
les-13-14-15-mars-2026-mahler-le-chant-de-la-terre-nicky-
spence-tenor-beth-taylor-mezzo-antony-hermus-direction/

Le Chant de la Terre (1909), est une bouleversante fresque
lyrique et orchestrale de Gustav Mahler, composée en une
période trés éprouvante pour la compositeur juif du début du
XXé — le plus grand symphoniste germanique alors avec Richard
Strauss. En témoignent les poemes déchirants sur l’existence
et la condition humaine que Mahler met en musique avec une
frénésie extatique, a la fois symboliste et expressionniste ;
partition majeure d’un auteur ..

OPERA ORCHESTRE NORMANDIE ROUEN. Les 13, 14, 15 mars 2026.
MAHLER : Le Chant de la terre. Nicky Spence (ténor), Beth
Taylor (mezzo), Antony Hermus (direction)

Visitez aussi le site officiel du chef Antony Hermus :
https://www.antonyhermus.com/my-story
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ENTRETIEN avec le chef
Sebastian LANG-LESSING a
propos des 7 derniers Lieder
de Richard Strauss

Révélation de ce début d’année 2026, le
cycle de lieder orchestraux le plus joué
au monde, crée
1’évenement dans
sa nouvelle forme
complete.. Les
derniers Lieder
de Richard | =
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bien 7 ’ formant L-f-:,;Scb'ﬁsﬁan Lang-LesEéih_'g _
désormais un ™= -
parcours poétique et musical dont 1la
profonde cohésion fait sens. Hymne a la
vie et donc a la mort, les 7 derniers
lieder orchestraux de Richard Strauss
recueillent toute la science,
1’expérience du maitre bavarois, son

testament spirituel que 1la nouvelle
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parure ainsi restituée magnifie enfin
pleinement. Le chef Sebastian Lang-
Lessing qui a travaillé avec le
compositeur Oliver Gruhn pour ce faire,
témoigne des apports d’une telle
entreprise ; il évoque le sens nouveau
d’un cycle renouvelé en 7 séquences (en
particulier la couleur spécifique de

« Nacht »), tout en précisant son travail
pour l’enregistrement du cd qui en est
1’un des aboutissements les plus
convaincants.

Sebastian Lang-Lessing — photo © Natalia Sun

CLASSIQUENEWS : Quelle est votre vision et votre compréhension
du cycle des « Quatre derniers lieder »? Selon vous, en quoi
est-il 1égitime ou important de compléter le cycle connu ?

Sebastian Lang-Lessing : Le
titre des » Quatre derniers
Lieder » n’'’est pas de Richard
Strauss lui-méme, mais wune
appellation choisie par
1l’éditeur pour des raisons
essentiellement pratiques et
commerciales. Il est important
de rappeler que <ce titre
n'existait pas lors de la création mondiale du cycle. Les
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recherches approfondies de plusieurs musicologues, ainsi que
les travaux du compositeur Oliver Gruhn, montrent clairement
que Strauss pensait de maniere beaucoup plus large et plus
structurée a la fin de sa vie. Il ne s’agissait pas simplement
de quatre chants isolés, mais d’un véritable parcours
spirituel et poétique autour de la fin de 1'existence.
Compléter le cycle, ce n’est donc pas le trahir : c'est au
contraire tenter de se rapprocher de l’'intention profonde de
Strauss, de son ultime regard sur la vie, la mort et la
réconciliation intérieure.

CLASSIQUENEWS : Le plan a 7 lieder modifie-t-il la dramaturgie
et l’architecture du cycle ? Quelle en est la nouvelle
signification poétique ? Quels themes de Hermann Hesse Strauss
développe-t-il particulierement ?

Sebastian Lang-Lessing : 1’intégration des 3 nouveaux lieder

« Ruhe, meine Seele, Nacht et Malven » transforme profondément
la dramaturgie du cycle. On passe d’une vision souvent percgue
comme contemplative et lumineuse a un cheminement plus
intérieur, plus intime, et surtout plus humain.

Ces trois 1lieder révelent un artiste qui accepte
progressivement la fin de la vie, sans pathos, et avec une
grande lucidité. » Nacht » en particulier, me semble étre
1'un des textes les plus personnels que Strauss ait mis en
musique : c’est presque la confession d’un musicien arrivé au
terme de son parcours.

Chez Hermann Hesse, Strauss souligne avec une grande finesse
les themes de 1’acceptation, du silence, de la sagesse liée a
1'age et du détachement. « Malven » , par son symbolisme
délicat, incarne cette paix intérieure, cette sérénité acquise
apres une vie pleinement vécue.

CLASSIQUENEWS : En quoi les trois pieces ajoutées, et surtout



« Nacht » vous inspirent-elles ? Quels sont les défis pour
1’orchestre ? Que nous révele ce nouveau cycle du dernier
Strauss ?

Sebastian Lang-Lessing : « Nacht » est devenu pour moi le
centre émotionnel et spirituel de 1’ensemble du cycle. Sa
simplicité apparente, sa profondeur expressive et son climat
sombre mais apaisé portent le message essentiel de cette
musique : lorsqu’on accepte la fin, on accede a une forme de
paix éternelle.

Pour 1’orchestre, le défi est immense : il faut jouer avec une
extréme retenue, une respiration <collective presque
chambriste, sans jamais perdre la tension intérieure. Chaque
couleur, chaque silence compte.

Avec ces trois lieder supplémentaires, le cycle me parait
enfin achevé, équilibré et profondément cohérent. I1 nous
dévoile un Strauss dépouillé, sincere, presque fragile, et
d’une vérité bouleversante.

CLASSIQUENEWS : Comment s’'est déroulé le travail avec le
compositeur Oliver Gruhn ? Sur quels aspects avez-vous mis
1'accent ?

Sebastian Lang-Lessing : Oliver Gruhn et moi nous connaissons
depuis le début de nos carrieres musicales. Nous avons déja
collaboré, notamment lors de la création de son Concerto pour
trombone et orchestre a Rostock. Nous partageons une passion
profonde pour la musique de Richard Strauss et pour l’art du
Lied orchestral. Oliver s’inscrit clairement dans la tradition
straussienne, tout en la prolongeant au XXIe¢ siecle. Son
langage musical est naturel, 1lyrique et profondément
romantique — au sens le plus noble et le plus sincére du
terme. Notre travail s'est concentré sur la continuité
stylistique, la transparence orchestrale, le respect absolu du
texte, afin que ces nouvelles pages s’integrent organiquement
au cycle existant.



CLASSIQUENEWS : Avez-vous une anecdote ou un souvenir marquant
des sessions d’enregistrement du CD ?

Sebastian Lang-Lessing : Oui, un moment reste particuliérement
gravé dans ma mémoire. A la fin d’une longue journée
d'enregistrement, nous avons abordé « Nacht ». Apres la
derniere note, un silence profond s’est installé dans la salle
— un silence rare, presque sacré. Nous avons tous eu le
sentiment tres fort que Richard Strauss était présent parmi
nous. Cette premiere prise était d’une justesse et d’une
intensité extraordinaires, presque irréelles. Le lendemain,
nous n’avons pratiquement rien modifié. C’'était un moment de
véritable création, de grace partagée, comme si la musique
s'était imposée a nous d’elle-méme.

Propos recueillis en février 2026

LIRE aussi notre ENTRETIEN avec le compositeur OLIVER GRUHN

les 7 lieder de Richard Strauss
https://www.classiquenews.com/entretien-avec-oliver-gruhn-a-pr
opos-de-version-des-7-derniers-lieder-de-richard-strauss/

ENTRETIEN avec Oliver GRUHN a propos de sa version des 7
derniers Lieder de Richard Strauss
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ENTRETIEN avec Ben GLASSBERG,
a propos de IOLANTA de
Tchaikovsky, a 1’affiche de
1'Opéra Orchestre Normandie
Rouen (les 5 et 7 mars 2026)

A 1’'occasion des deux représentations de
Iolanta de Piotr Ilitch Tchaikovsky (en
version de concert, les 5 puis 7 mars
2026), le chef Ben Glassberg précise sa
propre vision de l’'ouvrage ; 1l évoque
aussi les défis spécifiques que doit
relever les musiciens.. c’est ainsi le
dernier opéra qu’il propose comme
directeur musical de 1’Opéra Orchestre
Normandie Rouen..

Photo portrait de Ben Glassberg © Caroline Doutre

CLASSIQUENEWS : Quelle est votre vision globale de 1la
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partition de Iolanta, orchestralement et dramatiquement ?

Ben Glassberg. Opéra de
Rouen Normandie. Janvier
2025. Photo © Caroline
Doutre

BEN GLASSBERG : Cette piece est tellement bien écrite : c’'est
tres concis.Tchaikovsky nous apporte toutes les émotions
possibles en tres peu de temps. Il faut bien trouver toutes
les couleurs, toutes les émotions, mais aussi la grande ligne
entre 1'obscurité du début et 1la majesté de la fin. Sans mise
en scene, on est obligé de vraiment utiliser nos oreilles. Je
trouve que, dans cette piece en particulier, les émotions sont
toujours évidentes, simplement dans la musique de l'orchestre
et les voix. J'aimerais bien les faire sonner.

CLASSIQUENEWS : Comment cette nouvelle réalisation s’inscrit-
elle dans votre travail global avec 1’0Orchestre et 1’'Opéra de
Rouen ?

BEN GLASSBERG : En fait, c’'est le dernier projet lyrique que
je fais en tant que Directeur musical de 1'Opéra Orchestre
Normandie Rouen. Donc cela représente la fin de notre voyage
ensemble dans ce répertoire. Apres six années de répertoire
lyrique treés divers, j’ai voulu terminer avec une piece ou la
musique est vraiment au centre. Nous avons traversé un
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répertoire allant jusqu’au sommet du canon, y compris Wagner,
Poulenc et Richard Strauss. En revanche, nous n’avons pas fait
d’'opéra en russe ensemble, et ce répertoire est tres riche ;
j'aimerais bien l’ouvrir un peu avant de partir.

CLASSIQUENEWS : Comment avez-vous choisi les chanteurs ?

BEN GLASSBERG : Cette distribution réunit parmi les plus
grands chanteurs du monde. Le premier choix pour moi a été mon
amie Mané Galoyan dans le rdéle d’'Iolanta. Elle incarne des
roles de soprano lyrique d'une facon incomparable, et cette
prise de role arrive a un moment parfait de sa carriere.
Autour d’'elle, nous avons choisi une distribution avec a la
fois des chanteurs expérimentés et reconnus dans ce répertoire
(Bogdan Volkov, Ilja Kazakov, Thomas Lehman), de nouveaux
prodiges (Vladislav Chizhov) et des chanteurs fideles et tres
aimés chez nous (Lucile Richardot).

CLASSIQUENEWS : Quels sont les bénéfices et les défis d’une
lecture sans mise en scéne ?

BEN GLASSBERG : Sans mise en scene, évidemment, 1’histoire est
moins explicite. Mais cela nous permet de suivre 1l’'histoire
sans concept, dans une situation ou la musique nous guide.
J'adore le faire parfois (slrement pas toujours, car le
théatre est mon premier amour), parce que cela évite toutes
les préoccupations hors de la musique. Cela donne le pouvoir a
nos oreilles.

Propos recueillis en février 2026



Iolanta de Tchakikovsky a 1’'affiche de 1’0Opéra Orchestre
Normandie Rouen OONR, les jeudi 5 et samedi 7 mars 2026 :
https://www.operaorchestrenormandierouen.fr/programmation/iola
nta-tchaikovsky/

ENTRETIEN avec 1le chef et

N\

compositeur Patrick AYRTON, a
propos de son programme
« Astrophil & Stella »
(concerts et cd)

LE BAROQUE REINVENTE.. Le claveciniste et
chef britannique .
Patrick Ayrton parle
le baroque comme sa
langue natale. A
force de jouer les

Q% Patrick Ayrton
partitions de EJXSUT)ihﬂ

E&ﬁlcﬂa

Monteverdi, Purcell,
Haendel, Bach,

LAUREN LODGE-CAMPBELL
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Vivaldi, le musicien en connait les clés
secretes, la syntaxe moléculaire
essentielle dont il aime a présent
déduire ses propres airs et pieces
instrumentales. D’autant plus qu’il met
en musique les plus grands poetes des
XVIIeme et XVIIIeme, ceux-la méme qui ont
été mis en musique par les plus grands
compositeurs baroques.. Pastiches,
transcriptions récréatives, réinventions..
tissent de nouvelles alliances
harmoniques et mélodiques. En témoigne le
programme de son disque intitulé : «
Astrophil & Stella » (paru en oct. 2025)..
y paraissent les figures de la fable
fantastique et amoureuse une nouvelle
sensibilité qui ressuscite le pur esprit
de Shakespeare auquel le facétieux
compositeur ajoute des tournures plus
récentes a la Bob Dylan..

Photo : Patrick Ayrton DR

CLASSIQUENEWS : Dans 1l’acte de réécriture et de composition
que vous réalisez, sur quels éléments de la musique
élisabéthaine / baroque / purcellienne, quelles combinaisons



d’instruments, vous étes-vous appuyé ?

Patrick AYRTON : Pendant plus de trente ans, je me suis suis
intéressé de pres, au niveau quasi moléculaire, pourrais-je
dire, aux ingrédients qui constituent la musique du 17e et 18e
tournures harmoniques, procédés contrapuntiques, formes,
structures, ornementation, instrumentation, etc. Comme un
cuisiner voulant faire une vieille recette, j’ai tout
simplement souhaité expérimenter avec ces mémes outils”.

CLASSIQUENEWS : Ou se trouve la part d’invention en tant que
compositeur contemporain ? Y a-t-il une combinaison
instrumentale qui « fonctionne » particulierement bien avec la
voix ? Laquelle ? Un exemple ?

Patrick AYRTON : Je ne peux pas dire
avoir inventé quoi que ce soit !
Peut-étre réinventé. La création
artistique est ainsi, selon moi.
Pour reprendre 1’image du cuisinier,
les bonnes vieilles recettes
survivent au temps, 1l faut les
appliquer, certes en rajoutant une
touche personnelle, comme le ferait
tout chef qui se respecte. Dans 1le
cas d’'Astrophil & Stella, ce sont
peut-étre quelques tournures inspirées par le rock progressif
des années 70, la période de mon adolescence, qui se sont
glissées dans ma musique, mais a tres faible dose. Quand a la
voix, elle a cela de miraculeux, qu’elle se marie avec tout.
When the bee sucks, pour soprano et continuo, marche selon moi
tout aussi bien que Witches’ Song, ou l’accompagnement est
beaucoup plus orchestral et foisonnant.

CLASSIQUENEWS : Quels seraient les airs et les textes les plus
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représentatifs de votre travail de « réécriture créatrice »?

Patrick AYRTON : Ce sont les textes des poetes moins connus
qui, a mon avis, émergent dans ce projet, tels que John Lyly,
Ben Johnson ou Phillip Sidney. Ils sont d’une fraicheur
inoulie. On dirait parfois du Bob Dylan, ou Cat Stevens, ou
méme certains textes des Beatles.

CLASSIQUENEWS : Quels sont les sujets poétiques, littéraires
qui vous touchent et vous inspirent parmi les poemes
sélectionnés ?

Patrick AYRTON : Les principaux themes poétiques sont la nuit,
le réve, le féerique (Fairy Revels, Fairy Land, When the Bee
sucks), mais aussi l’humain, le terrestre, le charnel, comme
dans Oh for a Bowl of Fat Canary, trés rabelaisien, ou Syrinx,
sensuel et voluptueux.

CLASSIQUENEWS : Pouvez-vous citer 2 pieces les plus réussies
dans la fusion idéale texte et écriture instrumentale ? Et
pour quelles raisons cette entente est-elle si réussie ?

Patrick AYRTON : Difficile pour moi de juger de ce qui est
réussi dans ma musique ! Encore une fois, j'ai suivi les
recettes de ces temps-la : dans la période baroque la
réthorique jouait un role immense en musique, on “peignait”
avec les mots, les figures et tournures avaient vocation
d’'étre descriptives. Par exemple, si 1’on voulait illustrer le
contraste entre “le haut” et “le bas”, on écrivait tout
simplement une note haute et une note basse, respectivement,
et si le mot “querre” apparaissait, alors on utilisait une
rythme “querrier”, répétitif, saccadé, lancinant..C’est ce que
j'ai tenté de faire dans Come, Sleep.



CLASSIQUENEWS : Une anecdote, un souvenir 11é a
1l’enregistrement de 1’album Astrophil & Stella ?

Patrick AYRTON : Une des musiciennes du disque me dit dans un
pause : “C’est formidable d’avoir un compositeur baroque si
bien conservé en face de soi !”.

Propos recueillis en déc. 2025

CRITIQUE, concert. PARIS, Temple du Foyer de 1’Ame, le 22
octobre 2025. Patrick AYRTON : « Astrophil & Stella »
(musiques dans le style des XVIIe et XVIIIe, d'apres
Shakespeare, Lyly, Jonson, Sydney..)
https://www.classiquenews.com/critique-concert-paris-le-22-oct
obre-2025-patrick-ayrton-astrophil-stella-musiques-dans-le-
style-des-xviie-et-xviiie-dapres-shakespeare-lyly-jonson-

sydney/

LIRE aussi notre annonce du concert de Patrick AYRTON : «
Astrophil & Stella » (musiques dans le style des XVIIe et
XVIIIe, d’'apres Shakespeare, Lyly, Jonson, Sydney..)
https://www.classiquenews.com/paris-temple-du-foyer-de-lame-le
-22-0ct-2025-patrick-ayrton-astrophil-stella-poesie-
elisabethaine-heritage-purcellien-et-reecriture-baroque/
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PARIS, Temple du foyer de l1’ame, jeudi 22 oct 2025. Patrick
AYRTON : « Astrophil & Stella ». Poésie Elisabéthaine,
héritage purcellien.. et réécriture baroque

ENTRETIEN avec Sascha
GOETZEL, directeur musical de
1’0Orchestre National des Pays
de la Loire. A propos de leur
nouveau cd dédié a la musique
viennoise dont la Sinfonietta
de Korngold

A 1’automne 2025, 1’0Orchestre National
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des Pays de la Loire (ONPL)
vit un jalon important de
sa collaboration avec son
directeur musical, le tres | =~ ¢ 7
viennois Sascha Goetzel. Au momocomom
concert comme au disque, @ coma T
les musiciens célebrent la profondeur et
1’élégance de la musique propre a Vienne
a la fin du XIXe, en ressuscitant une
cuvre méconnue du jeune Korngold : sa
Sinfonietta, ecuvre traversée par une
grace inattendue, d’autant plus admirable
au sein d’un Empire en perdition.. Sascha
Goetzel, au moment ou parait
1l’enregistrement qui associe a Korngold,
Krenek et Schreker, précise sa relation
spécifique a Vienne et a la musique
viennoise ; éclaire ce qul fonde le
travalil avec les instrumentistes de
L’ONPL ; partage aussi ses impressions
vécues pendant 1’enregistrement du disque
qui parait cet automne.
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CLASSIQUENEWS : Vous mettez en avant la richesse artistique
des périodes fin de siecle ; ainsi dans le contexte de la
musique a Vienne, comment les 3 compositeurs choisis
[Korngold, Krenek, Shreker] incarnent-ils chacun 1’essor
musical de la fin de siecle a Vienne ?

SASCHA GOETZEL : Vienne au tournant du siecle était un
carrefour de tumulte et d’élégance. C(C'était une capitale qui
croyait en la concorde méme si elle sentait la casse imminente
— une ville impériale ou révolution et nostalgie dinaient a la
méme table.

Vienne est une ville de conversation, de réflexion ; elle a
produit un dialogue interrogeant sa propre existence et celle
de toutes les personnes qui en dépendent. Pendant des
siecles, U'Empire autrichien a absorbé de nombreuses cultures
— autrichiennes, slaves, juives, 1italiennes, hongroises,
allemandes et bien d'autres — et 1les a transformées,
indépendamment de leurs différences, en quelque chose de
partagé, partagé a travers la ville elle-méme dont le ceur bat
par les arts.

Korngold croit aux beautés — 1’audace de créer la lumiere
quand 1’obscurité regne. Schreker découvre 1'ame sous la
peau, le subconscient donné a la musique. Krenek, déja
existant dans 1la nouvelle ere de 1'Avant-garde, reflete le
miroir sur le miroir : ironie, mouvement, rythme contemporain.

Céte a codte, ils regardent en arriere une civilisation en
transition, une civilisation qui se dirige vers une époque de
destruction totale — avec leur musique toujours pleine
d'espoir, toujours crédule de décence humaine, méme si la
terre en dessous d’'eux se détache et s’effondre.



CLASSIQUENEWS : Que révele la Sinfonietta de Korngold dans le
parcours artistique de son auteur, pourquoi était-il important
de jouer et d’enregistrer cette partition ?

SASCHA GOETZEL : La Sinfonietta est un acte de foi. Ecrire
une cuvre aussi monumentale a quinze ans, c’est croire que le
son peut encore créer de l'ordre dans un monde qui s'effondre.
L’enregistrer maintenant ressemble presque a un message a
travers un siecle. Nous aussi nous vivons dans une époque
d’'instabilité et d’invention, a la recherche de 1’harmonie,
tout en nous noyant dans le bruit de 1la dissonance.
L’adolescent Korngold nous rappelle que composer notre vie sur
la base de 1l'harmonie n'est pas nalf ; c’'est en fait
courageux. Sa musique reconstruit le sens non pas en évitant
la complexité, ni en évitant 1les conflits, mais en
l'’embrassant et en valorisant la beauté a travers 1la
diversite.

CLASSIQUENEWS : Vous avez une affection particuliere pour la
musique viennoise ; qu’est-ce qui la rend si spéciale ?
Comment cette musique a-t-elle évolué, et quels sont vos

autres projets dans ce domaine [d’autres compositeurs viennois
dans la saison 25-26 de 1’ONPL] ?



SASCHA GOETZEL : Tout d’abord, c’est la ville dans laquelle je
suis né et j'ai méme dansé sur sa musique, alors que j'étais

encore dans le ventre de ma mere, comme elle l’explique.
Comme je l’'ai évoqué, Vienne est une capitale cosmopolite qui
a su produire une culture diverse et fédératrice. C’est ce qui
donne a sa musique intimité et universalité. Chaque phrase
porte dialogue : entre élégance et ironie, intellect et
émotion, le sacré et le sensuel. Pour moi, cette capacité a
unifier les contradictions est ce qui rend la musique
viennoise si unique et pertinente, peut-étre méme essentielle
aujourd'hui. Cela nous rappelle que l'identité n’a pas besoin
de se diviser ; elle peut se connecter.

CLASSIQUENEWS : Comment ce programme et cet enregistrement
s’inserent-ils dans la continuité de votre travail avec les
instrumentistes de 1’ONPL ?

SASCHA GOETZEL : Des le début, j’ai voulu construire avec les
musiciens de 1’0Orchestre
National des Pays de la Loire,
une culture de 1'écoute — les
uns vers les autres, veillant a
la singularité de chaque
partition, a 1'adresse de notre
public dans un espace
métaphysique. Ce programme, et
la continuité de notre série de
mini-CD exigent exactement

cela : la transparence de la musique de chambre dans un corps
symphonique.

Schreker demande du souffle, de l’'espace et la croyance en
1’inconnu ; Korngold incarne le courage et la légereté de la
jeunesse ; Krenek suppose pour sa part, un style flexible et
précis. L’orchestre a apprécié ces voyages, s’'est écouté a
chaque instant pour créer une lecture magnifique selon moi de
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ces 3 partitions les plus diverses. C(C’'est notre premier
enregistrement orchestral ensemble, mais cela ressemble déja a
un portrait de confiance — des musiciens respirant dans le
méme rythme de curiosité, avec leur chef d’orchestre comme
invité inspirateur.

CLASSIQUENEWS : Comment définiriez-vous le son et 1’identité
de 1’ONPL aujourd’hui ? Quelles seraient ses qualités
spécifiques que ce programme particulier met en évidence ? Y
a-t-il une partition plus exigeante qu’un autre ?

SASCHA GOETZEL : C’est un son de générosité — lumineux mais
jamais lourd ou vulgaire. Les cordes transportent la chaleur
sans poids, privilégiant toujours 1'élégance ; les vents
parlent en phrases claires et raffinées, toujours a la
recherche de dialogues ; les cuivres savent briller au moment
juste ; ils cherchent toujours a soutenir et a équilibrer
plutot qu’a dominer.

L’'ONPL se déplace maintenant entre la couleur francaise et la
profondeur de 1’'Europe centrale, avec un murmure de grace
viennoise qui les traverse. Cela semble servir de pont, pas
de compromis — une invitation a écouter, a errer, a trouver ce
qu'il y a de 1’autre c6té. Ce répertoire permet a toutes les
sensibilités qui composent aujourd’hui 1'ONPL de se
rencontrer, et 1’0Orchestre semble s’'éveiller a une douce
inflexion viennoise par sa propre voix.

CLASSIQUENEWS : Avez-vous une anecdote, un souvenir 11ié a 1la



préparation ou a la réalisation de 1’enregistrement ?

SASCHA GOETZEL : Il y a un moment dans le mouvement lent de
Korngold ou le célesta entre apres le silence. Nous nous
sommes arrétés la, avons réfléchi a cet espace de silence et
réalisé que le silence qu’il composait — n’était pas vide -
c’était une pulsation musicale attendant de respirer. Nous
avons reconstruit le mouvement autour de cette idée, en
laissant le silence devenir un pouls, la respiration devenir
une phraséologie. La fin de Korngold — un hommage discret a
la 4e symphonie de Gustav Mahler— semblait soudainement battre
le ceur des symphonies de ce dernier, et tout le mouvement,
comme une respiration retenue avant l'aube.

Pendant un moment, le temps lui-méme semblait étre plié par la
musique de Korngold — non plus marqué par une pulsation, mais
par un rythme tranquille d’alignement intérieur, suspendu
entre le son et 1l'étre.

Propos recueillis en octobre 2025









scha Goetzel DR / ONPL
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concert

LA SEINE MUSICALE, jeudi 16 oct 2025. Korngold : Sinfonietta..
Orchestre National de Lille, Sascha Goetze, direction / LIRE

notre présentation du programme :
https://www.classiquenews.com/orchestre-national-des-pays-de-1
a-loire-la-seine-musicale-boulogne-billancourt-jeudi-16-
oct-2025-tchaikovsky-korngold-sinfonietta-sascha-goetzel-
direction/

cd

Schreker : Die Gezeichneten, ouverture / Korngold :
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Sinfonietta / Krenek : Potpourri —
Orchestre national des Pays de

la Loire — Sascha Goetze,
direction — 1 cd BIS :

https://onpl.fr/agenda/la-seine-
musicale/

...'_i ! .;‘* % ® (o
SCHREKER DIt GEZEICHNETEN, OVERTURE
KORNGOLD SINFONIETTA | KRENEK POTPOURRI

ORCHESTRE NATIONAL DES PAYS DE LA LOIRE
SASCHA GOETZEL

ENTRETIEN avec DANIEL KAWKA,
chef d’orchestre a propos de
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son essali : « OSE, une
poétique de 1’orchestre
« (livre a paraitre chez EST
Samuel Tastet Editeur en
avril 2025)

Fondateur de son propre orchestre

« OSE », le chef Daniel Kawka publie un
livre remarquable sur
1’aventure
orchestrale, nourri
de sa propre
expérience « OSE, une
poétique

orchestrale ».
Odyssée sans
précédents dans 1’histoire symphonique
hexagonale, OSE a réalisé un réve
musical, artistique et humain qui
impressionne et inspire.. Au moment ou
1'épopée se referme, 1'heure est au
bilan. Le maestro évoque ce qui 1’a animé
et porté ses années durant ; 1’idéal
ciblé, les rencontres stimulantes et
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fécondes, les programmes dont la plupart
auront été source d’originalité et de
refondation. En prélude a la parution de
son livre événement, Daniel Kawka en
répondant a nos questions, nous fait
pénétrer dans les coulisses de la grande
forge symphonique.. Photo ci-dessus :
grand portrait de Daniel Kawka © Felix
Ledru

CLASSIQUENEWS : De quelle « poétique » parlez-vous ? Qu’est ce
qui est en jeu dans 1’énoncé de ce titre ?

DANIEL KAWKA : Une poiesis, ou l'art d’émouvoir, de toucher au
ceur du sensible, de parcourir des mondes d’évocations, de
beauté, se décline, de la musique pure et abstraite a la
grande forme narrative, a travers 1l'art des sons. La
« Lyrique », aux sources de nos imaginaires s’invite comme
matrice musicale et sonore de cette poétique de 1l’orchestre.

L’énoncé du titre invite a parcourir un récit retracant les
grandes lignes de forces d’une aventure artistique « extra-
ordinaire », celle d’un dessein, ou l’orchestre symphonique,
comme entité structurée, se fond dans une relation intime et
généreuse, entre artistes, cuvres, publics, lieux. Chaque
programme de concert tisse un lien sensible entre les ecuvres,



l’acte d’'interprétation sublime le geste instrumental, engage
chaque musicien /poete a explorer la quintessence du son.
L'expérience méme de « 0Ose ! »s’est engagée sur une
redéfinition de 1’orchestre, de la pratique en orchestre,
d’'une respiration collective ou 1'audace et la créativité,
l’esprit, ont présidé et participé a son succeés. Il semblerait
qu’il existe une autre voie, un autre champ et chant
symphonique, une autre poétique sonore, ceux-la méme explorés
et décrits dans cet ouvrage.

CLASSIQUENEWS : Vous retracez une aventure orchestrale qui est
a la fois humaine et artistique.. Quels ont été les 2 ou 3
projets / programmes les plus exaltants / formateurs, avec le
recul ?



DANIEL KAWKA : Nombreux
sont 1les projets /
programmes que VvoOus
découvrirez a travers la
lecture du livre. Les
plus exaltants mettent
en perspective une ecuvre
connue, lui apportant de
nouveaux éclairages, de

nouvelles clés
d'interprétation en 1la
recontextualisant. Le

programme « Miroir
Ravel » donnait a
entendre deux versions
du Concerto en sol de
Ravel. La premiere pour
accordéon et orchestre.
Insolite idée a priori,
pour un résultat inoui !
l'accordéoniste Arnaud
Methivier interprétait
la partie de soliste,
celle du piano originel, obligeant (en raison du timbre
singulier d'un instrument plus intimiste) les instrumentistes
a adapter leur jeu a un nuancier dynamique inhabituel,
déclinant des trésors d’imagination pour trouver les couleurs
sonores et les équilibres adéquats, a travers une écoute plus
chambriste. Entresol, une création/commande de Laurent
Mariusse servait, comme son titre 1’indique, de piéce de
concert intermédiaire réutilisant les themes du concerto dans
une forme ou 1’improvisation permettait a chacun-e d’'explorer
1'univers mélodique et harmonique du compositeur, selon son
imaginaire et sa fantaisie. Arrivant a 1’original, toute une
poétique du concerto, gourmande, audacieuse, s’engageait, fort
d’une expérience collective qui avait, dirions-nous « chauffé
a blanc » le désir de revenir a la source, ivre d’'une
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expérience sensible et digitale, créatrice, dont 1’euvre
bénéficia au centuple. Sous les doigts inspirants de Vincent
Larderet : avec des pianissimi de réve, un jeu flexible,
sensible, félin, ou l’exaltation des deux premieres pieces,
l'esprit de 1l'euvre entrevus sous d’autres dimensions
ouvraient 1'espace d’une poétique ravélienne autre, sublime.
Pour conclure le concert fdOt donné dans une friche
industrielle. Ce 1lieu insolite rajoutait wune part
d’incongruité et de mystere. Comme si, hors de la salle de
concert qui calibre psychologiquement les euvres comme objets
esthétiques, les cruvres changeant d’espace, de destination, de
public, se donnaient le droit d’exister et de sonner
autrement.

Dans la méme veine je citerais Ring ohne worte. Un Ring sans
paroles que l’on doit a Lorin Maazel ou l’'euvre trétalogique
monumentale se déroule en une heure trente, au cours de
laquelle nous avons réintégré un texte, parlé cette fois
celui de Siegfried, Nocturne, cuvre en prose d’'Olivier Py, ou
UN poete de notre temps repense avec ses mots la tragédie de
Siegfried, un Siegfried moderne, et avec lui de 1’Allemagne de
1945. Les mots s’invitent, déclamés par le comédien Alain
Carré, dans les interstices de la musique, et le Ring prend
une autre coloration toute autre , il s’agit bien 1la d’une
réécriture poétique, temps fort de la premiere édition du
Léman Lyriques Festival consacré aux grandes pages
wagnériennes.

Enfin selon le méme principe Take a walk on the Wilde side,
pour reprendre le célebre titre de Lou Reed, avec wild
(sauvage) revu en Wilde (Oscar le poete). Le plasticien Robert
Nortik a créé un univers d’images et de mouvements
chorégraphiques autour de Salomé. L’'euvre, la Tragédie de
Salomé de Florent Schmitt ouvre la soirée. Toute 1'histoire en
est narrée en 25 mn, durée de l'euvre, un ballet a 1'origine.
Puis a travers un subtil fondu enchainé de percussions, débute
la danse des 7 voiles, célebre page d’une autre Salomé, celle



de Richard Strauss, et le drame se resserre alors sur la
derniere partie de l'ouvrage, danse, trio, monologue de Salomé
sur un continuum d’images diffusée en arriere-scene sur grand
écran. Tout y est : la danse, le mouvement, 1'image,
l'histoire, 1l’opéra, le drame, 1l'orchestre vertigineux, le
chant, le tout s’'achevant sur ces accords d’'orchestre
terrifiants. Tout est dit.

Je ne peux omettre le spectacle Symbiose. Spectacle co-écrit
avec Abdel Sefsaf. Le drame de la Méditerranée, relu sur fond
de greve, vague 1légere heurtant 1le sable, comme une
incantation, projetée en arriere-scene. Les musiques savantes
de la Méditerranée (®uvres de compositeurs kabyle, libanais,
palestinien, égyptien, grec), les textes lus de Darwich, De
Luca, déclamés en arabe, francais, se tissent avec le chant,
la voix parlée du narrateur ; les styles se heurtent, entre
musiques actuelles, instrumentarium au centre, avec la
présence du groupe Aligator, l'orchestre disposé en V inversé.
Le tout orchestré par Alexandros Markeas dont la création Mer
/ amere constitue 1’acmée du spectacle. Bouleversant.
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CLASSIQUENEWS : Quel serait le fonctionnement idéal pour un
orchestre ?

DANIEL KAWKA : Nous avons touché du doigt ce fonctionnement
répéter ! répéter encore et encore. Notre temps économique,
économe, consumériste oblige a monter les programmes de
concerts en un nombre réduit de répétitions. Nous avons tenté
1’impossible : se donner les moyens de répéter d’avantage pour
que 1l'esprit des ceuvres, la conscience collective du son
« cristallise », que l'oreille de l’orchestre soit une grande
caisse de résonance ou chacun-e a porté son attention aux
quatre points cardinaux de l’orchestre, s’y ajuste et y love
sa propre sonorité, au-dela de la médiation du geste du chef
d’'orchestre, tel un grand orchestre de chambre.
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L'idéal, s'’emparer collectivement des interprétations
historiques des cuvres, travailler ainsi en pleine conscience
sur les options, choix, intentions interprétatives. Enorme est
le gain de temps, 1l'efficacité, 1'acuité, 1’esprit de
recherche collective d’un son.

L’idéal c’est le café et les croissants le matin a la pause,
le salaire du chef ajusté sur celui des musiciens, ou mieux
encore ! le salaire des musiciens ajustés sur celui de chef !
Les répétitions en une salle de haute tenue acoustiquement,
alternant avec des répétitions en des lieux divers, cette
épreuve de jeu a 1l’'aune des acoustiques change les angles
d’'écoute, modifie les modes de jeu, enrichissent 1'euvre a
travers des « entrées » différentes. De plus ces salles
(L'orchestre 0Ose ! a ainsi euvré dans un pO0le de théatres en
Rhéne-Alpes) accueillent des publics variés, publics présents
a chaque répétition. Grande est 1’émulation des répétitions
publiques, commentées, partagées, fort 1le rayonnement
territorial et 1la mission culturelle de 1l’'orchestre
conséquemment.
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CLASSIQUENEWS : Quels sont les qualités d’un bon chef ? Idem
pour un bon orchestre / de bons instrumentistes ?

DANIEL KAWKA : Un imaginaire du son. Le son conditionne le
phrasé, 1’articulation, 1le tempo, 1le caractere,
l'expressivité. Pour 1le reste, connaissance, conception,
oreille, bras (la gestuelle résumée par l'expression « avoir

houle sonore et visuelle qui jaillit au ceur de Ll'orchestre
quand les musiciens s’engagent collectivement dans cette quéte
d’'unité au service de 1’objet qu’'est 1'euvre. Je pense aux
Philharmoniker de Vienne, de Berlin notamment, a l’'orchestre
du Festival de Lucerne quand Abbado dirige Mahler. Un
embarquement pour Cythere, dans les plus hautes spheres de
1l'émotion, de 1’ineffable. Le corps physique et sonore
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projeté, au service de 1'Immanence. Quelle rencontre
souveraine entre la matiere et l'esprit, dans le vif de la
sensation, le partage a fleur d’émotion, 1’unité organique
entre tous les acteurs et formants du Musical.

De bons instrumentistes ? Le go(t, le désir, le plaisir de
faire de la musique ensemble. Une haute technicité assurément
pour que la virtuosité requise ne soit pas un obstacle a la
transmission du message poétique, un engagement de tous les
instants. Une liberté d'esprit pour accepter
l’expérimentation. Le respect. Une haute conscience et une
humilité a la fois. « Mesdames Messieurs, en Art nous sommes
des aristocrates, dans la vie nous ne sommes que des femmes et
des hommes ». Charles Minch

Voila parfaitement résumée la nature artistique et humaine de
l’instrumentiste d’orchestre a mes yeux. Au service des chefs
d’'euvre, avec le recul et 1'humilité nécessaires a l’artisan-
artiste pour mieux « tailler la pierre brute ». Nous sommes
des cocréateurs, des talents, au service d’une vision poétique
du monde que des génies nous ont léguée, dont notre mission
est de transmettre.

CLASSIQUENEWS : Sur la période vécue, avez-vous noté des
phénoménes nouveaux, des points d’évolution qui ont marqué 1le
métier ?

DANIEL KAWKA : La venue sur 1le marché de jeunes
instrumentistes, souvent formés aux arts d’'interprétation
baroque, classique, contemporain, curieux, ouverts, a la
pointe. Connaissance et capacité d’'adaptation, culture
polyvalente vers des musiques non classiques constituent une
grande richesse, avec de fortes propositions en matiere de
sonorités, mus par une curiosité et un esprit de recherche



insatiable. Une grande émulation a présidé au travail
d’ensemble.

Les autres points portent sur un plan sociétal. La musique
d’orchestre dans sa forme de diffusion conventionnelle, ses
répertoires touchent un public averti. Celui-ci inévitablement
se raréfie, aussi les orchestres aujourd’hui font ils preuve
d'imagination en termes de répertoires, de conventions
réévaluées, de forme de concerts, de diversification des
publics pour assumer pleinement leur mission culturelle et
sociale.

Du fait d’un renouvellement des publics, plus jeunes,
l’absence d’a priori stylistique permet de faire entendre des
cuvres de notre temps qui ne sont plus percues comme piece
d’ajustement devant répondre a un cahier des charges en termes
de programmation dite contemporaine, mais font preuve
d’engouement, d’enthousiasme. Plusieurs expériences réalisées
avec des w®uvres de commandes auprés de publics
transgénérationnels, présentées, analysées, commentées
préalablement, ont connu un tres vif succes, générant une
véritable demande, attente.

Cette problématique a été 1’ADN de Ose ! ou forme et fond,
contenu, destination, finalité, valeurs ont été pensées et
évaluées préalablement par Thierry Kawka, directeur de
l'orchestre et moi-méme, avec un comité de musicien-nes, en
vue de créer un organisme vivant, souple, adaptable, créatif,
répondant aux golts du temps, sans concession commerciale. En
effet les exemples de concerts cités plus hauts connurent un
succes public immense, via un renouvellement générationnel.
L’orchestre symphonique tel que pratiqué a travers 0Ose ! et
dont le fonctionnement est décrit dans le livre, a de longues
heures devant lui. L’exemplarité décrite a travers cette
expérience peut étre un lieu de réflexion, d’émulation,
d’idées pour penser l'orchestre aujourd’hui. En aucun cas un
état des lieux clos sur une expérience. 0Ose ! f(t un work in
progress, d’ou l1’édition de ce livre.



CLASSIQUENEWS : Y a t il des partitions qui exigent davantage
? Et dans quelles mesures ?

DANIEL KAWKA : Toute partition exige. Dans 1l’ouvrage co-écrit
avec le metteur en scene Krystian Fredric, La chevauchée des
étoiles, paru chez ce méme éditeur, Samuel Tastet, qui a le
courage de s’engager sur l’édition d’ouvrages d'art, de
poésies et de musique, a une époque saturée de fictions,
j'évoque cette question de 1’exigence.

Il ne s’agit pas de l’exigence qualitative, technique, elle
est omniprésente bien sir, d’une symphonie de Brahms au Sacre
du printemps, d’un poeme symphonique de Strauss a une grand
ecuvre d’orchestre de Messiaen, mais de 1l’exigence d’une
conscience des origines. Il s’agit de revenir a la source de
chaque ®uvre, de défier 1’héritage que 1'on appelle tradition
et dont Mahler se méfiait tant. Chacun répond a sa maniere, en
travaillant sur les traités historiques, instruments d’époque
etc..Toute voie est bonne des lors qu’elle se place dans
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l'Urtext.

L'exigence nait d’'un style a retrouver, par-dela les questions
organologiques, intéressant l’instrumentarium, etc..dans cette
recherche du son, cette singularité d'un son propre a chaque
oeuvre chaque style, une force vive que j'appelle 1’'énergie du
son. Les grandes euvres jouées au concert se sont polies,
policées. Elles ont souvent perdu leur caractere vernaculaire,
leur origine de terroir. Un tel propos préte a sourire mais
écoutons la symphonie pathétique jouée par un orchestre russe
des années 50, avec Mravinsky a sa téte. Cette musique
frissonne de cette culture des grandes steppes, l'espace y est
palpable et le drame se respire ainsi, a l'Est, et exalte
«'l'ame russe ».

Joué par ailleurs, avec, dans le méme programme deux cuvres de
styles différents, la singularité s’étiole. La sonorité d'une
des eruvres se confond avec la sonorité de 1’autre, du fait
aussi de la standardisation du son d’'orchestre. Le caractere
s’émousse et 1l'euvre devient ainsi une piece de concert,
sublime certes, magnifiquement jouée, mais dont Tles
singularités des origines, la sonorité, la puissance d’une
musique de la terre s’'est lissée. Ecoutons encore le Concerto
pour violon de Tchaikovski pour voir combien 1'euvre est
virtuose, enchassée dans un habit souvent trop rigide, trop
confortable pour elle. Confiez-le a Patrizia Kopatchinskaja.
La musique sort alors de ses habits de concert, du musée, pour
embrasser 1’'étoffe souple de costumes traditionnels. Il s’agit
donc de retrouver une sonorité propre, une poétique de
l'euvre, un souffle. Elle doit se distinguer fondamentalement
ainsi, dans 1l’'énergie du son, d’'une autre piéce au programme.
OQuvrir la porte d’'un monde a chaque ecuvre, et la refermer a la
derniere note. Cet exemple vaut pour toutes les euvres ; La
partition exige, en effet.
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CLASSIQUENEWS : Si on vous proposait de lancer un nouvel
orchestre, quels programmes quelles euvres choisiriez-vous
illico afin de réaliser ce que vous n’avez pas eu le temps /
1’opportunité de partager ?

DANIEL KAWKA : Je ferais un concert complet des scherzi des
symphonies de Mahler. L’idée parait saugrenue j’'en conviens
dans un premier temps. Un concert des mouvements lents
ensuite. Puis un cycle avec les symphonies completes. Le tout


https://www.classiquenews.com/wp-content/uploads/2025/02/kawka-daniel-ose-orchestre-poetique-livre-entretien-classiquenews-maestro.jpg

présenté au méme public. Incroyable en serait 1'efficacité
pour les musiciens qui, jouant les scherzi consécutivement, en
sentiraient de 1’'un 1'un a 1’autre 1’infinitésimale différence
de caractere, de tempo, d’'intention qui échappe totalement a
la lecture et 1'interprétation séparée. Quel gain pour
l’interprete et le subtil nuancier déployé, quelle expérience
d’'écoute sensible pour 1’auditeur plongé dans des immersions
multiples puis unitaires ou 1'oreille aurait plaisir a
découvrir les pieces autrement.

En second lieu, je rendrais hommage a Rostropovitch en
programmant les concertos qu’il a créé, en invitant une
myriade de violoncellistes de renom, de jeunes artistes,
autour d’'une grande féte de 1’instrument.

Je continuerais d’explorer les opéras en version de concerts
dans une forme que je suis entrain d’'expérimenter, autour de
Parsifal, dont la réalisation aura lieu a Lucerne en 2026 et
qui révolutionne le travail de préparation, dans une approche
holistique de l'euvre. Les quatre éditions du Léman Lyriques
Festival en furent une préfiguration.

Je redonnerais corps a Ll’Académie internationale de création
symphonique qui connut deux éditions a Geneve. Il est
essentiel de redonner corps a un tel évenement mis au service
de la jeune création mondiale. Sous la forme d’une académie
d’une durée longue, entre huit et dix jours, le temps d’un
approfondissement, la présence de maitres, la programmation
des ®uvres ensuite a travers un panel d’'orchestres
partenaires ! Ce modele n’existe pas. Et tant d’'autres
idées encore.

CLASSIQUENEWS : A un jeune chef en début de carriére quels
conseils lui donneriez-vous pour vivre pleinement son métier ?



DANIEL KAWKA : Faire ses humanités avant tout. La carriere du
chef est comme celle d’un chanteur. Les rboles doivent arriver
au bon moment, exigent maturité, ils se méritent. Comment
diriger Tristan dans toute sa puissance expressive sans avoir
une expérience de la vie, cbtoyé 1’amour et la mort ? Il
s'établit une relation mystérieuse avec les cuvres. Qui de
1’un ou de 1'une appelle l'autre ? Une cuvre se mérite. Il
faut donc travailler, travailler encore, approfondir. Savoir
attendre : « Quand les cuvres auront besoin de vous, elles
viendront frapper a votre porte ». Ecrivait C.M. Giulini.
Voila exactement ce qu’'est une pratique éveillée, juste,
épanouissante. Etre prét et 1’euvre arrive.

Je prone une maitrise de l'écriture, une maitrise de
L’harmonie, du contrepoint, de la fugue, de la composition,
une pratique instrumentale, doublée de réelles connaissances
esthétiques et historiques.

Regardez attentivement : les grands orchestres jouent tout
seuls. Notre systeme économique privilégie le spectacle, la
carriere rapide. I1 est tentant de s’engager sur une voie
médiatique que le systeme favorise. Le résultat sera toujours
bon dans 1’effervescence du concert et l’excellence de
L’orchestre. Ce n'est pas un concert qu’il faut diriger mais
une vision poétique des cuvres a partager, qu’il faut
acquérir, entre haute conscience et humilité, comme nous le
disions.

Et bien sdr, un engagement total au service des musique de
notre temps. Beethoven a-t-il besoin d’un interprete
supplémentaire ? Oui si une intention, une conception, une
vision président a la direction d’une de ses euvres, autrement
non, la musique de notre temps assurément.

Je lui conseillerai enfin de ne pas se spécialiser. Quel
paradoxe me direz-vous, mais la pratique du grand répertoire
assouplit 1’exécution des musiques de notre temps, souvent
complexes. La pratique des grandes cuvres d’aujourd’hui donne
quant a elle des réponses, des clés d’'interprétation des
musiques du passé, en termes d’'imaginaires du son, de
conscience temporelle, de fantaisie aussi. Ce va et vient



construit un son, une « personnalité d’orchestre », tout comme
la pratique de la scene de concert et de la fosse d’'orchestre.

Propos recueillis en février 2025



LIVRE événement. Daniel KAWKA : OSE, une poétique de

1’orchestre (éditions EST — souscription — parution : avril
2025)

Dans une édition originale éditée par EST — Samuel Tastet
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chef Daniel
Kawka est une
pépite rare,
dévoilant a
travers son
expérience de
la direction et
1'aventure de
son propre
orchestre

« 0OSE », 1le
fonctionnement
et les enjeux esthétiques, humains, artistiques et politique
aussi que suscite le fonctionnement d’un collectif de
musiciens. A la fois plongée verticale dans le mysteére (qui
appartient définitivement a 1’ineffable), mais aussi a
1‘horizontal, formidable élargissement du temps et de
1’espace, l’'interprétation des euvres engage chaque musicien,
chef et instrumentistes. C’est a chaque programme une
expérience musicale et humaine qui s’efforce d’exprimer partie
du langage de 1’ame, dont il n’existe comme le dit 1la
chorégraphe Carolyn Carlson avec justesse, aucun alphabet
connu. C’est pourtant dans 1’alchimie magique des sons,
produit par la forge orchestrale que se libere la puissance
irrésistible du faire symphonique dont 1’intensité et
1’intelligibilité découlent d’une entente préalable, celle des
musiciens.

Daniel Kawka témoigne dans un texte fin et argumenté : « Il a
fallu pour cela se défaire des héritages, penser de nouvelles
formes, faire se rencontrer utopie, idéal et vision, et
parcourir ensemble, avec tous les acteurs, actrices, artistes
engagés dans cette grande aventure, ce chemin, de la
matérialité a la transcendance » ; « Habiter les euvres a
travers une présence sonore « incarnée » mue par un indicible
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désir de musique. Ose ! aura ainsi cherché sens au passé,
donné voix au futur. »

Mais comme un miroir éloquent qui sait dévoiler ce qui advient
essentiellement, 1’expérience que transmet 1’orchestre quand
il joue, éclaire la vie, offre un surcroit de conscience ou la
poésie infinie rejoint la réalité imparfaite, ou passé et
futur fusionnent, constituant une clé de compréhension inédite
sur le monde. Ce que réalise 1’orchestre dans 1’immanence
partagée des musiciens complices, releve d’une sorte de
miracle qui dément la fatalité du réel et son prosaique
terrestre.

Le chef analyse et mesure les avancées et les découvertes
partagées ; il raconte le parcours de son orchestre, a travers
les concerts et les programmes (originaux) présentés, a
travers aussi le défi que le Léman Lyrique Festival a
constitué. Le geste du maestro, 1’intelligence collective de
la phalange en répétition et au concert, la mécanique de la
transcendance, le feu et la libération qui submergent le
public, tout est dit dans un texte a la fois concret et
symbolique qui souligne combien 1’orchestre en plein jeu est
en soi un miracle sociétal : jouer, réver, partager, exprimer
ENSEMBLE. Captivant.

LIVRE événement — Daniel Kawka : OSE ! Une
poétique de 1’Orchestre / CLIC de
CLASSIQUENEWS — 224 pages dont un cahier
photographique central de 16 pages —
parution : avril 2025 chez EST Samuel
Tastet Editeur - Offre de souscription
20 euros l’exemplaire a partir de deux
exemplaires commandés. Par courrier a
est.editions@ymail.com
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approfondir

Visitez aussi les sites :

le site du chef DANIEL KAWKA : https://danielkawka.art/

ose-lorchestre.com
https://www.orchestre-ose.com/

lemanlyriquesfestival.com
https://www.lemanlyriquesfestival.com/

PLUS d’ARTICLES Daniel Kawka sur CLASSIQUENEWS :
https://www.classiquenews.com/?s=daniel+kawka
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ENTRETIEN avec VICTOR JULIEN-
LAFERRIERE, a propos de son
orchestre CONSUELO.. profil
des instrumentistes, Suite de
l’intégrale Beethoven,
répertoire, nouvel album
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(Suites de Tchaikovski),
projets futurs...

Inspiré par George Sand et son roman
musical Consuelo, le violoncelliste
Victor Julien-Laferriere a fondé son
propre orchestre dont le profil
chambriste de chaque instrumentiste fonde
un rapport humain renouvelé, et aussi une
autre conception des partitions choisies..
L'orchestre souple et adaptable, de 15 a
50 musiciens, peut ainsi ciseler chaque
détail (articulation, nuances, phrasés..).
L’intégrale Beethoven en cours en
témoigne, le résultat sonore découle de
sessions préparatoires de plusieurs mois.
Dans le futur, la phalange souhaite jouer
des partitions méconnues comme servir les
fondamentaux du répertoire symphonique,
un jeu d’équilibre qui stimule 1la
créativité et promet dans les mois a
venir, de nouvelles réalisations
passionnantes. Début février, parait le
nouvel album de 1’0Orchestre Consuelo :
les Suites n°l1 et 2 de Tchaikovski,
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nouveau jalon d’'une trajectoire
artistique avec laquelle il faut
désormais compter.

CLASSIQUENEWS : Pourquoi avoir baptisé votre propre orchestre
» Consuelo » ? Quelle en est la référence / 1’intention et le
projet sous-jacent ?
Victor Julien-Laferriére : Consciemment ou non, j'étais attiré
par le fait de nous placer sous la figure tutélaire de George
Sand, personnage considérable de l'histoire de la musique de
par son lien profond avec plusieurs compositeurs de son temps.
Puis m’est revenu en mémoire la lecture de son roman Consuelo,
qui m'avait marqué par évocations multiples de 1la musique.
C’est un roman tres particulier dans la littérature francaise,
puisqu’il faudra ensuite attendre Proust pour retrouver autant
de musique dans un roman.

CLASSIQUENEWS : Quel est le profil des instrumentistes de
Consuelo ? Comment les sélectionnez-vous ? Y a-t-il un
fonctionnement spécifique a 1’orchestre ?

Victor Julien-Laferriére : Il y a deux profils principaux : le
premier, celui du « chambriste », spécialiste du trio,
quatuor, quintette voire qui peut venir aussi du baroque ou de
la musique contemporaine, un profil « free lance » en quelque
sorte. Il est attiré par le répertoire symphonique et par le
fait de l’aborder dans un cadre d’orchestre plus « humain »
que les tres grandes institutions. Cadre qui permet un contact
plus direct au sein de l’orchestre du fait de sa taille
réduite (40/50 musiciens). L’autre profil, c’est celui de
membres de grands orchestres francais ou européens qui



cherchent a aborder le répertoire symphonique différemment et
certainement aussi a cOtoyer les musiciens chambristes,
attirés par un autre profil de collegues, et cela leur est
possible a Consuelo.

CLASSIQUENEWS : Dans les répétitions sur quels points
travaillez-vous spécifiquement avec les instrumentistes ?
Victor Julien-Laferriere : Difficile de répondre car je suis
souvent trop immergé dans le processus pour avoir le recul de
comparer. Un observateur extérieur noterait probablement une
attention précise a 1’endroit du texte musical. D'ailleurs ce
rapport a la partition est tres différent selon les
compositeurs et les éditions. Par exemple, selon que le
manuscrit est une version définitive ou non, ou que le
compositeur ait bénéficié d’un bon travail de 1’éditeur ou
non. Généralement, cette attention au détail passe aussi par
un travail minutieux de l'’articulation, des nuances et des
phrasés. On profite de 1la particularité de notre
fonctionnement pour apporter une attention a certains aspects
qu’'il n'est pas aisé d’aborder habituellement.

CLASSIQUENEWS : En quoi votre approche des Symphonies de
Beethoven est-elle une expérience formatrice pour 1l’orchestre
?

Victor Julien-Laferriere : C’en est une par le simple fait
d’aborder ce cycle immense et incroyable, sur le temps long.
Cela dure 4 ans avec des séquences de plusieurs mois pour
chaque symphonie ce qui, au regard de ce qui est pratiqué
généralement dans 1le monde des orchestres, est conséquent.
C'est exaltant de les enregistrer dans ces conditions, avec un
ensemble qui n’a pas de tradition préconcue. Cela nous donne
une vraie liberté dans le choix d’'interprétation.



CLASSIQUENEWS : Quel est le répertoire type de 1’Orchestre ?
Aprés Beethoven, quels sont les prochains compositeurs et
programmes abordés ?

Victor Julien-Laferriere : Nous avons deux grands piliers en
ce qui concerne le répertoire. Le premier est celui qui n’est
pas tellement abordé par les institutions car elles ont
souvent moins de souplesse dans la taille d’orchestre (nous
pouvons descendre jusqu’a 15 musiciens ou monter a plus de
50). On a donc une place toute naturelle pour jouer un
répertoire injustement délaissé. Les Suites pour orchestre de
Tchaikovski s’'inscrivent dans cette démarche, comme c’était le
cas d’'une certaine facon avec les Sérénades de Brahms pour
notre premier album. L’autre pilier, c’'est le répertoire
éternel, les classiques, fondamentaux, que chaque génération
doit, selon moi, aborder pour développer sa vision, son
rapport a cet héritage commun. A 1’avenir, il y aura slrement
un grand projet des Symphonies de Schubert, encouragé par la
célébration du bicentenaire de sa mort. Pour les cuvres moins
jouées, j'aimerais beaucoup aborder certaines de Liszt,
redécouvrir des compositeurs francais méconnus et créer une
ecuvre écrite pour nous !

CLASSIQUENEWS : En quoi votre propre activité comme
violoncelliste peut-elle enrichir voire singulariser votre
activité de chef et votre travail avec les instrumentistes de
Consuelo ? Quels sont les cuvres prévues ou vous jouerez avec
1’0rchestre comme soliste ? Qui dirige alors ?

Victor Julien-Laferriére : Ce n’est pas la vocation de
l'orchestre de m’accompagner en soliste. Le cecur de notre
projet est bien le répertoire symphonique. Je me joins en tant
que soliste de facon sporadique, ce qui est un grand plaisir.
J'ai surtout beaucoup de bonheur a accompagner d’autres
solistes. Sur 1l'apport de mon profil de violoncelliste, je
penserais a l'inverse : depuis que je suis chef, je prends
peut-étre encore plus de plaisir a jouer en tant que



violoncelliste, c’est un équilibre assez exceptionnel et un
peu fou par 1’intensité que cela requiert que de pouvoir vivre
les deux activités simultanément.

CLASSIQUENEWS : Quel sera votre approche des w®ruvres de
Tchaikovski ? En quoli cela complete, prolonge-t-il le travail
chez Beethoven ?

Victor Julien-Laferriere : Dans le rapport au texte, c’est
tres différent de Beethoven. Tchaikovski nous 1livre des
manuscrits extrémement détaillés et propres. Bien sir il y a
eu des changements aupres de l’éditeur ou d’autres versions,
mais se plonger dans ses manuscrits est un vrai plaisir. C’est
assez inégal dans 1’édition de ses euvres, on trouve des
choses peu cohérentes, donc ce retour aux sources est
important. Enfin, il y a une énorme partie de la production de
Tchaikovski qui n’est pas bien connue en France ou a 1’'Quest.
Je 1'ai mieux connue quand j’'ai joué en Europe de 1’'Est ou en
lisant des ouvrages liés a la musique russe. Ce qui est tres
agréable dans ces suites c’est d’aborder du Tchaikovski sans
le connaitre. La plupart du temps c’est impossible car on
connait treés bien ses symphonies ou ses musiques de ballet,

CLASSIQUENEWS : Les premiers enregistrements sont des prises
live. Comparé aux prises studio quelle en est la qualité et en
quoi cela reflete-t-il votre démarche artistique ?

Victor Julien-Laferriere : Beethoven ce sont des prises live,
alors que Tchaikovski c’est en studio. Dans les prises live,
le point le plus intéressant c’'est qu’'on obligé d’étre sans
filet, on doit avoir cette honnéteté intellectuelle de se
plonger dans le moment présent. C’est tres agréable car on
doit aller a l'’essentiel et s’interdire toutes circonvolutions
comme c’'est parfois tentant en studio. C’est un live a peine
corrigé, au sein d’'un festival d’été avec le bouillonnement
qui le caractérise. On se sert de la dynamique du moment pour



colorer ces symphonies de Beethoven. Pour les suites de
Tchaikovski, c’est un peu différent : on créé une énergie
initiée lors des concerts car on enregistre apres avoir joué
plusieurs fois la piece. On essaye malgré tout de garder un
naturel. Mais ces ®uvres exigent de 1l'orchestre une grande
agilité dans toutes les sections et le temps passé en studio
pour les enregistrer était plus que nécessaire !

Propos recueillis en janvier 2025

actualités de CONSUELO / agenda
Evénements sélectionnés par CLASSIQUENEWS

ORCHESTRE CONSUELO. TCHAIKOVSKI : Suites d’orchestre n°l et 2.
Concerts les 7, 12, 13, 14 février 2025 — Victor Julien-
Laferriere (direction). Nouveau CD (Mirare — parution : 31

janv 2025)
https://www.classiquenews.com/orchestre-consuelo-tchaikovski-s
uites-dorchestre-nl-et-2-concerts-les-7-12-13-14-fevrier-2025-
victor-julien-laferriere-direction-nouveau-cd-mirare-
parution-31-janv-2025/

ORCHESTRE CONSUELO. La Coursive de La Rochelle, le 7 fév 2025.
Beethoven, Dvorak, Tchaikovsky. Liya Petrova (violon), Victor
Julien-Laferriere (violoncelle et direction)
https://www.classiquenews.com/orchestre-consuelo-beethoven-dvo
rak-tchaikovsky-la-rochelle-le-7-fev-2025-1iya-petrova-violon-
victor-julien-laferriere-violoncelle-et-direction/



Orchestre CONSUELO. Nantes, Folle Journée, les 31 janvier puis
ler février 2025. Tchaikovski : Suite n°3, La tempéte, Concert
pour violon (Bomsori Kim), Victor-Julien Laferriere,
direction :
https://www.classiquenews.com/orchestre-consuelo-nantes-folle-
journee-les-31-janvier-puis-ler-fevrier-2025-tchaikovski-

suite-n3-la-tempete-concert-pour-violon-bomsori-kim-victor-
julien-laferriere-direction/



https://www.classiquenews.com/wp-content/uploads/2024/10/consuelo-victor-julien-laferriere-concert-critique-classiquenews-consuelo-3.jpg

