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Symphonie 
du Nouveau 
Monde
● GRANDS CLASSIQUES

Créée au Carnegie Hall de New York, 
en 1893, la célébrissime Symphonie « du 
Nouveau Monde » réalise un savant 
métissage entre la musique tchèque et les 
mélodies inspirées par le folklore musical 
des Amérindiens. Dans le mouvement 
lent, Dvorák a imaginé l’un des plus beaux 
thèmes jamais écrits pour le cor anglais. 
La musique orchestrale d’Ysaÿe connaît un 
regain d’intérêt depuis une dizaine d’années. 
Beaucoup de partitions sont redécouvertes 
ou enregistrées pour la première fois, tel le 
beau Poème nocturne pour violon, violoncelle 
et orchestre (1926), récemment enregistré 
par l’OPRL pour le label Musique en Wallonie 
et paru en janvier 2025.

Programme 

DELIUS, The Walk to the  ENV.  8’ 
Paradise Garden (1906)  
(arr. Thomas Beecham)   

YSAŸE, Poème nocturne   ENV.  16’ 
pour violon, violoncelle  
et orchestre  en mi majeur  
op. 29 (1914-1926)    

Svetlin Roussev, violon 
Henri Demarquette, violoncelle

Pause   ENV. 20’

DVOŘÁK, Symphonie n° 9  ENV. 40’ 
 « du Nouveau Monde »   
en mi mineur op. 95 (1893) 
 1. Adagio – Allegro molto
 2. Largo
 3. Scherzo – Molto vivace
 4. Allegro con fuoco

Alberto Menchen, concertmeister  
Orchestre Philharmonique Royal 
de Liège 
Pablo González, direction

En partenariat avec uFund

Avec le soutien du Tax Shelter du 
Gouvernement fédéral de Belgique 

Delius The Walk to 
the Paradise Garden 
(1906)

PARCOURS ATYPIQUE. Né en 1862 à 
Bradford (près de Leeds, en Angleterre) 
et mort en 1934 à Grez-sur-Loing (près de 
Fontainebleau), Frederick Delius, compositeur 
anglais d’ascendance allemande, mène une 
vie étonnante. Au cours d’un séjour en Floride 
comme planteur d’oranges, il découvre la 
musique des chanteurs afro-américains qui 
lui donnent envie de composer. Il étudie alors 
à Leipzig, où il se familiarise avec le langage 
de Wagner, rencontre Grieg en Norvège, puis 
vit à Paris avant de s’installer en France avec 
son épouse, la peintre Jelka Rosen. Soutenu 
en Angleterre par le chef Thomas Beecham, 
Delius passera ses dernières années paralysé 
et aveugle. Influencé par Grieg et Debussy, 
il privilégia la couleur et l’atmosphère aux 
formes rigoureuses. Il composa des œuvres 
symphoniques, de la musique de chambre, 
des mélodies, des opéras et de grandes 
fresques chorales comme Sea Drift, A Mass of 
Life et un Requiem en hommage aux artistes 
morts pendant la Guerre 14-18.

QUATRIÈME OPÉRA. A Village Romeo and 
Juliet (Roméo et Juliette au village) est le 
quatrième des six opéras de Delius. Le com-
positeur écrivit lui-même, avec son épouse 
Jelka, le livret en anglais d’après la nouvelle 
Romeo und Julia auf dem Dorfe (Roméo et 
Juliette au village) de l’auteur suisse Gottfried 
Keller (1819-1890). Composé de 1900 à 1901, 
l’opéra fut complété en 1906, juste avant 
la première à Berlin en février 1907, par un 
intermezzo orchestral intitulé The Walk to the 
Paradise Garden (La marche vers le Jardin 
du Paradis). La création eut lieu à l’Opéra-
Comique de Berlin, le 21 février 1907, sous le 
titre Romeo und Julia auf dem Dorfe, tandis 
que la première britannique fut dirigée par Sir 
Thomas Beecham au Royal Opera House de 
Covent Garden à Londres, le 22 février 1910. 
L’opéra étant conçu pour un grand orchestre, 
comprenant les bois par trois et six cors, 
Thomas Beecham, grand défenseur de la 
musique de Delius, réalisa un arrangement de 
l’intermezzo pour permettre son interprétation 
par des orchestres moins vastes se contentant 
des bois par deux et de quatre cors. C’est 
cette version que nous entendons ce soir.

L’HISTOIRE. Sali et Vrenchen jouent 
ensemble lorsqu’ils sont enfants, mais sont 
séparés par leurs parents. Six ans plus tard, ils 
se retrouvent et, en tentant de les séparer à 
nouveau, le père de Vrenchen est blessé par 
Sali. En fait, les deux familles se sont opposées 
lors d’un procès et la maison de Vrenchen 
doit être vendue. Vrenchen et Sali décident 
donc de s’enfuir ensemble. Mais avant cela, ils 
se rendent à la foire et au Jardin du Paradis, 
une auberge où se déroule le bal de la foire. 
À la foire, ils rencontrent le violoniste noir, 
personnage influent, qui tente de les persua-
der de partir avec lui vagabonder dans les 
montagnes. Sali et Vrenchen décident fina-
lement de se suicider ensemble, en dérivant 
sur une rivière dans une barge de foin, qu’ils 
sabordent après un duo endiablé, une sorte 
de Liebstod (Mort d’amour) à la manière de 
Tristan et Isolde.

IMPRESSIONNANTE. The Walk to the 
Paradise Garden fut ajouté avant la première 
à Berlin pour permettre un long changement 
de scène entre la fête foraine et l’auberge de 
montagne. Le résultat est l’une des œuvres 
orchestrales les plus impressionnantes de 
Delius, un poème sonore qui rassemble les 
motifs des cinq scènes précédentes. La pièce 
s’ouvre avec le deuxième cor (doublé par le 
basson) qui introduit un thème chaud et pai-
sible, repris par le cor anglais, puis retravaillé 
et fragmenté par les autres vents. Pendant une 
grande partie de l’intermezzo, les vents jouent 
un rôle presque soliste, rappelant l’atmos-
phère des Murmures de la forêt de l’opéra 
Siegfried (1876) de Wagner. L’intermezzo 
atteint son apogée avec un crescendo de tout 
l’orchestre, suivi d’une déclaration extatique 
du thème d’amour de l’opéra en un si majeur 
radieux, alors que le jeune couple trouve la 
paix, même si elle est fugace, dans la nature. 
La musique s’achève sur un silence, tandis 
qu’ils retournent à la vie et aux événements 
qui aboutiront à leur union dans la mort.

D’APRÈS JOHN MANGUM ET MAUREEN BUJA

Ysaÿe Poème 
nocturne (1914-1926)

COMPOSITEUR AUTODIDACTE. Né à 
Liège le 16 juillet 1858 et décédé à Bruxelles 
le 12 mai 1931, Eugène Ysaÿe est encore un 
adolescent lorsque son exceptionnel talent de 
violoniste s’impose dans les salles de concerts. 
À l’issue de ses années de perfectionnement 
auprès des violonistes Henryk Wieniawski à 
Bruxelles et Henry Vieuxtemps à Paris, une 
autre disposition émerge en 1879 et ne va 
plus le quitter jusqu’à son dernier souffle : la 
composition. Il développe cette compétence 
en autodidacte, encouragé et conseillé par son 
père Nicolas, chef d’orchestre mais également 
compositeur. S’il joue dans sa ville natale en 
janvier 1879 un Prélude de sa plume dont on 
ignore la teneur musicale, l’envie de compo-
ser s’impose comme une évidence lorsqu’il 
devient, à la fin de cette année, premier violon 
dans l’orchestre du Konzerthaus de Berlin, 
dont l’Orchestre Philharmonique est une 
émanation ; durant cette période berlinoise, il 
partage l’appartement dans lequel il vit avec 
Théodore Lindenlaub, journaliste et pianiste 
d’origine alsacienne rencontré à Paris, puis 
également avec son jeune frère pianiste 
Théo Ysaÿe, venu le rejoindre à l’automne 1880 
pour étudier à la Neue Akademie der 
Tonkunst. Après avoir écrit une mélodie pour 
voix et piano à l’occasion de l’anniversaire de 
son père, Eugène Ysaÿe s’attaque à l’écriture 
de concertos, forme musicale dans laquelle 
plane l’ombre de son maître Vieuxtemps. Au 
même moment, il aborde le répertoire de 
chambre avec sa Première polonaise pour 
violon et piano en mi mineur ; achevée à Berlin 
en avril 1881, cette partition laisse transpa-
raître son admiration pour Wieniawski, dont 
il honorera explicitement la mémoire dans sa 
Polonaise brillante.

EN MAI 1921, Ysaÿe est confortablement 
installé chez lui à Fort Thomas (près de 
Cincinnati, où il est Directeur musical) lorsqu’il 
retravaille son Poème nocturne en mi majeur 
pour violon, violoncelle et piano, qu’il avait 
finalisé une première fois à New York en 
mars 1914 en le dédiant conjointement à son 
disciple violoniste Albert Zimmer et à son ami 
violoncelliste Jacques Gaillard, créateur de 
sa Méditation pour violoncelle et piano en jan-
vier 1914. Revenu définitivement en Belgique 
en 1922, il achève une seconde version réduite 
le 4 janvier 1924, entouré de sa famille dans 
sa demeure « La Chanterelle » à Knokke-le-
Zoute, lieu qui avait vu naître l’été précédent 
les quatre premières de ses Six sonates op. 27 
et qui allait bientôt lui inspirer l’écriture des 
deux dernières. Conscient de devoir protéger 
ses compositions, il fait déposer, par l’inter-
médiaire de son fils Antoine, Poème nocturne 
sous le numéro d’opus 29 le 5 janvier 1925 à la 
Société des auteurs, compositeurs et éditeurs 
de musique (SACEM) française, la Belgique 
n’étant pas encore dotée d’une société de 
gestion des droits autonome.

SEPTIÈME POÈME. En octobre de la même 
année, il en retouche les parties solistes et le 
désigne désormais septième de ses poèmes, 
après Poème élégiaque, Au rouet, Chant 
d’hiver, Extase, Amitié et Méditation (parus 
en disque sous le label Musique en Wallonie : 
MEW 1472 et MEW 1681). Il s’agit pour lui d’en 
préparer la première privée, qui prend place 
le 29 décembre 1925 au château de Laeken 
en présence du couple royal, sa récente 
élève néo-zélandaise Tosca Berger étant 
rejointe au violoncelle par Maurice Dambois 
et au piano par Jean du Chastain. Dans la 
foulée, il s’attèle à l’orchestration, achevée 
à Bruxelles le 3 avril 1926, comme le précise 
la partition d’orchestre autographe déposée 
depuis 2023 par la Fondation Roi Baudouin à la 
Bibliothèque royale de Belgique ; le 13 dé-
cembre 1926, c’est pourtant la version réduite 
qu’il crée en public au Conservatoire de Liège 
avec le fidèle Dambois et le pianiste Charles 
Van Lancker, partition qui sort quelques 
semaines plus tard aux Éditions Ysaÿe en 
même temps que celle de sa Paraphrase sur 
un thème de Mendelssohn. La version concer-
tante du Poème nocturne est finalement créée 
le 4 mars 1931 à l’Opéra de Liège, en prélude 
à la création de son opéra en wallon Piére li 
Houyeû ; le violoniste Hector Clokers, un élève 
du maître, et le violoncelliste Rodolphe Soiron 
sont accompagnés par l’orchestre du Théâtre 
royal dirigé par François Gaillard.

STYLE. Se déployant en un mouvement 
imposant structuré en plusieurs parties, 
cette œuvre de maturité fourmille de motifs 
imaginatifs, de mélodies expressives et de 
dissonances qui évoquent les Six sonates 
pour violon seul op. 27 auxquelles aurait été 
associé un orchestre aux couleurs subtiles et 
contrastées. Tel un écho à son titre et à l’idée 
qu’il sous-entend, Poème nocturne débute 
dans une pénombre enflammée, se déploie en 
un dialogue souvent tortueux où s’entremêlent 
solistes et orchestre, est jalonné de crescen-
dos passionnés, de traits lyriques et exaltés, 
de brisures dans le phrasé, semblables à des 
rêves agités, pour s’achever dans l’apaisement. 
Si l’influence de Mahler et Brahms (on songe 
au Double concerto) y est manifeste, cet 
ultime poème en musique est une œuvre à 
l’esthétique personnelle, purement ysaÿenne : 
la virtuosité des solistes n’y est jamais gratuite 
car elle se met au service d’une écriture tour 
à tour intimiste et exacerbée, qui se rap-
proche, au détour de quelque polyphonie ou 
modulation, d’un Schoenberg ou d’un Berg. 
Cette page est aussi conçue pour compléter 
le répertoire concertant dédié au violon et 
au violoncelle, tel un clin d’œil à La Muse 
et le poète en mi mineur de son fidèle ami 
Camille Saint-Saëns, duo (avec accompagne-
ment d’orchestre ou de piano) qu’il avait créé 
à Londres en juin 1910, aux côtés de ce dernier 
et de Joseph Hollman.

MARIE CORNAZ 
 (CD MUSIQUE EN WALLONIE)

VIENT DE PARAÎTRE !

EUGENE YSAŸE,  
POÈME NOCTURNE 
 Fantaisie pour violon et orchestre op. 32 *
Petit Poème romantique pour violon avec 
accompagnement d’orchestre réduit **
Variations sur un thème de Paganini pour violon et 
orchestre  *
Saltarelle carnavalesque pour violon et orchestre **
Poème nocturne pour violon, violoncelle et orchestre 
op. 29 *
Paraphrase sur un thème de Mendelssohn pour chant 
et orchestre 

Svetlin Roussev*, violon
George Tudorache**, violon 
Henri Demarquette, violoncelle
Sarah Defrise, soprano
Orchestre Philharmonique Royal 
de Liège
Pablo González, direction

Ce dernier disque de l’OPRL réunit des œuvres 
concertantes d’Eugène Ysaÿe (1858-1931) qui, 
à l’exception de la Saltarelle carnavalesque, 
n’ont jamais été enregistrées dans leur version 
orchestrale. Il invite donc à un voyage inédit 
dans l’univers sonore du compositeur, de 
ses premières à ses dernières compositions 
écrites pour soliste(s) et orchestre.

MUSIQUE EN WALLONIE 2025 
Joker de Crescendo Magazine 
5 étoiles de Ritmo 
4 étoiles de MAD/Le Soir 
3 étoiles de Arts Libre

Dvořák Symphonie 
n° 9 « du Nouveau 
Monde » (1893)

MUSIQUE AMÉRICAINE. Quand 
Antonín Dvořák (1841-1904) débarque en 
1892 à New York pour prendre la direction du 
Conservatoire, il jouit déjà d’une réputation 
mondiale de compositeur ayant forgé son 
langage musical à partir du folklore de sa 
patrie, la Bohême. Jeannette M. Thurner, 
présidente et fondatrice du Conservatoire, 
place en lui tous ses espoirs de voir naître 
aux États-Unis une musique typiquement 
américaine, et l’incite à composer un opéra 
sur le sujet du poème de Longfellow, Le Chant 
de Hiawatha. Les attentes sont réelles, Dvořák 
le comprend très bien : « Les Américains 
attendent de grandes choses de moi, et avant 
tout, je dois leur indiquer le chemin menant à 
la Terre promise, au royaume de l’art nouveau 
et indépendant, en d’autres mots, leur fournir 
une musique nationale américaine ! […] Il s’agit 
certes pour moi d’une grande et noble mission, 
et j’espère parvenir à la remplir, avec l’aide 
de Dieu. »

LE DÉBUT D’UNE LIGNÉE. C’est toutefois 
vers la symphonie, et non vers l’opéra, que va 
s’orienter sa première composition américaine. 
Sa démarche est de s’intéresser en premier 
lieu à la musique des Noirs-Américains et 
des Indiens. Il y trouve de nombreux traits 
susceptibles de servir de point de départ à 
l’élaboration d’un style « américain » : mode 
pentatonique, puissantes syncopes découlant 
de l’accentuation de la langue anglaise (avec 
le rythme « scotch-snap » : longue – brève – 
brève – longue), ostinato rythmique, harmonie 
particulière, notes tenues… Il n’est d’ailleurs 
pas inutile de rappeler que Dvořák dispen-
sera son enseignement de septembre 1892 
à avril 1895, notamment à Rubin Goldmark, 
futur professeur de George Gershwin et 
d’Aaron Copland !

QUATRE MOIS. Après ce premier travail 
d’enquête, et parallèlement à ses charges 
d’enseignement, Dvořák compose sa 
Neuvième – et dernière – symphonie entre 
le 10 janvier et le 24 mai 1893. Même forte-
ment inspirée par le folklore américain, la 
Symphonie « du Nouveau Monde » – ce titre 
fut ajouté à la dernière minute – ne comporte 
aucune citation textuelle de thèmes préexis-
tants. C’est là un élément important de la 
démarche de Dvořák, qui a composé lui-même 
tous les thèmes : « J’ai tout simplement 
écrit des thèmes à moi, leur donnant les 
particularités de la musique des Noirs et des 
Peaux-Rouges ; et, me servant de ces thèmes 
comme du sujet, je les ai développés au 
moyen de toutes les ressources du rythme, de 
l’harmonie, du contrepoint, et des couleurs de 
l’orchestre moderne. »

IMMENSE SUCCÈS. Cette mixité d’apports 
combinant un substrat local et un traitement 
personnel a fait dire à plus d’un commentateur 
que la Symphonie n° 9 appartenait, à parts 
égales, au Nouveau Monde et à l’Europe cen-
trale, en particulier à la Bohême. Articulée en 
quatre mouvements, elle fait appel au principe 
de la forme cyclique : alors que le thème 
principal du premier mouvement réapparaît 
à maintes reprises, le dernier mouvement 
récapitule l’ensemble de la thématique en 
un magistral résumé. L’œuvre fut créée le 
16 décembre 1893 au Carnegie Hall de New 
York, sous la direction d’Anton Seidl, chef 
d’orchestre à la Société Philharmonique. Elle 
remporta aussitôt un immense succès, le 
Largo étant bissé. Elle fut ensuite éditée chez 
Simrock sous le « n° 5 » – la numérotation à 
cette époque était quelque peu fantaisiste 
–, Brahms étant associé à la relecture des 
épreuves.

LE PREMIER MOUVEMENT débute Adagio 
par une introduction éthérée et plaintive 
confiée aux cordes puis aux bois. Un brusque 
déchaînement conduit à l’Allegro molto dans 
lequel s’ébauche une thématique basée sur un 
jeu d’accents décalés, directement inspirés de 
la musique populaire. Ces tentatives préparent 
l’entrée du fameux thème cyclique de la 
symphonie, énoncé pour la première fois au 
cor sur le rythme « scotch-snap ».

FUNÉRAILLES. Les deux mouvements 
centraux sont à mettre en rapport avec le 
poème de Longfellow pressenti pour servir à 
la composition d’un opéra. Ainsi, le célèbre 
Largo, bissé lors de la création, s’inspire-t-il 
de la scène des funérailles de l’épouse du 
héros dans la forêt : « Alors ils ensevelirent 
Minnehaha ; ils lui creusèrent une tombe dans 
la neige, au sein de la forêt noire et profonde, 
sous les sapins gémissants ; ils lui mirent ses 
plus riches vêtements, l’enveloppèrent de robes 
d’hermine, la couvrirent de neige, telle une 
hermine. Ainsi fut ensevelie Minnehaha. »

Après une introduction des cuivres en style 
de choral, le cor anglais énonce l’un des 
thèmes aujourd’hui les plus populaires : une 
douce et nostalgique mélodie qui, par ses 
tournures celtiques irlandaises, évoque le Far 
West. Un épisode noté Poco più mosso fait 
ensuite entendre une nouvelle mélodie, à la 
nostalgie plus accusée, aux bois d’abord, puis 
aux cordes. Au terme d’un épisode pastoral 
marqué par le renforcement de l’orchestre et 
l’apparition de trilles, les cuivres reprennent 
le thème principal du premier mouvement. Le 
mouvement s’achève avec la reprise du thème 
de départ, au cor anglais et aux violons, et 
celle du choral initial.

DANSE DE PEAUX-ROUGES. Contraste 
total avec le Scherzo – Molto vivace : c’est 
à une danse de Peaux-Rouges que nous 
invite Dvořák, plus exactement à la danse de 
Pau-Puk-Keewis tirée des noces décrites par 
Longfellow. S’il est vrai que les références 
américaines sont ici bien minces, ce mouve-
ment n’en constitue pas moins un morceau 
admirable, traversé d’une frénésie et d’un 
tonus qui vont droit au but. Les traits stacca-
tos y bondissent avec précision d’un pupitre 
à l’autre de l’orchestre. Une seconde mélodie 
intervient avec grâce et fraîcheur aux flûtes et 
hautbois. La fin se distingue par le retour du 
thème cyclique.

FINALE. Son thème principal Allegro con 
fuoco est lui aussi très connu. Autoritaire et 
monolithique, il retentit à plusieurs reprises 
aux cuivres avant de migrer aux cordes. Dans 
ce dernier mouvement, Dvořák procède à 
la récapitulation magistrale des principaux 
thèmes utilisés précédemment.

ÉRIC MAIRLOT

Pablo González, direction
Né en 1975, Pablo González étudie à Oviedo 
et à la Guildhall School of Music and Drama 
de Londres, avant de remporter les Concours 
de direction d’orchestre de Londres (Donatella 
Flick, 2000) et de Cadaqués (2006). Directeur 
musical de l’Orchestre Symphonique de 
Barcelone (2010-2015) puis de l’Orchestre 
Symphonique de la Radio-télévision espagnole 
(2019-2023), il dirige les principaux orchestres 
d’Espagne, Grande-Bretagne, Allemagne, 
Finlande, Suisse, Japon, Nouvelle-Zélande…  
Il a notamment enregistré des œuvres de 
Granados et Bizet (Naxos), Prokofiev et 
Schumann (SWR Music), Tjeknavorian et 
Sibelius (Berlin Classics). Il a dirigé plusieurs 
fois l’OPRL, notamment pour le disque 
Eugène Ysaÿe, Poème nocturne (2025). 
www.pablogonzalez.eu

Svetlin Roussev, violon
Né à Roussé (Bulgarie), en 1976, Svetlin 
Roussev est admis à 15 ans au Conservatoire 
Supérieur de Paris, où il étudie le violon 
avec Devy Erlih et Jean-Jacques Kantorow. 
Lauréat des Concours de Paris (Long-Thibaud), 
Indianapolis, Melbourne et Sendai (Japon), 
il se produit dans les plus grandes et pres-
tigieuses salles du monde, sous la direction 
de Myung-Whun Chung, Marek Janowski, 
Lionel Bringuier… Svetlin Roussev est artiste 
en résidence de l’Orchestre Philharmonique de 
Sofia, après avoir été directeur artistique de la 
même institution. Il a enregistré pour les labels 
Arcantus, Onyx, Claves, Decca... Professeur 
de violon au Conservatoire Supérieur de 
Paris depuis 2008, il joue sur un violon 
Amati-Stradivarius de 1720 prêté par Amundi. 
www.svetlinroussev.net 

Henri Demarquette, 
violoncelle
Né en 1970, Henri Demarquette, entre, à 13 ans, 
au Conservatoire Supérieur de Paris où il étudie 
avec Philippe Muller et Maurice Gendron. 
Il travaille également avec Pierre Fournier 
et Paul Tortelier, puis, avec János Starker 
à Bloomington aux États-Unis. Professeur 
à l’École Normale de musique Cortot de 
Paris, il est directeur artistique du Festival 
de Glanum (Provence) ainsi que conseiller à 
la programmation du Septembre Musical de 
l’Orne (Alençon). Sa discographie éclectique 
(chez Praga Digitals, dès 2024) est couronnée 
par de nombreuses distinctions, en France 
comme à l’étranger. Il joue des violoncelles de 
Goffredo Cappa (1700) et Thomas Bertrand 
(2022), ainsi que des archets contemporains 
d’Edwin Clement, Pierre Nehr, Gilles Duhat. 
www.henridemarquette.fr 

Orchestre 
Philharmonique Royal 
de Liège
Créé en 1960, l’Orchestre Philharmonique 
Royal de Liège (OPRL) est la seule formation 
symphonique professionnelle de la Belgique 
francophone. Soutenu par la Fédération 
Wallonie-Bruxelles, la Ville de Liège et la 
Province de Liège, il se produit à Liège, dans 
le cadre prestigieux de la Salle Philharmonique 
(1887), dans toute la Belgique, dans les plus 
grandes salles et festivals européens, ainsi 
qu’au Japon, aux États-Unis et en Amérique du 
Sud. Sous l’impulsion de Directeurs musicaux 
comme Manuel Rosenthal, Pierre Bartholomée, 
Louis Langrée, Pascal Rophé, Christian Arming 
et Gergely Madaras (2019-2025), l’OPRL s’est 
forgé une identité sonore au carrefour des tra-
ditions germanique et française. Il a enregistré 
plus de 130 disques (EMI, DGG, BIS, Bru Zane 
Label, BMG-RCA, Alpha Classics, Fuga Libera). 
Directeur musical désigné : Lionel Bringuier 
(septembre 2025). www.oprl.be
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