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Vendredi 14 février 2025 | 20h 
Liège, Salle Philharmonique

Tableaux  
d’une 
exposition
● PRESTIGE

En attendant sa prise de fonction en qualité 
de 10e Directeur musical de l’OPRL, en 
septembre prochain, Lionel Bringuier 
est à Liège pour un programme pensé 
comme un aperçu de ses futures 
saisons. On y retrouve son goût pour 
l’élégance de l’école française dont 
Ravel est le maître absolu, son attrait 
pour la puissance tellurique des œuvres 
du xxe siècle, celle de Prokofiev dont le 
pianiste ukrainien Alexander Gavrylyuk 
fera valoir la mécanique impitoyable, et 
son penchant pour les grandes fresques 
narratives, comme ces pittoresques 
Tableaux d’une exposition de Moussorgski, 
extraordinairement orchestrés par Ravel. 
Du pur plaisir en perspective !

Programme 

RAVEL, Valses nobles  ENV. 15’  
et sentimentales (1911)   
 1. Modéré, très franc
 2. Assez lent, avec une expression intense
 3. Modéré
 4. Assez animé
 5. Presque lent, dans un sentiment intime
 6. Vif
 7. Moins vif
 8. Épilogue, lent

PROKOFIEV, Concerto  ENV. 25’  
pour piano n° 3 en do majeur    
op. 26 (1911-1921)
 1. Andante – Allegro
 2. Andantino con variazioni
 3. Allegro ma non troppo

Alexander Gavrylyuk, piano

Pause   ENV. 20’

MOUSSORGSKI / RAVEL,  ENV. 35’  
Tableaux d’une exposition  
(1874, 1922)
Promenade 1 (Allegro giusto, nel modo russico ; 
senza allegrezza, ma poco sostenuto)
 1.  Gnome (Vivo)
Promenade 2 (Moderato commodo e con 
delicatezza)
 2.  Le vieux château (Andante)
Promenade 3 (Moderato non tanto, pesante)
 3.  Jeux d’enfants aux Tuileries (Allegretto 

non troppo, capriccioso)
 4. Bydlo (Sempre moderato, pesante)
Promenade 4 (Tranquillo)
 5.  Ballet des petits poussins dans leurs 

coques (Scherzino : Vivo leggiero)
 6.  Samuel Goldenberg et Schmuyle 

(Andante)
 7.  Le marché de Limoges (Allegretto vivo, 

sempre scherzando)
 8.  Catacombes : Sepulchrum Romanum 

(Largo)
   Cum mortuis in lingua mortua (Andante 

non troppo, con lamento)
 9.  La cabane de Baba-Yaga sur des 

pattes de poule (Allegro con brio, feroce – 
Andante mosso – Allegro molto)

 10.  La grande porte de Kiev (Allegro alla 
breve. Maestoso. Con grandezza)

Alberto Menchen, concertmeister 
Orchestre Philharmonique Royal 
de Liège 
Lionel Bringuier, direction 
Daichi Deguchi, chef assistant 

En direct web sur 

Le samedi 15 février sur  (20h)

Et dès le dimanche 2 mars sur    
(20h35) et  (21h)

En partenariat avec uFund
Avec le soutien du Tax Shelter du 
Gouvernement fédéral de Belgique

  LE SAVIEZ-VOUS ?
    Les Valses nobles et sentimentales de 

Ravel (né en 1875, il y a donc 150 ans !) 
constituent un hommage aux valses de 
Schubert, dans un style personnel aux 
harmonies audacieuses.

   Le Concerto pour piano n° 3 de Prokofiev 
est le plus connu mais aussi le plus 
redoutable techniquement de ses cinq 
Concertos pour piano.

   Composés à l’origine pour le piano, les 
Tableaux d’une exposition de Moussorgski 
existent dans plus de 70 versions pour 
diverses formations.

Ravel Valses nobles et 
sentimentales (1911, 1912)

PIANO PUIS ORCHESTRE. Le recueil 
des Valses nobles et sentimentales de 
Maurice Ravel (1875-1937) fut d’abord 
écrit pour piano, à Paris, au début de 1911. 
La création eut lieu le 9 mai de la même 
année à la Salle Gaveau avec le concours 
du pianiste et compositeur Louis Aubert, le 
dédicataire. Dès mars 1912, Ravel procédera à 
l’orchestration complète des Valses nobles et 
sentimentales pour un ballet intitulé Adélaïde 
ou le Langage des fleurs (créé au Théâtre du 
Châtelet, en avril 1912, par la danseuse russe 
Natacha Trouhanova) ; le titre original ne repa-
raîtra que deux ans plus tard, en février 1914. 
Ces Valses nobles et sentimentales, dans leur 
version pianistique, furent exécutées sans 
nom d’auteur lors d’un concert-référendum 
qui provoqua de mémorables méprises : 
non seulement Ravel n’obtint pas la majorité 
des suffrages, mais ses Valses furent attri-
buées à Satie, à Kodály, et même à l’illustre 
Théodore Dubois (dont on ne connaît plus que 
le Traité d’harmonie) !

PARAPHRASE DE SCHUBERT. « Le titre de 
Valses nobles et sentimentales indique assez 
mon intention de composer une chaîne de 
valses à l’exemple de Schubert. À la virtuo-
sité qui faisait le fond de Gaspard de la nuit 
succède une écriture nettement plus clarifiée 
qui durcit l’harmonie et accuse les reliefs de la 
musique… Les Valses nobles furent exécutées 
pour la première fois au milieu des protesta-
tions et des huées » (Esquisse biographique). 
Au vrai, elles ne furent même pas écoutées 
jusqu’au bout… Certes, Ravel « paraphrase » 
Schubert en un hommage parfois déconcer-
tant ; mais, outre son goût permanent pour la 
danse, il a, tout jeune, aimé les Valses roman-
tiques de Chabrier, et fera plus tard l’éclatante 
démonstration d’artificieuses affinités dans un 
poème chorégraphique, La Valse, dont le pro-
jet remontait à 1906 (soit cinq années avant 
même les Valses nobles et sentimentales).

ACIDITÉS. Huit valses se succèdent, 
juxtaposant des éléments d’écriture, et de 
sensibilité, bien différenciés, dans lesquelles 
s’affirment toutefois des tendances bitonales 
et la propension aux harmonies agressives, 
aux acidités, aux « angulosités » qui firent dire 
à Debussy qu’elles étaient nées de « l’oreille 
la plus raffinée qui eût jamais existé. » La 
première valse (Modéré, très franc) est cyni-
quement gaie, suivie d’une valse plus intime 
(Assez lent, avec une expression intense). 
Il y a des surprises harmoniques dans la 
troisième (Modéré), qui est suivie d’une valse 
de contraste rythmique (Assez animé). La 
douce cinquième valse (Presque lent, dans un 
sentiment intime) mène à une sixième animée 
(Vif) et à une septième plus longue (Moins 
vif), avant l’Épilogue, lent, résumé et souvenir 
de ce qui s’est passé.

FRANÇOIS-RENÉ TRANCHEFORT  
& KEITH ANDERSON

Prokofiev Concerto 
pour piano n° 3 (1911-1921)

LONGUE GESTATION. Comme Beethoven, 
Saint-Saëns et Rachmaninov, Serge Prokofiev 
(1891-1953) est l’auteur de cinq concertos 
pour piano, dans lesquels il renouvelle en 
profondeur l’écriture et la technique de cet 
instrument. Une petite dizaine d’années sé-
pare les deux premiers concertos (1912 et 1913) 
du Concerto n° 3 (1921). Encore que la gesta-
tion du Troisième, le plus populaire des cinq, 
s’étende pratiquement sur dix ans… Si les pre-
mières esquisses remontent à 1911, le thème 
du mouvement central Andante est noté dès 
1913, et donne lieu, en 1916-1917, aux deux 
premières variations. En 1918, Prokofiev songe 
à composer un quatuor, mais se contente 
finalement d’en reprendre les thèmes pour 
élaborer le finale de son concerto. Achevé 
en France en 1921, le Concerto n° 3 est dédié 
au poète symboliste Constantin Dmitrievitch 
Balmont (1867-1942), que Prokofiev avait pour 
voisin dans sa maison de Bretagne, et qui lui 
dédia en retour un sonnet intitulé Troisième 
concerto et diverses poésies, dont Crée des 
sons pour moi. La création du Concerto n° 3 
eut lieu à Chicago le 16 décembre 1921, sous la 
baguette de Frederick Stock avec Prokofiev au 
piano. Elle rencontra un accueil favorable du 
public et de la critique qui considéra l’œuvre 
comme « le plus beau concerto moderne pour 
piano » (Daily Herald). C’est aussi l’un des plus 
redoutables techniquement.

NOUVEL EXIL. Malheureusement, une 
seconde exécution à New York rencontra 
l’hostilité d’un certain public américain, plus 
friand de vedettariat que de création. Ce 
revirement de la critique new-yorkaise à son 
égard devait pousser Prokofiev à envisager 
rapidement de quitter les États-Unis : « Quand 
j’errais dans les énormes parcs du centre de 
New York en regardant les gratte-ciel qui les 
dominaient, je pensais avec une rage froide 
aux merveilleux orchestres américains qui ne 
s’occupaient pas de ma musique, aux critiques 
qui répétaient mille fois ce qui avait été dit, 
par exemple : ‘Beethoven est un compositeur 
génial’ et qui repoussaient brutalement les 
nouveautés, aux imprésarios qui organisaient 
de longues tournées pour des artistes inter-
prétant cinquante fois le même programme 
d’œuvres universellement connues. J’étais 
arrivé ici bien trop tôt : ‘L’enfant’ [l’Amé-
rique] n’avait pas grandi suffisamment pour 
accéder à la musique nouvelle » (Prokofiev, 
Autobiographie).

ACCORDS MARTELÉS. Le premier mouve-
ment s’ouvre par un Andante dans lequel une 
douce mélodie est énoncée par la clarinette, 
puis reprise par la flûte et les cordes : 

L’Allegro proprement dit conduit directement 
à l’entrée abrupte du soliste, chargé d’énoncer 
un premier thème rapide et autoritaire : 

S’ensuit une scansion de plus en plus vigou-
reuse du soliste, martelant le clavier au son 
de puissants accords. Cet épisode conduit à 
l’énoncé d’un thème de marche, humoristique, 
exposé cette fois par le hautbois doublé par le 
violon en pizzicato (cordes pincées) :

Il se pare rapidement de claquements des 
castagnettes, qui en renforce l’allure insolite. 
Alors que la partie centrale du mouvement 
ramène le thème de l’introduction Andante, 
brièvement développé au piano, l’Allegro final 
exacerbe la dynamique, notamment par de 
longues séries d’accords martelés aux deux 
mains et de grandes envolées de l’orchestre.

NOCTURNE. Le thème du mouvement central 
Andantino con variazioni, sorte de marche 
énigmatique et mélancolique, est énoncé pour 
la première fois à la flûte et à la clarinette.

Variation 1 (Istesso tempo) : confiée au piano, 
bientôt rejoint par la flûte et la clarinette. 
Variation 2 (Allegro) : le thème y résonne de 
manière stridente à la trompette, tandis que 
crépitent des triolets au piano. Variation 3 
(Allegro moderato) : après une légère suspen-
sion, le soliste y poursuit sa course effrénée 
en brocardant le thème de départ. Variation 4 
(Andante meditativo) : dans une ambiance de 
« nocturne », sur des tenues des cordes, le 
piano médite tendrement. Variation 5 (Allegro 
giusto) : sur la pointe des pieds, cette ultime 
variation, libère progressivement toutes les 
forces de l’orchestre avant de terminer par un 
subtil décrescendo.

CAUSTICITÉ. De coupe tripartite, le finale 
Allegro ma non troppo débute par un thème 
goguenard énoncé par les bassons et violons 
en pizzicato :

Très rapidement, le piano fait une entrée en 
force sur de vigoureuses fusées ascendantes 
alternant avec des accords autoritaires. Les 
parties extrêmes sont dominées par une éner-
gie rythmique extraordinairement affirmée. 
L’épisode central s’apparente quant à lui à 
une série de variations ; il s’appuie sur deux 
thèmes, l’un éminemment lyrique, sorte de 
choral confié aux bois puis aux cordes, l’autre, 
miniature espiègle, lancée par un piano can-
dide et solitaire. La troisième partie reprend 
le thème goguenard du début pour le traiter 
en un vaste crescendo où causticité et vigueur 
rythmique atteignent leur paroxysme.

TÉMOIGNAGE. « En 1937, alors que j’habitais 
à l’Hôtel de l’Europe à Leningrad, j’entendis 
un jour résonner le bruit familier d’un piano 
dans l’appartement voisin. Je ne devinai pas 
tout de suite puis, après quelque temps, je 
reconnus des passages du 3e Concerto de 
Prokofiev. Ils étaient joués si lentement et 
certains fragments séparés étaient répétés 
maintes fois avec une telle insistance qu’il 
était malaisé de reconnaître immédiatement 
le concerto. Ce travail acharné sur des 
extraits de l’œuvre se poursuivit le lendemain. 
Finalement, le troisième jour, en rentrant chez 
moi, je rencontrai Prokofiev dans l’ascenseur ; 
mon voisin n’était autre que lui. Je ne manquai 
pas de lui demander pourquoi il étudiait d’une 
manière tellement « scolaire » une œuvre qu’il 
avait déjà jouée remarquablement pendant 
des années sur toutes les scènes mondiales. 
Prokofiev me répondit : ‘Le 3e Concerto ne 
se compare pas au 5e qu’on ne joue jamais et 
qu’on ne connaît pas ; tout le monde connaît le 
3e Concerto et voici pourquoi je dois parfai-
tement le savoir.’ Le lendemain, un concert 
des œuvres de Prokofiev eut lieu dans la Salle 
de la Philharmonie où il joua le 3e Concerto, 
remarquablement, comme à l’accoutumée. » 
(Dmitri Kabalevski, cité par Claude Samuel)

ÉRIC MAIRLOT

Moussorgski / Ravel 
Tableaux d’une 
exposition (1874, 1922)

MORT À 42 ANS. Issu d’une famille de haute 
lignée, Modest Moussorgski (1839-1881) est 
destiné par ses parents à une carrière mili-
taire. Il n’a pourtant que 18 ans lorsqu’il quitte 
la garde impériale et rejoint Balakirev pour 
former (avec Cui, puis Borodine et Rimski-
Korsakov) le futur Groupe des Cinq. Puisant 
l’essentiel de son inspiration dans la musique 
traditionnelle et les contes populaires russes, 
il signe une musique tour à tour démoniaque, 
humoristique ou tendre (Boris Godounov, 
La Khovantchina). Ses propres collègues du 
Groupe des Cinq le considéraient toutefois 
comme un illettré, lui reprochant un manque 
de rigueur et de discernement, des duretés 
harmoniques, une rédaction hâtive autant 
qu’une autosatisfaction facile. Rimski-
Korsakov lui-même se permit de réviser 
abondamment ses œuvres après sa mort, 
les réorchestrant, « corrigeant » çà et là des 
« erreurs » d’harmonie et de contrepoint… 
Sans doute ce manque de reconnaissance eut-
il une influence néfaste sur le caractère déjà 
mélancolique du compositeur. Sa disparition, 
à 42 ans, sera précipitée par des problèmes 
d’alcoolisme remontant à son passage de trois 
ans dans l’armée.

10 TABLEAUX. Les Tableaux d’une expo-
sition trouvent leur origine dans un cycle 
pour piano conçu en hommage à l’architecte 
et décorateur de théâtre Victor Hartmann, 
ami de Moussorgski décédé en 1873. C’est à 
l’instigation du critique d’art Vladimir Stassov 
qu’est organisée, en 1874, une exposition 
rétrospective de dessins, maquettes, souvenirs 
de voyages en France et en Italie, projets 
d’urbanisme, costumes de théâtre… La dispa-
rition prématurée de Hartmann est ressentie 
comme une cruelle injustice par Moussorgski, 
qui s’imprègne de l’exposition pour en retenir 
dix dessins pris comme point de départ à 
l’élaboration d’un recueil pour piano aux 
atmosphères étonnamment contrastées : « Les 
sons et les idées sont suspendus dans l’air, j’en 
absorbe jusqu’à m’en gaver, et j’ai à peine le 
temps de les coucher sur papier »… Écrit en 
trois semaines, de juin à juillet 1874, l’ouvrage 
s’articule en dix tableaux dont certains sont 
précédés de Promenades, sortes d’épisodes 
transitoires dans lesquels Moussorgski se 
représente lui-même, cheminant avec bonho-
mie d’un tableau à l’autre. Basé sur un thème 
récurrent, ils agissent comme un élément 
unificateur.

70 VERSIONS. L’exceptionnelle richesse 
d’écriture de ce recueil a très tôt incité 
plusieurs compositeurs à en tenter l’orches-
tration : Touchmalov fut le premier (1891), 
suivi du Finlandais Leo Funtek (1921), puis 
de Maurice Ravel (1922), Leonidas Leonardi 
(1924, certaines pièces sont transposées), 
Leopold Stokowski (1939, puis deux 
révisions), Serge Gortchakov (1955) et, plus 
récemment, Vladimir Ashkenazy (1983), 
sans compter la version du fameux groupe 
de rock Emerson, Lake & Palmer (1971), dont 
l’album Pictures of an Exhibition s’inspire 
largement de Moussorgski. C’est la version 
éblouissante de Maurice Ravel, réalisée 
à la demande de Serge Koussevitski, qui 
s’est imposée aujourd’hui par sa finesse et 
son respect du texte. Mais on dénombre 
pas moins d’une septantaine (!) de versions 
différentes pour orchestre de salon, grand 
orchestre d’harmonie, piano et orchestre, 
orchestre chinois, orchestre de chambre, trio 
avec piano, ensemble d’accordéons, fanfare, 
ensemble de jazz, groupe de rock, ensemble 
de cuivres, ensemble de clarinettes, 
ensemble de saxophones, synthétiseur, 
orgue à tuyaux, guitare classique, deux 
guitares, percussions, deux pianos, 44 pia-
nos, ensemble folklorique russe, et même… 
contrebasse solo ! L’orchestration de Ravel 
– de loin la plus jouée et enregistrée de nos 
jours – fut créée le 19 octobre 1922, à Paris, 
sous la direction de Koussevitski.

DESCRIPTION. Après l’énoncé du thème 
de la Promenade par les cuivres, les cordes 
répondent dans un climat hiératique mais 
intense. Au départ d’un croquis de casse-noi-
sette en bois, Moussorgski imagine un Gnome 
aux jambes tordues s’avançant péniblement, 
un nain désarticulé claudiquant convulsi-
vement sur des glissements chromatiques 
inquiétants.

Cette fois confié au cor, délicatement accom-
pagné par les bois, le thème de la Promenade 
précède de peu l’irruption au basson d’un 
thème obsessionnel bientôt repris avec une 
indicible nostalgie au saxophone : un trouba-
dour chante devant Le vieux Château.

Plus sonore que la précédente, la troisième 
Promenade s’immobilise un court instant avant 
de déboucher sur les charmants Jeux d’enfants 
aux Tuileries. Dans le célèbre parc parisien, 
des bambins se chamaillent sous l’œil attendri 
des gouvernantes. Un souple balancement 
rythmique évoque la naïveté et l’innocence, puis 
l’emportement et les cris aériens.

Sans transition, un Bydlo – chariot polonais à 
roues énormes tiré par des bœufs – s’ébranle 
dans un mouvement processionnel lugubre, 
encore amplifié par un roulement de batterie 
terrifiant. Le thème est confié au robuste tuba, 
dont la démarche pesante sied bien à l’effort.

Introduit par une dernière Promenade 
chantant dans l’aigu des bois puis des 
cordes, le Ballet des petits poussins dans 
leurs coques se réfère à un dessin réalisé par 
Hartmann pour le ballet Trilby, chorégraphié 
par Marius Petitpa. On y voit des enfants 
engoncés dans des costumes en forme d’œufs. 
L’écriture s’y fait coquine, en notes détachées 
humoristiques qui évoquent des pépiements.

À l’inverse, Samuel Goldenberg et Schmuyle 
oppose la fatuité d’un Juif riche et arrogant 
(cordes à l’unisson sur un authentique chant 
hébreu) au dénuement d’un Juif pauvre et 
pleurnichard (trompette avec sourdine jouée 
fortissimo). Après une brève altercation, le 
second devra s’effacer promptement.

Ravel a choisi de supprimer la Promenade 
qui devait introduire le Marché de Limoges. 
De rapides sonneries de cor induisent de vifs 
traits des violons symbolisant l’agitation, les 
empoignades, les prises de bec inhérentes 
à ce genre de rassemblement. Des coups 
de klaxon semblent même jaillir des cuivres, 
pétaradant à l’envi.

Après un regain d’effervescence, de puis-
santes notes des trombones plongent 
l’auditeur dans l’ambiance des Catacombes 
parisiennes, endroit dans lequel Hartmann 
s’était lui-même représenté avec une lanterne. 
L’épisode non numéroté Cum mortuis in 
lingua mortua (« avec les morts dans le 
langage des morts ») cite à nouveau le thème 
de la Promenade. De brefs frémissements des 
violons achèvent de dépeindre l’ambiance de 
deuil qui touche Moussorgski à l’évocation de 
son ami.

Issue en droite ligne de la croyance popu-
laire, la pendule imaginée par Hartmann 
prend la forme de la Cabane de Baba-Yaga 
sur des pattes de poule. Sorcière fantas-
magorique, Baba-Yaga se déchaîne sur des 
rythmes colériques de tout l’orchestre. Dans 
la partie centrale, une accalmie relative fait 
évoluer contrebasse et contrebasson sur des 
ondulations continues de la flûte. Une reprise 
des extravagances de Baba-Yaga harcèle à 
nouveau l’auditeur.

Portique majestueux, La grande porte de Kiev 
est à l’origine un projet d’architecture imaginé 
par Hartmann en témoignage de gratitude 
après l’attentat manqué sur la personne du 
Tsar Alexandre II. Non exécuté, ce projet se 
voulait un hommage imposant à l’architec-
ture russe traditionnelle, avec mosaïques et 
clocher. Sur le plan musical, Ravel y mobilise 
tout l’orchestre dans une immense procession 
épique et grandiose où les cloches caril-
lonnent à toute volée. En 1995, le roi de la pop 
Michael Jackson reprendra le début de ce 
tableau en introduction de sa chanson History, 
dans le second CD de l’album HIStory.

ÉRIC MAIRLOT

Lionel Bringuier, direction
Lionel Bringuier à été nommé directeur 
musical de l’OPRL à compter de septembre 
2025. Il a des projets ambitieux pour 
l’orchestre, notamment l’élargissement 
de son répertoire, le renforcement de ses 
relations avec le public et l’amélioration de 
sa réputation nationale et internationale. 
En juin 2025, il dirigera l’OPRL au Kissinger 
Sommer de Bad Kissingen.

PARCOURS. Né à Nice en 1986, Lionel 
Bringuier (38 ans) a déjà beaucoup voyagé 
à travers le monde à l’invitation d’orchestres 
symphoniques, d’orchestres de chambre et de 
maisons d’opéra. Il entretient d’étroites rela-
tions avec l’Orchestre Philharmonique de Los 
Angeles et y a travaillé (2007-2013) comme 
premier chef assistant, chef associé puis chef 
résident (poste créé pour lui), aux côtés d’Esa-
Pekka Salonen, puis de Gustavo Dudamel. Il 
s’est forgé une solide réputation dans toute 
l’Amérique du Nord en travaillant avec les 
orchestres de Cleveland, Philadelphie, Boston, 
San Francisco, Montréal, Atlanta et Baltimore, 
ainsi qu’avec l’Orchestre Philharmonique de 
New York. Il a également beaucoup travaillé 
en Asie, dirigeant régulièrement l’Orchestre 
Symphonique de Tokyo et travaillant avec les 
Orchestres Philharmoniques de Séoul et de 
Malaisie. En Australie, il a dirigé les orchestres 
de Sydney, Perth et Brisbane.

POSTES. Très présent dans toute l’Europe, 
Lionel Bringuier y a occupé le poste de 
Directeur musical de l’Orchestre de la 
Tonhalle de Zurich (2014-2018) et a précédem-
ment occupé les postes de Directeur musical 
à l’Orquesta Sinfónica de Castilla y León 
(Valladolid) (2009-2012), et de Chef associé 
à l’Orchestre de Bretagne et à l’Ensemble 
Orchestral de Paris. Artiste Associé de 
l’Orchestre Philharmonique de Nice depuis 
2019, il y a récemment été nommé Chef 
principal pour les saisons 2023-2024 et 
2024-2025. Les programmes qu’il y propose 
lui permettent également d’inviter plusieurs 
de ses partenaires musicaux les plus proches, 
dont Khatia Buniatishvili, Philippe Bianconi, 
Daniel Müller-Schott, Renaud Capuçon et 
Alexandre Tharaud pour la saison en cours.

DISCOGRAPHIE. Bringuier collabore 
régulièrement avec la pianiste Yuja Wang, 
avec qui il a enregistré les Concertos de Ravel 
(DGG). Il a également enregistré Chopin 
avec Nelson Freire (Decca) et Saint-Saëns 
avec Renaud et Gautier Capuçon (Erato), qui 
sont également des partenaires réguliers. Il 
travaille en étroite collaboration avec certains 
des meilleurs solistes actuels, notamment 
Lisa Batiashvili, Anne-Sophie Mutter, Yefim 
Bronfman, Emanuel Ax, Leif Ove Andsnes et 
Janine Jansen.

ÉDUCATION. Issu d’une famille de musi-
ciens, Lionel Bringuier a étudié le violoncelle 
et la direction d’orchestre au Conservatoire 
National Supérieur de Musique et de Danse 
(CNSMD) de Paris, remportant à 19 ans 
le prestigieux Concours international de 
jeunes chefs d’orchestre de Besançon un an 
seulement après l’obtention de son diplôme. 
Il se passionne pour l’éducation, la sensibili-
sation et le développement des carrières des 
chefs d’orchestre et des solistes émergents. 
En septembre 2020, il a fait partie du jury de 
La Maestra, le premier concours international 
de direction d’orchestre pour les femmes, et 
continue de travailler avec les écoles de Nice 
pour initier les enfants à la musique classique 
et aux expériences orchestrales.

Alexander Gavrylyuk, 
piano
Né en 1984, en Ukraine, Alexander Gavrylyuk 
joue son premier concerto à neuf ans. 
À 13 ans, il déménage à Sydney où il vit 
jusqu’en 2006. Vainqueur des Concours 
Horowitz (1999), Hamamatsu (2000) et Arthur 
Rubinstein (2005), il vit actuellement aux 
Pays-Bas. Hôte des plus grandes salles de 
concert et des meilleurs orchestres du monde 
entier, il a enregistré les cinq Concertos 
de Prokofiev avec Vladimir Ashkenazy 
et l’Orchestre Symphonique de Sydney 
(à l’Opéra de Sydney), et des récitals 
Rachmaninov, Schumann, Scriabine, 
Moussorgski et Prokofiev. Artiste Steinway, 
il soutient plusieurs associations caritatives 
(pour les jeunes pianistes australiens et les 
enfants cambodgiens). Il est en résidence 
à la Chautauqua Institution (New York). 
www.alexandergavrylyuk.com

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 traditions 
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

Dmitri Kabalevski

Le Ballet des petits poussins dans leurs coques

Cum mortuis in lingua mortua

Cabane de Baba-Yaga sur des pattes de poule
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