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Programme

Igor Stravinsky

Durée approximative du concert : 2H00
(ENTRACTE INCLUS)

1882-1971

Le Sacre du Printemps (33’)

1. 	 Premier Tableau: adoration de la Terre - 		
	 Introduction (Lento - Piu mosso - Tempo I)
2. 	 Augures printaniers - Danses des 		
	 adolescentes (Tempo giusto)
3. 	 Jeu du rapt (Presto)
4. 	 Rondes printanières (Tranquillo - 		
	 Sostenuto e pesante - Vivo - Tempo I)
5. 	 Jeu des cités rivales (Molto allegro)
6. 	 Cortège du Sage (Molto allegro)
7. 	 L’adoration de la Terre (le Sage) (Lento)

8. 	 Danse de la Terre (Prestissimo)
9. 	 Second Tableau: le Sacrifice - 			 
	 Introduction (Largo)
10. Cercles mystérieux des adolescentes 		
	 (Andante con moto - Piu mosso - 
	 Tempo I)
11. 	Glorification de l’élue (Vivo)
12. 	Evocation des ancêtres (Lento)
13. 	Action rituelle des ancêtres (Lento)
14. Danse sacrale (Allegro moderato)

Diffusion du concert sur Espace 2 le jeudi 8 février 2024 à 19h30 et à la carte sur espace2.ch

Entracte

Anna Thorvaldsdottir
Née en 1977

Archora (création suisse) (19’)

Dmitri Chostakovitch
1906-1975

Concerto pour violoncelle et 
orchestre n°1 en mi bémol majeur, 
op. 107 (30’)

1. 	 Allegretto
2. 	 Moderato
3. 	 Cadenza
4. 	Allegro con moto
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Trois chocs sonores
Microcosmes, macrocosmes

L’Islandaise Anna Thorvaldsdottir est l’une des grandes voix de la création contemporaine. 
Passionnée par la notion d’espace, elle ancre son travail dans la concrétude sonore de la 
musique, qu’elle chercher à réduire à ses plus petits éléments - une couleur harmonique, 
un timbre, une note. De cette cellule primitive, jaillit tout un monde. Cette méthodologie 
gouverne Archora, pièce donnée ce soir en création suisse. « L’inspiration centrale de 
l’œuvre, écrit la compositrice, s’articule autour de la notion d’énergie primordiale et de 
l’idée d’un royaume parallèle omniprésent – un monde à la fois familier et étrange, statique 
et en transformation, nulle part et partout à la fois ». 

Méditative, la partition propose une succession de bulles sonores dont les éléments 
constitutifs demeurent partiellement identiques.  Comme le décrit joliment un critique, 
l’auditeur est confronté à un « écosystème de sons, où les matériaux s’entremêlent et 
se détachent continuellement ». Ramené à ses seuls sens, il est ainsi invité à se laisser 
immerger dans la musique, bien en-deçà de toute idée de civilisation ou de culture 
savante. Attentif à l’infiniment petit de l’événement sonore mais perdu dans l’infiniment 
grand de l’œuvre, il se doit d’observer ces transformations immobiles, mimant celles de 
la nature. Rien ne se perd, rien ne se crée, tout se transforme…

Tableaux de la Russie païenne

C’est en 1910, alors qu’il travaille à L’Oiseau de feu, que Stravinsky a la première intuition 
de ce qui deviendra Le Sacre du printemps : « j’entrevis dans mon imagination le spectacle 
d’un grand rite païen : les vieux sages […] observant la danse à la mort d’une jeune fille, 
qu’ils sacrifient pour leur rendre propice le dieu du printemps ». L’idée ne le quitte plus. 
Lorsque Diaghilev, directeur des Ballets Russes, découvre le projet, il s’enthousiasme : 
les futurs « tableaux de la Russie païenne » sont officiellement commandés. 

Dès lors, tout s’enchaîne. L’essentiel de la partition est écrit à Clarens durant l’hiver 1912-
1913 et prend la forme d’une vaste fresque en deux parties, Le baiser à la terre et Le grand 
sacrifice. Tout se passe à merveille : la répétition générale est chaleureusement applaudie 
par un parterre de journalistes, d’intellectuels et d’artistes, parmi lesquels Debussy et 
Ravel. Le 29 mai 1913, pourtant, le public du Théâtre des Champs-Élysées se déchaîne. 
Plusieurs décennies plus tard, le compositeur parlera de la violence de ces instants dans 
les Chroniques de ma vie : « [Je quittai] la salle dès les premières mesures du prélude, 
qui tout de suite soulevèrent des rires et des moqueries. J’en fus révolté. Ces manifes-
tations, d’abord isolées, devinrent bientôt générales et, provoquant d’autre part des 
contre-manifestations, se transformèrent très vite en un vacarme épouvantable ». S’en 
suivent des scènes de chaos. Sifflets, injures, empoignades. Seul Pierre Monteux – avec 
un professionnalisme consommé – demeurera imperturbable et dirigera l’intégralité de 
la partition, au milieu des huées. 



5

 Il faut dire que ce Sacre ne ressemblait à rien de connu. Habitué aux ballets classiques 
très esthétisants, le public parisien est scandalisé par l’âpreté du propos et la sauvagerie 
de la mise en scène. La musique, elle aussi, sort de l’ordinaire. « Anti-symphonique » – en 
cela qu’elle renonce à toute forme de développement thématique – elle remet en cause 
l’harmonie tonale et fait voler en éclat l’organisation rythmique pratiquée depuis trois 
siècles. La première est abolie par la superposition de lignes mélodiques hétérogènes 
(dont la plupart sont d’anciens airs populaires slaves tronqués, modifiés ou transformés) ; 
la seconde est intégralement repensée. Les cellules rythmiques sont répétitives, obses-
sionnelles, et le compositeur joue à en déplacer perpétuellement les accents, rendant 
l’appréhension du mètre quasiment impossible, cela d’autant plus que le chiffrage change 
régulièrement et que des métriques inégales issues des divers folklores d’Europe de l’Est 
sont privilégiées. Élément significatif, la batterie de percussions est la plus importante 
jamais mobilisée pour un ballet, et nécessite grosse caisse, tam-tam, triangle, tambour de 
basque, râpe, cymbales antiques, cymbales ordinaires et 5 timbales. 

Le choc ne durera pas. Dès les reprises de l’œuvre, en 1914, la modernité et l’audace de 
Stravinsky sont unanimement saluées. Le Sacre est entré dans la légende. « Le sort para-
doxal d[e cette œuvre], écrira André Lischké, [est] de n’avoir pas suscité de courant ni 
d’imitations, et d’être restée l’œuvre isolée qui a pourtant ouvert l’oreille musicale à l’uni-
vers sonore de l’avenir ». 

L’ombre de Staline 

Le premier concerto pour violoncelle de Dmitri Chostakovitch est créé à Moscou le 4 oct-
obre 1959 par Mstislav Rostropovitch, dédicataire de l’œuvre et fidèle ami du compositeur.  
Ce dernier, atteint de ce qui sera par la suite diagnostiqué comme une poliomyélite, vit des 
heures difficiles. L’une de ses mains, semi-paralysée, le fait souffrir. L’esprit, s’il donne l’im-
pression d’être plus léger depuis la mort de Staline, est en réalité toujours hanté par ces 
années d’épreuve. D’ailleurs, l’ombre du « père des peuples » plane toujours. En 1958, 
Boris Pasternak est forcé de refuser le Prix Nobel de littérature en raison de son roman 
anti-staliniste, Le docteur Jivago, et est dans la foulée banni de l’Union des écrivains sovié-
tiques. Ces événements raniment d’anciennes hantises et contribuent sans doute, joints 
aux douleurs physiques du musicien, au climat sombre et grinçant du concerto.

La pièce peut être divisée en deux parties, l’Allegretto inaugural, d’apparence insouciante, 
faisant office d’introduction aux trois autres mouvements, enchaînés. Unifiant ces deux 
blocs distincts, le monogramme musical D-eS-C-H (ré, mi bémol, do, si) est partout pré-
sent. Souvent utilisé par le compositeur pour manifester le caractère intime et personnel 
d’une œuvre, ce motif plaintif a valeur de signature secrète, les notes correspondant aux 
premières lettres du nom de l’artiste dans la translittération officielle allemande (Dmitri 
SCHostakowitsch). 
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Si l’introduction donne l’illusion d’une forme de légèreté, la seconde partie frappe par sa 
noirceur grimaçante. Deux mouvements orchestraux y encadrent une Cadenza abandon-
née au seul soliste, dont l’isolement crée un climat de profonde désolation. Le frénétique 
Finale ramène le rire, mais un rire jaune. Chostokovitch y cite une vieille chanson géorgienne 
aimée de Staline, Souliko, mais en la déformant avec une ironie macabre – pied de nez 
posthume au persécuteur. « Tu as remarqué, Slava ? » aurait-il lancé à Rostropovitch après 
la première répétition. L’année suivante, il intégrait contre sa volonté le parti communiste. 
Il en pleurera longtemps, et les larmes musicales du monogramme DSCH reprendront du 
service…

Marie Favre,
Musicologue
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Biographie des artistes
Eva Ollikainen
Direction

Née en 1982 en Finlande, Eva 
Ollikainen apprend le piano dès 
l’âge de 3 ans, ainsi que le violon 
et le cor. À 12 ans, elle commence 
à étudier la direction et suit sa 
formation à la Sibelius Academy 
dont elle sort diplômée en 2022. 
Elle étudie notamment avec 
Jorma Panula et Leif Segerstam.

Depuis 2020, Eva Ollikainen est 
directrice artistique de l’Iceland 
Symphony Orchestra. Elle a éga-
lement occupé le poste de princi- 
pale cheffe du Nordic Chamber 
Orchestra de 2018 à 2021. 
Récemment, elle a été invitée à 
donner des concerts et des re-
présentations avec la Staat-

skapelle de Dresde, le Wiener Symphoniker, le BBC Symphony Orchestra, le BBC 
Philharmonic, le Royal Scottish National Orchestra, le Royal Danish Orchestra, le 
Los Angeles Philharmonic, l’Orchestre du Centre national des Arts du Canada, 
l’Orchestre national de Belgique, l’Orchestre philharmonique d’Helsinki et 
l’Orchestre du Kennedy Center Opera House. Du côté de l’opéra, elle a dirigé au 
Semperoper de Dresde, à l’Opéra royal du Danemark, à l’Opéra de Göteborg, au 
Kungliga Operan de Stockholm et à l’Opéra national de Finlande.

Fervente amatrice de musique contemporaine, Eva Ollikainen est connue pour 
défendre régulièrement la musique d’Anna Thorvaldsdottir, avec laquelle elle 
entretient un partenariat artistique étroit. Elle a ainsi fait ses débuts aux PROMS 
de Londres avec le BBC Philharmonic pour la première mondiale d’Archora, de la 
compositrice islandaise. En 2023, l’œuvre fait l’objet d’un disque enregistré avec 
l’Iceland Symphony Orchestra.
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Eva Ollikainen est fréquemment invitée à donner des cours de direction d’orchestre à 
la Sibelius Academy et, dès sa première saison en tant que responsable artistique de 
l’Iceland Symphony Orchestra, elle a fondé l’Académie de direction d’orchestre pour 
les jeunes musiciennes et musiciens islandais. En 2022-2023, elle est également invitée 
à donner une masterclass au Peabody Institute de l’Université John Hopkins et à la 
Royal Danish Academy of Music.
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Kian Soltani
Violoncelle

Né en 1992 à Bregenz (Autriche) dans 
une famille de musiciens persans, Kian 
Soltani commence le violoncelle à l’âge 
de quatre ans. Il n’a que douze ans lors-
qu’il rejoint la classe d’Ivan Monighetti à 
la Musik-Akademie Basel. Boursier de la 
Fondation Anne-Sophie Mutter en 2014, 
il poursuit sa formation dans le cadre du 
programme pour jeunes solistes à la 
Kronberg Academy en Allemagne et se 
perfectionne à l’Académie internationale 
de musique du Liechtenstein.

Kian Soltani attire l’attention interna-
tionale en avril 2013 lorsqu’il remporte 
l’International Paulo Cello Competition 
à Helsinki. En 2017, il remporte le célèbre 
prix Leonard Bernstein ainsi que le Crédit 
Suisse Young Artist Award. Depuis, il a joué 
avec les plus grands orchestres, parmi les-
quels le Tonhalle-Orchester Zurich, le WDR
Sinfonieorchester Köln ou l’Orchestre 
philharmonique de Radio France.

En 2018, il débute une résidence de plu-sieurs années au Konzerthaus Dortmund avec 
son projet Junge Wilde. Il a également été artiste en résidence au Schleswig-Holstein 
Musik Festival en juillet 2021, où il a organisé plusieurs concerts, dont une soirée persane 
avec le Shiraz Ensemble. Il s’est également produit au Carnegie Hall, aux festivals de 
Salzbourg et de Lucerne, au Wigmore Hall et à la Boulez Saal.

En 2023-2024, Kian Soltani est Fokus-Künstler au Tonhalle-Orchester Zürich et se pro-
duira avec le Wiener Symphoniker, le WDR Sinfonieorchester, le NDR Elbphilharmonie 
Orchester, le Konzerthausorchester Berlin ou l’orchestre symphonique de la NHK. Il tourne 
également avec la Camerata Salzburg et le Mahler Chamber Orchestra. Parmi ses concerts 
récents, citons des dates avec l’Orchestre de la Suisse Romande, la Deutsche Kammer-
philharmonie Bremen, le Detroit Symphony Orchestra ou l’Accademia Nazionale di Santa 
Cecilia, ainsi que des récitals à la Pierre Boulez Saal de Berlin, au Wigmore Hall de Londres 
ou au Musikverein de Vienne. Depuis octobre 2023, il est professeur de violoncelle à 
l’Universität für Musik und darstellende Kunst Wien.
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En 2017, Kian Soltani a signé un contrat exclusivité avec Deutsche Grammophon. Son 
premier disque « Home », qui comprend des œuvres pour violoncelle et piano de Schubert, 
Schumann et Reza Vali a été publié en 2018. Il a depuis enregistré plusieurs albums, notam-
ment les trios pour piano et cordes de Dvořák et Tchaïkovski avec Lahav Shani et Renaud 
Capuçon ou le Concerto pour violoncelle de Dvořák avec la Staatskapelle Berlin et Daniel 
Barenboim en août 2020. Kian Soltani a récemment remporté le Innovative Listening 
Experience Award aux très convoités Opus Klassic Awards 2022. Ce prix vient récom-
penser son album « Cello Unlimite » sorti en octobre 2021.

Kian Soltani joue le violoncelle Stradivarius « London Ex Boccherini » de 1694, prêté par 
un généreux mécène par le biais de la Beare’s International Violin Society. 



LES AVENTURES
DU ROI PAUSOLE
ARTHUR HONEGGER
COLLABORATION AVEC
LE NOF - NOUVEL OPÉRA FRIBOURG
DIRECTION MUSICALE | SILVINA PERUGLIA
MISE EN SCÈNE | ROBERT SANDOZ
SOLISTES, CHŒUR ET ORCHESTRE | HEMU - HAUTE ÉCOLE DE MUSIQUE 

ÉQUILIBRE, FRIBOURG
17-18.02.2024
OPÉRA DE LAUSANNE
27-28.04.2024
HEMU.CH
NOF.CH
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L’Orchestre de l’HEMU
Sous la baguette de personnalités telles que Ton Koopman, Jesús López Cobos, Ralph 
Weikert, Sous la baguette de personnalités telles que Ton Koopman, Jesús López Cobos, 
Ralph Weikert, Christian Zacharias, Bertrand de Billy, Simone Young, Benjamin Levy, 
Leonardo García Alarcón, Joshua Weilerstein, Hervé Klopfenstein, Ricardo Castro ou 
Jukka-Pekka Saraste, l’Orchestre de l’HEMU embrasse un répertoire couvrant près de 
quatre siècles de création musicale, de 1650 à nos jours.

Il a ainsi à son actif, avec à la clef plusieurs enregistrements, l’interprétation de la Sym-
phonie fantastique de Berlioz, des Cinquième Symphonie de Tchaikovski et de Mahler, 
des Onzième et Douzième Symphonies de Chostakovitch, mais également la création 
d’une œuvre de Caroline Charrière, l’animation de soirées 100% Gershwin ou Michel 
Legrand, ou encore la participation à plusieurs programmes d’oratorio aux côtés des 
Vocalistes de l’HEMU.

Grâce à une mise en commun régulière de ses forces avec celles de l’Orchestre du 
Sinfonietta de Lausanne depuis 2021 et, depuis 2007, de l’Orchestre de Chambre de 
Lausanne (OCL) il lui est possible d’interpréter sur la scène de la Salle Métropole à Lau-
sanne, des symphonies de Bruckner ou des œuvres comme La Mer de Debussy, La Valse 
de Ravel ou la Symphonie « Du Nouveau Monde » de Dvorák.

L’Orchestre de l’HEMU se profile sur la scène lyrique participant à des productions re-
marquées telles que Le Songe d’une nuit d’été de Britten, Le nozze di Figaro ou Così fan 
tutte de Mozart, hôte de scènes prestigieuses à l’instar de l’Opéra de Lausanne, le Cro-
chetan à Monthey, le Nouvel Opéra Fribourg, le Rosey Concert Hall à Rolle, l’Auditorium 
Stravinski de Montreux ou le Théâtre du Jorat à Mézières.
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Les musiciennes 
et musiciens

1er violons
Amia Janicki
Elie Hackel
Valerio Scarano
Chimène Duquaire
Kyoka Masumoto
Mikhail Boyarsky
Fabián Alexander 
Cáceres Pérez
Sung Eun Auh

2ème violons
Yu-Hsin Chen
Alcide Menetrier
Alicja Pustula
Anna Veronese
Clara Dierk
Annelie Ingrosso
Maria Sotriffer
Alessia Neri

Altos
Theresa Horejsi
Agathe Lust
Orlando Barajas 
Soria
France Bernier
Anna-Louise 
Bougie
Anabel Avendaño 
Gutierrez
Laura Olave Soler
Kseniia Vasilchenko

Clarinettes
Giacomo Arfacchia
Duarte Nuno Lessa 
Maia

Bassons
Madeleine Poulain
Nicolò Biemmi
Catarina De 
Oliveira Rego 
Avelãs Nunes

Cors
Shogo Ishii
Loïck Pauna
Marwan Pelt

Trompettes
Matías Díaz Alfaro
Pouria Djoharian
Jonathan Gaillard

Trombone 
basse
Benjámin Szilágyi

Tuba
Mathieu Saá Tejada

Violoncelles
Sarah 
Fouchenneret
Ráhel Borka
Hélène François
Roni Gordillo 
Bolaños
Alexis Maumus
Pauline Vidal

Contrebasses
Cláudio Cardoso 
Gomes
Blanche Inacio
Juliana Araújo 
Gonçalves
Natacha Stumpe
Kirill Barinov

Flûtes
Laura Richard
Jessica Walgenwitz
Angela Borlacchi
Leonor Falcão Leite 
Moreira
Sangeun Han

Hautbois
Minseo Choi
Tommaso Duca

Percussions
Chi-Hsuan Lee
Axel Maurer
Cédric Pralong
Victor Clay
Julien De Balbine

Célesta
Alice Businaro
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L’Orchestre de Chambre 
de Lausanne

Fondé en 1942 par Victor Desarzens, l’Orchestre de Chambre de Lausanne (OCL) 
est devenu aujourd’hui l’un des orchestres de chambre les plus demandés d’Europe. 
Depuis 2021, l’OCL est placé sous la direction artistique du célèbre violoniste français 
Renaud Capuçon. Composé d’une quarantaine de musiciennes et de musiciens, 
l’orchestre embrasse un vaste répertoire qui va des premiers baroques à la création 
contemporaine.

Très vite convié à l’étranger, l’OCL se produit dans les salles de concerts et les festivals 
les plus réputés. Il participe ainsi au Festival d’Aix-en-Provence dès sa deuxième 
édition ainsi qu’à plusieurs éditions du Festival Enescu de Bucarest. Ses tournées en 
Allemagne et aux Etats-Unis sont des succès retentissants, tout comme ses concerts 
au Concertgebouw d’Amsterdam, aux BBC Proms de Londres, au Musikverein de 
Vienne ou à la Philharmonie de Berlin. Lors de la saison 2023-2024, l’OCL se produit 
notamment à Madrid, Barcelone et, pour la première fois, à la Philharmonie de Paris.

Renaud Capuçon
Directeur artistique 
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Tout au long de son existence, l’OCL a joué avec des solistes de premier plan. Citons 
par exemple Clara Haskil, Alfred Cortot, Walter Gieseking, Edwin Fischer, Murray 
Perahia, Radu Lupu, Martha Argerich, Nikolai Lugansky, Daniel Barenboim, Arthur 
Grumiaux, Frank Peter Zimmermann, Paul Tortelier, Truls Mørk, Jean-Pierre Rampal 
ou encore Emmanuel Pahud. L’OCL a également toujours su attirer les baguettes 
les plus intéressantes de leur temps, parmi lesquelles Paul Hindemith, Günter Wand, 
Christoph Eschenbach, Ton Koopman, Jeffrey Tate, Bertrand de Billy, Simone Young 
ou Daniel Harding. 

L’OCL est à la tête d’une importante discographie : de l’intégrale des opéras de 
Haydn dans les années 1970-1980 sous la direction d’Antal Dorati aux concertos de 
Beethoven et Mozart avec Christian Zacharias, en passant par des enregistrements 
dédiés à Schoenberg et Webern (avec Heinz Holliger) et à Spohr et Weber (avec 
Paul Meyer). L’OCL a enregistré deux albums sous la direction de Joshua Weilerstein. 
Les deux premiers albums sous la direction de Renaud Capuçon sont sortis chez 
Warner Classic. Le premier est consacré au compositeur estonien Arvo Pärt (2021) et 
le deuxième regroupe les Quatre Saisons de Vivaldi et deux concertos du Chevalier 
de Saint-George (2022). Un enregistrement de l’intégralité des concertos pour violon 
de Mozart avec Renaud Capuçon sort en septembre 2023 chez Deutsche Gram-
mophon, nouveau partenaire discographique du chef et violoniste français. Parmi 
les récentes autres parutions de l’OCL, citons un album consacré à Jean Françaix 
avec Nicolas Chalvin, ainsi qu’un autre dédié à Schoenberg et Webern avec Heinz 
Holliger (CHOC Classica 2022). 

Une phalange du rang de l’OCL est bien sûr synonyme de solistes, de cheffes et de 
chefs invités prestigieux, mais c’est d’abord une identité forte forgée au fil des ans 
par un petit nombre de directeurs artistiques. Au fondateur Victor Desarzens (1942-
1973), succèdent Armin Jordan (1973-1985), puis Lawrence Foster (1985-1990), Jesús 
López Cobos (1990-2000) et Christian Zacharias (2000-2013). De 2015 à 2021, 
Joshua Weilerstein poursuivit l’œuvre de ses prédécesseurs, tout en inscrivant l’OCL 
dans le XXIe siècle, par le biais de programmes audacieux ou l’exploitation plus efficace 
des nouveaux moyens de communication. À l’automne 2021, Renaud Capuçon est 
devenu directeur artistique de l’orchestre. La grande expérience musicale du célèbre 
violoniste et chef français, son dynamisme ainsi que son envergure artistique ont 
permis à l’orchestre d’asseoir encore davantage sa réputation à l’international. À la 
clé, des invitations prestigieuses à travers l’Europe, ainsi que des collaborations 
artistiques avec des cheffes, chefs et solistes de renom tels que Daniel Harding, 
Barbara Hannigan, Maria João Pires ou Martha Argerich.

ocl.ch
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Les musiciennes 
et musiciens

Directeur
artistique
Renaud Capuçon

Violons
Clémence de 
Forceville
François Sochard
premiers violons solo
Julie Lafontaine
deuxième solo
des premiers violons
Alexander 
Grytsayenko
chef d’attaque
des seconds violons
Olivier Blache
deuxième solo
des seconds violons
Gàbor Barta
Stéphanie Décaillet
Abigail Hong
Solange Joggi
Stéphanie Joseph
Ophélie Kirch-
Vadot
Anna Molinari
Diana Pasko
Catherine Suter 
Gerhard
Harmonie Tercier
Anna Vasileva

Flûtes
Jean-Luc Sperissen
premier solo
Anne Moreau 
Zardini
deuxième solo

Hautbois
Beat Anderwert
premier solo
Yann Thenet
deuxième solo

Clarinettes
Davide Bandieri
premier solo
Curzio Petraglio
deuxième solo

Altos
Eli Karanfilova
premier solo
NN 
deuxième solo
Clément Boudrant
Johannes Rose
Karl Wingerter

Violoncelles
Joël Marosi
premier solo
Basile Auslaender  
deuxième solo
Daniel Mitnitsky
Indira Rahmatulla
Philippe 
Schiltknecht

Contrebasses
Marc-Antoine 
Bonanomi
premier solo
Sebastian Schick
deuxième solo
Daniel Spörri

Bassons
Jeremy Bager 
premier solo
François Dinkel
deuxième solo

Cors
Iván Ortiz Motos
premier solo
Andrea Zardini
deuxième solo

Trompettes
Marc-Olivier 
Broillet
premier solo
Nicolas Bernard
deuxième solo

Timbales
Arnaud Stachnick
premier solo
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Directeur 
exécutif
Antony Ernst

Roberta Ocozia
adjointe 

Comptabilité
Joséphine 
Moretta Piguet
Sabrina Rossi

Billetterie 
et accueil du
public
Maud Feuillet
Félicien Fauquert

Régie
Lucas Gilles
régisseur général
Théo Diblanc
adjoint au régisseur général
Pierre-François Bruchez
régisseur administratif 

Bibliothèque
Pierre Béboux
Claire Caumartin

Jeunesse 
et diversité
Violaine Contreras de Haro
responsable des activités 
éducatives et participation 
culturelle

Communication
Louise-Marie Gay
responsable communication

Gwen Formal
responsable stratégie  
et marketing numériques

Presse
Hélène Brunet
attachée de presse

Mécénat
Catherine Kopitopoulos
coordinatrice du mécénat

L’administration
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Nos prochains concerts

Les Dominicales
Di. 25 février 2024 – 11h15
Salle Métropole – Lausanne

Izabelė Jankauskaitė Direction
Stéphanie Décaillet Violon
Ophélie Kirch-Vadot Violon
Catherine Suter Gerhard Violon
Harmonie Tercier Violon

Œuvres de Boccherini, Telemann, 
Vivaldi et Haydn

Les Découvertes
Me. 21 février 2024 – 17h
Salle Métropole – Lausanne

Wilson Ng Direction
Yvan Richardet Narration

Le concert dont vous êtes les héros

Programme surprise

Les Grands Concerts
Me. 28 & je. 29 février 2024 – 19h30
Salle Métropole – Lausanne

Hossein Pishkar Direction
Christian Tetzlaff Violon

Œuvres de Mendelssoh, Brahms 
et Schumann

Les Entractes
Je. 29 février 2024 – 12h30
Salle Métropole – Lausanne

Olivier Blache Violon baroque
Anna Molinari Violon baroque
Gàbor Barta Violon baroque & clavecin
Veronica Barta-Kuijken Violon & alto 
baroques, clavecin
Indira Rahmatulla Violoncelle baroque
Anne Moreau Zardini Flûte traverso
Beat Anderwert Hautbois d’amour 
baroque

Œuvres de Telemann, Kirnberger 
et Quantz
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Contributions 
publiques
Ville de Lausanne
État de Vaud
Fonds intercommunal
de soutien aux 
institutions culturelles 
de la région 
lausannoise

Partenaires médias
RTS Radio Télévision
Suisse
Espace 2
Mezzo

Échanges 
promotionnels
Meylan Fleurs, 
Lausanne

Mécénat
Fondation 
Philanthropique 
Famille Sandoz
Fondation Leenaards
Fondation notaire
André Rochat
Aline Foriel-Destezet
Loterie Romande
Association des Amis
de l’OCL
Cercle des Mécènes
de l’OCL

Partenaires artistiques
Opéra de Lausanne
Conférence des 
Sociétés
Chorales Vaudoises
de Concert (CSCVC)
Ensemble Vocal de 
Lausanne (EVL)
Orchestre de la Suisse
Romande (OSR)
HEMU – Haute Ecole
de Musique

Partenaires diversité
La Datcha
Le Mouvement des 
Aînés Vaud
Musique et Seniors
Ose Thérapies
L’association Paires
Pro Senectute Vaud

Remerciements

La Fondation de l’Orchestre de Chambre de Lausanne remercie pour leur fidèle soutien 
les autorités, institutions, personnalités et entreprises suivantes :

Responsable
de la publication
Antony Ernst
Graphisme
Sylvain Baumgartner
Impression
PCL Presses 
Centrales SA

Rue de Genève 12
1003 Lausanne — 
Suisse
T +41 21 345 00 25 
(billetterie)
T +41 21 345 00 20 
(général)
info@ocl.ch
ocl.ch

Photographie 
couverture
Federal Studio
CHUV
Photographies
Nikolaj Lund - p.7
Marco Borggreve - p.9
Olivier Wavre - p.12
Federal Studio - p.14

L’OCL est résident
de la Salle Métropole

Impressum Contact




