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ous sommes heureux de vous accueillir en l’église de Malo pour ce concert de 

l’Association des Amis de l’Orgue organisé en partenariat avec la Paroisse et la 

Ville de Dunkerque. Je tiens à vous remercier de votre présence ainsi que pour 

leur aide et leur soutien le Père Matthieu Aine, curé de la Paroisse de Malo et vice-Président 

de l’AAOM, la municipalité de Dunkerque, les membres du CA et les adhérents à ce très 

beau projet d’avoir un grand orgue de qualité en l’église de Malo.  Remerciements à tous les 

commerçants ou artisans qui ont accepté de mettre un encart publicitaire dans notre 

programme. N’hésitez pas en retour à leur rendre visite lors de vos achats ! 

Très bon concert à tous ! 

Loïc FOURNIER Organiste titulaire 

Président de l’Association des Amis de l’Orgue de Malo-les-Bains 
 

 

 

  

N 
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Jean-Sébastien Bach ou Johann Sebastian Bach né à Eisenach                
le 31 mars 1685, mort à Leipzig le 28 juillet 1750, est un musicien, 
notamment organiste, et compositeur allemand. 

La famille Bach est la plus prolifique de l'histoire de la musique.               
La carrière de JS Bach s'est entièrement déroulée en Allemagne 
centrale, dans le cadre de sa région natale, au service de petites 
municipalités, de cours princières sans importance politique, puis du 
conseil municipal de Leipzig qui lui manifestait peu de considération : 
il n'a ainsi jamais pu obtenir un poste à la mesure de son génie et de son importance dans 
l'histoire de la musique occidentale, malgré la considération de certains souverains 
allemands, tel Frédéric le Grand, pour le "Cantor de Leipzig". 

Orphelin de bonne heure, sa première formation a été assurée par son 
père Johann Ambrosius Bach, mais il a aussi été un autodidacte passionné de son art, 
copiant et étudiant sans relâche les œuvres de ses prédécesseurs et de ses contemporains, 
développant sa science de la composition et particulièrement du contrepoint jusqu'à un 
niveau inconnu avant lui et, depuis lors, jamais surpassé. Johann Sebastian Bach a été un 
virtuose de plusieurs instruments, le violon et l'alto, mais surtout le clavecin et l'orgue.  Sur 
ces deux derniers instruments, ses dons exceptionnels faisaient l'admiration et 
l'étonnement de tous ses auditeurs ; il prétendait jouer tout à première vue, et 
pouvait improviser sur le champ une fugue à trois voix. Il avait aussi une compétence 
reconnue et très sollicitée en expertise de facture instrumentale.  
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1 – Passacaille et Fugue en ut mineur BWV582 
de Jean Sébastien Bach  par François Lombard  

 

 La Passacaille et Fugue en ut mineur, BWV 582 est une œuvre monumentale qui 
révèle le génie contrapuntique de Johann Sebastian Bach. Voici une analyse approfondie : 

1. Structure et Interprétation 

Passacaille : La pièce commence par un thème puissant, joué dans les basses, qui est 
ensuite repris et varié à travers 20 variations. Ce thème, en trois temps, se distingue par sa 
simplicité et son impact émotionnel. Chaque variation explore différentes textures 
musicales, mettant en valeur la richesse de l'orgue. 

Fugue : À la fin des variations, Bach introduit une fugue, basée sur un nouveau sujet, 
mais qui conserve des liens thématiques avec la passacaille. Cette fugue est une 
démonstration magistrale de l'art du contrepoint, avec des entrées successives et une 
complexité croissante. 

2. Origines et Influences 

Cette œuvre est inspirée par les traditions musicales françaises et italiennes, 
notamment les passacailles baroques de compositeurs tels que Buxtehude ou Frescobaldi. 

Le thème initial pourrait avoir des origines symboliques ou liturgiques, mais il évoque 
aussi une gravité universelle, transcendant le contexte religieux. 

3. Impact Culturel 

Elle est souvent considérée comme l'une des œuvres pour orgue les plus célèbres de 
Bach, jouée et enregistrée par des organistes du monde entier. 

Elle a influencé de nombreux compositeurs ultérieurs et a été utilisée dans des 
contextes modernes, notamment au cinéma et dans des adaptations orchestrales. 

4. Analyse Stylistique 

La construction rigoureuse de la passacaille et de la fugue démontre l'équilibre entre 
discipline formelle et expressivité musicale. 

L'utilisation de l'orgue permet une palette sonore riche, où Bach joue avec les 
dynamiques et les registrations pour créer un effet dramatique. 

Cette œuvre est véritablement un chef-d'œuvre intemporel.  

. 
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François LOMBARD 

Professeur émérite de l’école intercommunale de musique des Hauts 

de Flandre, François Lombard a été élève d’André Isoir, Michel Chapuis 

et Gaston Litaize, dans la classe desquels il a remporté les plus hautes 

récompenses. Il est titulaire du grand orgue de l’église Saint-Pierre de 

Calais parallèlement à son activité discographique (Disques Motette et 

Mitra, Allemagne) et à sa carrière de professeur et de concertiste. 

Très tôt fasciné par le génie d’improvisateur de Pierre Cochereau, il a 

également entrepris d’en reconstituer les improvisations les plus 

accomplies (Editions Chantraine, Tournai, Belgique). Il a d’autre part, avec l’organiste 

Pierre Pincemaille, créé au disque l’œuvre écrite de Pierre Cochereau (Disques du 

Solstice).  

François Lombard a également enregistré un CD sur l’orgue de l’église Saint-Eloi de 

Dunkerque consacré à des improvisations reconstituées sur des thèmes populaires de 

Pierre Cochereau ainsi qu’un CD à Saint-Pierre de Calais consacré à la 6ème symphonie 

de L. Vierne et à la symphonie improvisée pour le disque par P. Cochereau à Notre-Dame 

de Paris en 1963. Plus récemment, en 2024, un autre enregistrement a eu lieu, réalisé à 

Malo sur le Grand orgue Beuchet Debierre. Le programme reprend des œuvres de 

Louis Vierne, de Francis Poulenc ainsi que celles de Nadia et Lili Boulanger, certaines 

chantées par sa fille Marie Lombard, Soprano, diplômée du CNSM de Paris actuellement 

à l’Opéra international de Zurich (CH).  

Très attaché à la région où il vit, François Lombard est également président de 

l’Association des Amis de l’Orgue de Tournehem-sur-la-Hem et membre de l’Association 

des Amis de l’Orgue de Saint-Pierre de Calais, participant ainsi, par des concerts et des 

enregistrements réguliers, à la promotion de l’orgue dans la région Nord-Pas-de-Calais. 
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Anastassia Ludmil 
Chanteuse et pianiste franco-bulgare née à Sofia. 

Diplômée de l'École nationale de musique « Lyubomir Pipkov » à Sofia, 

elle étudie le piano et le chant classique. Elle s'installe ensuite avec sa 

famille à Calais, dans le nord de la France, et poursuit sa formation 

musicale au Conservatoire de Lille ainsi qu'à l'École Normale de 

Musique de Paris. 

Après l'obtention de son diplôme, elle débute en tant 

qu'assistante de piano et professeure de chant, avant d'être 

engagée comme accompagnatrice. En 2015, elle se spécialise en 

pédagogie vocale pour les musiques actuelles au Studio des Variétés à Paris et enseigne 

depuis cette discipline aux conservatoires de Calais et de Saint-Omer. 

Sa carrière artistique commence sur la scène classique, où elle interprète divers rôles dans 

des opéras, opérettes, comédies musicales et concerts. Parmi ses rôles notables, on retrouve 

Valencienne dans La Veuve Joyeuse, Lydia dans Balalaïka, la Comtesse dans La Vie 

Parisienne, Frasquita dans Carmen, ainsi que soprano soliste dans Carmina Burana. 

À partir de 2010, elle élargit son répertoire vers des genres plus modernes. On la surnomme 

« la chanteuse caméléon » pour sa capacité à naviguer entre différents styles et projets : jazz, 

pop, rock, rétro, chanson, world music et, bien sûr, musique bulgare. 

Formations musicales : 

Velvet Carousel - TYK i TAM  Chants d’ici et d’ailleurs - Unlimited Jazz Quintet 

Camino - Christmas Evening - SAMOVILA 5/8 - TEAS4’BLUES 

Projets scéniques : 

2018 : Vila Samovila – Voyage dans les Balkans – chants et légendes de Bulgarie 

2019 : Jazz in Low Angle – les grands standards de jazz de Broadway et du cinéma 

2022 : Child in Time – Made in Calais – hommage à Deep Purple 

En plus de sa carrière de chanteuse et de pédagogue, Anastassia Ludmil s'investit 

activement dans la vie culturelle et associative : 

Membre du jury de L’Incroyable Talent de Calais 

Membre d’Agora Calais 8, une association engagée dans diverses actions solidaires 
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Récitatif : Marguerite se dirige vers le 
pavillon et aperçoit le bouquet suspendu à 
la porte  

Un bouquet ! Elle prend le bouquet.  

C'est de Siebel, sans doute ! Pauvre garçon ! 
Apercevant la cassette.  

Que vois-je là ?  

D'où ce riche coffret peut-il venir ?  

Je n'ose Y toucher, et pourtant  

– Voici la clef, je crois ! ... Si je l’ouvrais ! ... ma 
main tremble ! ... Pourquoi ? Je ne fais, en 
l'ouvrant, rien de mal, je suppose ! 

Elle ouvre la cassette et laisse tomber le 
bouquet.  

O Dieu ! Que de bijoux ! Est-ce un rêve 
charmant qui m'éblouit, ou si je veille ? ... 
Mes yeux n'ont jamais vu de richesse 
pareille ! ... Elle place la cassette sur une 
chaise et s'agenouille pour se parer. 

Si j'osais seulement Me parer un moment 
De ces pendants d’oreille ! ... Elle tire des 
boucles d'oreille de la cassette  

Ah ! voici justement, au fond de la cassette, 
Un miroir ! ... comment n'être pas coquette ?  

Air des bijoux 

Elle se pare des boucles d'oreilles, se lève et 
se regarde dans le miroir.  

Ah ! je ris de me voir si belle en ce miroir ! 
Est-ce toi, Marguerite ? Réponds-moi, 
réponds vite ! – Non ! non ! – ce n'est plus toi 
! Non ! non ! – ce n'est plus ton visage !  

C'est la fille d'un roi, ce n'est plus toi ! C'est la 
fille d'un roi, qu'on salue au passage ! – Ah, 
s'il était ici ! ... S'il me voyait ainsi ! Comme 
une demoiselle, il me trouverait belle. 
Achevons la métamorphose ! Il me tarde 
encore d'essayer le bracelet et le collier !  

Elle se pare du collier d’abord, puis du 
bracelet et se lève.  

Dieu ! c'est comme une main qui sur mon 
bras se pose !  

Ah ! je ris de me voir si belle en ce miroir ! 
Est-ce toi, Marguerite ? Réponds-moi, 
réponds vite ! – Ah, s'il était ici ! ... S'il me 
voyait ainsi ! Comme une demoiselle, il me 
trouverait belle. Marguerite, ce n'est plus 
toi, ce n'est plus ton visage, Non ! c'est la fille 
d'un roi, qu'on salue au passage. 
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2 – L’air des bijoux de Faust 
de Charles Gounod par Anastassia Ludmil et François Lombard 

 

L'Air des bijoux (Ah! je ris de me voir si belle en ce miroir), extrait de l'opéra Faust de 

Charles Gounod, est un morceau emblématique de l'art lyrique.  

Pour comprendre l'air des bijoux de Faust, il est utile de le replacer dans son contexte et de 

prêter attention aux paroles et à la musique. 

Contexte de l'air des bijoux :  

Cet air se situe au début de l'acte III de l'opéra. Méphistophélès laisse un coffret de 

bijoux devant la porte de Marguerite pour attirer son attention et la séduire. Marguerite 

découvre les bijoux, commence à les essayer et se regarde dans le miroir. Elle est 

émerveillée par sa propre beauté transformée par les bijoux, et l'air exprime son 

émerveillement et sa vanité naissante. 

Analyse des Paroles :  

Les paroles de cet air montrent le mélange de joie, de surprise et de fascination de 

Marguerite en découvrant les bijoux. Elle ne se reconnaît pas dans le miroir, se 

demandant si c'est vraiment elle. Cette scène symbolise sa transformation et son premier 

pas vers la séduction et la tentation. 

Musique :  

La musique de cet air est légère, brillante et enjouée, reflétant l'émerveillement et 

l'excitation de Marguerite. La mélodie est joyeuse et agile, avec des ornements vocaux qui 

soulignent la vivacité et la légèreté de la scène. 

Résonance émotionnelle :  

Cet air suscite souvent des réactions fascinantes du public, car il dévoile un moment 

où Marguerite est à la croisée des chemins : séduite par les apparences, mais sans 

comprendre le piège dans lequel elle est tombée. 

Interprétations célèbres :  

De nombreuses sopranos ont marqué l'histoire avec leur interprétation de cet air, 

notamment Renée Fleming, Maria Callas, et Anna Netrebko. Chaque interprète apporte sa 

propre touche, que ce soit par des nuances vocales ou une interprétation scénique unique. 

Influence culturelle :  

L'air est si emblématique qu'il dépasse souvent les cercles des 

amateurs d'opéra. Il a été intégré dans des œuvres littéraires, des 

films, et même des bandes dessinées (notamment avec Bianca 

Castafiore dans Tintin). 

Lien : Le Roi de Thulé et la tentation et le désir éveillé par l'air 

des bijoux, ensemble, enrichissent la complexité émotionnelle et psychologique du 

personnage de Marguerite dans l'opéra de Gounod, en soulignant sa dualité entre 

innocence et vulnérabilité face à la séduction. 
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Charles Gounod (1818–1893) était un compositeur français 
renommé, connu pour ses contributions à la musique romantique. 
Voici quelques faits marquants sur sa vie et son œuvre :  

Biographie 

Naissance et formation : Né à Paris le 17 juin 1818, il a étudié 
au Conservatoire de Paris sous la direction de maîtres tels 
qu'Antoine Reicha et Jacques Fromental Halévy . 

En 1839, il remporte le prestigieux Prix de Rome, ce qui lui 
permet de séjourner à la Villa Médicis en Italie, où il approfondit 
son intérêt pour la musique religieuse. 

Gounod a d'abord envisagé une carrière ecclésiastique avant de se consacrer 
pleinement à la composition musicale. 

Œuvres principales 

Opéras : Il est surtout connu pour Faust (1859) et Roméo et Juliette (1867), deux chefs-
d'œuvre du répertoire lyrique2. 

Musique religieuse : Gounod a également composé des œuvres sacrées, notamment 
son célèbre Ave Maria, basé sur le Prélude en do majeur de Bach. 

Autres compositions : Sa Petite Symphonie (1885) et la Marche funèbre d'une 
marionnette (1872) sont également très appréciées. 

Héritage 

Gounod a marqué l'histoire de la musique par son style mélodique et expressif, 
combinant influences religieuses et théâtrales. Son œuvre continue d'être jouée et admirée 
dans le monde entier. 
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Né à Dunkerque en 1985, Laurent Houque est 

violoniste, altiste, compositeur et improvisateur. 

Son parcours d’étude le mène de Dunkerque à Calais, 

puis à Paris, pour l’emmener ensuite en Belgique, pays 

auquel il était déjà attaché suite aux nombreux cours 

et stages dont il y avait bénéficié. 

Ses expériences professionnelles débutent dès ses 13 

ans, dans l’orchestre de l’opéra de Calais, puis à 

l’Orchestre Royal de Chambre de Wallonie et dans 

différentes autres formations. 

En 2012, il intègre l’ensemble Musiques Nouvelles, 

dédié à la création musicale, à Mons, sa ville de 

résidence. Sa pratique artistique se lie le plus souvent à 

un engagement social et humaniste. 

Sa carrière de violoniste et d’altiste se développe en particulier en musique de chambre, 

en duo avec piano, ou en plus grandes formations. Il est fréquemment concertmeister 

invité (1er violon solo) de différents orchestres de chambre, comme l’Orchestre de la 

Fondation Arthur Grumiaux, la Chapelle de Tournai, l’orchestre Arpeggio, etc.  

Il s’est régulièrement produit en soliste, notamment avec l’Orchestre Symphonique 

National d’Equateur, et avec l’Orchestre Royal de Chambre de Wallonie.  

Ses concerts et son enseignement l’ont amené à aller dans de nombreuses régions du 

monde. Laurent Houque a participé à de nombreux enregistrements, et a également 

sorti un album en duo avec la pianiste Misa Kakumoto, « Haru Kara », sur le Label 

Triton, qui a été remarqué positivement par la critique, notamment sur France 

Musique. Il joue sur un magnifique violon de Pietro Giacomo Rogeri, fait en Italie à 

Brescia en 1715. 
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3 – 5ème mouvement 'Chaconne' de la 
deuxième partita pour violon en ré mineur 
BWV1004 

 de Jean Sébastien Bach  par Laurent Houque 

La Chaconne de la Partita pour violon n° 2 en ré 

mineur, BWV 1004, de Johann Sebastian Bach, est une 

pièce d'une profondeur musicale et émotionnelle 

unique, souvent décrite comme une méditation 

musicale intense. Explorons-la en détail : 

1. Structure et contenu musical 

• La Chaconne se compose de 64 variations 

continues sur une basse obstinée en trois 

sections distinctes : mineure, majeure, puis 

mineure. Cette structure binaire est riche et 

complexe, donnant à l'œuvre une progression 

dramatique et émotionnelle. 

• Bach combine des techniques contrapuntiques et 

des ornements virtuoses pour créer une densité 

sonore impressionnante, bien qu'elle soit 

destinée à un violon seul. 

2. Contexte historique et émotionnel 

• Il est largement supposé que cette pièce a été composée après la mort de la première 

épouse de Bach, Maria Barbara, en 1720. La Chaconne pourrait représenter une 

sorte de voyage émotionnel, allant de la douleur à la consolation, puis à 

l'acceptation. 

3. Dimension technique et interprétative 

• C'est un véritable défi pour tout violoniste. Elle exige une maîtrise technique 

parfaite, une compréhension approfondie de la musique baroque et une capacité à 

transmettre des émotions profondes. 

• Les variations explorent toute la tessiture de l'instrument, obligeant l'interprète à 

jouer des accords multiples, à alterner entre des rythmes complexes et à maintenir 

un flux musical ininterrompu. 
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4. Influence et adaptations 

• La Chaconne a transcendé le violon seul. Des compositeurs comme Ferruccio Busoni 

l'ont transcrite pour piano, et d'autres l'ont adaptée pour guitare, orchestre et même 

voix. 

• Elle continue d'inspirer les musiciens modernes, souvent utilisée comme pièce finale 

dans des récitals, symbolisant à la fois la virtuosité et la réflexion spirituelle. 

5. Réception et symbolisme 

• La Chaconne est vue par beaucoup comme un monument musical, une œuvre 

introspective qui invite l'auditeur à une contemplation profonde. Le 

compositeur Johannes Brahms, admiratif, a écrit que l'œuvre, même sans 

orchestre, contenait tout un univers. 
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4 - "Catching up" musique Klezmer 

de Michael Heitzler par Nicolas Callens et François Lombard 
 

 

La musique klezmer, issue des traditions 

juives ashkénazes d'Europe de l'Est, est un genre 

vibrant et expressif qui mêle joie et mélancolie. 

Le terme "klezmer" provient des mots hébreux 

kli (instrument) et zemer (chanson). À l'origine, 

il désignait les musiciens eux-mêmes, avant de 

désigner le genre musical. 

Michael Heitzler est un clarinettiste 

talentueux connu pour son travail dans la 

musique Klezmer. "Catching Up" est une pièce 

qui met en valeur le style unique et la virtuosité 

du clarinettiste Nicolas Callens 

Dans "Catching Up", il combine des éléments traditionnels de la musique Klezmer avec 

des influences modernes, créant ainsi une expérience musicale captivante et émotive.  

Elle puise ses inspirations dans les célébrations communautaires, comme les mariages, 

et reflète à la fois la joie, la mélancolie et la résilience du peuple juif.  

Michael Heitzler est un clarinettiste 

exceptionnel, reconnu pour sa polyvalence et 

son talent dans des genres variés tels que la 

musique classique, le klezmer et le jazz. Il a 

étudié la clarinette classique à Freiburg avec le 

professeur Dieter Klöcker, ainsi que le 

saxophone et l'improvisation avec Karsten 

Gorzel. Grâce à une bourse, il a également 

étudié à New York avec Dave Liebman, ancien 

membre du groupe de Miles Davis. 

Au fil des années, Heitzler a collaboré avec des orchestres prestigieux comme le SWF 

Sinfonieorchester Baden-Baden, la Junge Deutsche Philharmonie et le European 

Symphony Orchestra. Il a également joué avec des figures emblématiques du jazz et du 

klezmer, notamment les Klezmatics et Itzhak Perlman dans le projet "Fiddler in My House". 

En tant que soliste, il s'est produit dans des lieux renommés tels que la Carnegie Hall, le 

Musikverein de Vienne et le Concertgebouw d'Amsterdam. Il est également actif dans la 

composition et l'enseignement, partageant son expertise à travers des ateliers et des cours. 
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Nicolas CALLENS - Clarinettiste, pianiste et organiste.  

Après avoir obtenu un 1er prix de clarinette au Conservatoire 

Royal de Bruxelles, il se perfectionne avec les plus grands maîtres 

français (Arrignon, Damiens, Deplus, Di Donato...) et sera le 2ème 

interprète à défendre les "Dialogues de l'ombre double " de Pierre 

Boulez au festival d'Avignon en 1988, en présence du compositeur. 

Soliste au festival d’Albi sous la direction de J.P.Wallez.  

 Membre du jury des principaux conservatoires de la région : Lille, 

Douai, Arras, Roubaix, Tourcoing, Calais. 

Agrégé, Il se consacre à l'enseignement musical au lycée du 

Noordover de Grande-Synthe depuis 1991, assurant également des conférences dans toute la 

région. Passionné de l’œuvre de Messiaen, il joue en tant que clarinettiste par 2 fois son "quatuor 

pour la fin du temps " au Musée des Beaux-arts de Lille et à Seclin.  Ex-clarinette solo de l’orchestre 

Semper Fidelis, il interprète en soliste la pièce inédite « Immer Kleiner » de Schreiner au Kursaal 

de Dunkerque, qu’il joue également avec différentes harmonies de Flandre en 2023. 

 Récemment il participe à l’ensemble à vents professionnel « Buffet and friends » au théâtre 

Sébastopol à Lille, dirigé par Jean-Claude Casadessus pour les enfants en difficulté neurologique 

et au concert du nouvel an 2023  à Lille avec Christian Gossart Clarinette solo de l’ONL.  Il assure 

avec les plus grands organistes de la région 2 concerts en faveur de l’Ukraine à Tourcoing et 

Nouvion en Thiérache en 2022. 
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5 – Choral N°2 
de César Franck par François Lombard 

 

Le Choral n°2 en si mineur de César Franck est une pièce maîtresse du répertoire 

pour orgue. Composé en 1890, il fait partie des trois Chorals que Franck a écrits dans la 

dernière année de sa vie. Ces chorals sont considérés comme ses œuvres finales et les plus 

profondes pour l'orgue. 

Le "Choral n°2" est réputé pour sa profondeur et son intensité spirituelle. Il commence 

par un thème solennel et méditatif, qui évolue vers des passages plus complexes et 

expressifs, mettant en valeur la maîtrise de Franck en matière de contrepoint et sa capacité 

à créer des textures harmoniques riches. La pièce est structurée en trois sections principales  

1. Introduction et Choral : La pièce s'ouvre sur un thème lent et lyrique, présentant le 

choral de manière méditative. 

2. Développement : Cette section présente des variations et des élaborations sur le 

thème principal, avec une complexité et une dynamique croissantes. 

3. Récapitulation et Coda : Le thème original revient, menant à une conclusion 

puissante et triomphante. 

Le "Choral n°2" de Franck a été loué pour sa profondeur émotionnelle et sa virtuosité 

technique, en faisant une pièce prisée tant par les organistes que par les auditeurs 
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César Franck (1822–1890) était un compositeur, organiste 

et professeur belge, naturalisé français. Il est considéré 

comme l'une des figures majeures de la musique française 

du XIXe siècle. Né à Liège, il a étudié au Conservatoire 

royal de Liège avant de poursuivre sa formation au 

Conservatoire de Paris. Franck est surtout connu pour ses 

œuvres empreintes de profondeur spirituelle et 

d'innovation harmonique. 

Parmi ses compositions les plus célèbres figurent : 

• Symphonie en ré mineur, une œuvre symphonique emblématique. 

• Prélude, Choral et Fugue, une pièce pour piano d'une grande intensité. 

• Les Béatitudes, un oratorio qui reflète sa foi religieuse. 

• Ses œuvres pour orgue, comme les Six Pièces, qui exploitent les possibilités 

expressives de cet instrument. 

En tant qu'organiste, il a été titulaire de l'orgue Cavaillé-Coll de l'église Sainte-Clotilde à 

Paris, où ses improvisations attiraient un large public. Il a également influencé une 

génération de compositeurs, dont Vincent d'Indy et Louis Vierne. 
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6 – Ging heut morgen über's feld 
de Gustav Mahler par François Lombard et Didier Houque 

"Ging heut' Morgen über's Feld" incarne toute la sensibilité et le génie précoce de 
Gustav Mahler. C'est une pièce qui fait partie du cycle Lieder eines fahrenden Gesellen, où 
Mahler déploie sa maîtrise de l'orchestration et sa capacité à fusionner texte et musique 
pour exprimer une gamme complexe d'émotions. 

Ce lied explore le contraste entre l’harmonie apparente de la nature et le tumulte 
intérieur du narrateur. La musique commence de manière légère, presque joyeuse 
évoquant la tranquillité d’une promenade champêtre. Cependant, à mesure que le texte 
évolue, la mélancolie s’immisce : le narrateur, bien qu’ébloui par la beauté autour de lui, ne 
peut échapper à son propre chagrin. Cela se traduit dans la musique par des changements 
subtils de tonalité et des nuances harmoniques qui capturent l'amertume sous-jacente. 

Un fait fascinant est la façon dont ce lied établit un lien direct avec la Première 
Symphonie de Mahler. Le thème principal de ce morceau est réutilisé dans le premier 
mouvement de la symphonie, créant une sorte de dialogue entre le lied et l'œuvre 
orchestrale. 

"Ging heut' morgen über's Feld" explore plusieurs thèmes principaux : 

1. Nature : La chanson décrit une promenade matinale à travers un champ, mettant en 
avant la beauté et la sérénité de la nature. Les éléments naturels tels que les fleurs, le 
chant des oiseaux et la rosée matinale sont évoqués. 

2. Joie et émerveillement : Le narrateur exprime un sentiment de joie et 
d'émerveillement face à la beauté du monde naturel. Ce sentiment est renforcé par 
l'utilisation de descriptions vives et de la musique qui accompagne le texte. 

3. Réflexion personnelle : À travers l'observation de la nature, le narrateur réfléchit sur 
sa propre vie et ses sentiments. Cette introspection est une caractéristique courante 
dans les lieder de Mahler. 

4. Contraste avec la tristesse : Bien que la chanson soit empreinte de joie, il y a 
également un sous-texte de tristesse. Ce contraste entre la beauté extérieure et les 
émotions internes du narrateur ajoute une profondeur émotionnelle à la chanson. 

Ces thèmes se combinent pour créer une expérience poétique et musicale riche, 
typique du style de Mahler 
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Gustav Mahler ( né le 7 juillet 1860 à Kaliště dans l'empire 

d'Autriche et décédé le 18 mai 1911 à Vienne) a mené une 

vie complexe et souvent tumultueuse, ce qui a 

profondément influencé sa musique. Son univers créatif 

se caractérise par une fusion unique entre la musique 

symphonique et la tradition vocale, explorant des thèmes 

tels que la nature, la mort, la spiritualité et la recherche de 

sens. 

Les étapes clés de sa vie et de sa carrière : 

1. Origines et jeunesse : Né en Bohême, dans l'Empire austro-hongrois, en 1860, Mahler 

a grandi dans une famille modeste. Son environnement rural et ses premières expériences 

musicales l'ont inspiré tout au long de sa carrière. 

2. Formation à Vienne : Élève du Conservatoire de Vienne, il a été profondément 

influencé par le romantisme allemand et des compositeurs comme Wagner et Bruckner. 

3. Carrière de chef d'orchestre : Mahler a dirigé certains des plus prestigieux opéras et 

orchestres d'Europe, comme l'Opéra de la Cour de Vienne, où il a marqué les esprits par son 

exigence artistique et ses interprétations intenses. 

4. Œuvres principales : 

- Ses dix symphonies sont des monuments du répertoire orchestral. Chacune explore 

des dimensions émotionnelles et philosophiques différentes, de l'innocence de la Première 

("Titan") à la complexité existentielle de la Neuvième. 

- Les cycles de lieder, comme Des Knaben Wunderhorn et Das Lied von der Erde, 

marient poésie et musique dans des œuvres profondément expressives. 

5. Vie personnelle : Sa vie a été marquée par des tragédies, notamment la perte de 

plusieurs de ses enfants et des problèmes de santé. Ces événements ont imprégné sa 

musique d'une intensité émotionnelle unique. 

6. Héritage : Bien que sa musique ait été critiquée à son époque pour sa longueur, elle 

est toujours bien appréciée. 

 

 

 

 

 

https://fr.wikipedia.org/wiki/7_juillet
https://fr.wikipedia.org/wiki/Juillet_1860
https://fr.wikipedia.org/wiki/1860_en_musique_classique
https://fr.wikipedia.org/wiki/Kali%C5%A1t%C4%9B_(district_de_Pelh%C5%99imov)
https://fr.wikipedia.org/wiki/Empire_d%27Autriche
https://fr.wikipedia.org/wiki/Empire_d%27Autriche
https://fr.wikipedia.org/wiki/18_mai
https://fr.wikipedia.org/wiki/Mai_1911
https://fr.wikipedia.org/wiki/1911_en_musique_classique
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Didier HOUQUE 

 Didier Houque débute le champ lyrique dans les années 90 au 

conservatoire de Dunkerque.Il participe à la création du groupe 

vocal «  Sotto Voce » ,  intervient en tant que choriste et soliste au 

Choeur De Flandre, à la chorale crescendo et au cœur Bravissimo 

de Calais. Il participe à des concerts pour différentes associations 

et notamment depuis sa création, au concert de printemps des 

amis de l’Orgue De Malo. 

 

 

 

Retrouvez nous sur 

https://orguedemalo.org 
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7 - La Toccata en si bémol mineur  

de Louis Vierne par François Lombard  

La Toccata est une pièce emblématique pour orgue, faisant partie de sa collection des 24 

Pièces de Fantaisie, plus précisément dans la Suite II, Op. 53, composée en 1926. Cette 

œuvre est un exemple parfait du style post-romantique français, mettant en valeur la 

virtuosité et les possibilités expressives de l'orgue symphonique. 

Caractéristiques musicales : 

• Structure : La Toccata est construite autour d'un motif rythmique énergique et 

répétitif, créant une tension dramatique tout au long de la pièce. 

• Harmonie : Elle utilise des harmonies riches et des modulations audacieuses, 

typiques du langage musical de Vierne. 

• Technique : La pièce exige une grande maîtrise technique de l'organiste, notamment 

dans la gestion des pédales et des registres. 

Cette œuvre est souvent jouée sur des orgues Cavaillé-Coll, qui étaient les instruments de 

prédilection de Vierne et ce soir sur le Grand Orgue Beuchet Debierre de Malo. 

Louis Vierne (1870–1937) était un compositeur et organiste 

français, célèbre pour son rôle en tant que titulaire du grand 

orgue de la cathédrale Notre-Dame de Paris, poste qu'il a 

occupé pendant 37 ans. Né presque aveugle à Poitiers, il a 

montré très tôt un talent musical exceptionnel. Il a étudié 

avec des maîtres tels que César Franck et Charles-Marie 

Widor, qui ont profondément influencé son style. 

Carrière et œuvres principales : 

Symphonies pour orgue : Vierne a composé six symphonies pour orgue, qui sont des 

chefs-d'œuvre du répertoire pour cet instrument. Elles combinent une virtuosité 

technique avec une profondeur émotionnelle. 

24 Pièces de Fantaisie : Cette collection met en valeur son imagination et sa maîtrise de 

l'orgue symphonique. 

Messe Solennelle : Une œuvre liturgique impressionnante pour chœur et deux orgues. 

Musique de chambre : Vierne a également écrit des œuvres pour piano, violoncelle et 

d'autres instruments, montrant sa polyvalence en tant que compositeur. 

Vie personnelle et héritage : Malgré des défis personnels, notamment sa cécité 

progressive et des tragédies familiales, Vierne a laissé un héritage musical durable. Il est 

mort en 1937, de manière poignante, alors qu'il jouait à l'orgue de Notre-Dame de Paris 
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Agenda : Prochains concerts 

Dimanche 9 novembre  

16h00 

ORGUE & CHOEUR 

Eglise de Malo 
 

 

 

 

 

 

 

 

 

 

 

Chœur de Flandre Dunkerque 

Direction : Olivier François 

Orgue : Aurélien Fillion 
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Nouveauté :
L’orgue, enrichi depuis 22 ans 

de nouvelles sonorités, a 

permis à François Lombard 

d’enregistrer le premier CD de 

l’orgue de Malo reprenant des 

œuvres de Louis Vierne, de 

Francis Poulenc ainsi que 

celles de Nadia et Lili 

Boulanger, certaines chantées 

par Marie Lombard, Soprano, 

diplômée du CNSM de Paris et 

actuellement à l’Opéra international de Zurich (CH).  

Concert de lancement du CD donné par François Lombard 

le dimanche 25 mai à 17H en l'église Saint-Pierre de Calais. 
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