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Nous connaissons cette œuvre sous le nom 
allemand Die Moldau ou français La Moldau, 
mais à son origine le compositeur lui a don-
né le nom tchèque de la rivière : Vltava (pro-
noncer Veltava)
18 jours !  Seulement 18 jours auront été suf-
fisants à Smetana pour composer son poème 
symphonique Vltava qu’il achèvera le 8 dé-
cembre de l’année 1874, une année bien sin-

gulière pour le compositeur Tchèque.

CONTEXTE
Bedřich Smetana (1824-1884) est revenu à 
Prague, capitale de la Bohème, en 1862, après 
plusieurs années passées en Suède. Pour sur-
vivre il donne des cours de musique, il est aussi 
chef de chœur.  En 1866 il devient le chef de l’or-
chestre du futur théâtre national Tchèque dont 

La Moldau
Poème symphonique de Bedřich Smetana



le jeune premier altiste est un certain... Antonín 
Dvořák.

La Bohème fait partie de l’Empire Autro-Hon-
grois depuis le XVIIème siècle et elle a dû adop-
ter la langue et la religion de l’occupant. Les 
Allemands ont leurs écoles, leurs théâtres, les 
tchèques ont les leurs. Depuis les révolutions 
de 1848 un espoir est 
né pour voir le joug de 
l’autrichien s’adoucir. 
C’est le réveil national 
Tchèque.

Smetana est très enga-
gé dans le mouvement 
politique nationaliste 
Tchèque. A l’âge de 
30 ans il a appris le 
tchèque qui n’était plus 
enseigné en Bohème. 
En 1863 il fonde sa 
propre école de mu-
sique afin de promou-
voir la création d’opéras en langue Tchèque 
(qui étaient jusque-là en Italien, Allemand ou 
Français). Le réveil patriotique Tchèque per-
met, depuis quelques années, la redécouverte 
des poèmes, contes et chansons populaires du 
Royaume de Bohème longtemps occultés. C’est 
dans ce contexte que Smetana souhaite dé-
peindre par des sons les paysages légendaires 
de son pays, les mythes fondateurs, les grandes 
histoires du Royaume de Bohème et l’esprit de 
la nation Tchèque. C’est ainsi qu’il composera 
un cycle de poèmes symphoniques appelé Má 
Vlast (Ma Patrie).

1874, annus horribilis pour l’homme, et cepen-
dant année importante pour le compositeur. 
Le 1er juillet, alors qu’il participe à une chasse 
dans les bois aux alentours de Prague, Smeta-
na est pris de violents vertiges et constate que 

son audition est perturbée. A la fin de l’été il est 
sourd de l’oreille droite et entend très peu de 
la gauche. Malgré les nombreuses consultations 
auprès des meilleurs spécialistes sa situation 
empire. Le 19 octobre il assiste à une représen-
tation de l’opéra-comique « Le Roi l’a dit » de 
Léo Delibes. Le lendemain il est totalement et 
définitivement sourd.

Smetana a 50 ans, il 
ne peut plus ni diriger 
d’orchestres, ni don-
ner des cours. Il est 
contraint de démis-
sionner de tous ses 
postes. Mais il puise 
dans sa force intérieure 
d’immenses ressources 
afin de surmonter et 
de dépasser ce qui 
pourrait être pour lui 
une tragédie fatale. Il 
ne s’estime pas pour 
autant fini en tant que 
compositeur. Il com-

mence sur le champ la composition de Má Vlast, 
l’œuvre à laquelle il pense depuis 1872.

Le 18 novembre il achève l’écriture d’un premier 
poème symphonique, Vyšehrad. Vyšehrad est 
un glorieux rocher qui surplombe la Moldau où 
a été construit un château (dans lequel il y a un 
cimetière où se trouvent les tombes de Dvořák 
et Smetana). Dès le 20 novembre il commence 
l’écriture du deuxième poème qui sera achevé 
18 jours plus tard, le 8 décembre 1874 : Vltava.

Le sixième et dernier poème de Má Vlast sera 
composé 5 ans plus tard. 
Nous ne nous lassons pas d’écouter l’univers 
musical de Smetana qui décrit cette rivière née 
de 2 petites sources qui s’unissent, qui traverse 
Prague et qui se jette dans l’Elbe au bout de 430 
km. Mais Smetana, lui, ne l’a jamais entendu...



L’OEUVRE Vltava (La Moldau)
Les deux sources de la Moldau (Début)
Naissance de la Vltava. Dans la forêt de Bohème 
du sud deux petites sources jaillissent de la 
montagne, une chaude avec le motif ascendant 
des flûtes, l’autre froide avec un motif plutôt 
descendant des clarinettes. Elles finissent par se 
rejoindre et former un torrent.
Puis (Mesure 35) Le torrent devient une petite 
rivière qui se met en route à travers le pays 
tchèque dans un bruissement toujours plus 
ample. On entend l’ondoiement de l’eau avec 
les violons 2, les alti et les violoncelles. Par 
moment l’eau éclabousse avec la harpe et le 
triangle, on entend même des remous avec les 
timbales.

Chasse en forêt (Mesure 80)
La Vltava traverse les forêts sombres où reten-
tissent les trompes d’une chasse. On entend les 
cors de la chasse à courre.

Noce campagnarde (Mesure 118)
Nous sommes comme sur un bateau... nous re-
gardons les berges de la Vltava. Après la noce, 
les paysans de Bohème ont marché jusqu’à la 
Vltava pour y danser la polka qui est une danse 
populaire nationale tchèque. Polka dérive d’un 
mot voulant dire « demi », comme demi pas, 
comme 1et2 et 1et2... Le bateau s’éloigne et on 
entend la noce au loin qui est peut-être venue y 
voir la lune miroiter sur l’eau de la rivière...

Claire de lune ; Danse des nymphes (Mesure 
181)
Il y a un changement de décor annoncé par la 
tenue du basson et du hautbois : la nuit tombe, 
le clair de lune s’installe. On entend le scintil-
lement de l’eau avec les clarinettes flûtes et la 
harpe qui créent une ambiance de conte de 
fées. Les cordes avec leur sourdine évoquent 
une certaine transparence du fond de l’eau ar-
gentée. On y voit les Roussalka, ces êtres fantas-

tiques issues de la mythologie slave qui font la 
ronde dans l’eau et s’y ébattent...
 Plus loin se mirent dans la nuit les châteaux 
austères, en ruine, contemporains de la vieille 
gloire et des vertus guerrières.
Puis (mesure 239) le jour se lève, on retrouve la 
Vltava avec le thème principal qui réapparaît.

Les rapides de la St-Jean (Mesure 271)
La Vltava n’est pas toujours aussi sereine. Dans 
les défilés de la St-Jean elle écume en cascades, 
se faufile entre les rochers et fend ses vagues 
contre les blocs épars. On entend les rouleaux 
avec les gammes des altos et violoncelles 1, on 
voie les crêtes des vagues avec les flûtes et le 
piccolo, le grondement de la timbale et le mar-
tellement des cuivres montrent la force des va-
gues qui se brisent avec la cymbale.
Mais la rivière est toujours là avec le thème des 
violoncelles 2 et contrebasses...

La Vltava dans toute sa largeur (Mesure 333)
On approche de Prague. La Vltava s’étale dans 
son lit élargi, elle avance majestueusement, 
puissante, glorieuse avec maintenant son mode 
majeur et un tempo un peu plus rapide.

Air de Vyšehrad (du 1er poème sympho-
nique) (Mesure 359)
C’est l’arrivée à Prague. La Vltava est accueillie 
par ce rocher antique et solennel et sa forte-
resse qui incarne la naissance de la ville.
Puis la Vltava poursuit sa route, elle s’éloigne, 
ses remous s’estompent dans les diminuendos 
et pianos des dernières mesures, nos yeux de 
musiciens et spectateurs poètes la voient se 
perdre dans les lointains infinis...

Philippe Belchi 
Musicien de l’Orchestre Symphonique Alphonse Daudet



Giacomo Puccini (1858-1924)
Messa di Gloria (1880)

Si l’on connaît bien Manon Lescaut (1893), La 
Bohème (1896) et Madame Butterfly (1904) on 
connaît moins la Messa di Gloria (1880) qui est 
une brillante partition de jeunesse.

Puccini naît à Lucca (Lucques) en Toscane dans 
une famille aisée où l’on est musicien de père en 
fils. Giacomo est la 5ème génération. Il n’a que 6 
ans au décès de son père. Il est alors confié à son 
oncle maternel (Fortunato Magi) qui poursuit 
son éducation musicale. Tout d’abord à l’Institut 
Musical de la ville où son oncle enseigne. Il étu-
die le piano, le violon et la composition, essen-
tiellement de musique religieuse. Il se voit ré-
server le poste d’organiste de la cathédrale San 
Martino de sa ville natale, poste qui se transmet 
de père en fils chez les Puccini (lorsqu’il sera en 
âge d’assumer ce rôle, dans l’attente c’est son 
oncle qui occupe le poste).
A partir de 10 ans il est employé comme cho-
riste (soprano) et organiste à San Martino.
Puis il rejoint l’Istituto Musicale Pacini(1) où un 
autre professeur (Carlo Angeloni) poursuit l’en-
seignement de musique sacrée mais aussi en-
seigne toutes les autres techniques musicales 
et lui fait découvrir les dernières avancées de 
la musique contemporaine italienne. Et dans 
les années 1870/1880 cette musique contem-
poraine porte un nom : celui de Giuseppe Verdi 
(1813/1901).
Il poursuit ses études musicales et remporte 
un prix d’orgue. Son destin semble tout tracé, 

(1) Giovana Pacini (1796-1867) est un compositeur d’opéra 
très prolifique. On compte 78 titres écrits de 1813 à 1867). 
En 1835, son opéra Carlo di Borgogna créé à La Fenice de 
Venise est un échec. Il se retire à Viareggio, sur la côte Tos-
cane et fonde un lycée musical.

il sera comme ses aïeuls, musicien d’église, or-
ganiste et Maître de Chapelle à la Cathédrale de 
Lucques. Mais...

A 18 ans, il se rend à Pise (à pied, 16 km aller, 
idem au retour) pour assister, le 1er mars 1876, 
à une représentation d’Aïda de Verdi et c’est la 
révélation. C’est entendu, la musique religieuse 
ne sera plus sa priorité, il va se consacrer à l’art 
lyrique et à la musique profane.
Cette même année, à la suite d’une improvisa-
tion peu conventionnelle considérée comme un 
rien outrancière sur l’orgue de la cathédrale de 
Lucques, il est accusé de transporter le théâtre 
à l’église (le théâtre étant encore quelquefois 
considéré comme lieu de contamination, de dé-
bauche et de culte diabolique). Pour se racheter 
il compose un Gloria qui fut chanté en 1878 en 
cette même cathédrale et qui connut un franc 
succès.

En 1880, Puccini (qui n’a pas encore 22 ans) ter-
mine ses études musicales à l’Istituto Musicale 
Paccini. Pour son examen de sortie du conser-
vatoire il compose une Messe pour orchestre, 
chœur mixte et solistes ténor et basse. Cette 
messe sera chantée pour la première fois le 12 
juillet 1880 dans l’église San Paolino de Lucques. 
Puccini lui donnera le nom de Messa a 4 voci con 
orchestra. La pièce maîtresse de cette messe est 
le Gloria composé deux ans auparavant(2). 
Mais son désintérêt pour la musique religieuse 
fait que Puccini ne publiera jamais sa composi-
tion et ne cherchera pas à la faire rejouer.

(2) Comme il l’a fait avec le Gloria, Puccini « recyclera » cer-
taines parties de la Messe dans d’autres œuvres : l’Agnus 
Dei dans Manon Lescaut, Le Kyrie dans Edgar, …

Une œuvre de jeunesse qui aurait pu disparaître



En novembre de cette même année il est ad-
mis au conservatoire de Milan (qui est la ville de 
Verdi), et semble déjà avoir une destinée qui le 
porte vers la dramaturgie musicale liée essen-
tiellement à l’opéra, et donc à une forme d’art 
dramatique et scénique en plus que musical.

En 1884, Puccini participe à un concours qu’il 
ne remporte pas, mais sa composition, Le Vil-
li (Les Willis) qui a été joué le 31 mai 1884 est 
remarquée par l’éditeur Giulio Ricordi. Ricordi 
(qui est aussi l’éditeur 
de Verdi) lui propose 
un contrat pour l’écri-
ture d’un opéra (ce 
sera Edgar) et d’une 
rente mensuelle. La 
carrière de Puccini est 
lancée...

La messe est dite ! 
C’est ce que l’on aurait 
pu dire car l’œuvre 
a failli être définiti-
vement perdue. Mu-
sique et partition dis-
paraîtront pendant 
plus de 70 ans. Il faudra attendre l’après se-
conde guerre mondiale pour qu’une copie du 
manuscrit réapparaisse.

En 1950, un musicologue, le père Dante Del 
Fiorentino (1889-1969) racheta ce qu’il croyait 
être l’original du manuscrit de la Messe. Mils 
Music, l’éditeur du manuscrit de Fiorentino (édi-
té en 1951), se retrouva en procès avec Ricordi, 
l’éditeur historique de Puccini qui, lui, détenait 
l’original du manuscrit donné par la belle-fille 
de Puccini. Le conflit fut résolu en divisant les 
droits d’auteur entre les deux éditeurs.

Dante Del Fiorentino vivait lui aussi à Lucques. 

Il était un jeune garçon d’environ 14 ans lors-
qu’il revenait d’un enterrement, à pied, le 25 
février 1903. Comme il était enfant de chœur il 
portait encore son costume ecclésiastique, une 
soutane noire et un grand surplis blanc. Ce jour-
là, il fait très froid, il y a un brouillard intense. 
Devant lui une automobile se renversa dans le 
fossé. Alors que les passagers s’extrayaient de 
la voiture accidentée l’un d’eux s’est tourné vers 
le jeune Dante et lui a crié « Vai via gonnellone 
» (Va-t’en grande jupe). Cet homme était Pucci-

ni, un maestro en colère, 
superstitieux et effrayé 
par une figure ecclésias-
tique sur le lieu de son 
accident...(3)

Vivant dans la même 
ville, la famille de Dante 
connaissait bien la fa-
mille Puccini, famille qui 
a dominé la vie musicale 
à Lucques pendant de 
nombreuses années. 
Avec le temps, Dante et 
Giacomo sont devenus 
amis et le sont restés 
même lorsque Dante est 

entré au séminaire. Puis, en 1919, lorsque Dante, 
jeune prêtre, est affecté à la paroisse où vit Gia-
como (Tore del Lago), leur amitié grandit. Au fil 
du temps, ils sont devenus des compagnons 
très proches. Le père Dante était considéré 
comme un ami de confiance de Puccini, mais 
c’est sous le nom de Gonnelone (grande jupe) 

(3) Parmi les passions de Puccini il y a celle de l’automobile 
qui demeurait à cette époque réservée au plus fortunés. 
Puccini fut le 3ème italien à obtenir l’autorisation de cir-
culer avec une voiture automobile (autorisation adminis-
trative ancêtre du permis de conduire délivrée sans aucun 
test). Les routes sans revêtement et sans signalisation sont 
difficiles et dangereuses. Dans cet accident Elvira (sa com-
pagne) et Antonio son fils s’en sortent indemnes, mais Puc-
cini, lui, est gravement touché. Il a des blessures éparses 
et de multiples fractures à la jambe droite, il restera hos-
pitalisé chez lui pendant 8 mois et embauchera une jeune 
infirmière. Puccini restera boiteux jusqu’à la fin de sa vie.



que tout le monde le connaissait !
Le père Dante part aux États-Unis en 1922, il 
officie à l’église Sainte-Lucie de la paroisse ita-
lienne de Brooklyn. Parallèlement il devient mu-
sicologue et est considéré comme le biographe 
de Puccini.
En 1950, alors qu’il revient à Lucques pour ras-
sembler de nouveaux éléments de la biogra-
phie de Puccini, le père Dante découvre l’une 
des œuvres les plus anciennes et disparues de 
Puccini, la Messe, qu’il ramène en Amérique. 
L’œuvre est alors publiée (voir plus haut) avec 
le nom apocryphe et quelque peu pompeux 
de Messa di Gloria, du fait que le Gloria y a une 
place très importante (Alors que c’est une vraie 
messe avec, après le Kyrie et le Gloria, un Credo, 
un Sanctus et un Agnus Dei).
1952 sera l’année de la résurrection de la Messe.
Elle sera pour la première fois rejouée le 12 juil-
let à Chicago (Grant Park), sous la direction d’Al-

fredo Antonini (1901-1983), grâce à Fiorentino 
qui est un promoteur des arts italiens aux Etats-
Unis et en particulier de la musique de Puccini. 
La même année Fiorentino publie son ouvrage 
Immortal Bohemian - An Intimate Memoir of 
Giacomo Puccini (Souvenirs intimes sur Giaco-
mo Puccini).
En décembre 1952 aura lieu une représentation 
à Naples sous la direction de Ugo Rapalo (1914- 
2003) avec l’Orchestra di Napoli, le choeur Scar-
latti (chef Emilia Gubitosi) et les solistes Nasgo 
Petrofe (ténor), Enzo D’Onofrio (baryton).
En France il faudra attendre 1958 (année du 
centenaire de la naissance de Puccini) pour 
que la Messa di Gloria soit jouée, à Paris, sous 
la direction de Pierre Dervaux (1917-1992), alors 
chef du Chœur et de l’Orchestre de la Société 
des Concerts du Conservatoire (qui s’appelle Or-
chestre de Paris depuis 1967).

Philippe Belchi
(Musicien de l’Orchestre Symphonique Alphonse Daudet)



Dans la salle les lumières 
déclinent lentement jusqu’à 
l’obscurité. Sur la scène la 
baguette du Chef est levée. Elle 
brille en silence sous la rampe 
des projecteurs qui illuminent 
les pupitres et les musiciens. 

Dans quelques secondes la musique va jaillir, 
musiciennes et musiciens vont s’agiter, chacun 
avec son instrument mais tous ensemble « de 
concert » pour faire revivre une œuvre. C’est 
avec leur passion pour la musique qu’ils vont 
s’adresser au public.

François FEUILLETTE. Violoniste de formation 
et responsable des classes d’orchestres au 
conservatoire de Versailles, il est, depuis plus 
de 20 ans, le Directeur musical de l’Orchestre 
Symphonique Alphonse Daudet qu’il a lui-
même créé. En résidence à Coignières cette 
formation rassemble près de 50 musiciens 
non professionnels. François Feuillette est un 
chef d’orchestre à l’écoute de ses musiciens, 
il les conseille et les encourage. C’est avec 
bienveillance qu’il transmet son énergie et 
sa vision de l’œuvre. Il dirige avec talent son 
orchestre en développant une subtile alchimie, 
celle d’assurer la synergie entre l’individuel 
et le collectif. Au fil des répétitions et bien 
évidemment lors des concerts, le bonheur 
musical est savouré collectivement, entre les 
musiciens mais aussi avec le public.

Un répertoire éclectique. Si l’orchestre 
explore particulièrement la musique française 
du 20ème siècle avec les sonorités de Ravel, 
Debussy, Fauré, … il élargit son répertoire avec 
la musique anglaise (Elgar, Vaughan-Williams, 
Holst), la musique tchèque (Dvorak, Smetana), 

et le répertoire plus connu (Beethoven, Mozart, 
Bach, Tchaïkovski ...). Lorsque la partition le 
nécessite, des musiciens solistes professionnels 
de talent se joignent à l’orchestre. La venue de 
ces artistes pianistes, violonistes, violoncellistes, 
chanteurs... est une chance et un grand 
bonheur pour les musiciens qui peuvent ainsi 
écrire de nouvelles pages musicales.

Un travail minutieux. François Feuillette 
entraîne ses musiciens dans un travail musical 
de grande qualité. Les partitions sont « 
décortiquées », les passages difficiles sont 
travaillés mesure par mesure. A tel endroit 
on découvre que les flûtes dialoguent avec 
les violons, à tel autre les hautbois avec les 
violoncelles. Le Chef s’attache aussi à ce que ses 
musiciens domptent les nuances, la douceur 
d’un piano, l’ardeur d’un fortissimo. A chaque 
répétition les musiciens progressent ensemble 
et, petit à petit, telle de la dentelle, la musique 
prend forme, jusqu’à sa création finale lors du 
concert.

La motivation des musiciens amateurs. Les 
musiciens de l’orchestre sont amateurs : c’est à 
dire qu’ils sont amoureux de la musique et qu’ils 
déploient la rigueur d’un travail professionnel. 
Chaque répétition hebdomadaire est un 
moment d’enthousiasme et de partage. Il est 
l’heure de partir de l’usine, d’abandonner les 
bancs du lycée ou de l’université, de raccrocher 
sa blouse, de quitter cette réunion qui n’en finit 
plus... pas de garde de petits-enfants ce soir-
là pour les retraités. Les cordes, les vents, les 
bois, les cuivres et les percussions se retrouvent 
sous la baguette de François Feuillette. Chacun 
va donner le meilleur de lui-même dans la 
perspective du prochain concert...

François FEUILLETTE
Orchestre symphonique Alphonse Daudet



Stéphane UNG
Après avoir étudié le violon, 
Stéphane Ung s’oriente vers 
le chant dès l’âge de 11 ans 
en intégrant la Maîtrise du 
Centre de Musique Baroque 
de Versailles dirigée par Olivier 
Schneebeli. Sous la direction 

de Patrick Marco, il chante ensuite de 2004 
à 2010 à la Maîtrise de Paris, département du 
Conservatoire à Rayonnement Régional de 
Paris, où il étudie la technique vocale, le piano, 
la technique du son, la formation musicale, 
l’organologie et la direction de choeur. De 2008 
à 2015, il reçoit l’enseignement d’Alexandra 
Papadjiakou en chant lyrique au Conservatoire 
du XIVème Arrondissement de Paris, et se 
perfectionne auprès de Chantal Mathias lors de 
masterclasses de 2013 à 2015.
Premier prix en 2012 du Diplôme d’Études 
Musicales du Conservatoire à Rayonnement 
Régional de Paris en direction de choeur, 
il se perfectionne de 2009 à 2015 lors de 
masterclasses en Allemagne, Suisse et France 
auprès de Hans Michael Beuerle, Raphael 

Immoos, Catherine Fender et Nicole Corti. 
En 2015, il est lauréat d’un deuxième prix au 
Concours International de Direction de Choeur 
de Paris - Ville d’Avray.
Diplômé d’État en direction d’ensembles 
vocaux, il est professeur coordinateur du 
pôle vocal au Conservatoire Gabriel Fauré 
de Rambouillet Territoires depuis 2009. Il y 
assure notamment la direction musicale de la 
Maîtrise de Rambouillet, choeur à voix égales 
d’excellence qu’il a créé et développé, et qui se 
produit plus de 20 fois par saison.
Au Conservatoire Gabriel Fauré, il crée et dirige 
également depuis 2011 le Choeur Sospiri. 
Après avoir dirigé les orchestres symphonique, 
à cordes et à vent du conservatoire de 2013 
à 2019, il élargit son action en prenant la 
direction musicale du Choeur Gaïa (choeur de 
femmes, Dourdan, depuis 2018), du Choeur de 
Sainte-Mesme (depuis 2019), du Choeur des 
Rigoles (Auffargis, depuis 2019), des Choeurs 
de la Pléiade (Élancourt, depuis 2020) et de 
l’Orchestre d’Harmonie de Rambouillet (depuis 
2021).



Anthony Garnero
Né à Toulon, Anthony se pas-
sionne pour le chant lyrique et a 
commencé ses études musicales 
au CRR de TOULON dans le sud 
de la France en 2012.

Il a vécu de 2016 à 2020 à 
Bruxelles où il a suivi une formation lyrique au 
Conservatoire supérieur Royal dans la classe de 
Marcel Vanaud. En Belgique, il fait son entrée en 
tant qu’Hoffmann et tient le rôle au printemps 
2017 au Palais des Beaux-Arts de Charleroi avec 
la production et le soutien de l’Opéra de Metz 
avec Paul-Emile Fourny et son équipe.

Ces dernières années, il a travaillé en coaching 
avec des professeurs sur Paris tels que Jean-
Pierre Furlan,  Sylvie Valayre et dernièrement 
Nora Amsellem. 

Anthony Garnero interprète en été 2022, le rôle 
de Rodolfo de la Bohème de Puccini pour 3 re-
présentations au Festival Lyrique de Samoëns 
où il a remporté le prix du jury, avec orchestre 
sous la baguette d’Enrique Segura, à la mise en 
scène Romain Pascal et Hervé Guehl.

Il reprend le rôle de Rodolfo avec la troupe ly-
rique Les chants de Garonne avec le metteur 
en scène Emmanuel Gardeil, pour 4 représen-
tations : 1er octobre en partenariat avec le fes-
tival de Port-Vendres dans son Théâtre, le 17 et 
18 novembre au théâtre Ducourneau à Agen, le 
29 juillet à Lectoure dans le Gers, et enfin le 23 
avril au Théâtre de Montauban.

Anthony a également été engagé pour le rôle 
de Miguel dans Pepito de Jacques OFFENBACH 
à l’Odéon de Marseille en Janvier 2024 par Mau-
rice Xiberas.

Bertrand Duby
Bertrand Duby commence la 
musique par l’apprentissage du 
piano. Puis, en parallèle à des 
études d’ingénieur, il entre au 
Conservatoire de Bordeaux où il 
étudie l’art lyrique dans la classe 
de Maryse Castets et la direction 

de chœur dans la classe d’Eduardo Lopes. Il 
entre ensuite à la Chapelle Musicale Reine Elisa-
beth de Waterloo où il suit les enseignements 
de José Van Dam et de Jocelyne Dienst.

A l’opéra, il commence sa carrière de soliste 
avec les rôles de Zuniga dans Carmen, puis de 
Sarastro dans La Flûte Enchantée. Il a ensuite 
chanté les rôles de Seneca dans l’Incorona-
zione di Poppea, Il Commendatore dans Don 
Giovanni, Pistola dans Falstaff, Colline dans La 
Bohème et Don Basilio dans Le Barbier de Sé-
ville, Sparafucile dans Rigoletto…

Lauréat de la Fondation Royaumont, il participe 
également à l’Académie Internationale de Mu-
sique Française où il suit les Master Classes de 
Michel Plasson, Sophie Koch et José Van Dam.

Dans le répertoire sacré, on a pu l’entendre en 
solo dans, entre autres, la Messe Solennelle de 
Gounod, le Magnificat de Durante, la Messe 
du Couronnement, Les Vesperae Solennes de 
Confessore et le Requiem de Mozart...

Il a travaillé sous la baguette de chefs tels que 
Alain Altinoglu, Hervé Niquet, Alexandre Bloch, 
Patrick Fournillier, Kaspar Zehnder… et dans 
des mises en scène d’Alain Garichot, Olivier Py, 
Katie Mitchell, David Marton…

Il est récemment retourné à l’Opéra-Théâtre de 
Metz pour La Bohème dans lequel il a interpré-
té les rôles de Benoît et d’Alcindoro.



Les Chœurs de la Pléiade

«Les Chœurs de la Pléiade» est une chorale 
d’adultes basée principalement dans la ville 
nouvelle de Saint-Quentin-en-Yvelines, et 
qui se spécialise majoritairement (mais pas 
exclusivement) dans les grandes œuvres du 
répertoire classique.
Ses valeurs sont la recherche permanente 
de la qualité dans l’exécution des œuvres 
interprétées, ainsi que la convivialité et l’amitié 
entre ses membres.

Les Chœurs de la Pléiade sont ouverts à tous, 
y compris aux personnes qui n’ont aucune 
connaissance musicale. La seule exigence 
est la motivation et la volonté de progresser, 
notamment par le travail personnel. 
L’Association met pour cela à la disposition 
de ses membres un certain nombre d’outils 
pédagogiques.

Le répertoire est renouvelé tous les ans. L’une 
de ses spécificités est la recherche d’œuvres 
originales et méconnues. Il comprend quelques 
premières auditions et même plusieurs 
créations en France d’œuvres contemporaines 
sous la direction des compositeurs.

La chorale développe des échanges avec 
des chorales étrangères en Allemagne, Italie, 
Hongrie...

Les Chœurs de la Pléiade ont eu l’occasion 
d’être dirigés en concert par des chefs 
prestigieux, et accompagnés par de nombreux 
orchestres de qualité. Les dernières saisons 
ont montré l’éclectisme et l’adaptation du 
chœur : après la Misa Criolla d’Ariel Ramirez, 
le Requiem de Camille Saint-Saëns, et le grand 
succès d’Ein Deustches Requiem de Johannes 
Brahms à Maurepas et à  Henstedt-Ulzburg en 
coopération avec le Kreuzchor de cette ville, 
le chœur a abordé une nouvelle aventure 
musicale avec la «MisaTango» du compositeur 
argentin Martin Palmeri. 

En 2023, ils ont revisité et interprété la Passion 
selon St Matthieu de J.S. Bach, à Maurepas, 
Grosrouvre et Saint-Rémy les Chevreuse. 

En 2024, les Chœurs de la Pléiade ont présenté  
trois fois le Requiem de Mozart dans sa version 
avec orchestre, et deux fois accompagnés par 
un quatuor d’accordéons, une première en 
France !



Les Chœurs de la Pléiade
https://www.pleiade.asso.fr

2, rue Camille Claudel - 78990 - Élancourt
contact@pleiade.asso.fr

Association loi de 1901, reconnue d’intérêt général
Vous souhaitez nous soutenir ? Vous pouvez être donateur et ainsi 

contribuer à notre fonctionnement et à notre développement ! 
Pour un particulier, la déduction fiscale est de 66% du montant du 

don, dans la limite de 20% du revenu imposable. Un reçu fiscal vous 
sera automatiquement envoyé via Helloasso. 

Vous aimez chanter ?
Vous avez aimé ce concert et vous aimez 

chanter ? Nous sommes en permanence à la 
recherche de nouveaux talents.

Si vous aussi vous recherchez la qualité sans pour 
autant oublier la convivialité, 

venez chanter avec nous.

Répétitions au Prisme, à Élancourt 
chaque lundi à 20 h 30 
(hors vacances scolaires)

Renseignements :  www.pleiade.asso.fr
contact@pleiade.asso.fr

06 80 35 44 55


