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dim 16 oct 
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TAP auditorium  
Durée : 1h45 avec entracte
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L’Orchestre de Chambre Nouvelle-Aquitaine est 
subventionné par la région Nouvelle-Aquitaine, le 
Ministère de la Culture (DRAC Nouvelle-
Aquitaine), la Ville de Poitiers, et reçoit le soutien 
du Fonds MAIF pour l’Éducation, du Crédit Mutuel 
et de MACE imprimerie. L’OCNA est membre de 
l’Association Française des Orchestres. L’OCNA 
est artiste associé au TAP - Théâtre Auditorium de 
Poitiers.

 

SAMSIC, membre associé, fait partie du Club de 
mécènes du TAP.

Accueil-billetterie 
6 rue de la Marne 
T. +33 (0)5 49 39 29 29 
mar – sam : 13h – 18h30 
Fermé les samedis des vacances scolaires

Plus d’infos 
tap-poitiers.com 

Restauration : le bar de l’audito 
1 heure avant, 1 heure après et pendant 
l’entracte, Cisou et François du Dit-Vin vous 
proposent un service de bar et de petite 
restauration.

Le TAP est financé par Grand Poitiers, la Ville de Poitiers, le Ministère de la Culture - DRAC Nouvelle-Aquitaine et la Région Nouvelle-Aquitaine.  
L.E.S. PLATESV-R-2022-006391, PLATESV-R-2022-006393, PLATESV-R-2022-006395 

Jean-François Heisser direction 
Marie-Ange Nguci piano

Prochainement 

Cinéma

Le Pharaon, le 
sauvage et la 
princesse
Michel Ocelot
À découvrir dès 7 ans | en sortie 
nationale à partir du mer 19 oct  
3 € - 7,50 € | TAP Castille 

Merci de partager notre vigilance et de prévenir le personnel du TAP si vous remarquez objet ou colis suspect.

Musique mandingue 
 

Ballaké 
Sissoko  
Djourou 
 

TAP auditorium  
De 3,50€ à 27€   
durée : 1h15 

Offrir au son cristallin de la kora 
l’acoustique exceptionnelle de 
l’auditorium. Le grand Ballaké 
Sissoko, maître malien 
incontesté de l’instrument, 
donnera un récital autour des 
morceaux de son dernier album 
Djourou qui a croisé les chemins 
de Camille ou Piers Faccini, 
invité de ce concert.

mer 19 oct 
20h30

Musique contemporaine 
 

Hommages, 
bagatelles  
et souvenirs 
ensemble Ars Nova

 
 

TAP Auditorium 
De 3,50€ à 23€  
durée : 1h40 avec entracte 

Entre légèreté de l’instant et 
profondeur de l’absolu, ce 
programme a pour vocation de 
rendre hommage à différentes 
figures majeures du 20e siècle 
musical que sont Marius 
Constant, György Ligeti, Iannis 
Xenakis et Márta Kurtág par la 
création d’œuvres de celles et 
ceux qui aujourd’hui prolongent 
cet héritage commun : Édith 
Canat De Chizy, Gregory Vajda, 
Sylvia Lim et Judit Varga. 

lun 21 nov 
20h30

Musique baroque 
 

Vivaldi, 
Haendel 
Lea Desandre 
Ensemble Jupiter

 
 

TAP Auditorium 
De 3,50€ à 27€  
durée : 1h20 

En compagnie du duo glamour 
Lea Desandre et Thomas 
Dunford, l’Ensemble Jupiter a 
imaginé pour le TAP un 
programme inédit autour de la 
musique de Vivaldi et Haendel. 
Un concert de fête pour 
découvrir ou redécouvrir la 
vitalité de la nouvelle scène 
baroque française.

mar 13 déc 
20h30

R.M.N.
Cristian Mungiu
En sortie nationale à partir du mer 19 oct 
3 € - 7,50 € | TAP Castille 



Jean-François Heisser, direction 
 
« Artiste complet », l’expression prend tout 
son sens avec Jean-François Heisser, 
pianiste, chef d’orchestre, pédagogue à la 
vaste culture et à la curiosité sans cesse 
en éveil. Héritier de Vlado Perlemuter, 
Henriette Puig-Roget et Maria Curcio, il a 
lui-même enseigné le piano de 1991 à 
2016 au CNSM de Paris. Son activité est 
aujourd’hui partagée entre une carrière de 
soliste, de directeur musical de l’Orchestre 
de Chambre Nouvelle-Aquitaine (depuis 
2000), de chef invité et aussi de directeur 
artistique pour différentes structures et 
programmations de premier plan (Festival 
Ravel en Nouvelle-Aquitaine, Les Soirées 
musicales d’Arles, Festival de l’Orangerie 
de Sceaux …). Sa discographie compte 
plus de 40 enregistrements. Directeur 
musical, il développe le projet de 
l’Orchestre de Chambre Nouvelle-
Aquitaine qu’il a hissé au plus haut niveau 
des formations de chambre françaises 
ainsi qu’en attestent les enregistrements 
réalisés pour le label Mirare.  

Marie-Ange Nguci, piano 
 
Véritable étoile montante du piano, 
Marie-Ange Nguci est invitée en 
2020/2021 à se produire avec l’Orchestre 
de Paris à la Philharmonie de Paris, 
l’Orchestre National de Lyon sous la 
direction de Nikolaj Znaider, l’Orchestre 
National d’Île-de-France et Case 
Scaglione, l’Orchestre de Chambre de 
Paris au Théâtre des Champs-Elysées, 
l’Orchestre de chambre de Bâle sous la 
direction de Pierre Bleuse, l’Orchestre 
National de Bordeaux-Aquitaine et Paul 
Daniel ou encore l’Orchestre National de 
Lille sous la direction de David Reiland. 
Parmi les points forts de la saison 
2021/2022, elle a fait ses débuts à 
l’Orchestre du Konzerthaus de Berlin sous 
la direction de Nikolaj Znaider, l’Orchestre 
de la Radio Danoise sous la direction de 
Fabio Luisi, l’Orchestre de la Tonkünstler 
pour ses débuts au Musikverein de 
Vienne, est partie en tournée avec 
l’Orchestre Symphonique des Flandres et 
Kristiina Poska, a retrouvé l’Orchestre de 
Chambre de Paris à la Philharmonie de 
Paris. Elle était par ailleurs l’artiste en 
résidence de l’Orchestre National d’Île-de-
France et s’est produite en récital dans de 
prestigieux festivals et séries : 
Concertgebouw d’Amsterdam, Opéra 
d’Oslo, Festival International de Bergen, 

Fondation Fundación Juan March de 
Madrid.  
Marie-Ange Nguci est l’invitée régulière de 
nombreux festivals parmi lesquels le 
Festival de piano de La Roque d’Anthéron, 
Le Festival de Musique de Menton, La 
Folle Journée de Nantes, de Tokyo et 
d’Ekaterinburg, le Festival Piano aux 
Jacobins, le Festival Radio France de 
Montpellier, le Festival de la Grange de 
Meslay, l’Esprit du Piano à Bordeaux, le 
Beethovenfest Bonn, la Musikmesse 
Frankfurt, l’International Keyboard 
Institute and Festival de New York, le 
Ravinia Festival de Chicago. 
Son répertoire très vaste s’étend des 
baroques, classiques et romantiques, 
jusqu’aux contemporains — 
particulièrement attentive à la musique de 
notre temps, elle a travaillé auprès de 
compositeurs tels que Thierry Escaich, 
Bruno Mantovani, Graciane Finzi, Pascal 
Zavaro ou Karol Beffa pour préparer 
l’interprétation de leurs œuvres. Marie-
Ange Nguci se voit révélée à l’attention du 
public par la sortie de son premier album 
En Miroir, réalisé pour le label Mirare. 
Dédié à un portrait-croisé d’œuvres pour 
piano des compositeurs Franck, Bach, 
Saint-Saëns et Escaich, personnalités 
emblématiques d’une lignée de 
compositeurs ayant compté parmi les plus 
grands organistes et improvisateurs de 
leur temps, cet enregistrement a été 
récompensé par un prestigieux Choc de 
Classica de l’année 2018 et s’est vu 
chaleureusement salué par la presse. 
Marie-Ange Nguci a reçu de nombreuses 
distinctions, dont le Premier Prix du 
MacKenzie Awards International Piano 
Competition 2015 à New York et le Prix 
Charles Oulmont pour la Musique, ou le 
Grand Prix du Jury de la Société des Arts 
de Genève 2018. Elle est également 
lauréate de la Yamaha Music Foundation, 
la Fondation Meyer, l’International 
Academy of Music in the Principalty of 
Liechtenstein, l’ADAMI et la Fondation L’Or 
du Rhin, ainsi que du projet L’Europe du 
Piano. Pianiste précoce, Marie-Ange Nguci 
est admise à l’âge de 13 ans au 
Conservatoire National Supérieur de 
Musique de Paris et se forme dans la 
classe de Nicholas Angelich. 
 
 
 
 
 

Orchestre de Chambre  
Nouvelle-Aquitaine 
 
L’Orchestre de Chambre Nouvelle-
Aquitaine (OCNA) est une formation qui 
propose, depuis sa création en 1981, un 
format spécifique de 45 à 50 musiciens, 
adapté aux répertoires les plus variés, de 
Mozart et Haydn à la création 
contemporaine. Placé sous la direction 
artistique du chef et pianiste  
Jean-François Heisser depuis 2000, 
l’orchestre façonne son style à travers une 
programmation audacieuse. Sa qualité 
musicale unanimement reconnue lui 
permet d’inviter régulièrement des grands 
solistes : Nicholas Angelich, Renaud 
Capuçon, David Krakauer, Bertrand 
Chamayou ... L’identité de l’OCNA s’est 
également construite autour de l’invitation 
de chefs d’orchestre reconnus : François-
Xavier Roth, Arie van Beek, Jean-François 
Verdier ... La nouvelle génération de chefs 
en pleine ascension est aussi présente, 
avec entre autres Marzena Diakun, Nicolas 
Simon, Adrien Perruchon, Dylan Corlay. 
Associé au TAP — Théâtre Auditorium de 
Poitiers, cet orchestre itinérant est présent 
dans les grandes villes comme dans les 
plus petites communes. Si Poitiers est son 
port d’attache, il tisse également des liens 
de fidélité avec les grandes salles 
parisiennes — Opéra Comique, Cité de la 
Musique, La Seine Musicale … — et les 
grands festivals — Saintes, Berlioz, 
Messiaen, La Folle Journée… Engagé dans 
sa région pour offrir la musique au plus 
grand nombre, l’OCNA porte au cœur de 
sa philosophie un engagement social et 
solidaire qui le mène à la rencontre de 
nouveaux publics et de la jeune 
génération. Il revendique une action 
culturelle riche, innovante alliant pratique 
musicale et rencontre avec les artistes et 
les œuvres. La première production 
discographique sous le nom OCNA, 
l’Intégrale des cinq concertos pour piano 
de Beethoven est parue en novembre 
2017 chez Mirare. 

Biographies
Kaija Saariaho  
(1952 - ) 
 
Semafor pour petit ensemble  
 
14 minutes

 
Frédéric Chopin 
(1810 - 1849) 
 
Concerto pour piano et orchestre n° 1 
en mi mineur, op. 11 
 
1. Allegro Maestoso 
2. Romance (Larghetto) 
3. Rondo (Vivace) 
 
39 minutes

 
Entracte 

Robert Schumann 
(1810 - 1856) 
 
Symphonie n° 3 « Rhénane » en mi 
bémol majeur, op. 97  
 
1. Vivace 
2. Scherzo : Molto moderato 
3. Andante : Non troppo vivo 
4. Maestoso 
5. Finale : Vivace 
 
32 minutes

Orchestre de Chambre 
Nouvelle-Aquitaine 
Jean-François Heisser 
direction 
Marie-Ange Nguci 
piano 

Semafor a été composé en 2020 en réponse à une commande conjointe du Carnegie Hall 
et du Santa Fe Chamber Music Festival. L’œuvre a été créée à New York, le 11 avril 2022, 
par l’Ensemble Connect. La partition est destinée à un effectif modeste réunissant une 
flûte jouant aussi le piccolo, une clarinette, un basson, un piano jouant aussi le célesta et 
des cordes. « Les idées pour cette pièce ont commencé à tourner dans mon esprit lorsque 
j’ai terminé ma pièce pour l’orchestre Vista. La texture orchestrale y culmine à un moment 
donné dans un passage avec de rapides sostinati (répétitions) de xylophone (…) entourés 
de courts glissandi (sortes de glissades) accentués (…) des instruments à vent solistes qui 
tentent de couper violemment ce continuum obsessionnel. (…) L’intensité des octaves 
obsessionnelles contre ces glissandi criards est restée dans mon esprit, demandant à être 
développée (…), explique la compositrice. La musique change de caractère, passant de la 
joie au calme tout au long de la pièce, également à l’aide de tempi changeants qui régulent 
le flux musical. L’orthographe suédoise du mot sémaphore fait référence à l’artiste 
finlandais Ernst Mether-Borgström, dont la langue maternelle était le suédois. Je connais 
son œuvre depuis mon enfance et j’ai grandi avec ses peintures. Il a également créé 
plusieurs versions de sculptures ludiques et colorées qu’il appelait Semafor, car il les 
considérait comme des panneaux de signalisation dans notre jungle urbaine. Dans son 
esprit, il considérait que l’art devait nous entourer partout comme un messager des valeurs 
spirituelles dans notre vie. Qui ne serait pas d’accord ? »

Malgré son numéro, le Concerto pour piano et orchestre n° 1 de Frédéric Chopin (1810-
1849) est en fait le second. Créé à Varsovie le 11 octobre 1830 (le Concerto n° 2 y avait déjà 
été créé le 17 mars 1830) sous les doigts du compositeur, cet ouvrage était un peu le 
cadeau d’adieu du jeune prodige à sa patrie natale, la Pologne. Il devait en effet partir pour 
un périple via Vienne et Paris — et la révolution polonaise allait finalement faire de ce 
départ un exil définitif. On ne peut qu’être saisi par l’autorité de cette œuvre, si forte et déjà 
achevée malgré le jeune âge de son auteur. À 20 ans à peine, Chopin déploie un style qui 
n’est redevable ni aux modèles beethovéniens ni à ceux, plus proches, de Weber. Le 
premier mouvement débute par une longue introduction symphonique. Après ces 
immenses propylées, le piano entre en jeu et ne cessera plus de tenir son rôle de primo 
uomo, chantant tour à tour des mélodies héroïques et tendres. La Romance 
(2e mouvement) est assurément l’un des miracles de toute la littérature pour piano et 
orchestre. Avec ses courbes élégiaques, avec des arabesques pianistiques dignes des plus 
beaux nocturnes à venir, tout ici n’est que naturel et évidence, les modulations mineures 
apportant çà et là leur ombre de nostalgie. Au Finale, noté Rondo — Vivace, la nostalgie 
cède le pas à quelques-unes des pages les plus « viriles » de ce compositeur que l’on 
considère trop souvent comme un esprit simplement rêveur et élégiaque. La joie qui se 
dégage de ces pages ne se retrouvera pas souvent dans la suite de l’œuvre du 
compositeur, plus connu pour ses inspirations sombres et tourmentées que pour ses élans 
d’optimisme ! 

C’est en décembre 1850 que Robert Schumann (1810-1856) se lance dans la composition 
de sa troisième symphonie, que la postérité connaît sous le nom de « Rhénane ». De fait, 
tout juste installé à Düsseldorf, Schumann souhaite par là rendre hommage au Rhin et, plus 
largement, à toute cette nature sauvage et peuplée d’esprits, si chère à l’Allemagne 
romantique. Contrairement à l’habitude, qui veut qu’une symphonie ait quatre 
mouvements, cette « Rhénane » en comporte cinq. Le Vivace initial, avec son rythme 
fortement syncopé, est un véritable hymne à la nature, à ce fleuve majestueux, aux forêts 
que la mythologie germanique était en train de remettre au goût du jour. Ce mouvement 
voit alterner en son sein ce caractère motoriste entraînant et un épisode plus lyrique — 
presque amoureux, encore ! Le deuxième mouvement, un Scherzo en forme de variations, 
fait entendre une mélodie populaire que le Trio, avec son caractère rêveur, vient 
interrompre subitement. Le court Andante (3e mouvement) fait plutôt figure de transition 
préparant au superbe Intermezzo (4e mouvement), dont on dit qu’il serait la traduction 
musicale de l’admiration que Schumann avait pour la cathédrale de Cologne… Il est vrai 
que ce mouvement a quelque chose de religieux dans son utilisation du contrepoint (Bach 
n’est pas loin) ou des timbres (les trombones, qui rappellent un grand orgue). L’immense 
Finale retrouve quant à lui les caractéristiques rythmiques et émotionnelles du premier 
mouvement. Puissance, allégresse, joie de vivre, tout ici sent le triomphe de la nature – et 
de l’artiste ! Cette symphonie sera créée le 6 février 1851 sous la baguette du compositeur 
lui-même. 

Programme


