
Bonjour Louise, voici les questions, traduites en français.


1. Bonjour Louise, commençons par le début : vous avez commencé l’étude du 
bandonéon à l’âge de cinq ans. Comment une enfant de cet âge, dans un 
conservatoire en périphérie de Paris, s!est-elle retrouvée à jouer d!un instrument 
aussi peu commun ? Était-ce votre choix, celui de vos parents, ou le fruit du 
hasard ? 


C!est en réalité un mélange de hasard et de chance. Mes parents n’étaient pas 
musiciens, mais ils souhaitaient que je puisse découvrir la musique. À cette 
époque, le Conservatoire de Gennevilliers proposait une classe de bandonéon, ce 
qui était tout à fait exceptionnel. Ma sœur aînée a eu l!opportunité d!assister à un 
concert, de voir l!instrument et d!entendre sa sonorité si particulière. Elle a débuté 
son apprentissage. En la voyant jouer, j!ai tout de suite eu envie d!en faire autant. 

À cinq ans, on ne choisit évidemment pas un instrument avec une véritable 
conscience de ce qu!il représente. Je ne savais rien de son histoire, du tango ou de 
la place singulière qu!il occupe dans le paysage musical. En revanche, j!ai été 
immédiatement fascinée par son apparence, son mouvement, et sans doute aussi 
par le mystère qui l!entourait. Avec le recul, je mesure à quel point cette rencontre 
fut déterminante. J!ai eu la chance de grandir avec cet instrument. Je suis 
également consciente du privilège que représentait l!existence de cette classe à 
Gennevilliers. Peu d!enfants, en France ou ailleurs, ont la possibilité de commencer 
le bandonéon aussi jeunes. Cette singularité a certainement contribué à façonner 
mon parcours.


2. Vous avez étudié au Conservatoire de Gennevilliers, où enseignaient des 
bandonéonistes d!horizons divers. Qui étaient vos professeurs et quel 
enseignement chacun a-t-il reçu ? Comment avez-vous intégré des approches 
aussi différentes ?


J!ai d!abord étudié au Conservatoire de Gennevilliers avec Jean-Baptiste Henry, qui 
enseignait principalement aux plus jeunes élèves. Par la suite, j!ai travaillé avec 
César Stroscio puis Juan José Mosalini. Leurs enseignements étaient très 
différents, à l!image de leurs personnalités musicales respectives. 

L!apprentissage reposait en grande partie sur l!oralité : il s!agissait avant tout 
d’écouter puis de reproduire ce que l!on entendait, une approche qui s!est révélée 
particulièrement précieuse pour l!interprétation du tango. César Stroscio répétait 
souvent "qu!une note bien jouée valait mieux que plusieurs notes mal pensées". À 
la fin de ma formation avec lui, je devais lui apporter chaque semaine un nouveau 
morceau, ce qui m!a permis d’élargir considérablement mon répertoire et ma 
capacité d!adaptation. Avec Juan José Mosalini, le travail portait davantage sur la 
musique de chambre et sur les différents styles propres aux formations 
orchestrales du tango. En cours individuel, il nous demandait parfois de lire à vue 



des Inventions de Bach, sans préparation. Sur le plan technique, il insistait 
beaucoup sur la notion de « colonne d!air », qui constituait pour lui le fondement du 
jeu instrumental. Plutôt que de considérer ces approches comme contradictoires, 
j!ai cherché à en faire la synthèse. Chacun de ces professeurs m!a transmis une 
vision particulière de l!instrument, et j!ai progressivement construit ma propre 
conception du bandonéon. J!ai toujours essayé de faire confiance à mes choix 
musicaux, non pas en reproduisant le style de mes professeurs, mais en 
développant le mien à partir de leurs enseignements.


3. Vous avez également étudié l!harmonie, l!analyse et la composition avec Bernard 
Cavanna, directeur du conservatoire – une figure pour le moins atypique. Dans 
quelle mesure cette formation « académique » a-t-elle influencé votre rapport au 
tango et au bandonéon ? 


J!ai été très tôt attirée par la musique contemporaine, par la découverte d!autres 
langages et formes d!expression, mais aussi par un rapport différent à la partition et 
à l’écriture musicale. À cette époque, Bernard Cavanna donnait au conservatoire 
de longues classes d!analyse qui pouvaient durer plusieurs heures ; cela a été pour 
moi une véritable révélation. Parallèlement à mes études musicales, je me suis 
assez vite orientée vers un parcours scolaires scientifiques. Cette dimension 
analytique, proche de la recherche, a profondément influencé ma manière 
d!aborder la musique et a largement guidé mes choix artistiques. Par la suite, j’ai 
collaboré avec Bernard Cavanna sur l’ensemble de mes albums et et créé 
plusieurs de ses œuvres. J!aime profondément le tango et il demeure une part 
essentielle de mon identité musicale. Toutefois, je n!ai jamais souhaité cantonner le 
bandonéon à ce seul répertoire. Je suis convaincue que cet instrument possède un 
potentiel expressif encore largement inexploré. À travers mes différents projets et 
albums, je cherche à le faire entendre dans d!autres univers esthétiques, parfois là 
où on ne l!attend pas, afin d!en révéler d!autres facettes et d’élargir son champ 
d!expression.


4. Bien qu’étant un instrument d!origine folklorique allemande, la diffusion du 
bandonéon en Europe est relativement récente. La tradition musicale de notre 
instrument, ses concerts et son enseignement sont encore relativement peu 
développés en Europe, surtout comparés à ceux de nombreux autres instruments, 
comme le piano ou les cordes. Cela a-t-il influencé votre parcours musical ? Et en 
quoi la France se distingue-t-elle du reste de l!Europe à cet égard ? 


Oui, cela a certainement influencé mon parcours. Lorsque l!on choisit un instrument 
comme le bandonéon, on ne bénéficie pas du même environnement que celui qui 
existe pour le piano, le violon ou le violoncelle. Il y a moins de professeurs, moins 
de répertoire édité, moins de concerts et moins de modèles auxquels se référer. 
Mais cette situation comporte aussi un avantage : elle laisse davantage de liberté 



pour inventer son propre chemin. L!enseignement du bandonéon au Conservatoire 
de Gennevilliers était alors tout à fait unique et n!avait pratiquement pas 
d’équivalent ailleurs en Europe. Cette situation a profondément marqué mon 
parcours. D!un côté, nous avions la chance de bénéficier de l!enseignement de 
grands musiciens ; de l!autre, nous étions confrontés à un véritable manque de 
ressources pédagogiques. Il n!existait alors aucun ouvrage destiné à 
l!apprentissage progressif du bandonéon, seulement des méthodes techniques 
conçues pour des instrumentistes déjà expérimentés. Cette absence de matériel 
adapté nous conduisait à aborder très tôt le répertoire dans sa forme originale. 
Ainsi, dès l’âge de treize ans, ma sœur et moi jouions en duo des tangos 
traditionnels sans simplification particulière. Cette immersion directe dans le 
répertoire a été extrêmement formatrice, mais elle nous obligeait également à 
inventer nos propres outils et à développer une grande autonomie. Plus largement, 
la rareté du répertoire et des références a fortement nourri mon désir de création. 
J!ai très tôt eu le sentiment que de nombreux territoires restaient à explorer pour le 
bandonéon, tant sur le plan de l’écriture que de l!interprétation. Cette liberté 
représentait pour moi une formidable source de motivation. Là où certains 
instruments comme le piano ou le violon disposent d!un patrimoine immense, qui 
peut parfois sembler écrasant par son abondance, le bandonéon offrait encore de 
vastes espaces à inventer. C!est sans doute ce qui m!a naturellement conduite vers 
la recherche, la création contemporaine et le développement de nouveaux 
répertoires pour l!instrument.


5. Avant vos 17 ans, vous avez remporté le deuxième prix du Concours 
international Klingenthal dans la catégorie bandonéon solo. Était-ce une 
consécration, ou aviez-vous déjà en tête une voie qui dépassait le cadre de ce 
concours ? 


Le bandonéon n’étant alors pas représenté dans les institutions supérieures 
françaises, j!ai souhaité, à seize ans, me présenter au Concours international de 
Klingenthal. Pour moi, il s!agissait avant tout de valider un niveau professionnel et 
de confronter mon parcours à une scène internationale, dans un contexte où les 
possibilités d’évaluation et de reconnaissance étaient très limitées pour notre 
instrument. Obtenir le deuxième prix a été une étape importante. Cette récompense 
m!a donné des ailes et m!a apporté une forme de légitimité à un moment où je 
construisais encore mon avenir. Elle m!a surtout confirmé que la voie que j!avais 
choisie, celle de musicienne professionnelle, m’était réellement accessible. Pour 
autant, je ne l!ai jamais considérée comme un aboutissement. J!avais déjà le désir 
d!explorer d!autres horizons artistiques et de participer au développement du 
répertoire du bandonéon. Ce concours a davantage représenté un point de départ 
qu!une consécration : il m!a donné la confiance nécessaire pour poursuivre mes 
projets et envisager mon parcours avec davantage d!ambition et de liberté. Le 
concert de sortie de l!album Piazzolla 2021 à la Philharmonie de Paris a constitué 
une étape déterminante.




6. Votre musique transcende le tango : vous intégrez des œuvres de Ligeti, 
Stockhausen, Piazzolla, mais aussi le jazz de Médéric Collignon, le chant grec de 
Katerina Fotinaki et des compositeurs contemporains comme Bernard Cavanna et 
Klaus Peter Werani. Comment décririez-vous votre rapport au tango ? Est-ce un 
foyer que vous quittez constamment, ou un point de départ que vous avez depuis 
longtemps dépassé ? 


Je dois beaucoup à l!héritage du tango, notamment dans mon interprétation et 
dans la liberté que j!ai pu développer dans mon rapport à la partition. Il a 
évidemment profondément influencé ma formation et ma manière de concevoir le 
son et le phrasé. Très tôt, cependant, j!ai eu le désir de confronter cet univers à 
d!autres esthétiques : la musique contemporaine, le jazz, mais aussi des traditions 
populaires très diverses. Je n!ai jamais vécu le tango comme une frontière 
esthétique, mais plutôt comme un point de départ. C!est par lui que je suis entrée 
dans la musique, et il continue d!habiter ma manière de jouer aujourd!hui. En ce 
sens, il demeure un véritable point d!ancrage. Mais une langue vivante ne se limite 
pas à son propre vocabulaire. Je ne dirais donc ni que je quitte constamment le 
tango, ni que je l!ai dépassé. Il est devenu un territoire intérieur à partir duquel je 
peux explorer librement d!autres paysages musicaux. Chaque rencontre, chaque 
répertoire, chaque collaboration vient éclairer différemment mon rapport à cet 
instrument, et nourrit en retour ma manière de le jouer et de le penser.


7. Votre travail de musicien vous a-t-il amené en Italie ? Si oui, qu!avez-vous appris 
de notre pays ? 


Oui, mon parcours de musicienne m!a conduite à plusieurs reprises en Italie, 
notamment à la Villa Médicis à Rome, où j!ai eu la chance d’être en résidence pour 
amorcer le travail de mon album JEU. Cette expérience a été particulièrement 
marquante, autant sur le plan artistique que personnel. J!y ai découvert un rapport 
à la musique très naturel, profondément intégré à la culture et au quotidien. La 
présence de la musique y semble moins cloisonnée, plus directement reliée à la 
vie, aux lieux et aux échanges humains. J!ai également été très sensible à cette 
cohabitation singulière entre le patrimoine ancien, ces statues et monuments qui 
jalonnent les rues et semblent surgir à chaque détour, et l!urbanité contemporaine, 
qui crée un environnement d!une grande densité poétique. Cette expérience a 
nourri ma réflexion de musicienne. Elle m!a rappelé que la musique ne se limite pas 
à un domaine spécialisé ou à un espace réservé, mais qu!elle est aussi une 
manière d!habiter le monde, de partager le temps et de tisser du lien entre les 
personnes.




8. Vous enseignez le bandonéon et le tango de chambre au Conservatoire de 
Gennevilliers, dans la classe créée en 1988 – celle-là même où vous avez étudié. 
Comment cette classe a-t-elle évolué au fil des ans ? Et quelle est votre approche 
pédagogique avec vos élèves : cherchez-vous à leur transmettre une méthode, un 
son particulier, ou autre chose ? 


Ces classes ont beaucoup évolué depuis leur création en 1988. À l!origine, elles 
répondaient à une situation très particulière : il existait alors très peu de lieux où 
l!on pouvait étudier le bandonéon et le tango dans un cadre institutionnel. Cette 
classe a donc joué un rôle pionnier en France, en structurant peu à peu un 
véritable espace d!enseignement et de transmission autour de cet instrument. 
Aujourd!hui, je suis très touchée de pouvoir, à mon tour, faire vivre cet héritage. 
Dans mon enseignement, je ne cherche pas à transmettre un son ou un modèle 
unique. Bien sûr, il existe des bases techniques indispensables, des éléments 
stylistiques à connaître, ainsi qu!un répertoire de référence. Mais mon objectif 
principal est d!accompagner chaque élève dans la construction de sa propre 
autonomie musicale. J!essaie de développer leur curiosité, leur écoute et leur 
capacité à se situer personnellement face à l!instrument. Cela passe aussi par la 
découverte d!autres manières de faire sonner le bandonéon, et par l!ouverture à 
des répertoires variés. J!insiste également sur l!idée que le tango n!est pas un 
musée. C!est une tradition vivante, traversée par des influences multiples et en 
constante transformation. Comprendre son histoire est essentiel, mais il est tout 
aussi important de se demander ce que cette musique peut encore devenir 
aujourd!hui, et comment chacun peut s!y inscrire de manière singulière.


9. Vous vous apprêtez à publier une méthode de bandonéon aux Éditions Henry 
Lemoine, l!une des maisons d’édition musicale les plus prestigieuses au monde. 
Comment ce projet a-t-il vu le jour et à qui s!adresse-t-il : aux débutants, aux 
musiciens confirmés, ou aux deux ? 


Ce projet est né d!un constat assez simple : malgré l!intérêt croissant pour le 
bandonéon, il existe encore relativement peu d!outils pédagogiques structurés 
permettant d!aborder l!instrument de manière progressive et approfondie. Depuis 
plusieurs années, à travers mon activité d!enseignante, j!ai accumulé des 
exercices, des réflexions et des modes de travail que j!avais envie de rassembler et 
de transmettre de façon plus cohérente. Cette belle collaboration avec les Éditions 
Henry Lemoine a été l!occasion idéale de donner forme à cet ensemble. J!ai été 
très honorée qu!une maison dont l!histoire est si fortement liée à la transmission 
musicale s!intéresse à un instrument aussi singulier que le bandonéon. Cette 
méthode s!adresse à un large public : aux débutants comme aux musiciens plus 
avancés, qu!ils soient ou non accompagnés par un enseignant. Elle sera par 



ailleurs disponible en trois langues. J!y ai réuni à la fois des bases techniques 
essentielles, des exercices digitaux, des éléments de réflexion sur l!instrument, 
ainsi que des repères liés à son histoire, à l’évolution de ses claviers et à des 
esthétiques musicales variées. Mon intention n’était pas seulement d!expliquer 
comment jouer du bandonéon, mais aussi de proposer des clés pour comprendre 
sa logique propre. C!est un instrument fascinant, parfois déroutant dans son 
système diatonique, et demande avant tout une véritable compréhension pour être 
abordé avec liberté et sérénité. J!espère que cette méthode pourra accompagner 
les musiciens dans cette découverte et leur donner des outils pour construire leur 
propre chemin, bien au-delà d!un cadre unique ou institutionnel.

10. Plusieurs méthodes de bandonéon existent déjà, à commencer par la méthode 
historique de Marcos Madrigal. Qu!est-ce qui distingue la vôtre ? Apportez-vous 
une perspective, répondez-vous à un besoin pédagogique ou proposez-vous une 
approche musicale que les méthodes existantes n!abordent pas et que vous 
souhaitiez mettre en avant ?


Je tiens d!abord à préciser que cette méthode ne prétend en aucun cas se 
substituer aux ouvrages qui l!ont précédée. Chacune des méthodes existantes a 
apporté une contribution précieuse à la transmission du bandonéon et a 
accompagné plusieurs générations de musiciens. Ce qui distingue la mienne, c!est 
qu!elle est née d!une pratique pédagogique quotidienne, nourrie par de 
nombreuses années d!enseignement auprès d’élèves aux profils très variés. J!ai 
cherché à répondre aux questions concrètes que rencontre un musicien lorsqu!il 
découvre l!instrument : comment apprivoiser une logique de clavier en apparence 
complexe, comment construire des repères solides, comment développer une 
relation fluide avec le soufflet et comment articuler très tôt technique et musicalité. 
Le bandonéon est souvent présenté comme un instrument difficile, presque 
énigmatique. Or je crois qu!il est essentiel, dès les premières étapes, de relier les 
aspects techniques au phrasé, à l’écoute, au rythme et au plaisir de jouer. Cette 
méthode porte aussi la marque de mon parcours, qui se situe à la croisée de 
plusieurs univers : la tradition du tango bien sûr mais surtout le dialogue avec les 
répertoires contemporains. J!ai voulu transmettre une vision du bandonéon comme 
un instrument à part entière, riche de son histoire mais ouvert à de multiples 
horizons musicaux. Plus qu!une méthode destinée à former des interprètes d!un 
style particulier, j!espère avoir conçu un outil qui permette à chacun de développer 
son autonomie, sa compréhension de l!instrument et, à terme, sa propre voie 
musicale.




11. Vous avez à votre actif trois albums très différents : Francesita (2018), Piazzolla 
2021 (2021) et Jeu (2024). Y a-t-il un fil conducteur entre ces trois albums, ou 
chacun représente-t-il une véritable rupture ?


À première vue, ces trois albums peuvent donner l!impression de suivre des 
directions très différentes. Francesita est profondément ancré dans le tango et 
dans une certaine mémoire du répertoire ; Piazzolla 2021 est né de la rencontre 
avec une œuvre majeure à l!occasion de son centenaire ; quant à Jeu, il s!aventure 
vers un territoire beaucoup plus ouvert, où dialoguent des esthétiques et des 
écritures diverses, avec une forte attirance pour l!univers du jazz et la musique 
classique. Pourtant, je ne les vis pas comme des ruptures. J!y vois plutôt les 
différentes facettes d!une même recherche. Ce qui m!intéresse depuis toujours, 
c!est la manière dont une tradition peut rester vivante, comment elle se transforme 
au contact d!autres langages, et comment un instrument comme le bandonéon peut 
trouver sa place dans des contextes très variés. Le fil conducteur est peut-être là : 
une curiosité constante et le refus de considérer les répertoires comme des 
mondes clos. Chacun de ces albums est une étape d!un même parcours, avec ses 
questions propres, ses rencontres et ses découvertes. Avec le temps, certaines 
préoccupations demeurent - le son, la relation entre écriture et liberté, la dimension 
collective du jeu musical - mais elles se transforment et prennent des formes 
différentes selon les projets. Ce qui m!intéresse particulièrement, d!une manière 
similaire au travail d!un plasticien, c!est de partir d!un matériau sonore et de m!en 
emparer pour le transformer, le déplacer, et en faire autre chose à chaque fois. 

Pour Piazzolla 2021, à l’instar d’Astor Piazzolla lui-même lorsqu’il revisitait des 
tangos anciens, je n’ai pas souhaité reprendre ses œuvres à la lettre. Je les ai 
plutôt abordées comme des standards, en y projetant une vision personnelle afin 
de rendre cette musique toujours plus vivante, libre et actuelle, plutôt que de 
l’enfermer dans une approche muséale. En ce sens, ces trois albums sont moins 
des chapitres séparés qu’une conversation qui se poursuit d’un projet à l’autre.


12. Une question que nous posons à tous : quels conseils donneriez-vous à ceux 
qui souhaitent découvrir le bandonéon aujourd!hui, en Europe, hors d!Argentine ? 
Et quel avenir entrevoyez-vous pour cet instrument en dehors de son berceau 
naturel ? 


Le premier conseil que je donnerais serait de ne pas se laisser intimider par 
l!apparente complexité du bandonéon. C!est un instrument exigeant, bien sûr, mais 
aussi extraordinairement riche et attachant. Son apprentissage demande du temps 
et de la patience, mais il ouvre en retour une relation très singulière au son, au 
souffle et à l!expression musicale. 

Je conseillerais également de chercher très tôt à jouer avec d!autres musiciens. Le 
bandonéon s!inscrit naturellement dans une pratique collective, notamment à 



travers le tango et la musique de chambre. L’écoute, l’échange et le partage sont 
des dimensions essentielles, qui nourrissent profondément le parcours de 
l!instrumentiste et en accélèrent l!apprentissage. 

Quant à la question de l!avenir, je reste plutôt optimiste. Certes, le bandonéon 
demeure un instrument rare, mais cette rareté peut aussi constituer une force. Je 
crois que son développement hors d!Argentine ne dépend pas uniquement de la 
préservation d!une tradition, mais aussi de sa capacité à dialoguer avec d!autres 
esthétiques. Son histoire est déjà celle d!un voyage : né en Allemagne, adopté et 
transformé en Argentine, il continue aujourd!hui à circuler entre les cultures 
jusqu’au Japon. Cette mobilité fait pleinement partie de son identité. Le tango 
restera sans doute son foyer naturel, mais je suis convaincue que le bandonéon a 
encore beaucoup à dire bien au-delà de ce répertoire. Son timbre unique, sa 
capacité à respirer, à chanter et à produire des couleurs sonores très singulières en 
font un instrument profondément contemporain, capable d!inspirer de nouvelles 
générations de musiciens et de compositeurs. 



