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Le Festival I'Eté Musical en Bergerac est organisé
par l'association Abbayes, Bastides et Chateaux en Musique (ABC Musique)

Marc Chisson
Président fondateur

Direction artistique : Isabelle et Marc Chisson
Reégie Générale : Frédéric Fauré

Comité d’'Honneur :
Docteur Jacques Magimel
Docteur Frangois Bardou-Jacquet
Bernard De Montferrand
Guy De Lombarés
Docteur Jean-Claude Tartas
Frangois-Xavier De Saint-Exupéry
Patrick Selmer
Eric Dosset
Michel Labroue
Alain Joguet
Pierre Haneuse

Alain Marty +

Le Festival I'Eté Musical en Bergerac remercie :
Le Conseil Général de la Dordogne
Le Conseil Régional d’Aquitaine
Semitour-Périgord
Sacem
Les Vins de Bergerac C..V.R.B
Pierre-Gilles Bessot - Société Alcion
Renault
BLF Impression
France Bleu Périgord
Radio 4 - Bergerac 95 - F.I.P
Sud-Ouest

L’Office de Tourisme du Monpaziérois et son personnel
La Maison du Grand Site et son personnel
Les Municipalités de Bergerac, Biron, Cadouin, Capdrot, Lanquais,Lolme, Monpazier et Saint-Avit Sénieur
Le Scénopole, techniques de spectacles
M. Guy de Lombares, Chateau Saint-Germain
Pierre Haneuse, Jérdme Mascotto - Silver Productions
Et tous les bénévoles



Depuis sa création, le Festival a accueilli

Les pianistes Brigitte Engerer, Aldo Ciccolini, Boris Berezovsky,
Vanessa Wagner, Francois-René Duchable, Frangois-Frédéric Guy, Mikhail
Rudy, Jean-Philippe Collard, Marie-Joséphe Jude, Georges Pludermacher,
Jean-Marc Luisada, Dana Ciocarlie, Claire Désert, Dominique Merlet,
Jacques Rouvier, Timur Seerguenia, Eric Ferrand N’Kaoua, David Selig,
Peter Baur, Anne-Marie Fontaine, Philippe Biros, Christophe Larrieux,
Tamara Atschba, Anne-Marie Cazauran, Yves Prin, David Abramovitz, Alain
Perez, Jonathan Nemtanu, Martial Solal, Michel Legrand, Maurice Vander,
Georges Arvanitas, Joachim Kithn, Thierry Eliez, Francis Lockwood,
René Urtreger, Alfio Origlio, Laurent Courthaliac, Alain Jean-Marie.

Les violonistes Dora Schwarzberg, Augustin Dumay, Jean-Jacques
Kantorow, Jean-Pierre Wallez, Tedi Papavrami, Stéphane Grappelli +,
Didier Lockwood, Costel Nitescu, Marius Turjansky, Louise Chisson,
Ecole de Violon Pierre Rode.

Les altistes Gérard Caussé, Nora Romanov.

Les violoncellistes Anne Gastinel, Sonia Wieder-Atherthon,
Roland Pidoux, Ivan Vokac, Mark Drobinsky, Frédéric Audibert, Cristian
Florea, Jorge Bosso.

Les contrebassistes Jacques Cazauran, Jean-Frangois Jenny-Clarke,
Renaud Garcia-Fons, Jean-Marc Jafet, Yves Rousseau, Laurent Vernerey,
Jean-Philippe Viret, Marc Michel, Pierre Michelot, Marc-Michel Le Bévillon

Les guitaristes Alexandre Lagoya , Fernando Millet, Miguel Garrau,
Angelo Lombardo, Marc Fosset, Romane, Mighele Raffaeli, Antonio Ruiz
‘Kiko’, Jean-Christophe Maillard, Tchavolo Schmitt, Samson Schmitt,
Yorgui Loeffler, Mike Reinhardt.

Les harpistes Marielle Nordmann, Xavier de Maistre, Catherine
Michel, Isabelle Olivier, Isabelle Moretti.

Les clarinettistes Michel Portal, Paul Meyer.

Les accordéonistes Marcel Azzola, Richard Galliano, Francesco Furlanich.
L'organiste Jean Dekyndt.

Les trompettistes Bernard Soustrot, Eric Le Lann.

Les Saxophonistes Michel Portal, Sylvain Beuf, Jean-Louis Chautemps,
Daniel Huck, Marc Chisson, Richard Ducros, The Gershwin Sax Quartet.

Le fltitiste de pan Simion Stanciu Syrinx .

Les percussionnistes Bernard Lubat, Daniel Humair, André Ceccarelli,
Alfredo Cutufla, Sadanand Naimpalli, Umberto Pagnini, Richard Portier,
Loic Pontieux, Shyamal Maitra, Negrito Trasante, Laurent Robin.

Les acteurs Frangois Chaumette, Daniel Mesguich, Jean-Frangois
Balmer, Robin Renucci.

Les compositeurs Christian Lauba, Jos¢ Sérébrier

Les chanteurs et chanteuses Claude Nougaro, Alain Bashung,
Michel Jonasz, Jacques Higelin, Dee-Dee Bridgewater, Mireille Delunsch,
Inva Mula, Sophie Koch, Jean-Philippe Lafont, James Bowman,

Udo Reinemann, Michel Legrand, Elizabeth Vidal, André Cognet,
Carole Farley, Héléne Delavault, Nikita Storojev, Jeremy Huw Williams,
Florian Sempey, Begona Alberdi de Miguel, Jean Nirouét, Luz Del Alba
Rubio, Angélique Pourreyron, Adriana Bignagni, Marc Fosset, Catherine
Braslawsky, Claudia Solal, Caroline Casadesus, Giselle Fixe, Pierre Curon,
Adina Aaron, Lionel Peintre, Yves Coudray, Vincent de Rooster, Sandrine
Eyglier, Nanco de Vries, Cathy Biros Joseph Rowe, Thierry Renard,
Marie-Noélle Cros, Patrick Garayt, Polifonia/Eliane Lavail, Vocal Quartet
Canon de Moscou, Liz Newton, China Moses, Elisabeth Kontomanou.

Les Ballets les Etoiles des Opéras de Kiev et Varsovie, les Etoiles du
Bolchoi de Moscou, Rudra Béjart Lausanne et Michel Gascard, Le Ballet de
’Opéra National du Rhin et Bertrand d’At, Les Etoiles et solistes du Ballet
Royal du Danemark, Les Ballets Jazz de Montréal, Europa Danse, le Ballet
Flamenco Sara Baras, Le ballet Flamenco Antonio Marquez, Sonechko/
Ballet National d’Ukraine, Armstrong Jazz Ballet, la Compagnie Georges
Momboye, le Russian International Classical Ballet, Raghunath Manet,
Véronique Liévin,

Les Formations classiques King’s Consort, Opéra National
de Prague, Orchestre Philharmonique de Prague, Orchestre National
de Finlande, Nordwestdeutsche Philharmonie, Orchestre Symphonique
National de Lituanie, Orchestre de Chambre de Moscou, La Péniche Opéra,
Orchestre Philharmonique de Géorgie, Orchestre National de Biélorussie,
Les Solistes Moscou Montpellier, Quatuor Talich, Quatuor Prazak, Quatuor
Thilissi, Trio Altenberg, Quatuor Ysaie, Quatuor Ludwig, Fine Arts Quartet,
Orchestre Philharmonique d’Odessa, Ensemble Orchestral de Normandie,
Orchestre de la Philharmonie Slovaque, Orchestre Philharmonique
de Novossibirsk, Orchestre Philharmonique de Russie, Transilvania
Philharmonic Orchestra, les Solistes de 1’Orchestre Philharmonique de
Saint-Pétersbourg, , Le Concert Impromptu, Sorties d’Artistes, Orchestre
de Chambre de Moldavie, Orchestre National de Chambre de Russie,
Orchestre de Chambre de Toulouse, Cheeur d’Enfants Henri Duparc,
Choeur National d’Ukraine, Choeurs du Musée du Kremlin, Choeurs de la
Radiotélévision de Riga, le Trio de la Philharmonie de Berlin, la Camerata
de Russie, Les Solistes de Lyon Bernard Tétli, Orchestre d’Auvergne, le
quintette a cordes de la Philharmonie de Berlin.

Le Quatuor dans la mise en scéne d’Alain Sachs.

Les Formations Traditionnelles Benat Achiary/Pays
Basque, Mighela Cesari/Corse, Tirana/Albanie, Quartet Slavei/Bulgarie,
Fernando Machado Suares/Fado de Coimbra, Anastassia Politi/Gréce,
les Choeurs Rustavi de Géorgie, Les Voix de Géorgie, Tavagna, Voce ¢ Terra,
Bratsch, A Filetta, Lakshmi Shankar/Inde du Nord, Urs Karpatz, le Choeur
Otxote Ama-Lur, le Choeur Ave Sol de Riga, le Choeur orthodoxe bulgare
Saint-Jean de Rila, Egschiglen/Chants et Danses de Mongolie, Raghunath
Manet/ Inde du Sud, Katia Guerreiro/Fado de Lisbonne, Deba/Rituels
soufie de Mayotte, Kouban/Russie, Erik Marchand Quartet/ Bretagne-
Balkans, Faiz Ali Faiz/Pakistan.

Les Formations de Jazz and Blues The Golden Gate Quartet,
Michel Legrand Quartet, The Herb Miller Orchestra, Mademoiselle
Swing Quartet, Black Voices, Martial Solal Dodécaband, John Mayall
and The Bluesbreakers, Les Enfants de Django, Raphaél Lemonnier Trio,
The Yardbirds, Mick Taylor Band.
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Tous les concerts ont lieu au Centre rel de Bergerac et débutent a 20h45

Mercredi 1 décembre 2010
PRAGUE CONCERT PHILHARMONIC

Les plus belles musiques du cinéma :
Le Parrain, La Strada, La Mort aux trousses, James Bond,
La Dolce Vita, Le Mépris...

2 heures de musique au coeur de la magie du cinéema !

Samedi 22 janvier 2011
Quatuor ZAIDE

Haydn, Beethoven, Schubert, Shostakovich

Prix a l'unanimité de la critique musicale et du Jury de
la Presse au 6éme Concours International de Quatuors
a cordes de Bordeaux 2010, le jeune Quatuor Zaide
est une formation qui se place déja parmi les quatuors
dont on est en droit d’attendre beaucoup.

Mardi 8 Mars 2011

FREDERIC LODEON
dirige I'Orchestre de Chambre de Toulouse

Vivaldi, Mozart, Mendelssohn, Grieg
Les plus grands artistes ont exprimé leur admiration pour ce musicien

et cette personnalité exceptionnels : Mstislav Rostropovitch, Martha
Argerich, Pierre Fournier, Ruggero Raimondi, Yehudi Menuhin..

Mardi 17 Mai 2011

Soirée de gala - Récital exceptionnel

BARBARA HENDRICKS, soprano
Love Derwinger, piano

Schubert : Le Voyage d’Hiver. Renseignements, réservations :
Bureau du Festival

05 53 74 30 94/ 06 62 68 87 90
festivalbergerac @wanadoo.fr
www.festivalbergerac.blogspot.com
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COMPANIA FLAMENCA
ANTONIO MARQUEZ

Romanza del Concertino para guitarra y orquesta

Musica : Salvador Bacarisse

Coreografia : Antonio Marquez

Texto : Antonio Alvarez y Eva Leiva

Recuerda como fueron sus comienzos, cuando bailaba en las plazas
y verbenas de Sevilla. “Antonio” (Antonio Mdrquez) y “Rosario”
(Trinidad Artiguez), “Los Chavalillos de Sevilla”

El Puerto

Musica : Albéniz

Coreografia : Antonio Marquez
Baila : Toda la Compariia

Recuerda cuando llego por primera vez a Nueva York :
Hello Dolly

Musica : Diego Carrasco

Coreografia : Nuria Leiva

Baila: Toda la Compariia



Recuerda alguno de sus bailes :

Paso a dos

Coreografia : Paco Romero

Bailan : Antonio Marquez y Trinidad Artiguez

Recuerda clases, ensayos y anécdotas de su compaiiia :
Baila : Antonio Mdrquez

Tanguillo

Cante : Chano Lobato

Coreografia : Rocio Coral

Baila : Trinidad Artiguez

Caiia

Musica : Popular

Coreografia : Sobre original de Antonio

Recuerda, después de tanto tiempo viviendo en América, su regreso
a Espaiia, a Sevilla, a la feria de Abril :

Coreografia : Antonio Marquez

Baila : Toda la Comparia

Sinfonia Espaiiola

Musica : Edouard Lalo
Coreografia : Antonio Marquez
Bailan : Toda la Compaiiia

Sonata en Sol Menor
Musica : Padre Soler

Coreografia : Antonio
Baila : David Sanchez

Triana

Musica : Isaac Albéniz

Antonio “El Camborio”

Federico Garcia Lorca

Coreografia : Paco Romero

Bailan : Antonio Marquez y Trinidad Artiguez

Martinete
Coreografia : Daniel Fernandez y “Currillo”
Bailan : Daniel Ferndndez, David Sanchez y Javier Sanchez

Asturias

Musica : Isaac Albéniz
Coreografia : Paco Romero
Baila : Toda la Compariia

Clase
Paco Romero
Toda la Compariia

Zapateado

Musica : Pablo Sarasate
Coreografia : Antonio Marquez
Baila : Antonio Marquez

La Leyenda del Beso

Musica : Reveriano Soutullo y Juan Vert
Coreografia : Antonio Marquez

Baila : Toda la Compariia




Né¢ a Séville, ce n’est pourtant pas dans la ville andalouse qu’Antonio a appris
le flamenco, mais plutdt & Ibiza ou ses parents s’étaient installés pour raisons
professionnelles. En 1995, il fonde sa compagnie qui est aujourd’hui reconnue
dans le monde entier ; avec Nacho Duato, il est d’ailleurs le danseur le plus
célebre d’Espagne.

Antonio Marquez est un technicien hors pair et est surtout I’héritier d’un art et
d’une énergie qu’il a transmise a I’ensemble de sa compagnie qui comprend une
quinzaine de danseurs et de musiciens. Il est Prix Noureev (1997, Italie), Meilleur
danseur étranger (1999, Hongrie), ler Prix Nijinsky du meilleur spectacle avec
Zapateado (Italie - 2000), 1¢ Prix Nijinsky du meilleur spectacle du Festival
de Jerez avec Carmen (Espagne - 2000), 1 Prix National de Danse Cultura
Viva (Espagne - 2001),1* Prixdu Festival International de Danse de Jerez avec
Boda Flamenca (Espagne - 2003), 1¢* Prix International du Festival International
de Jerez avec El sombrero de tres picos et Bolero (Espagne - 2005), et Prix
“Leonid Massine” en Italie au festival de Positano.
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ANTHONY LEROY, violoncelle
SANDRA MOUBARAK, piano

Félix Mendelssohn Bartholdy (1809-1847)
3 Lieder transcrits pour violoncelle et piano
- Auf Fliigeln des Gesanges

- Venetianisches Gondellied

- Nachtlied

Claude Debussy (1862-1918)
Sonate pour violoncelle et piano en ré mineur

César Franck (1822-1890)

Sonate en la Majeur pour violon et piano
Allegretto moderato - Allegro - Recitativo-Fantasia
(Moderato) - Allegretto poco mosso

Leurs interprétations profondes et passionnées les ont propulsés dans la cour des grands. Une fusion aussi totale entre un piano
et un violoncelle est rarissime. Olivier Bellamy, Le Monde de la Musique

D’emblée ils sont dans le vrai : dans le vrai son, dans le vrai style et dans la vraie expression : voici un duo de trés grande
classe... Classique News

Leur jeu est superbe de ferveur, de sensibilité et de délicatesse. Confiée a des musiciens aussi talentueux, la musique vibre,
flamboie et brille de mille éclats ! Classica Répertoire

Une étonnante fusion entre les deux interprétes, une symbiose subtile et généreuse, simple et passionnée, élégante et
communicative : en décidant de se consacrer pleinement au duo, chose rare et précieuse sur la scéne musicale, Sandra
Moubarak et Anthony Leroy en exploitent avec un magnifique talent toutes les richesses.

En 2004, le duo crée la sensation lorsque son deuxieme disque, consacré & Mendelssohn, est couronné Diapason d’Or de
I’ Année, Choc du Monde de la Musique, Coup de Ceeur Piano Magazine, sélection Arte. Un premier enregistrement consacré
a Rubinstein, avait déja été plébiscité par la presse (5 Diapasons, sélection Le Monde, 10 de Répertoire, Recommandé
Classica,...). Récemment leur troisiéme disque consacré a Brahms recoit un accueil tres élogieux en Europe mais aussi outre-
Atlantique (Etats-Unis, Canada...)

Ce duo figure parmi les trente artistes internationaux révélés ces trentes derniéres années par le magasine le Monde de 1a Musique
aux cotés de Cécilia Bartoli, Natalie Dessay, Simon Rattle, Evgeni Kissin, Maxim Vengerov...

Anthony Leroy et Sandra Moubarak sont invités dans de nombreux festivals et salles de concerts parmi les plus prestigieux en
France et & I’étranger (Roque d’Anthéron, Folle Journée de Nantes, Lisbonne et Tokyo, Festival de Radio-France et Montpellier,
Festival de Grenade, Flaneries Musicales de Reims, Musée d’Orsay, Festival de Kuhmo en Finlande ...) ainsi qu’au Royaume-
Uni, aux Pays-Bas, en Irlande, en Amérique du Sud, Espagne, Belgique, Afrique du Nord ...IIs sont réguliérement programmés
sur les ondes de France Musique, Radio Classique, France Inter... Les chaines Mezzo et La Cinquiéme leur ont consacré un
film musical d’une heure, sélectionné pour le « Best of des festivals d’été 2000». Le duo Leroy-Moubarak a par ailleurs été
sélectionné pour participer au film-documentaire L'exil des compositeurs russes, qui réunissait Pierre Boulez, Jean-Claude
Casadesus, Manuel Rosenthal... Parmi leurs projets, ils assurent la direction artistique et musicale du prochain film de Lola
Doillon dont I’actrice principale est Kristin Scott Thomas et viennent tout récemment d’étre sollicités par la prestigieuse maison
de disques Universal Music pour I’enregistrement de leur prochain disque.



La Sonate pour violoncelle et piano en ré mineur de Claude Debussy fait partie des derniéres ceuvres du compositeur,
écrite en quelques jours entre la fin juillet et le début aotit 1913, lors du séjour de Debussy a Pourville au bord de la mer.
Des 1914, le compositeur, encouragé par l'éditeur de musique Jacques Durand, avait eu le projet d'écrire un ensemble
de six sonates pour divers instruments, en hommage aux musiciens francais du XVIIF siécle. Sa mort, le 25 mars 1918,
l'empéche de mener a bien son projet et seules trois sonates sur les six prévues sont publiées chez Durand, avec une
dédicace a sa seconde épouse, Emma Bardac. Le titre pressenti était « Pierrot faché avec la lune », une allusion probable
au peintre Watteau, revue par le Verlaine des Fétes galantes. La composition reste un mélange d'humour sarcastique et de
poésie mélancolique. Le piano cantonné dans un role d'accompagnateur (de continuo) laisse la part belle au violoncelle,
dont la sonorité évoque celle de la guitare ou de la mandoline. La
sonate comprend trois mouvements :

Un Prologue qui débute dans le style d'une ouverture a la
frangaise, fiere et majestueuse. Le piano revient vite a son role
d'accompagnateur et laisse s'épanouir le violoncelle dans des
épanchements  solitaires. Un passage a l'agitation inquiete
animando poco a poco rameéne le théme initial. Le Prologue se
termine en ré mineur sur une quinte a vide dans le registre aigu
du violoncelle.

La Serénade, a I'humeur fantasque et capricieuse, n'est pas
s'en évoquer le Prélude pour piano Général Lavine. Sur un
rythme de Habanera, le violoncelle fournit pizzicatos, portandos et
harmoniques, évoquant la mandoline.

Le dernier mouvement Finale s'enchaine, volubile et virtuose,
qui évoque des images d'Espagne en particulier les Parfums de la
nuit d'Iberia ou les vers de Mandoline de Verlaine : "Leurs molles
ombres bleues tourbillonnent dans l'extase d'une lune rose et grise
et la mandoline jase parmi les frissons de brise".

César Franck, né le 10 décembre 1822 a Liége, mort le
8 novembre 1890 a Paris, professeur, organiste et compositeur
d'origine belge, naturalisé francais, est l'une des grandes figures
de la vie musicale frangaise de la seconde partie du
XIX¢ siecle.

C’est en 1886 qu’il compose la Sonate en la Majeur
pour violon et piano, eeuvre capitale de la musique de
chambre du XIX siecle, qu’il dédia au violoniste Eugene
Ysaye. Cette ceuvre est caractéristique du compositeur :
architecture travaillée, thémes nombreux et variés
auxquels la forme cyclique chére a Franck donne ['unité
d'ensemble.

Elle est aussi remarquable pour [’équilibre des roles
et le dialogue entre les deux instruments. Franck avait
promis une sonate pour violon a la femme de Wagner en
1859, mais ce fut finalement son compatriote Ysaye qui le
persuada d’écrire ['eeuvre en [’honneur de son mariage.
Cependant, César Franck avait pour projet d'écrire une
sonate pour le violoncelle, ce qu'il ne réalisa jamais,
malheureusement...

C'est donc un éléve du maitre belge, le violoncelliste
Jules Delsart, qui aurait, apres en avoir demandé
l'autorisation a Franck, fait une transcription de la
Sonate pour violon et piano.

9
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MIKHAIL RUDY, piano
ROBIN RENUCCI, récitant

&

Leo$ Janacek (1854- 1928)

Dans les brumes, n°l ; Sur un sentier recouvert . Nos soirées, Une feuille emportée ; Dans les brumes, n°2 ;
Sur un sentier recouvert : Anxiété indicible, En pleurs, livre 3 n°2 (Paralipomena), Elles bavardaient en hirondelles ;
Pressentiment extrait de la Sonate « ler octobre 1905 » ; Sur un sentier recouvert : la cheveche ne s’est pas envolée! ;
Dans les brumes, n°4 ; Dans les brumes, n°l.

Dans la Prague du début du XXe siécle, un jeune critique littéraire et musical, Max Brod, découvre, plein
d’enthousiasme, deux créateurs de génie, torturés et incompris. L'un est écrivain de langue allemande, Franz
Kafka ; I’autre est un compositeur morave qui essaie en vain de se faire connaitre a Prague, c’est Leos Janacek.
Max Brod décide de dédier sa vie a les aider. Il deviendra I’ami le plus proche et le légataire testamentaire de
Kafka, a qui il désobéira pour sauver son ceuvre de la destruction apres sa mort. C’est donc grace a lui que nous
parviennent aujourd’hui les Lettres @ Milena. Max Brod soutiendra aussi constamment Janacek et deviendra son
premier biographe.

Kafka et Janacek ont chacun ét¢ inspirés par deux femmes admirables, Milena Jesenska et Kamilla Strosser, dans
les années les plus fécondes de leurs créations. Tous leurs tourments amoureux, mais aussi les révoltes sociales et
plus généralement 1’esprit du temps, le Zeitgeist de Prague a cette époque mythique, prennent vie dans les ceuvres
de ces deux génies incomparables.

Cette correspondance passionnée, d’une sincérité troublante, cynique, est le seul lien entre Kafka et Milena, sa
traductrice plus jeune de treize ans. Lui est tourmenté, analytique, apeuré et cultive obstinément la distance
géographique. L’agencement des choix musicaux souligne 1’émotivité, capture son ame au-deld des mots : son
lyrisme presque naif, son romantisme réveur, une langueur insurmontable... un amour fou qui peine a s’assumer.
Mais si le texte doute, pause, se lamente, la musique, elle, évoque la confiance, la plénitude. La musique le comprend
comme personne. Le plus souvent, elle le simplifie et dynamite les édifices linguistiques avec lesquels il se protege.
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C’est d’abord la silhouette de cette femme, Milena Jesenska, «Milena de Prague »,
« vraiment fabuleusement belle » disait Kafka, cette silhouette fugitive et
fantomatique (Es fallt mir ein, dafs ich mich an Ihr Gesicht eingentlich in keiner
bestimmten Einzelheit erinnern kann...: Je m'apercois soudain que je ne puis
me rappeler en réalité aucun détail particulier de votre visage. Seulement votre
silhouette, vos vétements, au moment ot vous étes partie entre les tables du café :
cela, oui, je me souviers...).

Milena. Quel nom riche et lourd, presque trop plein pour étre soulevé... Sa couleur,
sa forme est celle, merveilleuse d’une femme, une femme que [’on transporte dans
4 ses bras en fuyant le monde ou en fuyant ['incendie, je ne sais pas lequel des deux,
et elle se presse dans vos bras avec confiance et enthousiasme, le nom semble vous échapper en bondissant ou n’est-ce
que l'impression que vous cause le saut de joie que vous faites avec votre charge ?....

« L’éclat de vos yeux supprime la souffrance du monde » lui écrit-il le 3 juin 1920.

Et @& Max Brod, le confident : « C'est un feu vivant, tel que je n'en ai encore jamais vu.. En outre
extraordinairement fine, courageuse, intelligente, et tout cela, elle le jette dans son sacrifice ou, si on veut, c’est
grdce au sacrifice qu'elle I'a acquis ». « Milena est comme la mer, forte comme la mer avec ses masses d’eau ;
quand elle se méprend elle se rue aussi avec la force de la mer, quand [’exige la morte lune, la lointaine lune surtout ».

Et dans son Journal, le 2 décembre 1921 : « Toujours Milena, ou peut-étre pas Milena, mais un principe, une lumiere dans
les ténebres. Elle est le ciel fourvoyé sur terre. »

Milena force Kafka a la voir, il veut rester dans la distance, dans son « impureté », il temporise, ironise, avant de céder :
« Prends-moi dans tes bras, c est I'abime, accueille-moi dans I’abime... » On est en juillet 1920 : ils passent quatre jours a
Vienne, quatre jours, « et ton visage au dessus du mien dans la forét, et ton visage au dessous du mien dans la foret et ma
téte qui repose sur ton sein presque nu... ». « Le premier jour a été celui de l'incertitude, le deuxieme celui de la trop grande
certitude, le troisieme celui du repentir, le quatrieme a été le bon. ».

Milena accepte mal cette distance, elle veut revoir Kafka, il refuse, invoque sa maladie, son travail, son impuissance a
dominer ses démons. Ils se reverront 8 Gmund a la frontiére autrichienne. Un échec. « Ce jour la nous nous sommes parle,
nous nous sommes écoutés, souvent, longtemps, comme des étrangers. ».

« Ces lettres en zigzag doivent cesser, Milena, elles nous rendent fous. Je ne peux tout de méme pas garder un ouragan
dans ma chambre ! Oui, ces lettres sont la source de ['impuissance a sortir de ces lettres mémes ».

Les lettres a Milena s'espacent et finissent par cesser.

L'ultime lettre de Franz est datée de juillet 1923 : elle annonce a Milena qu’il « a trouvé & Miiritz une aide
prodigieuse en son genre » : Dora Dymant, une Berlinoise de 19 ans qui sut enfin lui apporter I’apaisement et
’accompagna jusqu’a sa mort, I’année suivante le 3 juin. Dans le Narodni Listy du 7 juin 1924, Milena, sans
la moindre note d’acrimonie, public un hommage funcbre : « Il était timide, inquiet, doux et bon, mais les
livres qu'il a écrits sont cruels et douloureux. Il voyait le monde plein de démons invisibles qui déchirent et
aneantissent ['homme sans défense... Il a écrit les livres les plus importants de la jeune littérature allemande ;
toutes les luttes de la génération d’aujourd’hui dans le monde entier y sont incluses, encore que sans esprit de
doctrine. Ils sont pleins de ['ironie séche et de la vision sensible d’un homme qui voyait le monde si clairement qu’il
ne pouvait pas le supporter et qu’il lui fallait mourir s’il ne voulait pas faire de concessions comme les autres... ».
Milena rentre a Prague aprés des années a Vienne. Elle s’engage, poursuit son activité de traductrice et de journaliste,
dénonce la montée du nazisme, entre en résistance.

Etrangement, elle écrivait, dés 1919, décrivant un réve : Quelque part lorsque la planéte tout entiére a été frappée par
la guerre, d'interminables trains quittaient la gare ['un apres ['autre... le monde se transformait en un réseau de voies
ferrées emportant des étres affolés, des étres qui avaient perdu leur maison et leur patrie. Enfin, les trains s arrétérent
au bord du vide. Controle ! Tout le monde descend ! hurla un préposé... Un douanier s 'approcha de moi. Je regardais
son papier deplié. Je lus, écrit en vingt langues différentes : Condamnés a mort. Elle meurt, déportée, a Ravensbriick le
17 mai 1944.

L’amour de Milena et Kafka se nourrit du manque, de I’absence, - encore plus palpable pour nous quine disposons que des lettres
de Kafka - totalement et volontairement destructeur (« tu es le couteau avec lequel je fouille en moi » ) et construit sur ces vides et
ces souffrances un somptueux édifice littéraire. Un espace aux dimensions mémes du monde : ou le monde est bien petit, ou
nous sommes gigantesques, en tout cas, nous le remplissons.
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Franz Kafka est né le 3 juillet 1883 a Prague, la capitale de la Bohéme et partie
intégrante de I'empire austro-hongrois. Il est le fils unique de Hermann et de Julie,
car ses deux freres sont morts en bas age, et l'ainé de trois soeurs, Gabrielle, Valérie et
Ottilie. Sa mére est originaire d'une famille aisée de Juifs allemands et son pére est issu
d'une famille de commergants, plus modestes. Enfant plus solitaire, il fréquente I'école
primaire de langue allemande, puis le lycée classique d'Etat de langue allemande.
Il poursuit ensuite des études de droit a I'université et s'intéresse a la littérature. La
biographie Franz Kafka précise qu'a cette époque, il commence a écrire, méme si ses
écrits ne nous sont pas parvenus. Il est séduit par les idées socialistes et anarchistes. En
1906, il termine brillamment ses études avec son diplome de docteur en droit et il travaille a la Compagnie d'assurances
ouvrieres contre les accidents du travail. Il y restera jusqu'a sa retraite anticipée pour maladie en 1922. En 1909, c'est la
premiere publication d'un recueil de huit textes dans le magazine munichois « Hyperion ». Franz Kafka a une vie plutot
monotone, rythmée par le travail dans la compagnie d'assurances et son travail d'écriture personnel, auquel il s'astreint
quotidiennement. Sa vie sentimentale est décousue, avec des ruptures de fiangailles, avec Felice Bauer, par deux fois, puis
avec Julie Wohryzek. Il aura ensuite une correspondance et relation amoureuse avec Milena Jesenska-Pollak, sa traductrice
tchéque. En 1917, il contracte la tuberculose et son état de santé s'aggrave rapidement. En 1920, il commence les séjours
en sanatorium. C'est au sanatorium de Kierling, prés de Vienne, qu'il décédera, prés de sa derniere compagne Dora, en
juin 1924. Kafka est enterré dans sa ville natale de Prague, dans le cimetiere juif « Prague-Strachnitz ». La maladie qui I'a
emporté a pour conséquence une oeuvre inachevée. Il avait demandé a son ami, Max Brod, de briler ses :
écrits. Une derniére volonté que ce dernier n'a pas respectée. Les livres, nouvelles et recueils qui nous sont
parvenus sont La Métamorphose, Un médecin de campagne, Le Proces, Le Soutier, L'Oublié, L'Amérique,
Devant la loi, Lettre au pére et Le chdteau. L'ensemble de son ceuvre a été fortement inspiré de sa vie
personnelle, principalement ses rapports avec son pére, ses relations avec les femmes et son refus du
mariage ainsi que la maladie et la souffrance qui I'ont rongé. De son vivant, Franz Kafka n'a pas eu une trés
grande notoriété. C'est le travail de son ami Max Brod qui a permis de léguer son oeuvre a la postérité. 11
n'est malheureusement pas parvenu a sauver l'intégralité de I'oeuvre. Une partie des écrits, principalement
des lettres, ont ét¢ briilés par les Nazis pendant la seconde guerre mondiale.

A l'emplacement de sa maison natale, & Prague, sur la Place Franz Kafka, un mémorial lui est dédié

Leos Janacek (1854 - 1928) est l'un des cing plus grands compositeurs tchéques avec Jan Vaclav Hugo
Vorisek, Antonin Dvordk, Bohuslav Martinii et Bedrich Smetana.

1l est I'un des découvreurs de la musique du XXe siecle aux cotés de Kodaly, Bartok, Szymanowski ou
Enesco, ses freres de I'Est, et méme Stravinsky, bien loin des romantiques ou post-romantiques comme
son ami Dvorak. Ce n'est qu'a 61 ans, a l'occasion de la reprise a Prague de 'opéra Jenufa que Janacek
atteint une reconnaissance internationale. Sa musique est singulieére, portée par une écriture étrange et
reconnaissable entre mille.

Dans les brumes est sa troisieme ceuvre pour piano. A l'approche de la soixantaine, au seuil de la vieillesse, Janacek
reste bouillonnant d'idées et de projets. Quels symboles ou quelles significations peuvent se cacher derriére un tel titre ?
1l semble que le sens premier ne nous aiguille pas sur la bonne voie. L'écriture pianistique ne sombre pas dans le flou,
l'imprécision formelle, le délitement de la construction. A l'écoute de ces quatre piéces,
nous ne nous retrouvons pas dans les brumes nordiques qu'aurait pu imaginer Johannes
Brahms, pas plus que dans le climat nordique de la Norvége d'Edvard Grieg ou l'évocation
"impressionniste” des Brouillards debussystes (Les Préludes, 2éme Livre, 1912). Il semble
plutot que ces brumes recouvrent un sentier sur lequel Leos Jandcek a cheminé. Le passé récent
ou plus lointain l'obsédait, avec tous ses espoirs dégus ou réalisés seulement partiellement, tant
dans sa vie affective que sa carriére de compositeur. Cette musique sonne moderne, par son
style, par sa préoccupation de répondre par un langage contemporain aux problemes musicaux
qui se posent depuis des siécles, par son refus d'emprunter les tournures traditionnelles, par
l'affirmation tres forte d'une personnalité musicale puissante.

13



D
“{ Wlercrecﬁ 28 ]uz[[e L - Eglise collégiale de Capdrot - 21h

ADRIANA BIGNAGNI, mezzo-soprano

FLORIAN SEMPEY, baryton
JONATHAN NEMTANU, piano

Wolfgang Amadeus Mozart (1756-1791)
Don Giovanni (1787)  Laci darem la mano
Nozze du Figaro (1786) Hai gia vinta la causa
Voi che sapete
Ludwig Van Beethoven (1770-1827)
Sonate Waldstein pour piano n° 21 en do majeur, opus 53 (1805)
1 mouvement

Gioacchino Rossini (1792-1868)
11 Barbiere di Siviglia (1816)  Una voce poco fa

Vincenzo Bellini (1801 - 1835)
I Puritani (1835) Or dove fuggo io mai

Jean-Sébastien Bach (1685-1750)
Prélude et Fugue pour piano en fa diése mineur, 2™ livre

Gioacchino Rossini (1792-1868)
La Cenerentola (1817) Naccqui all'affano me
1l Barbiere di Siviglia (1816) Dunque io son
Largo al factotum
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Florian Sempey, jeune baryton de 22 ans, commence le chant
a ’age de 16 ans au Conservatoire municipal de Libourne dans la classe
de Frangoise Detchenique, y obtient son diplome de fin de cycle deux
années plus tard, tout en poursuivant ses études de piano dans la classe
d’Alain Perez.

[l est finaliste du Concours de chant des Amis du Grand-Théatre de Bordeaux
en 2006. Il entre en 2007 au Conservatoire National de Région de Bordeaux
dans la classe de Maryse Castets, avec qui il se perfectionne, et obtient son
Prix & I'unanimité.

Florian Sempey se produit déja réguliérement en récital. En février 2009, il
participe aux Schubertiades, création contemporaine du CNR de Bordeaux. En mars 2008, il joue le role de I’assistant
de Méphisto dans Faust de Gounod a I’Opéra National de Bordeaux, production qu’il vient de reprendre récemment au
Théatre international Baluarte a Pampelune.

Il remporte derniérement le Premier prix d’opéra ainsi que le Prix du public du concours de chant lyrique des Amis du
Grand-Théatre de Bordeaux.

Il effectue en janvier 2010 une prise de role avec Papageno dans l'opéra La Fliite Enchantée de Mozart a I’Opéra de
Bordeaux:

«Florian Sempey manifeste une maitrise absolument remarquable de son instrument pour son dge : une voix trés bien
equilibrée, qui parvient a l'objectif qu'elle se fixe d'une voix riche et sombre. Assez expressif aussi, vraiment de la belle
ouvrage.

1l offre de I'oiseleur un portrait étonnamment abouti, comme miiri depuis bien longtemps. Le timbre, plus sombre qu’a
l’accoutumée, éclaire d'une lumiere différente les airs du personnage. Scéniquement, le chanteur fait preuve d’une aisance
rare et semble chez lui sur les planches. »

I vient d’étre choisi parmi quelques centaines de candidats pour entrer au Studio Bastille, a Paris.

Adriana Bignagni, née a Libreville (Gabon), intégre I'une des plus grande
chorale d'Afrique, la LOWE, a I'age de seize ans.

Au bout de deux ans elle participe a I'enregistrement du deuxi¢éme album de la LOWE
et rentre dans une école de musique, étudie le piano et découvre alors la musique
classique.

A 19 ans, elle entre au Conservatoire National de Musique et de Danse de Bordeaux en
département chant et art lyrique.

Pour sa premiére année au CNR de Bordeaux, elle découvre et apprend une nouvelle
culture musicale, I’opéra, et intégre alors la classe de Mme Maryse Castets.

Elle obtient récemment le Prix du Jeune Espoir et celui du Public des Amis de I’Opéra
de Bordeaux.

Jonathan Nemtanu débute le piano a I’age de 7 ans avec Hervé N’ Kaoua au
CRR de Bordeaux et fréquente régulierement les classes de Bruno Rigutto, Georges
Pludermacher et Laurent Cabasso. En 2008, il obtient son Diplome d'Etudes Musicales
au CRR de Bordeaux.

1= Prix et Prix spécial du " meilleur jeune talent d'Aquitaine " en 2005 et 2009 au
Pianoopen de Mérignac, il est également lauréat au concours de San Sébastien en 2007.
Il vient d’étre admis en 2010, en premiére année de Maitrise pour passer le Diplome
d'Etudes Supérieures Spécialisées d'interprétation a 'Université¢ de Montréal (Canada),
dans la classe de Jean Saulnier.
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XAVIER DE MAISTRE,

Antoine Francisque (1570-1605)
Pavane et Bransles
Mateo Albeniz (1760 - 1831)
Sonate en ré Majeur
Claude Debussy (1862-1918)
Réverie
Valse Romantique
Francisco Tarrega (1852-1909)
Recuerdos de la Alhambra
Carlos Salzedo (1885-1961)
Chanson dans la nuit
Manuel de Falla (1876-1946)
Danses espagnoles

Entracte

Enrique Granados (1867-1916)
Valses Poeticos
Claude Debussy (1862-1918)
Deux Arabesques
Bedrich Smetana (1824-1884)
La Moldau

Loin des clichés qui associent son instrument trop facilement aux anges et autres créatures célestes, Xavier de Maistre redéfinit
littéralement I'image de la harpe et fait figure de nouvelle étoile dans le monde de la musique classique. (DRS)

N¢ a Toulon, Xavier de Maistre regoit sa formation de harpe avec Vassilia Briano au conservatoire de sa ville natale avant de se
perfectionner auprés de Catherine Michel et Jacqueline Borot & Paris. Parallélement, il accomplit des études & Sciences-Po Paris puis
a la London School of Economics. Il remporte en 1998, le premier prix et deux prix d’interprétation au concours de harpe le plus
prestigieux : le U.S.A International Harp Competition (Bloomington), et devient la méme année le premier musicien frangais admis
au sein de la prestigieuse Philharmonie de Vienne.

Xavier de Maistre est invité en tant que soliste par des orchestres comme I’Orchestre National de France, I’Orchestre Philharmonique
d’Israél, I'Orchestre symphonique NHK, Le Bayerische Rundfunk, sous la direction de chefs tels que Riccardo Muti, Simon Rattle,
Daniele Gatti, Philippe Jordan, Heinrich Schiff, André Prévin, Antoni Ros-Marba, Bertrand de Billy, Gilbert Varga ou Josep Pons.
En Mai 2002, il est devenu le premier harpiste a se produire en soliste dans un concert d’abonnement de la Philharmonie de Vienne.
I est I'invité des festivals les plus prestigieux : Schleswig-Holstein Festival, Salzburger Festspielen, Rheingau Festival, Wiener
Festwochen, Festival de Verbier, Printemps de Budapest et Wiirzburg Mozartfest ou il joue avec des artistes tels que Kathleen
Battle, Ingolf Turban, Anne Gastinel, Diana Damrau ou Barbara Bonney, mais aussi avec des acteurs comme Peter Simonischek
et Andrea Jonasson.

Temps forts en 2009-10 : la tournée en soliste avec la Philharmonie de Vienne sous la direction de Daniele Gatti (Concertgebouw
Amsterdam, Philhamomie de Cologne et Konzerthaus de Vienne), avec 1’Orchestre National de France et Riccardo Muti (Théatre
des Champs Elysées), en duo avec Diana Damrau au Festspielhaus de Baden-Baden, la Scala de Milan et & la Musikhalle de
Hambourg, avec Bo Skovhus au Semperoper de Dresde, la Tonhalle de Diisseldorf et au Musikverein de Vienne.

Depuis 2001 Xavier de Maistre est professeur & la Musikhochschule de Hambourg et donne réguliérement des masterclasses a la
Julliard School de New York, a la Toho University de Tokyo et au Trinity College de londres. Xavier de Maistre a signé en 2008
un contrat d’exclusivité avec RCA/Sony Music International. Son premier album « Nuit d’Etoiles » consacré a Claude Debussy a
rencontré un franc succés aupres de la critique internationale
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La musique de Debussy appelle naturellement la comparaison avec la harpe. Le compositeur souhaitait oublier que le
piano avait des marteaux, et a souvent tout fait pour lui donner, par l'artifice de l'écriture et du jeu, le caractere fluide
et aérien que possede naturellement la harpe. Les pages sélectionnées ici conviennent particulierement a la harpe. Ces
transcriptions accentuent méme le caractere préraphaélite et symboliste de la musique, d'autant qu'elles sont interprétées
avec une exquise délicatesse, et beaucoup d'imagination dans le jeu des timbres. Xavier de Maistre excelle particuliérement
dans le pianissimo scintillant, que ce soit dans des pages de jeunesse comme la Réverie et la Valse Romantique, ou méme
dans certains préludes bien plus tardifs .Les Arabesques montrent un visage apaisé, recueilli, serein.

La harpe est un instrument de musique a cordes pincées de forme le plus souvent triangulaire muni de cordes tendues de
longueurs variables dont les plus courtes donnent les notes les plus aigués. C'est un instrument asymétrique, contrairement
a la lyre dont les cordes sont tendues entre deux montants paralléles.

Dans I'Antiquité, il existait deux sortes de harpes : la harpe arquée et la harpe angulaire. Elle est, avec la flite et certains
instruments a percussion, I'un des plus anciens instruments de musique. Elle est peut-étre née de 1’arc musical dont la corde,
tendue et relachée, vibre et émet un son.

D'origine orientale - les premiers vestiges datent d’environ 3500 ans avant Jésus-Christ -, elle est connue des musiciens de
I'Egypte antique, comme de Sumer et de Babylone. La harpe s'est répandue a travers les diverses civilisations et tous les
continents sous des formes différentes.

La harpe a pédales, ou harpe classique, est celle que I'on utilise dans les orchestres symphoniques et dans les formations de
musique de chambre dites classiques. Elle est la plus sophistiquée de tous les instruments de cette famille.

Elle possede de 40 a 46 cordes (pour les harpes d'étude) et 47 cordes (pour les harpes de concert), ce qui lui donne une
tessiture de six octaves.

Il'y a 7 pédales qui modifient les 7 notes de la gamme sur toutes les octaves. De gauche a droite, elles correspondent
aux notes ¢, do, si, mi, fa, sol, la pour la grande harpe. Les trois premicres pédales sont réservées au pied gauche, les
4 derniéres au pied droit.

Sur certains modeles, une huitiéme pédale servait a actionner les volets de fermeture de la caisse de résonance.
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JACQUES HIGELIN
COUP DE FOUDRE

Le parcours de Jacques Higelin, auteur-compositeur-interpréte, est a la fois atypique et exemplaire : dix ans de théatre, du cinéma
dés 1959 et de la musique, a partir des années 70.

Higelin est I'un des derniers & avoir construit son succes sur le spectacle. Alors qu’il était peu présent dans les médias, Higelin
triomphait chaque soir dans de petites salles qui, mises bout & bout, finirent par constituer un public considérable. Le succés
discographique vint bien plus tard, ce qui lui a permit de toujours garder un rare recul par rapport au monde de la musique, et de
tenter toujours de nouvelles expériences sans redouter de brouiller son image.

Jeune, Higelin découvre le jazz, puis Ferré et Brel. D'abord révolté puis idéaliste, il cotoie la chanson engagée de la fin des années
60, avec Catherine Ribeiro et Frangois Béranger.

En 1965, il enregistre Douze chansons d'avant le déluge avec Brigitte Fontaine, sa sceur de cceur avec qui il forme le couple
excentrique et libertaire de la chanson frangaise. En 1969, il enregistre son premier disque sous son nom Higelin et Areski.

Pendant deux décennies, il continue a faire des films et des disques s’essayant a des genres différents, du blues au rock en passant
par la chanson. Il fréquente toujours assidiiment la scéne auprés de grands noms comme L'Art Ensemble of Chicago ou Sly and
the Family Stone.

Les années Mitterrand sont marquées par le succés de Champagne pour tout le monde et de Caviar pour les autres et par
I’inoubliable concert gratuit qu’il donne avec le groupe Téléphone, place de la République a Paris.

Le chanteur sort en 1988 ce qui sera son plus grand succes, I’album Tombé du ciel, pour lequel il s’est entouré des meilleurs : Jacno &
la réalisation, William Sheller a I’arrangement des cordes, Marc Santangeli a la batterie, Didier Lockwood a la trompette... L'album
est vendu a plus de 300 000 exemplaires et recoit le prix Honorem du président de la République a I'Académie Charles-Cros.

En 1995, il se lance dans une grande tournée en France et a I'étranger, avant de partir faire le tour du monde en solitaire (Cuba,
Canada, Vietnam, Cambodge, Australie, Nouvelle Calédonie, Nouvelle Zélande...).

Puis c’est I'épisode Trenet avec Higelin enchante Trénet, sorti en 2005 et suivi d’une longue tournée triomphale, terminée en
apothéose a Paris au Trianon. Aprés un retour triomphal avec Amor Doloroso (plus de 200 000 ventes), Jacques a travaillé depuis
fin 2008 sur son 17¢ album studio sorti fin février 2010.

Comme on ne change pas une équipe qui gagne, Jacques s’est entour¢ a nouveau de Dominique Mahut et de Rodolphe Burger pour
la réalisation de ce nouvel opus.
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“The Guitar Hero"” des Rolling Stones
MICK TAYLOR

Aux cotés des plus grands comme Eric Clapton et Peter Green, Mick Taylor est assurément I’un des guitaristes les plus
doués du Blues-Rock anglais. Et s’il est aujourd’hui moins connu que d’autres, c¢’est parce qu’il n’a jamais enregistré
d’albums vraiment populaires sous son propre nom. L’essentiel de son art, Taylor I’a donné aux groupes ou aux artistes
auxquels il a prété son immense talent et, parmi eux, certains lui sont méme redevables de quelques unes de leurs chansons
majeures meéme s’ils ont du mal a le reconnaitre. Ainsi, de I’ceuvre gigantesque laissée par les Rolling Stones, malgré le
fait que le couple Jagger-Richards n’a jamais daigné reconnaitre son talent, refusant systématiquement de le créditer en
tant que compositeur sauf sur le rare Ventilator Blues. Il semblerait pourtant bien, entre autres collaborations non avouées,
que c’est Taylor qui a co-écrit au piano la mélodie de Angie et celle de Moonlight Mile. Au fil des années, Mick Taylor a
joug de fagon indépendante en compagnie des plus grands : Alvin Lee, John Mayall, Mark Knopler, Colin Allen, Gregg
Allman, Dickey Betts, Eric Clapton, Keith Richards, Max Middleton, Miyuki, Dick Heckstall-Smith, Dr. John, Jerry
' ack Bruce, Carla Olson, Snowy White, Billy Preston, Percy Sledge, Mike Oldfield et bien d’autres ... Tellement
igieux sont associés a son parcours qu’il serait vain de chercher a les citer tous. Il a contribu¢ également a

enregistrés par Bob Dylan dont Infidels. Aprés trois opus imprégnés de gospel, Infidels marquait le retour
salutaire par beaucoup, a un bon vieux Rock basique et il est clair que l'apport de l'ancien
( es fut I'élément catalyseur qui permit la réussite de cette nouvelle transition.

S

s
T

Quant aux six disques parus sous Son HOH] O

moins intéressants. Le premier, intifulé tout™

fait d’un Rock plutot relax avee ur_nl!‘lﬁpproche \craAll faudra
pour écouter son second disque en solo, Stranger in "I}

véritable disque de Blues Rock. Sen cinquiéme album, A Stoné

compte pas moins de huit nouvelles compositions du lead@jen pltgd

MecTell de Bob Dylan mais, malgréwun Blues In The Morning imparablg, le

se revele globalement plus Rock que Blues. Agnoter enfin I'existence d!

album fort recommandable intitulé Knights Of TheBlue. e (1997), qu

Cyril Davies et a travers lui les originesidu Btitish Bltigs €t qui comprend, a ¢
chansons interprétées par Mick Jagger, Jack Bruce, NincBelow Zero, Maggie ‘%
ou Peter Green, le titre You Shook Me entegistré par Mick Téglor emgompagnicide
Max Middleton. .
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CARMINA BURANA
La confession de vie d’une femme

Interpréte : Véronique LIEVIN

Chorégraphie : Marc BOGAERTS

Musique : Carl ORFF

Direction Technique

& Conception Lumiére : Francis MANNAERT
Maitre de Ballet : Brigitte KHER

Management & Production :

Performing Arts Services SA

-—
La piece chorégraphique de Marc Bogaerts a été créée en 1995 par Beate Vollack pour le 100°™ anniversaire de la
naissance de Carl Orff au Theaterhaus Am Alten Markt de Potsdam.
Pas moins de 18 mois furent nécessaires pour arriver a boucler ce "Ballet-Marathon"!
La nouvelle production avec Véronique Liévin s’emparant du role montre que I'oeuvre n'a en rien perdu de son
originalité ni de sa force ...! Elle reste d'une actualité a toute épreuve par les themes abordés et par la modernité de
la mise en scéne mélant rigueur classique et épanouissement contemporain tout comme théatralité et sensualité.

A propos du ballet, Marc Bogaerts nous dit.....

LA MUSIQUE

Carmina Burana, de Carl Orff, parait "sortir du ventre" en exprimant force et virilité. Opposer une femme a cette
force virile était pour moi un grand défi d'artiste et de chorégraphe.

L'IDEE

Le secret des productions théatrales passionnantes réside dans la mise en scene d'idées nouvelles. Etre original et
atteindre un public large et diversifié est un pari difficile dans notre monde si avancé. Le concept de ce spectacle
montre comment ces deux facteurs — originalité et impact sur le public — peuvent étre combinés.

LA DANSE

A l'heure actuelle, pour montrer dans les productions artistiques des performances physiques uniques, on aime se
servir des structures du Marathon. Cette performance a peu preés surhumaine suscite respect et reconnaissance
du public. Pour transposer cette idée a la danse, j'ai eu envie de mettre en scene une femme seule pendant
60 minutes. Cette chorégraphie lui permet d'exprimer non seulement sa force physique, mais aussi toutes les
couleurs et nuances féminines.

LES ACCESSOIRES

11 est important de mettre en oeuvre tous les élements auxquels I'homme est confronté depuis ses origines. la Terre,
I'Eau, le Feu, le Vent, les Cendres, ...

C'est ainsi que la danseuse est secourue dans son combat intérieur (ses émotions de femme selon le livret de
Carmina Burana) grdce a la lutte contre les éléments.
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A propos de son interprétation, Véronique Liévin nous dit.....

Carmina, c’est plus qu une performance physique ....

Carmina, c’est un combat pour la vie, une épreuve

riche en émotions ou [’on ne triche pas ...

Carmina, ['étre humain y est mis a nu avec ses forces et ses faiblesses ....

Carmina, c’est un melange somptueusx ...

Un melange d’amour, de fragilité, de force, de courage, d humilité, de vulnérabilité, de volonté ...

Carmina, c’est aller jusqu’au bout, ne jamais abandonner malgre les peurs, les souffrances, les doutes, les
tristesses, les déchirements qui s immiscent dans notre vie, qui nous pénétrent ...

En interprétant Carmina, il m’arrive de pleurer parce que je pars tres loin ...
Les choses remontent a la surface pour se libérer ....

La femme qui est en moi me parle, je me réconcilie avec elle...

Avec celle qui s est enfuie, avec celle que jai quelque peu oubliée....

Au travers de ces confessions de Femme, j entretiens un dialogue intime avec la vie....
Je passe par toutes Mes générations ...
L’enfant, 'adolescente, la jeune femme, la femme miire, la vieille dame que je serai un jour!

De par cette confession de Femme, malgreé les épreuves quotidiennes, une chose apparait, persiste et signe .....

La Vie est Belle !

Carmina Burana est une cantate scénique composée par Carl Orff en 1935-1936. La premicére eut lieu
a I'Opéra de Francfort le 8 juillet 1937. Son nom complet, en latin, est Carmina Burana : Cantiones profanae
cantoribus et choris cantandae comitantibus instrumentis atque imaginibus magicis, ou Poémes de Beuern :
Chansons profanes pour chanteurs et choeurs devant étre chantées avec instruments et images magiques.

La majorit¢ de la structure de I'oeuvre est basée sur le concept de la Roue de la Fortune. Le dessin de cette roue,
qui se trouve sur la premicre page du manuscrit, est accompagné de quatre phrases autour de la roue :"Regnabo,
Regno, Regnavi, Sum sine regno" (Je régnerai, Je régne, J'ai régné, Je suis sans régne). A l'intérieur de chaque
scene, et parfois méme a l'intérieur d'un mouvement, la Roue de la fortune tourne; la joie se transforme en amertume
et l'espoir en deuil. O Fortuna, le premier poeme dans I'édition Schmeller, est a la fois le premier et le dernier
mouvement de l'oeuvre. Carmina Burana est une partie des Trionfi, une trilogie musicale incluant également les
cantates Catulli Carmina et Trionfo di Afrodite. Le mouvement le plus célebre est le choeur O Fortuna, qui est a la
fois le premier et le dernier mouvement de l'oeuvre.

Avant d'étre connu des musiciens, le titre de Carmina Burana 1'était des historiens de la littérature: c'est le titre que
le médiéviste J. A.Schmeller avait, en 1947, donné a son édition princeps des chants et poémes contenus dans un

manuscrit du monastere désaffecté de Benediktbeuren, en Baviere. Ce manuscrit, copié vers 1280, contient la plus
riche et la plus précieuse collection de poésies latines profanes du douzieme et du treizieme siécle. On y trouve
des chants d'amour qui fétent le printemps, des rondes avec textes en allemand médiéval, des chansons a boire, des
plaintes sur l'incertitude de la fortune, des attaques contre la curie romaine et contre les ladres.

Les auteurs en sont inconnus, probablement des clercs et des étudiants, les"clerici vagantes", qui allaient de ville en
ville et d'une université a l'autre en quéte d'aventures, de science et de fortune.

o 8
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Marc Bogaerts

Né a Anvers en 1951, il crée ses 12 premiers ballets pour le Ballet Royal des Flandres.

Apres avoir vécu a Paris, il s'installe 8 New York pour une période de 10 ans avant de s'établir @ Berlin en 1988.
Il est a I'heure actuelle reconnu dans le monde entier comme étant 'un des chorégraphes modernes

les plus subtils et créatifs dans la réalisation de concepts totaux.

Il a chorégraphié ou mis en scéne plus de quarante compagnies de ballet, d'opéras et de nouveau cirque de
par le monde. Citons, entre beaucoup d'autres, le Royal Danish Ballet, e Koninklijk Ballet van Vlaanderen,
le Deutsche Oper Berlin, le Deutsche Staatsoper Unter den Linden, le Tanztheater der Komischen Oper
Berlin, le Joffrey Ballet, leWashington Ballet, le Milwaukee Ballet, la Companhia de Danga Lisboa, le Ballet
National de I'Opéra de Bucarest,.....

En suivant Iidée post-moderne que les structures traditionnelles cloisonnant opéra, danse et music hall
peuvent s'ouvrir & un renouveau visuel et des concepts autres, Marc Bogaerts construit un pont entre toutes les formes
d'expression corporelles et physiques.

Au travers de combinaisons peu conventionnelles (danseurs et athlétes de haut niveau, artistes de cirque et danseurs de
salon, patineurs artistiques et haltérophiles ou chanteurs d'opéra), une autre dimension dramatique fut créée par Marc
Bogaerts dans de nombreuses productions ....

Véronique Liévin
Elle commence la danse classique deés I'age de 7 ans, et intégre a 12 ans le Stedelijk
Instituut voor Ballet d’Anvers. Elle y recoit une formation polyvalente pendant 6 ans, au
bout desquels elle rejoint le Ballet Royal de Flandres sous la direction de Robert Denvers.
Elle y restera trois saisons et y dansera tout le répertoire.
Aprés une saison au Northern Ballet (U.K), elle rejoint en qualité de soliste le Ballet du
Grand Théatre de Bordeaux sous la direction de Paolo Bortoluzzi. Elle choisit cependant trés
rapidementd'entreprendreune carriere solitaire quil'amenease produire surtoutes les grandes
scenes belges (Opéra Royal de la Monnaie, Opéra Royal de Flandres,Théatre Jean Vilar,
Palais des Beaux Arts de Charleroi et de Bruxelles,...) et a I'étranger en qualité de guest
(France, Allemagne,Pays Bas, Royaume-Uni, Cuba, Turquie, Japon, Usa, Chine et Israél).
Une formation musicale approfondie (piano et saxophone), l'exercice périlleux de la
déclamation et la pratique du Tran Si Dao font de Véronique une artiste compléte.....
Comme un écrivain joue avec les mots, elle joue avec gestes et mouvements et
offre a chacun sa passion pour I'expression du corps et le voyage de l'esprit.

Carl Orff

N¢é a Munich en 1895, il y mourra a 1'dge de 86 ans...Orff fait ses études a I'Académie de sa ville natale,
a laquelle il restera d'ailleurs attaché pendant toute sa carriere.

Tout jeune il compose de petits opéras pour marionnettes qui révelent déja son attirance pour le théatre
musical. Comme tous les musiciens de sa génération, il subit I'influence de Debussy, Strauss, Pfitzner
et Schonberg.

La création en 1924, de I’Ecole Gunther pour la Gymnastique, la Musique et la Danse, lui révele sa
vocation d’enseignant. Retournant aux sources de la musique, étudiant I'art des Anciens (Monteverdi,
Byrd), il en vient & concevoir un art ou les éléments scéniques et la langue (Grec, Latin, Bavarois
ancien) sont indissolublement liés a une musique qui recherche dans ses anciens pouvoirs une force nouvelle. Orff part ainsi
de son "Schiilwerk" (travail scolaire), son vaste opus didactique, pour créer un art nouveau. Son importance en tant que
pédagogue est considérable. Son oeuvre, traduite en 16 langues, ses chansons et ses choeurs pour enfants, "l'Orchestre Orft"
composé surtout d'instruments a percussion (certains de son invention), sont répandus dans le monde entier. Le rythme, lié
a l'expression corporelle et au mouvement, y est I'élément dominant. Sa véritable carriére de compositeur démarrera avec
I'écriture des Carmina Burana (1937). Pour Orff, la musique est génératrice d'action, elle se traduit dans le mouvement.
Il vise & envolter, a retrouver les effets magiques des musiques ancestrales et libere quelques uns des pouvoirs de la
musique que les raffinements de l'art des siécles derniers nous avaient fait oublier. Il réussit, par ses effets incantatoires,
par les expressions les plus directes d'un art qui replonge ses racines dans un pass¢ lointain, a toucher les masses, et ce,
sans vulgarité.
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DAME FELICITY LOTT, soprano
ISABELLE MORETTI, harpe

Turlough O’ Carolan (1670-1738)
Eleanor Plunkett

Chanson populaire du Northumberland
Blow the wind

Benjamin Britten (1913-1976)
Chansons Folkloriques

The ash grove

The last rose of summer
Quand j étais chez mon pere

Padre Martini (1741-1816)
Plaisir d’ amour

Franz Liszt (1811-1886)
Oh quand je dors
Le rossignol

Gioacchino Rossini (1792-1868)

Tirés des Serate Musicali pour chant
et piano forte

L'Invito, bolero

La Promessa, canzonetta

Gaetano Donizetti (1797-1846)
Me voglio fa ‘na casa chanson
napolitaine

CES

Albert Zabel (1834-1910)
Fantaisie sur Faust de Gounod

André Messager (1853-1929)
L’amour est un oiseau rebelle

Francis Poulenc (1889-1963)
A sa guitare

Gabriel Faur¢ (1845-1924)
Les berceaux
Clair de lune

Claude Debussy (1862-1918)
Clair de lune de la Suite Bergamasque

Paul Bernard (musique), Pierre Jean Hyacinthe Adonis Galoppe d’Onquaire (1805 - 1867)
Ca fait peur aux oiseaux

Jean Lenoir (1891-1976)
Parlez-moi d’amour

Alberto Ginastera(1916-1983)
Cancion al arbol del olvido
Cancion a la luna lunancia

Henri Chatau et Lucien Delormel
Frou frou
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Dame Felicity Lott

Née a Cheltenham, la soprano anglaise Felicity Lott a d'abord étudié le Frangais
au Royal Holloway College de Londres puis le chant a la Royal Academy of Music,
ce qui I'a menée sur les plus belles scénes du monde : Opéra royal de Covent
Garden, Opéra de Paris, Théatre du Chatelet, Thédtre des Champs-Elysées,
Glyndebourne, La Scala, Carnegie Hall...

A l'opéra, son répertoire tres étendu va de Haendel a Stravinski mais c'est en
tant qu'interprete des grands roles de Mozart et Strauss qu'elle s'est forge une
formidable réputation internationale : Les Noces de Figaro, Cosi fan Tutte,
Don Giovanni, Le Chevalier a la Rose, Capriccio, Intermezzo, Arabella, sous la
baguette de chefs tels que Sir Charles Mackerras, Andrew Davis, Bernard Haitink,
James Levine ou, Carlos Kleiber qui l'a dirigée dans le role de la Maréchale a
'Opéra de Vienne, au Metropolitan Opera de New York et au Japon. Egalement
trés applaudie dans les roles-titres de La Belle Heélene et de La Grande Duchesse
de Gerolstein, elle a interprété récemment I'héroine de Poulenc dans deux mises
en scene de La voix humaine au Théatre de La Zarzuela a Madrid, a la Maison de
la Culture de Grenoble et a I'Opéra de Lyon.

Dame Felicity est également l'invitée tres recherchée des plus grandes phalanges
internationales : le Philharmonique de Vienne, le Symphonique de Chicago, les
orchestres du Concertgebouw, Munich, Suisse Romande et Tonhalle, Boston, Cleveland, le New York Philharmonic, la BBC,
la Philharmonie de Berlin... placées sous la direction de chefs tels que Sir Georg Solti, Kurt Masur, André Previn, Sir Simon
Rattle, Armin Jordan,...Le Lied et la Mélodie ont aussi une place trés importante dans sa carriére. Elle enchante les auditoires
des plus grands festivals comme Salzbourg et des principales scénes mondiales telles que le Wigmore Hall de Londres, le
Musikverein et le Konzerthaus de Vienne, la Salle Gaveau ou le Musée d'Orsay pour n'en citer que quelques unes.

Docteur honoris causa des Universités d'Oxford, de Londres, du Sussex, de Loughborough, et Leicester ainsi que de la Royal
Academy of Music and Drama de Glasgow et du Royal College of Music, Felicity Lott est Dame Commandeur de |’Empire
Britannique depuis 1996 et Bayerische Kammersdingerin. En France, elle s’est vue décerner le titre d'Officier de |'Ordre des
Arts et des Lettres et le titre de Chevalier dans I'Ordre national de la Légion d'Honneur.

Isabelle Moretti

Ysajye, Lindsay, Manfred, Psophos, Ebéne.

Sa discographie aussi riche que variée remporte un grand
succes meédiatique : Victoire de la Musique en 1996, Grand Prix de la Nouvelle Académie du Disque, Prix Charles Cros, Choc
du Monde de la Musique, Dix de Répertoire, ffff de Télérama.

Elle est directrice artistique du Concours International de Harpe de la Cité des Arts a Paris et membre du Jury du Concours
International de Harpe Vera Doulova & Moscou.

En octobre 2009 sort chez Naive un CD, Cantare, avec Dame Félicity Lott ; a cette occasion, elles donnent un concert a
1’Opéra Comique en décembre 2009. Ce concert sera suivi d’une tournée en 2010 et 2011.

Pédagogue passionnée et réputée, elle transmet sa passion aux étudiants du monde entier lors de master classes en France et a
Iétranger, et enseigne au Conservatoire National Supérieur de Musique et de Danse de Paris (CNSMD), ainsi qu’a la Royal
Academy of Music de Londres ou elle est Visiting Professor depuis 2008.

Couronnée de prix dans les Concours Internationaux de
Genéve, Munich et d’Israél, Isabelle Moretti est I’invitée des
plus grandes salles de concerts a travers le monde, parmi
lesquelles le Alice Tully Hall de New York, le Wigmore Hall
de Londres, I’ Auditorium du Louvre, le Musée d’Orsay.

Son répertoire solo s’étend de la musique du XVIII*™
siecle et de ses premicres sonates pour harpe & pédales
aux créations contemporaines plus complexes qu’elle
programme fréquemment dans ses récitals. Quant a la
musique de chambre qu’elle affectionne particuliérement,
elle la partage réguli¢rement avec ses amis Philippe Bernold,
Henri Demarquette, Gérard Caussé, et les quatuors Parisii,
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La nouvelle grande voix du Qawwali-Pakistan

FAIZ ALI FAIZ

/ a o
il ' y

Faiz Ali Faiz est né en 1962 a Sharqqpur, entre Lahore (la capitale culturelle du Pakistan) et Faisalabad. I fait
parti de la huitieme génération de musiciens gawwals de sa famille et perpétue la tradition gawwali de la musique
et du chant mystique, destiné a véhiculer le message de la poésie soufie. Au Pakistan comme en Inde du Nord, cette
musique touche la majeure partie de la population ou elle transcende les divisions entre sunnites et chiites. La
profondeur et la force de la voix du chanteur, soutenue par les traditionnels frappements de mains et la puissance
hypnotique des cheeurs, mis au service du créateur, cherchent a atteindre l'extase, l'état de transe.
Pour approfondir son apprentissage mystique, Faiz Ali Faiz s entoura des maitres gawwals Muhammad Ali Faridi
et Abdur Rahim Faridi Qawwal. Ce vocaliste d’exception a également recu un enseignement de musique classique
aupres de Ustad Ghulam Shabir Khan et Ustad Jafat Khan.
Bien qu’originaire de la région de Lahore, il pratique le style doaba de I’Est du Pakistan mais intégre aussi les
influences de Shams-chaurasi, école de référence pour le chant Khyal. En 1978, il fonde son propre goupe gawwal
lorsqu’il entame une carriere professionnelle.
De sa tendre voix empreinte de tristesse et de douleur, il aime chanter les textes en panjabi du poéte soufi Bullhe Shah
(1680-1758) et interprete également des ghazals, ces fameux poémes d'amour originaires de la Perse du 14° siécle,
en urduy.
Chose inhabituelle dans la tradition gawwali, Faiz Ali Faiz chante aussi des poemes de Waris Shah, l'auteur de la
plus grande épopée amoureuse en panjabi. Plus étonnant encore, au festival d’Arles 2004, il s associe au célebre
chanteur Flamenco Miguel Poveda et au brillant guitariste Chicuelo, pour présenter une création qui rappelle
delicatement que le flamenco trouve ses racines dans les régions indo-pakistanaises .
Ses prestations lui ont conféré une reconnaissance internationale, et désormais Faiz Ali Faiz est sans doute « la
nouvelle grande voix du gawwali » et ['un des maitres incontesté de la musique soufie.

Prisca Djengué
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Le Qawwali est un concept musical musulman soufi basé sur plusieurs genres poétiques et construit sur la structure
classique du rag et du tal. Le terme qui est dérivé de l'arabe qaul ("dire, credo, parole") désigne un genre musical
propre a I'Inde et au Pakistan. Il s’agit d’un chant religieux destiné a véhiculer le message de la poésie soufie. Le
Qawwali est interprété par un ensemble de musiciens de sexe masculin (les Qawwal). Mélange a plusieurs titres,
le Qawwali est a la croisée des chemins de 1'Islam, du Soufisme et de 'Hindouisme, empruntant son répettoire au
qaul arabe, a la poésie persane, au ghazal indo-persan et au bhajan hindou. Le Qawwali est une musique qui utilise
la délicatesse des textes poétiques classiques pour provoquer I'extase de l'auditoire. Le trés vaste répertoire exprime
poemes d'amour (ghazal), louanges a Dieu (hamd), au prophéte (naat) et aux saints (manqabat) mais aussi de trés
surprenants textes ésotériques soufis. Les Qawwal utilisent aussi bien ’arabe, le persan, 1’hindi, 1'urdu, que le purbi
ou encore le pendjabi.
Le chant des Qawwal est un amalgame de plusieurs types de musique, tous répendus au Pakistan :
- La musique classique, fondée sur des raga (modes) de I’ Inde, enrichis par des khayal (litteralement: imagination,
fantaisie) inventés par Amir Khusrau.

- La musique semi-classique, representée par les thumri et dadra, chants d’amour sur des rythmes a 16, 14 et
6 temps pour dadra.

- La musique Iégere, qui permet une grande libert¢ de mélodie et de rythme. Elle est surtout utilisée pour chanter
des poémes d’amour.
Jusqu’a une époque récente, les Qawwal s’accompagnaient au sarangi (instrument a cordes a archet), au mandala
(sorte de cithare), au kin (sorte de harpe) et au tampura ( instrument a cordes donnant la tonique). Mais a I’heure
actuelle, du fait de la difficulté d’accorder les instruments, souvent joués en plein air, ils s’accompagnent a
I’harmonium (portatif) introduit dans le sud de I’Inde par les chrétiens au XVII® siecle et au dholak (petit tambour
a deux faces) ou plus généralement au tabla, le tout rythmé par les claquements de mains réguliers et rapides des
Qawwal comme des battements de coeur (zarb).

Le Qawwali commence habituellement par un prélude instrumental a
I'harmonium (naghma), suivi d'un sonnet (ruba'i) interprété par le soliste
(mohri) dans le style du récitatif, sans percussion, enchainant directement
dans le "chant" proprement dit: un po¢me mystique de structure
strophique qui sera repris par tout le groupe des Qawwal et donnera son
nom a l'ensemble de la composition.

L’origine des chants Qawwali dans le sous-contient indien est
profondément liée a I’implantation et a la propagation des confréries
soufies qui s’y répandirent a partir du XIlliéme siécle. La tradition
Qawwal, a ’origine confinée dans les mausolées et les confreries, s’est
depuis largement répendue et les Qawwal chantent maintenant & toute
occasion de la vie (mariage, féte religieuse, commémoration ...). Au
Pakistan, la musique Qawwali est 'une des plus populaires du pays. Elle
couvre un large éventail de styles allant du classique au folk, du plus pur
au plus commercial. Cette immense popularité provient en majeure partie du fait que le Qawwali s’est enrichi d’une
imagerie poétique reniée partout ailleurs en Islam. Il est de tradition d’interpréter musiques et chants Qawwali soit
en lieu de pélerinage dédié a un saint, soit dans un lieu de rassemblement de I’ordre des soufistes. C’est ainsi qu’on
pouvait voir chaque année Nusrat Fateh Ali Khan sur le lieu de pelerinage dédié au saint Ganj-E-Shakar
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ORCHESTRE DE CHAMBRE DE TOULOUSE
José SEREBRIER, direction
Carole FARLEY, soprano Marc CHISSON, saxophone

Wolfgang Amadeus Mozart (1756-1791)
Divertimento KV 136

Edvard Grieg (1843-1907)
Trois Chansons

Zur Rosenzeit Op 48, No 5
Moderen Synger Op 60 No 2
Solveig's Cradle Song Op 23

Félix Mendelssohn Bartholdy (1809-1847)
Symphonie n°10
c=®

Alexander Glazounov (1865-1936)
Concerto pour saxophone et orchestre a cordes

Edvard Grieg (1843-1907)
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Suite Holberg

Fondé en 1953 par Louis Auriacombe, ['Orchestre de Chambre de Toulouse s'intéresse a toutes les musiques, de la
peériode baroque jusqu'a la création contemporaine. De nombreux compositeurs ont travaillé avec lui, pour des concerts
et des enregistrements, lui dédiant des ceuvres spécifiques.

11 se produit réguliérement avec les plus grands solistes, tels Christophe Coin, Gautier Capugon, Natalie Dessay, Michel
Kiener, Michel Lethiec ou David Kadouch pour ne parler que de ['histoire récente, et collabore avec des ensembles
vocaux comme le Cheeur des Eléments.

Sous la direction de Gilles Colliard, depuis 2004, I’orchestre a choisi d aller au bout de sa démarche d’authenticité
en proposant des concerts baroques sur instruments anciens, mais aussi des concerts modernes avec les instruments
actuels, ou encore des programmes réunissant les deux instruments. Baroque par son exubérance, par le jaillissement de
sa créativité, par le jeu sur instruments d’époque, |'Orchestre de Chambre de Toulouse est éminemment Contemporain
dans son approche des interprétations et dans le rapport qu’il établit avec son public.

Le chef d’orchestre et compositeur Jos¢ Serebrier, Uruguayen d'origine russe a commencé
a diriger a I’age de douze ans et s’est fixé aux USA ou il a étudié au Curtis Institute of Music
de Philadelphie. Chef d’orchestre associ¢ de Leopold Stokowski a I’American Symphony
Orchestra @ New York, et assistant d’ Antal Dorati 8 Minneapolis, ses débuts au Carnegie Hall
a I’age de dix-huit ans sont salués par le New York Times pour la « grande intensité, précision
et clarté » de ses interprétations.

Devenu chef de ’Orchestre philharmonique de Cleveland, il a depuis lors dirigé la plupart
des grands orchestres d’Amérique, d’Europe et d’Australie. Il a réalis¢ plus de deux cents
enregistrements et a ¢té nominé pour 9 Grammy Awards.

Ses activités de compositeur lui ont valu également de nombreux prix prestigieux. Plus d’une centaine de ses
compositions ont été publiées, sa Symphonie n°3, « Symphonie Mystique » se voyant nominée comme « meilleure
nouvelle composition » lors des Grammy 2004. Une nouvelle biographie écrite par le critique musical frangais Michel
Faure, José Serebrier, un chef d’orchestre et compositeur a ’aube du XXIe siécle, a ét¢ publiée en France en 2002. José
Serebrier a enregistré pour Warner Classics I’intégrale des ceuvres de Glazounov.

Carole Farley fait ses débuts au Metropolitan Opera a l'age de 19 ans dans le réle de Lulu, un
role qu'elle interprétera plus de 100 fois dans quatre langues. Ses performances de Salomé ont été
également acclamées par les critiques. Régulierement invitée sur les plus grandes scénes mondiales,
Carole Farley a chanté a l'Opéra lyrique de Chicago, I'Opéra Canadien, I'Opéra de Koln, le New
York City Opera, le Teatro Colon de Buenos Aires, a Ziirich, Diisseldorf, Paris, Bruxelles, Florence,
et bien d'autres encore. Elle s'est produite également en compagnie, entre autres, de ['Orchestre
Philharmonique de New York, Boston, Philadelphie, I'Orchestre symphonique de la BBC, le
Concertgebouw, ['Orchestre National de France, sous la direction de chefs prestigieux tels que
Levine, Mehta, Sir Andrew Davis, Boulez, et Maazel. Elle a re¢u de nombreuses récompenses pour
ses enregistrements, dont notamment le Grand Prix du Disque, le Deutsche Schallplatten Award, le
Gramophone's CD of the Month et plusieurs nominations aux Grammy Awards.

Marc Chisson est Premier Prix & 1"unanimité du Concours International d’Instruments a vent d’Ancone, en Italie, et
Prix Domenico Guaccero d’Interprétation de Musique Contemporaine. Professeur titulaire au CRR Jacques Thibaud
de Bordeaux, il mene aussi une carri¢re de soliste qui le conduit a travers I’Europe et aux Etats-Unis, jouant avec des
partenaires tels I’Orchestre de Chambre de Moscou, les Solistes Moscou-Montpellier, I’Ensemble Orchestral de Normandie,
les pianistes Dana Ciocarlie, David Selig, Eric Ferrand-N’Kaoua, le fliitiste de pan Simion
Stanciu Syrinx ...

Public et critique saluent toujours unanimement sa maitrise des techniques instrumentales,
ses qualités d’interpréte et sa généreuse personnalité qui lui permettent de présenter, au
cours d’un méme concert, plusieurs des sept instruments de la famille des saxophones, et
d’en souligner les caracteres originaux et virtuoses.

Son charisme, sa passion des contacts humains, le poussent a sortir du cloisonnement
instrumental et & s’ouvrir largement a I'univers musical en organisant depuis 22 ans ['un
des festivals devenu parmi les plus importants et originaux d’Aquitaine, L’Eté Musical en
Bergerac, ou se produisent chaque année les artistes les plus prestigieux

dans les domaines de la musique classique, du jazz, de la danse et des musiques
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Edvard Hagerup Grieg (1843-1907), compositeur et pianiste
norveégien de la période romantique, est surtout connu pour son Concerto pour
piano en la mineur et Peer Gynt, la célebre musique de scéne spécialement
composée pour le drame d'Henrik Ibsen.

La Suite Holberg, Op. 40, plus précisément Suite 0p.40 : Du temps de Holberg
est une suite musicale en cing mouvements écrite par Edvard Grieg en 1884
afin de célébrer le bicentenaire de la naissance du dramaturge et auteur
danois Ludvig Holberg, né en 1684 dans la méme ville que Grieg, Bergen, en
Norvege. Originellement intitulée Suite dans le style ancien, [‘euvre respecte
un découpage traditionnel dans la musique baroque du XVIIF siecle, soit :

Prélude — Sarabande — Gavotte - Air (Andante religioso) - Rigaudon

Quoique composée a I'origine comme une ceuvre pour piano (instrument dont Grieg était virtuose), la version la
plus célebre de nos jours de la Suite Holberg est l'arrangement pour orchestre a cordes fait par Grieg en personne.
On remarquera sans difficulté les analogies entre cette musique et certaines suites baroques de Bach (1685 - 1750),
contemporain de Holberg (1684 - 1754), ainsi que les accents folkloriques particuliérement présents dans le
rigaudon, et essentiels dans I'ceuvre de Grieg.

Alexandre Konstantinovitch Glazounov est ie dernier grand compositeur
romantique russe, né a Saint-Pétersbourg le 10 aotit 1865 et mort a Neuilly-sur-Seine le 21
mars 1936. On l'a consideéré parfois comme un homologue russe de Brahms, mais cela n'est
pas exact : chez Brahms on trouve un romantisme nordique — donc réserve —, une pensee
philosophique et une souffrance humaine qui font défaut a Glazounov, lequel est essentiellement
et exclusivement un musicien, c'est-a-dire un tres grand artisan, dans la plus noble acception du
terme. Sa musique ne vit... qu'en musique ! On n'y trouve guere de nationalisme spectaculaire,
mais un caractere russe en profondeur, de méme qu'un culte rigoureux — et presque rigoriste
— des formes traditionnelles les plus strictes que,
dans l'ensemble, il préfere a la « liberté » romantique de la musique
a programme.

PONCIL oW TR LOMEWIN SRARIV AL

Le Concerto en mi bémol majeur pour saxophone fut composé en
1934. Malgreé son apparition au début des années 1840, le saxophone
restait encore un instrument nouveau et peu familier. La création de
[’ceuvre eut lieu a Nykoping, en Suede, le 25 Novembre 1934, interpreté
par le celebre saxophoniste allemand Sigurd Rascher. Ce dernier
aurait tellement insiste aupres du compositeur pour un concerto pour
saxophone que Glazounov écrivit a un collégue qu’il avait commencé a
travailler sur la piece en mars « sous les influences des attaques plutot
que des demandes du saxophoniste ».

MANREHS AND MCDES.
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Soirée Jazz et dégustation

NICOLAS DARY, saxophone
ALAIN JEAN-MARIE, piano

Né en 1975, Nicolas Dary entend Sonny Rollins en concert a
11 ans... et commence a s'intéresser au sax et au jazz ! Etudes
musicales a Dieppe (prix de sax classique formation musicale et
Jjazz en 1993, ensemble vocal) puis Rouen (formation musicale
et écriture) et enfin Paris (1° prix du cnsm en 1998). Joue et
enregistre avec de nombreux Big Bands (Gérard Badini,Rouen
BigBand, Dee Dee Bridgewater, Michel Pastre, Stan Laferriere
tentet, Vintage orchestra, Frangois Laudet, le Paris jazz big
band...) ainsi qu'avec de nombreuses personnalités du jazz
frangais (Jean Loup Longnon, André Villéger,Nicolas Montier,
Philippe Milanta, Christian Escoudé, Alain Jean-Marie...)et
international (Spanky Wilson, Al Casey, Clark Terry, Harry
Allen,...) En 1999, il rencontre le pianiste et pédagogue Barry
Harris, qui influence sa vision de la musique et de l'enseignement
et grace auquel il rencontre les fréres Grasso, Luigi (alto) et
Pasquale (guitare) a vec lesquels il entretient une collaboration
étroite. Il enregistre son premier disque,"You" (Djaz records), en
duo avec le pianiste Alain Jean Marie, en 2005,et le second en
quartet, "I'll never be the same" (Djaz records).

Personnage aussi discret qu'inspiré, Alain Jean-Marie posséde la
subtilit¢ harmonique, 1'assise rythmique, 1'amour de la phrase mélodique et le sens du toucher qui sont la marque des
grands pianistes, et le distinguent a I'évidence comme un des solistes majeurs de la scene européenne.

N¢ en 1945 a Pointe-a-Pitre, Alain Jean-Marie apprend le piano en autodidacte dés 1'age de huit ans. En 1969, il enregistre
"Piano Biguines", prémices d'une série qui débouchera vingt-trois ans plus tard sur le premier enregistrement de
"Biguines Reflections". I se produit alors réguli¢rement en trio avec Winston Berkley et Jean Claude Montredon.

Prix Django Reinhardt en 1979, il accompagne réguliérement la chanteuse Dee Dee Bridgewater a partir de 1986,
époque a laquelle elle le sollicite pour accompagner son spectacle consacré a Billie Holiday, "Lady Day". En 1990, il
enregistre avec Abbey Lincoln. Il joue et enregistre aussi fréquemment avec Barney Wilen, Henri Texier et Aldo Romano.
En 1997, il trouve & exprimer son amour du cinéma dans un enregistrement solo publi¢ dans une collection ot il cdtoie
Martial Solal, Steve Kuhn, Paul Bley, et Stephan Oliva "Film music on the piano - Jazz 'n (e)motion", puis il enregistre en
1999 "Afterblue", pour lequel il recoit le prix Boris Vian de I'Académie du Jazz (1999 - meilleur album de jazz frangais)
et le Django d'Or (2000 - meilleur musicien francais de jazz).

Alain Jean-Marie multiplie les concerts et devient également I'un des piliers du jazz parisien, familier du Petit Opportun,
du Duc des Lombards.

En 1999, il crée un duo avec la chanteuse Morena Fattorini : le répertoire, constitu¢ d'arrangements et de compositions
originales, permet, en faisant dialoguer les mémoires musicales écrites et orales (chants baroques, airs d'opéra, Lied
allemand, jazz, improvisation, polyrythmies afro-américaines et caribéennes...), de créer un langage musical original.
C'est en 2004 qu'Alain Jean-Marie publie son troisiéme disque solo "That's What", consacré a un répertoire de semi-
standards auxquels il ajoute sa touche harmonique originale et son phrasé si pesonnel.

En 2009, Alain publie un merveilleux album en hommage a la Guadeloupe, "Gwadarama", feu d'artifice musical dans

lequel il revisite de maniére trés personnelle des styles musicaux de son Ile .
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L'hétel VEROTEL, vous accueille dans un cadre agréable et calme.

Grand parking privé gratutt, piscine,
terrasse, bar;, wifi gratuit, restaurant indépendant.

A ne pas manguer pour venir vous détendre et découvrir notre belle région :
sa gastronomie, ses marchés tout en couleur et en vaveur, son vignoble...

Qualité Tourwsme - Trophée d'accuetl Sud Ouest 2007

VEROTEL
9 route d'Agen - 24100 BERGERAC

tél. 05.53.24.89.76
hotel-verotel @ wanadoo.fr - www.hotelverotel.fr
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ORCHESTRE PHILHARMONIQUE DE PRAGUE
Jan KUCERA, direction

Louise CHISSON, violon

Anton Dvorak (1841-1904)
Danse slave n°8 Opus 46

Johannes Brahms (1833-1897)
Concerto pour violon en ré Majeur Opus 77
Allegro ma non troppo, en ré majeur - Adagio, en fa majeur - Allegro giocoso, ma non troppo vivace, en ré majeur.

Piotr Illitch Tchaikovsky (1840-1893)

Symphonie n° 4 en fa mineur, Op. 36

Andante sostenuto - Moderato con anima (fa mineur) - Andantino en modo di canzona (ré bémol majeur) - Scherzo.
Pizzacato ostinato. Allegro (fa majeur) - Finale. Allegro con fuoco (fa majeur)
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Jan Kucera, originaire de Klatovy en
République tchéque, commence & étudier le piano
a I’age de 5 ans. Diplomé des classes de piano, de
composition et direction d’orchestre du Conservatoire
National de Prague, il crée en tant que compositeur
de nombreuses piéces symphoniques, de musique
de chambre, de la musique de scene et des opéras.
Kucera est également actif dans le domaine du jazz.

Assistant depuis 2002 de Vladimir Valek, chef
principal du Prague Radio Symphony Orchestra,
il obtient en 2006 sous son autorit¢ son diplome de
I’Académie des Arts de la Scéne de Prague. Pour
le Prague Spring festival de 2006, il crée un opéra
de Luka$ Hurnik, Les Anges - un projet du Théatre
National en collaboration avec le Prague Radio
Symphony Orchestra et ’Opéra d’Enfants de Prague.
[ réalise d’ailleurs avec ce méme Opéra d’Enfants un CD et se produit & I’Opéra Bastille a Paris.

En tant que chef d’orchestre, Jan Kucera collabore avec plusieurs orchestres de la République tchéque, avec lesquels il
enregistre et se produit tant dans le grand répertoire classique que pour des créations contemporaines. Il dirige de grands
solistes et chanteurs d’ opéra tels Vaclav Hudecek, Eugen Indjic, Sophia Jaffé, Jan Simon, Benjamin Schmid, Boris
Giltburg, Dagmar Peckova, Radek Baborak, Michaela Fukacova, Pavel Sporcl, Otto Sauter.

En 2007 il est lauréat du Concours International de Musique du Printemps de Prague. En Octobre 2007, sa direction de
la 9" Symphonie dite du Nouveau Monde de Dvorak obtient un trés vif succes au célébrissime Musikverein de Vienne.

Il est depuis Septembre 2008 chef permanent du Prague Radio Symphony Orchestra.

Louise Chisson a été formée au violon depuis 1’age de trois ans et demi avec le maitre albanais Robert Papavrami
dans son école, I’Ecole de Violon Pierre Rode de Gradignan, prés de Bordeaux. Elle a 7 ans lorsqu’elle est sélectionnée par
France 2 Télévision pour une émission avec Isaac Stern, devant qui elle interpréte le Concerto en La mineur de Vivaldi :
« C’est un vrai, un vrai, vrai talent ! Quelle bonne oreille, et aussi
naturellement musicienne !»

Habituée a la scéne des son plus jeune age, elle a donné de nombreux
concerts en récital ou avec orchestre : Ensemble Orchestral de Normandie,
Solistes Moscou-Montpellier, Orchestre de Chambre de Moscou (direction
Constantin Orbelian), Orchestre National de Lituanie (direction Gintarras
Rinkevicius), Orchestre National d’Ukraine (direction Volodymir Sirenko),
Kammerphilharmonie de Salzburg, Orchestre Symphonique d’Etat de
Mexico, et participé a plusieurs festivals de jeunes solistes, a Monaco,
Montpellier, et Barcelone.

En 1999, a 11 ans, elle remporte le Premier Prix, toutes catégories
confondues, au 8¢ Concours International des Jeunes Interprétes de Lille-
Wattrelos, placé sous la présidence de Jean-Claude Casadesus.

En 2002, elle donne un récital avec le pianiste frangais Jean-Philippe Collard,
puis participe en 2003 aux master classes d’ Augustin Dumay qui la convie a
jouer avec lui au Festival de Menton.

En 2003 également, France 3 lui consacre un portrait réalisé¢ par Bernard Férié, dans le cadre de la série Regards Singuliers.
Admise a la Musikhochschule de Vienne (Autriche) dans la classe de Dora Schwarzberg en 2005, elle recoit également
les conseils des deux grands professeurs russes Maya Glezarova et Ana Chumachenko. Elle remporte le Premier Prix a
"unanimit¢ du Concours de Violon Alfredo Zanella & Bologne, en Italie, sous la présidence de Marcello Abbado et est
lauréate et Prix Spécial du Jury au 6e Concours International Henrik Szeryng a Mexico. Elle obtient en 2010 son Master
de I’Université de Vienne.
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Le Concerto pour violon en ré Majeur Opus 77 de Johannes
Brahms est une de ses ceuvres les plus célebres. Composé durant
l'éte 1878 pour et avec Joseph Joachim, il fut exécuté pour la
premiere fois par celui-ci le ler janvier 1879 sous la direction
du compositeur. Ce concerto fut abondamment critiqué,
notamment par Claude Debussy, Gabriel Fauré ou Edouard
Lalo. L'eeuvre est particulierement difficile pour le soliste :
lorsdesacréation, lechefd'orchestre HansvonBiilowl'aqualifiéde
« concerto contre le violon ».
Brahms composa trois autres concertos ; deux concertos pour
piano et le double concerto pour violon et violoncelle. Mais
seul le concerto pour violon voulait délibérément s'inscrire
dans la tradition déja établie du grand concerto romantique.
Pourtant il est surtout la célébration d'une amitié profonde
avec Joseph Joachim, illustre virtuose et membre de ce triangle
affectif qui a modelé la personnalité de Brahms : Joachim,
Clara et Robert Schumann.

Cette ceuvre devait a l'origine comporter en plus du mouvement
lent, un scherzo qui, supprime, Sera réutilisé dans le second
concerto pour piano.

On remarquera que ce concerto est écrit dans la tonalité de
ré Majeur, comme bon nombre de grands concertos pour violon de toutes les époques (Bach, Mozart, Beethoven,
Tchaikovski, Sibelius) ; ceci s explique par le fait que les cordes “a vide” du violon sont les notes SOL - RE - LA
-MI, qui trouvent une résonance intéressante en re Majeur ou ré mineur.

Malgre les controverses qu'il suscita depuis sa création, (Pablo de Sarasate avait d'ailleurs refusé de jouer ce
concerto en public, considérant absurde la longueur du théme confié au hautbois dans le prélude ou seuls les vents
Jouent, et ou le hautbois expose le theme qui sera ensuite repris par le soliste) le concerto pour violon de Brahms
reste aujourd'hui une des oeuvres les plus riches, profondes et respectées dans le monde de la musique classique.

La Symphonie n° 4 en fa mineur, op. 36, de Piotr lllitch Tchaikovski, fut composée entre Mars et Décembre 1877.
Les superbes sonneries d e cuivres qui ouvrent la symphonie représentent le fatum. A chaque fois que I'homme croit
pouvoir se détacher de son destin pour aller vers quelque chose de meilleur,
le theme du fatum réapparait tel un retour brutal a la triste réalite. Ces
sonneries de cuivres seront le théme récurrent de la symphonie. La quatrieme
symphonie est la premiére des symphonies de Tchaikovski dites du destin.
Suivront ensuite la cinquieme symphonie et la Pathétique.

La symphonie est en quatre mouvements. Le premier mouvement s'ouvre
avec des cors et des bassons jouant a l'octave a l'unisson. La melodie se
deéveloppe rapidement. Le motif du fatum est continuellement introduit dans
ce mouvement, représentant la séparation entre chaque partie de la forme
sonate. C'est un des plus longs mouvements symphoniques du compositeur:
Dans le quatrieme mouvement, Tchaikovski incorpore une célebre chanson
folklorique russe. On entend également un rappel du premier mouvement,
beaucoup plus fort. La dédicace de la partition indique : « A mon meillewr ami
». Tchaikovski fait allusion a Nadejda von Meck, son mécene, avec laquelle il
entretient depuis peu des relations épistolaires.

La premiére représentation de la quatrieme symphonie eut lieu a Moscou
le 10 février 1878 sous la direction de Nikolai Rubinstein. Elle devint
rapidement un pilier du répertoire classique et [’ une des symphonies les plus
Jouées a la fin du XIXe siecle.
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FRANCOIS FREDERIC GUY

Ludwig Van Beethoven
Sonate n°l5 en ré majeur opus 28 Pastorale

Allegro — Andante - Scherzo: allegro vivace - Rondo: allegro ma non troppo
Sonate n°14 en ut diése mineur opus 27 n°2 Clair de Lune

Adagio sostenuto — Allegretto - Presto agitato

Frédéric Chopin
Sonate en si mineur opus 58

Allegro maestoso - Scherzo (Molto vivace) — Largo - Finale (presto non tanto)

Depuis ses debuts aux cotés de I'Orchestre de Paris sous la direction de Wolfgang Sawallisch en passant par un
enregistrement live du deuxieme concerto de Brahms avec Paavo Berglund et le London Philharmonic, Frangois-
Frédéric Guy a su imposer, sans hdte ni impatience, une forte personnalité.

11 joue dans le cadre de festivals prestigieux: Varsovia Summer, Beethovenfest de Bonn, Lucerne, Printemps des
Arts de Monte-Carlo, Festival International de La Roque d'Anthéron, Festival International de Colmar. 1l se produit
également dans les plus importants festivals de création contemporaine.

11 a enregistreé l'intégrale de la musique pour violoncelle et piano de Beethoven et de Brahms avec Anne Gastinel.
Il a récemment partage la scene avec Marc Coppey, Ilya Gringolts, Tedi Papavrami, Julian Rachlin et le quatuor
Kopelman.

Depuis 2008 il poursuit son projet Beethoven en donnant a la salle Pleyel a Paris les Cing concertos, parus
en CD en 2009 avec 'Orchestre Philharmonique de Radio France sous la direction de Philippe Jordan. Il joue
régulierement l'intégrale des 32 Sonates qu'il enregistre en public a I'Arsenal de Metz et qui sera publiée chez
Zig-Zag territoires entre 2010 et 2013.
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La Sonate pour piano n° 15 en ré majeur, opus 28, de Ludwig van Beethoven, fut
composée en 1801, publiée en 1802 sous le titre de « Grande sonate pour le piano-forte
» et dédiée au comte Joseph von Sonnenfels. L'éditeur Cranz lui donna le titre de sonate
Pastorale, a ne pas confondre avec la Symphonie du méme nom. Composée peu apres
la sonate Clair de lune, la Sonate n° 15 appartient a la période délicate ou Beethoven
prend conscience de sa surdité débutante. Mais rien n'y parait dans cette ceuvre sereine.

Elle comporte quatre mouvements : Allegro - Andante - Scherzo: Allegro vivace -
Rondo: Allegro ma non troppo. Sur un tapis de basses, le theme principal coule comme
un ruisseau, lentement, en musardant parfois.

Le second théme aussi chantant en accentue le caractere bucolique. Tout est calme, luxe et volupté, et la caractéristique
principale reste la présence insistante d'une sorte de bourdon dans les basses, comme d 'un instrument rustique, et la simplicité
chantante des themes.

Le deuxieme mouvement change de caractere. Il pourrait presque étre une piece autonome. Sa conclusion reste suspendue
dans de larges intervalles et enchaine sur le scherzo. Le quatrieme mouvement retrouve le caractere d'un aimable paysage
rustique. On y entend beaucoup de rappels du premier mouvement.

Cette sonate est une oeuvre sans ride, remplie de tableaux de la nature, chers au XIXe siécle naissant.

La Sonate pour piano n° 14 en do diése mineur, opus 27 n° 2 dite « Sonate au clair de lune » fut
composée en 1801 et publiée en 1802 avec une dédicace a la comtesse Giulietta Guicciardi, jeune
femme de dix-sept ans dont le musicien semble avoir été amoureux. Comme sa jumelle la Sonate
pour piano n° 13, Beethoven l'intitula « Sonata quasi una fantasia » pour traduire sa volonté de
s'affranchir du moule de la sonate classique. Elle comprend trois mouvements (Adagio sostenuto -
Allegretto - Presto agitato) et son exécution dure un peu moins de quinze minutes .

La partition originale indique que le premier mouvement doit étre joué la pédale « forte » enfoncée
tout du long. L'effet de cette pédale n'étant pas identique sur les pianos modernes, le jeu doit en
étre adapte. Le surnom « Clair de lune », sous lequel elle est largement connue aujourd'hui, lui fut
donné par le poéte allemand Ludwig Rellstab en 1832, soit cing ans apres la mort de Beethoven.
Rellstab voyait dans le premier mouvement de cette sonate l'évocation d'une « barque au clair de
lune sur le Lac des Quatre Cantons ». La réalité est toutefois différente puisque le premier mouvement décrit une marche
funébre et que la sonate fut cataloguée comme musique de deuil ; son jeu par Beethoven évoquait, d'apres ses assistants, des
fantomes trainant leurs chaines dans un chateau. Ces erreurs d'appréciation sont en grande partie dues a un jeu biaisé de la
plupart des interpreétes dans le but de répondre aux goiits du public.

Ecrite au cours de I’été 1844 peu de temps avant la rupture avec George Sand, a I'opposé de la sonate op. 35, ceuvre
visionnaire et tournée vers la mort, la sonate op. 58 de Chopin est une page resplendissante de vie et d’énergie.

Le premier mouvement plein de vitalité s’apaise dans la chaude poésie et le charme
délicat de la conclusion pour enchainer sur le scherzo, preste épisode en mi bémol
majeur. Le troisieme mouvement est une sorte de vaste lied tourmenté. Le theme central
ressemble a une réverie passionnee. Chopin conclut ce largo en une coda réveuse ot
le theme revient en un discret frisson. Le finale contraste d’emblée par sa fougue, son
exaltation et sa virtuosité débordante.

On est bien loin ici du Chopin malade et souffreteux, mais plutot en présence d une joie
qui est le sentiment d une force vitale menacee. André Gide écrit que ce qu'il aimait dans
Chopin, « c’est que la joie en lui domine ».

» 8

37



» 8

y{t f(/enc[rec[i 13 aoiit - Abbaye de Saint Avit-Sénieur - 21h

RICHARD GALLIANO

Joue Bach, Piazzolla et Galliano

En sextet avec

Nicolas DAUTRICOURT, premier violon
Saskia LETHIEC, violon - Jean Marc APAP, alto
Eric PICARD, violoncelle - Stéphane LOGEROT, contrebasse

Jean Sébastien Bach (1685-1750) - Astior Piazzola (1921-1992) Richard Galliano

Concerto pour violon BWV 1041 Tango pour Claude
Mouvements [ & 3 Petite Suite Francaise
Concerto pour clavecin BWV 1056 Prélude Cello (solo )
2e"™ mouvement New York Tango
Concerto pour hautbois & violon BWV 1060 Oblivion

mouvements 1 & 3 Otono Porteno

La valse a Margaux Vuelvo al sur
Sicilienne ( duo ) Escualo

Allemande ( solo)
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Richard Galliano fait une petite infidélité a ses amours pour
la chanson, le jazz et le "new musette" en consacrant un album a
Jean-Sébastien Bach, sous la prestigieuse étiquette jaune du label
classique Deutsche Grammophon (Universal).

On a beaucoup arrangé Jean-Sébastien Bach. On I’a adapté, on
Ia transcrit. Mais pas ici : « La musique de Bach est universelle.
Lorsque je la joue, je ne change pas une note, pas une respiration,
pas un silence... je joue le texte intégral sans aucune adaptation ».
Richard Galliano se consacre & un compositeur qu’il a toujours
fréquenté : « J'ai débuté et poursuivi mes études musicales
avec Bach. J'ai joué une grande partie des "Préludes et Fugues
du Clavier bien tempéré", le Concerto Italien et bien d’autres
oeuvres... Mais d'un point de vue discographique je n'ai pas commencé par Bach, c'est vrai. Pour moi ce disque Bach est
I'aboutissement de quarante-cinq ans d'expérience musicale "tout terrains” ».

Monté a Paris en 1973, le méridional a d'abord joué les accompagnateurs pour des chanteurs comme Claude Nougaro, Barbara ou
Serge Reggiani. Puis il a fait la rencontre décisive, en 1983, du bandonéoniste argentin Astor Piazzolla et s'est dirigé vers le jazz (en
compagnie de Gary Burton, Gonzalo Rubalcaba, Charlie Haden, Michel Portal...).

"Piazzolla m'a dit : J'ai fait le « new tango », vous devez faire le « new musette ». Richard Galliano suivra le conseil du maitre
en réinventant le répertoire désuet des valses, javas et ballades a la lumiére du jazz. Mais I'ancien éléve du conservatoire de Nice
(harmonie, contrepoint et trombone) a toujours joué de la musique classique. Piazzolla et moi on a le méme choc pour la musique
de Bach. Un jour, j'ai eu l'impression que Bach avait écrit pour l'accordéon. Sa musique tombe tellement bien sous les doigts ! Bach,
ca swingue terriblement. Il y a des phrases, dans la Partitapour fliite, on dirait du bebop !

L'accordéoniste n'a cependant pas voulu "jazzifier" la musique du Cantor de Leipzig, comme a pu le faire le pianiste Jacques
Loussier. Je n'ai jamais été favorable a la démarche qui consiste a s'approprier la musique d'un compositeur décédé et a en faire ce
qu'on a envie. Quand on joue Bach, on prend une lecon d'humilité, ¢a serait fou de vouloir changer une note.

Et méme s’il est apparu plus d’un siecle apres sa mort, I’accordéon aurait sans doute passionné Jean-Sébastien Bach. Comme
I’orgue, il dispose d’une stéréo naturelle, de la polyphonie, de la registration. Si ’accordéon est une sorte d’orgue portatif, il est
surtout plus expressif : « L'accordéon, comme le bandonéon, sont des instruments qui peuvent tres facilement se substituer a d'autres
instruments a cordes, a vent ou encore a clavier.» C’est pour cette raison que Richard Galliano a décidé de ne pas se cantonner aux
pi€ces pour orgue, bien au contraire. Il a choisi pour cet album des partitions pour violoncelle, pour hautbois, pour violon, pour
clavier, pour fliite. « Mais, avant tout, j'oublie que je joue de I'accordéon ; je pense "musique pure" » .

Il s’est aussi souvenu des choix de I’ami Astor Piazzolla qui, dans ses ceuvres symphoniques, libérait le bandonéon de ses basses
et de ses accords d’accompagnement, qui auraient brouillé le son de I’instrument dans la masse de 1’orchestre. « Dans le prélude
de la Suite pour violoncelle , je prends seulement le clavier de la main gauche pour jouer la partie de violoncelle. Au début, j’avais
essayé de I’harmoniser, de le jouer a la maniére d’un orgue avec la main droite a ’octave... Finalement, chaque fois que j’essayais
de toucher quelque chose dans la musique de Bach, je m’apercevais que ce qu’il a écrit est parfait.».

Pour I’accompagner dans cette aventure, Richard Galliano avait pensé a plusieurs solutions orchestrales. Mais, aprés un album
et trois cents concerts en compagnie des musiciens classiques rencontrés pour le projet Piazzolla For Ever, le choix était naturel :
« Le sextet est une formule trés dynamique, trés originale, bien équilibrée avec 1’accordéon dans la perspective d’un enregistrement
acoustique. » Alors Richard Galliano a retrouvé ses complices, les violonistes Jean-Marc Phillips et Sébastien Surel, Ialtiste Jean-
Marc Apap, le violoncelliste Raphaél Pidoux et le contrebassiste Stéphane Logerot.

Avec de tels musiciens, Richard Galliano n’a pas reculé devant le plaisir d’interpréter certaines des plus immenses mélodies de la
culture occidentale, parfois avec un petit clin d’oeil dans le choix de I’instrument, comme la version a I’accordina de la célébrissime
Badinerie qui ouvre I’album ou la lecture au bandonéon de 1’aria de la Suite pour orchestre en ré majeur. Et, in fine, il s’est laissé
convaincre de placer a la fin de son disque une incursion du compositeur Richard Galliano dans I'univers sensible et mélodique
de la musique baroque, avec son Aria inspirée de maniére lointaine de la Messe en si mineur de Jean-Sébastien Bach. « Tout est
affaire d’émotion. Je ne veux pas montrer de quoi est capable 1’accordéon. Je veux faire partager I’émotion que Jean-Sébastien
Bach a écrite. »

Richard Galliano joue sur un accordéon VICTORIA modéle Free-Bass (Quint system).
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Nicolas Dautricourt, violon

Prix Georges Enesco de la Sacemy, et «Révélation Classique de I’ADAMI» au Midem de Cannes, lauréat
du Concours International Henryk Wieniawski de Poznan, des Concours Internationaux Rodolfo Lipizer
de Gorizia et Gian-Battista Viotti, il se produit sur les plus grandes scénes internationales (Wigmore
Hall de Londres, Tchaikovski de Moscou, Ongakudo Hall Kanazawa, Salle Pleyel, Théatre des Champs-
Elysées, ...). Particuliérement apprécié pour son engagement sensible et passionné, il affectionne tout
particuliérement la musique de chambre qu’il pratique aux cotés de Yuri Bashmet, Léon Fleischer,
Augustin Dumay, Gérard Caussé, Anne Gastinel, Nicholas Angelich, ou encore le quatuor Parisii, le trio
Wanderer. Son intérét marqué pour le jazz lui offre également le privilege de collaborer régulierement
avec I’accordéoniste Richard Galliano, au sein du «Piazzolla Forever project». Nicolas Dautricourt a
par ailleurs gravé une intégrale de la musique pour violon et piano de Karol Szymanowski pour le label
Saphir Records, ainsi qu’un disque consacré au Concert pour violon, piano et quatuor a cordes d’Ernest Chausson accompagné du
double concerto de Félix Mendelssohn avec 1’Orchestre d’ Auvergne pour le label Calliope, (recommandé par Classica, 4 étoiles du
Monde de la Musique, 5 diapasons...). Il joue actuellement un magnifique instrument de Nicolo Gagliano datant de 1740

Saskia Lethiec, violon

est lauréate de plusieurs prix internationaux tels que Greensboro aux Etats-Unis ; elle a recu 1’enseignement de
Jean Pierre Wallez a Genéve et de Gérard Poulet au Conservatoire National Supérieur de Musique et de Danse de
Paris. Elle s’est produite en soliste avec 1’Orchestre PACA de Cannes, 1’Orchestre Simon Bolivar et 1’Orchestre
National Symphonique de Caracas, I’Orchestre de la Suisse Romande et 'EMF Orchestra aux Etats-Unis suite aux
Prix du Concerto Compétition. Elle est I'invitée des festivals francais (Radio France a Montpellier, Musicales de
Colmar) et étrangers (Concertgebouw d’Amsterdam, Victoria Hall de Genéve)..

Jean-Marc Apap, alto

Il entre en 1986 au prestigieux Curtis Institute de Philadelphie dans la classe de Joseph De Pasquale. Apres
avoir joué sous la direction des plus grands chefs, il décide de s'installer en France en 1990 pour y entamer
une carriere éclectique, faite de rencontres : il joue avec de nombreuses formations de musique classique, jazz,
contemporaine, folklorique et de variétés et enregistre chez Sony trois CD avec son frere, le violoniste Gilles
Apap. Il se produit avec des artistes renommés, tels Ray Charles, Michel Legrand, Samy Davis, Georges Benson,
Michel Jonasz, les Rita Mitsouko, Lambert Wilson, Ute Lemper et Julia Miguenes...

Eric Picard, violoncelle

Il fait ses études au CNSMD de Paris et y obtient ses Premiers prix de violoncelle et de musique de chambre.
Il se perfectionne avec Paul Tortelier, Natalia Chakhouskaya et Janos Starker.

Premier prix du Concours international Finale Ligure, Eric Picard est nommé en 1989, & ’age de 23 ans,

l._*' premier violoncelle solo de I’Orchestre de Paris.
Membre du trio Hoboken, Il se produit également en musique de chambre avec Victoria Mullova, Dietrich

Henschel, Christoph Eschenbach , Menahem Pressler et Richard Galliano, joue en soliste au Concertgebouw
d’Amsterdam, au Bunka Kaikan de Tokyo ou la Musikhalle de Hambourg. Ses prestations en soliste & la Salle Pleyel sous la
direction des chefs d’orchestres prestigieux — Christoph Von Dohnanyi, Kent Nagano, Christoph Eschenbach et Pierre Boulez — ont
été unanimement saluées par la critique qui a reconnu en lui un musicien au goiit sir et personnel, au jeu généreux mais jamais
excessif (Le Monde).

Stéphane Logerot, contrebasse

Fils et petit-fils de contrebassistes renommés, il obtient & ["'unanimité le Premier Prix de contrebasse du
Conservatoire National Supérieur de Musique de Paris en 1991et étudie ensuite la composition a I’'image,
’harmonie, ainsi que I’orchestration avec David Angel (Universal Studio). Il compose les musiques de
plusieurs documentaires, chansons, ainsi que celle du long- métrage « Un Dimanche & Paris » (Alain
Sarde / Canal +). Chambriste et improvisateur apprécié, il est le partenaire de groupes et musiciens tels
que le trio Wanderer, les quatuors Borodine et Modigliani, Richard Galliano, le Fine Arts Quartet, Fazil
Say ou encore Yuri Bashmet...
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Sous le patronage de Madame Geneviéve Canteloube

ORCHESTRE D’AUVERGNE
Arie VAN BEEK, direction

Angéliqgue POURREYRON, soprano
Fldte / Piccolo : Vincent LUCAS
Hautbois / Cor anglais : Bérangere RENOU

Harpe : Liliane THALAMAS

Pablo Casals (1876-1973)
Le chant des oiseaux

Joseph Canteloube (1879-1957)/Jean-Guy Bailly (1925-)
5 Chants d'Auvergne
La Pastoura als Camps - Bailero - L'4io de Rotso - Ound' Onoren Gorda - Obal din Lou Limouzi

Jean Sibelius (1865-1957)
Romance Opus 42 en Ut Majeur pour orchestre a cordes

Joseph Canteloube/Jean-Guy Bailly

4 Chants d'Auvergne
Pastourelle - La Delaissado - La Fiolairé - Lo Calhé

Entracte

Albert Roussel (1869-1937)
Sinfonietta opus 52 pour orchestre a cordes

Joseph Canteloube/Jean-Guy Bailly

4 Chants d'Auvergne
Brezairola - Lou Boussu - L'Antoueno

La Pastoureletta e Lou Chibalie

Ralph Vaughan Williams (1872-1958)
Fantasia on Greensleeves

Joseph CANTELOUBE/Jean-Guy Bailly

3 Chants d'Auvergne
N'ai pas ieu de mio - Passo pel prat - Malurous qu'o
uno fenno

Les Chants d’Auvergne sont un recueil de chants
traditionnels collectés dans la région d'Auvergne et
mis en harmonie par Joseph Canteloube entre 1923 et
1930, a linstar du travail de Bela Bartok en Roumanie et Transylvanie. L'harmonisation originale est réalisée par
Canteloube pour une voix de soprane en interprétation classique. Il commenga dans les années 1900 a rassembler les
airs traditionnels d'Auvergne, du Carladez et du nord du Quercy, puis les mit en harmonie. Il continua sa collecte sur
l'ensemble de la France pour publier plusieurs recueils.
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Canteloube permit ainsi de conserver ce patrimoine artistique qui aurait pu disparaitre lors des deux guerres mondiales
et a cause de [’exode rural. Ces chants trés connus ont acquis une stature internationale et sont interprétés par les plus
grands chanteurs du monde.

Les chants qui sont en occitan ou langue d'Oc, couvrent une période de trois cents ans. On y retrouve des motifs propres
a la musique andalouse et mauresque, aux chants rituels celtes et au plain-chant de I'Eglise catholique. Ils sont répartis
en cing volumes. Le compositeur déclara un jour que les chants populaires, lorsqu'ils sont purement et simplement
transcrits, sont comme les fleurs d'un herbier : mortes et seches. Pour leur insuffler vie, ces chants doivent étre joues de
telle sorte que l'auditeur puisse virtuellement voir la région et sentir les vents, doux et odorants. 4 cette fin, Canteloube
a " habille " les chants avec des orchestrations évocatrices qui ont conquit immédiatement le public des concerts, en
France comme a l'étranger.

Pianiste, compositeur et musicologue francais, Marie Joseph Canteloube de Malaret
(nom de la propriété située dans le Lot aux confins du Cantal) est né en 1879 & Annonay
(Ardeche) d'une mére cévenole et d'un pere auvergnat et mort & Grigny (Essonne) en
1957. Dés I'age de quatre ans et demi, il a pour professeur de piano Mlle Amélie Daetzer,
une amie de Frédéric Chopin qui se montrait trés jaloux de sa main gauche. Aprés son
baccalauréat, il travaille dans une banque a Bordeaux, mais, malade, revient a la maison
familiale @ Malaret.
Sa santé retrouvée, il décide d'entrer a la Schola Cantorum et devient I'€léve de Vincent
d'Indy, l'ami de Déodat de Séverac, d'[saac Albéniz, d'Albert Roussel.
Il s'impose en 1907 avec une Suite pour piano et violon, en quatre parties qui est jouce a
la Société Nationale sous le titre Dans la montagne. En 1908, il écrit Colloque sentimental
pour chant et quatuor a cordes. En 1910, il aborde 'orchestre avec Eglogue d'Automne.
Puis, il affronte le public avec Vers la Princesse lointaine, poéme symphonique qui est joué
au Théatre du Chatelet en 1912 et un poéme lyrique pour chant et orchestre Au Printemps.
En 1923, il compose six mélodies sous le titre I'Arada (la Terre). En 1922, les Concerts
Lamoureux programment les préludes des premier et deuxiéme actes du Mas. L'année
: suivante un Triptyque pour chant et orchestre. C'est a cette époque qu'il compose les
premieres séries des Chants d'Auvergne.
La premiere représentation du Mas a lieu a ['Opéra-Comique en 1929. L'amour de la terre natale lui inspire Vercingétorix.
En 1929, il compose trois pieces pour orchestre Lauriers (hommages a I'Auvergne) représentées le en 1931 au Théatre du
Chatelet et dirigé par Gabriel Pierné. De plus, il écrit un recueil des Chants de Haute Auvergne, des recueils du Rouergue,
du Limousin, du Quercy, des chants religieux d'Auvergne, 'Hymne des Gaules (sur un poéme de Philius Lebesgue), une
Pastorale roumaine sur un scénario et des thémes populaires recueillis par Michel Vulpesco.
En 1925, il fonde La Bourrée, une filiale de I’ Auvergnat de Paris. Cet organisme réunit de jeunes auvergnats, désireux de
faire connaitre le folklore et la beauté de leur région. Néo-druide, il participe a la création du College bardique des Gaules.
Parall¢lement a sa carriere de compositeur, il recueille, harmonise et publie bon nombre de chants traditionnels francais.
Musicologue averti, il publie une biographie de Vincent d'Indy (1949) et une biographie de son ami Déodat de Séverac
(1950). Je n’ai jamais cherché a faire de la musicologie a bon compte, mais simplement ceuvre de ceeur, ceuvre de
musicien désirant exalter et faire connaitre ce qu’il aime. Il a écrit également Les Chansons des provinces frangaises et
le Chansonnier frangais a voix égales a cappella.
Passionné peut-étre parfois a 1’exces, il a su faire aimer tout le folklore frangais en le faisant mieux connaitre... Il est avant
tout un musicien profond, vrai et sincere, a I'image de cette Auvergne qu’il aimait profondément.

Il lui fallut plus de trente ans pour mener a bien la constitution de son plus célébre recueil et admirable, Chants
d'Auvergne, ou l'on peut entendre un orchestre qui refiéte les couleurs et paysages auvergnats. Dans sa biographie, Jean-
Bernard Cahours d'Aspry, raconte les circonstances dans lesquelles il avait recueilli, a la nuit tombée, 1'air qui deviendra
la theme de Bailero : "C'était un soir de 1903, a la nuit tombante, dans la montagne qui domine Vic-sur-Cere, dans le
Cantal. Il contemplait le majestueux paysage qui s'offrait a ses yeux, quand tout a coup s'éleva le chant d'une bergere
qui langait ses phrases a toute volée. Se gardant bien de se montrer, il commenga a noter la mélodie, lorsque de tres loin,
comme portée par la brise qui se leve le soir sur la montagne, il percut a peine perceptible, la voix lointaine d'un autre
berger qui répétait le theme, a six kilometres de la."
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Originaire de Clermont-Ferrand, Angélique Pourreyron débute le chant dés I'age de
4 ans d'abord a la chanterie, puis a la maitrise de Clermont-Ferrand. Elle obtient parallélement
ses Prix en formation musicale et alto. De 1999 & 2002, elle pratique le jazz au sein de la chorale
“La Grande Vocale”, et participe & une master-class avec Denise Jannah et Alain Jean-Marie.
Simultanément elle intégre pendant un an le Choeur Régional d'Auvergne.

Aprés son baccalauréat, son goiit pour le jazz et la comédie musicale américaine la conduit a
la High School for the Performing and Visual Arts & Houston aux Etats-Unis.Elle continue ses
études de chant au Conservatoire Supérieur d'Amsterdam ou elle termine actuellement ses études
(Bachelor).

Elle chante au sein du Choeur de Chambre Mikrokosmos dirigé par Loic Pierre pour plusieurs
enregistrements de créations contemporaines.

Entre 2007 et 2009 Angélique se produit avec le “Barokopéra Amsterdam” dans le réle titre d'
“Une Demoiselle en Loterie” de J. Offenbach ainsi que dans “Ma Tante Aurore” (Marton) d'A.Boieldieu. Elle est soliste
dans “Knoxville, Summer of 1915” de S. Barber avec I'orchestre du Conservatoire d'Amsterdam dirigé par Jurjen Hempel.
Au cours de ces années, elle travaille auprés de Margreet Honig, Dalton Baldwin, Rudolf Jansen, Emma Kirby, Maarten
Koningsberger et du luthiste Fred Jacobs.

En novembre 2009, Angélique a obtenu un 2éme prix d'opéra, le prix de la mélodie frangaise ainsi que le prix de l'orchestre
au concours des Symphonies d'Automne de Macon et en octobre 2008 elle obtenait un 2¢me prix au “John Kerr Award”,
concours créé en 2006 pour la promotion de la mélodie anglaise.

£ S5

Arie van Beek est né & Rotterdam. Il étudie les instruments a percussion et travaille
d'abord comme percussionniste dans les orchestres radiophoniques aux Pays-Bas, avant
de s'orienter vers la direction d'orchestre. Ses professeurs de direction se nomment, entre
autres, Edo de Waart et David Porcelinj. Directeur musical de 1'Orchestre d'Auvergne depuis
1994, il présente environ 60 concerts par saison en France et a I'étranger. Parallélement, il
dirige régulierement, dans le cadre du Conservatoire Supérieur de Musique de Rotterdam,
le Rotterdam Young Philharmonic Orchestra, ainsi que différents ensembles instrumentaux.
I est également chef invité principal du Doelen Ensemble, spécialisé dans le répertoire du
XXe siecle et la musique contemporaine. Chef invité de nombreux orchestres internationaux
en Hollande, Suéde, Allemagne, Suisse, Espagne et en République Tchéque, il se produit en France a la téte de phalanges
telles que 1'Orchestre de Poitou-Charentes, I'Orchestre des Pays de Savoie, 'Ensemble Orchestral Contemporain, 1'Orchestre
Lamoureux, le Philharmonique de Radio-France et I'Orchestre National de Lyon. Arie van Beek a collaboré avec des
musiciens tels Mstislav Rostropovitch, Augustin Dumay, Ivry Gitlis, Patrick Fontanarosa, Barbara Hendricks.

Il est titulaire du prestigieux Elly Ameling-Prize pour sa contribution depuis 30 ans au rayonnement artistique de la ville de
Rotterdam. Il a été élevé au grade de Chevalier des Arts et des Lettres en 2007.

Nombre de ses prestations musicales ont été portées au disque (EMI, Channel Records, Composers Voice...).

L’Orchestre d'Auvergne

Fondé en 1981 avec la mission de diffuser la musique vivante dans sa région,
'Orchestre d'Auvergne assure depuis vingt-cing ans le role d'ambassadeur
culturel en Auvergne, en France, et au-dela des frontiéres. Reconnu comme
['une des meilleures formations de chambre de France et d'Europe, l'ensemble,
constitué de vingt-et-un musiciens recrutés au niveau international doit son
unité et sa cohésion exemplaires au travail développé sans relache sous les
directions musicales de Jean-Louis Barbier, Detlef Kieffer, Jean-Jacques
Kantorow et Arie van Beek. Riche de l'expérience acquise au cours de plus de
1 800 concerts, la grande stabilité de son effectif a permis a I'Orchestre d’Auvergne d'enrichir son répertoire qui s'étend a ce
Jour de la musique baroque a la création contemporaine, soit plus de 1 200 oeuvres au total, abordées avec un égal bonheur,
une inspiration et une imagination sans cesse renouvelées.

Les relations étroites entretenues régulierement avec le monde musical ont permis a I'Orchestre d'Auvergne de travailler
avec les chefs les plus prestigieux : Emmanuel Krivine, Dimitri Sitkovetski, Gilbert Varga, Victor Lieberman, Jean Fournet,
Jean-Jacques Kantorow, et d'inviter de grands interpretes tels Jean-Pierre Rampal, Maurice André, Augustin Dumay,
Patrice Fontanarosa, Marielle Nordmann, Frangois-René Duchable, Youri Bashmet... Sa réputation internationale lui vaut
d'étre régulierement invité dans les plus prestigieuses salles (Tokyo, Osaka, New York, Francfort, Amsterdam, Madrid,
Genéve, Milan) et de participer aux plus grands festivals : Prades, Antibes, Evian, La Roque-d'Anthéron, Auvers-sur-Oise,
La Chaise-Dieu, Nantes, les Flaneries Musicales de Reims...

Les dernieres parutions sont consacrées aux oeuvres de K. A. Hartmann et W. Henze sous la direction d'Arie van Beek
avecSvetlin Roussev, Philippe Bernold et Xavier de Maistre, O. Schoeck et B. Britten sous la direction d'Armin Jordan, et C.
P. E.Bach sous la direction d'Arie van Beek avec la fliitiste Juliette Hurel.
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