
Les Voix du Prieuré, jusqu’au
5 juin 2016
BOURGET  DU  LAC,  74.  Festival  des  Voix  du
Prieuré,  20  mai-5  juin  2016…  «  Donner  de
multiples rendez-vous à l’art vocal dans ce
qu’il peut offrir de plus raffiné, de plus
fort ». Le Festival qui se déroule dans des
lieux  patrimoniaux  classés  monuments
historiques  (Eglise,  Prieuré,  Cloître  de  Saint-Laurent)  se
veut, selon les mots de son directeur-fondateur, Bernard Tétu,
« lieu de création et dialogues ». Autour d’un compositeur
invité et de son œuvre Stabat Mater, Piotr Moss, du groupe
hétérodoxe Les Slix’s, de la violoncelliste Ophélie Gaillard,
une vaillante et enrichissante édition au cœur du printemps.

Comment le préférez-vous ?
Le Prieuré, vous le préférez en chiffres ? Alors : 2 concerts 
partagés, 3 ateliers par artistes professionnels, 4 concerts
pour le jeune public, 6 concerts-phares de grands ensembles
non moins professionnels, 350 enfants et jeunes du bassin
chambéryen et aixois, 900 pièces gourmandes sucrées ou salées
préparées  pour  Apéro  Vocal,  et  5000  spectateurs  qui
fréquentent le festival chaque année. Ou en phrases qui ne
reposent pas seulement sur le plancher d’une langue de bois
par  ailleurs  sympathico-culturelle,  mais  correspondent  au
questionnement  toujours  en  éveil  du  directeur-fondateur,
Bernard Tétu, ;l’un des chefs les plus cultivés de la galaxie
française, et des plus ouverts – dans le domaine d’origine,
ici  vocal  –à  des  courants  fort  divers,  même  si  la
prédilection, attestée par tant d’enregistrements magistraux 
(35 disques) demeure la musique française des XIXe et XXe, et
la musique romantique allemande. Bernard Tétu est aussi un
enseignant émérite,aussi exigeant que chaleureux – il a créé
au  CNSMD  de  Lyon  la  première  classe  pour  chefs  de  chœur
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professionnels  –  ,  et  ce  pédagogue  qui  avait  suivi  les
conseils d’Alfred Deller et de Cathy Berberian a su combien il
importe de se lier aux compositeurs d’aujourd’hui pour assumer
pleinement savocation : Kagel, Ohana, Dusapin, Evangelista,
Hersant,  Amy,  Fénelon,  Jolas,  Boulez  sont  sur  sa  liste
d’interlocuteurs privilégiés …

 

 

 

A en rester sans voix

Donc  B.Tétu
a bien raison de rappeler que les Voix du Prieuré, fondées  il
y a treize ans, sont « éveilleurs de curiosité. Car la voix
humaine a des possibilités infinies, éclatées : rencontres
inattendues et fécondes, improvisations, concerts en miroir
(miroirs  brisés  parfois),  réinvention  des  traditions,
nouvelles  utilisations  de  la  voix…  »  Et  de  vocaliser  un
Catalogue  réjouissant  de  1003  modalités  entrevues  et
souhaitées  :  »  voix  rocailleuses,  séraphiques,  voix  de
velours, cassées,humaines, célestes, d’outre-tombe, voix off,
vociférations, hurlements, gueulantes, vagissements, cris de
joie, d’effroi : c’est à rester sans voix, à chanter à tue-
tête, rire à gorge déployée, avoir voix au chapitre, mais
aussi murmures, chuchotements et soupirs de plaisir ! Venez
écouter, et complétez la liste…si ça vous chante ! »

 

 

Stabat Mater dans la déchirure et la noblesse
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Le  plus « classique » des rendez-vous  sera d’ouverture (22
mai), en l’église Saint-Laurent au Bourget. C’est B.Tétu qui
conduira le déjà célèbre Stabat Mater, une partition dirigée à
la  création  en  2003par  M.Rostropovitch,  du  compositeur
polonais (en 2016 invité du Prieuré) Piotr Moss. Né en 1949, 
élève  de  G.Bacewicz  et  K.¨Penderecki,  ce  «  Polonais   de
Paris » (il vit en France depuis 1981) est lauréat de nombreux
concours  de  composition,  il  a  écrit  pour  l’orchestre
symphonique et choral, ainsi que pour la musique de chambre,
et son Stabat Mater « nous emmène dans le monde de la douleur,
de la déchirure, de la dignité et de la noblesse ». En écho,
hommage à la voix profonde du violoncelle : Henri Dutilleux
(le  concert  est  dédié  à  ce  créateur  qui  nous  a
quitté…exactement trois ans avant le 22 mai 2016 : 3 Strophes
sur le nom de Paul Sacher. Et aussi Arvo Pärt (Da Pacem
Domine),  John  Tavener  (Svyati),  Villa-Lobos  (Bacchanas
Brasileiras). Et bien sûr au Père Absolu ; Johann Sebastian,
avec des extraits des Suites pour violoncelle seul. La grande
Ophélie  Gaillard,  joue  Bach,   et  dirige  sa  communauté
pédagogique violoncelliste de Haute Ecole genèvoise. A côté
des  Solistes-Bernard-Tétu,  l’Ensemble  20.21  de  Cyrille
Colombier  –  rassemblement  de  chefs  de  chœur,  membres  de
chorales et professeurs d’écoles de musique -, et le chœur de
chambre Muances de Jean-Raphael Lavandier.

 

 

Haute Tension et flirt
Le moins « classique », trois  jours après, promet une Haute
Tension,  et  un  flirt  entre  jazz,  punk,  pop,  et…classique
revisité. Ce sont six voix allemandes a cappella, les Slix’s,
qui mènent à cette fusion stylistique, hautement approuvée par
l’autorité  de  Gabriel  Crouch,  membre  des  britanniques  et
célèbres King’s Singers, et du fondateur des King’s, Ward
Swingle.  En  jaillit  «  un  son  formidablement  naturel  et
unifié » pour « une prise de risque permanente pour repousser



les frontières artistiques, et une volonté totale d’innover ».
Cette  intertextualité  historique  et  stylistique  s’est
notamment traduite par l’invention d’une bande-son pour un
film allemand, devenue cd-culte, Quer Bach, et alliant la
musique instrumentale du Pater, des extraits shakespeariens et
des  compositions  originales  Slix’s.  Ici,  le  Kantor  est
« transporté slix’sement » pour une Offrande et des Variations
Goldberg audacieuses.

 

 

Pablo toujours
C’est la frontière du jazz, de la musique contemporaine et des
improvisations qu’explore le 3e concert (27 mai) de Pascal
Berne et Alain Goudard. Pablodièse1 rend hommage à Picasso,
« son art, sa poésie, son engagement politique, sa passion
pour  les  femmes  et  son  inouïe  palette  de  sensibilités  et
d’expressions », en un spectacle qui se déclare à l’image de
son modèle, « profondément humain ».  On y retrouve un « cher
et  vieux  »  compagnon  de  route  du  Prieuré,  Résonance
Contemporaine  et  Percussions  de  Treffort,  si  généreusement
animé par son fondateur (en 1979 !), qui a travaillé pour la
rencontre naturelle des musiciens professionnels en situation
de handicap mental et des « valides ». RC et Treffort ont
travaillé avec les Percussions de Strasbourg, Barre Phillips,
Luis  Sclavis,  Carlo  Rizzo,  Michèle  Bernard  ou  Jacques  Di
Donato,  pour  mieux  associer  à  l’art  et  la  culture  les
«  personnes  handicapées,  malades,  incarcérées  ou  dans  des
situations sociales et matérielles difficiles ». Alain Goudard
et  Pascal  Berne  agissent  ici  en  intervention  auprès  des
chorales  enfants  et  ados  d’avant-pays  savoyard   (les
Vocaloupiots, les Vocalados). La Forge (compositeurs rhône-
alpins) délègue à son Quartet Novo instrumental « une musique
en marche entre écriture fixée et improvisations.

 



 

Hommage à Dutilleux
Tout  pourtant  n’est  pas
rose au bord septentrional
du Lac, en ce 2016 menacé
par le désengagement de la
puissance  publique.  Il  a
fallu  en  particulier  
écourter  et  modifier  la
Nuit  du  Prieuré  qui  tous
les  ans  conclut  le
Festival :  un Buffet du
Terroir remplace le Buffet
Italien,  et  surtout  on
annule le concert nocturne
de  Viva  La  Festa   (Enza
Pagliara, Undas Maris). La
Marelle  et  ses  Têtes  de
Chien  y  réveillent
cependant « les mots du terroir et de la vieille chanson
française », et un bal animé par les Quadrilles d’Elsa fait
tournoyer  qui  vous  voudrez…  Exeunt  aussi  les  Chants
Polyphoniques  Corses  de  A  Filetta  ,  et  en  ouverture,  le
spectacle jeune public du Thé des Poissons. Subsistent le
Doudou vocal (Brin d’air) pour 1 à 3 ans, « voyage musical où
glisseront les mélodies portées par le vent », les Apéros
vocaux (chorales Ma non troppo, Les Mayanches, Terpsichore),
le Cabaret Vocal Express de Mlle Arthur (Jocelyne Tournier,
Marc Toillon), la Randonnée vocale en concert partagé (CRR de
Lyon,Conservatoire    d’Aix  les  Bains)  et  bien  sûr  les
Rencontres  et/ou  Ateliers  (  les  Slix’s).  La  librairie
chambéryenne Garin propose le 22 mai un hommage à Dutilleux,
armaturé  par  le  livre  décisif  (Actes-Sud  :  «  la  forme
naturelle  d’un  roman  où  tout  est  vrai  »)  que  vient  de
consacrer au Maître le critique (Le Monde) et musicologue
Pierre Gervasoni.
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Les Voix du Prieuré, Eclats de Voix, du 20 mai au 5 juin 2016.
Le Bourget du Lac, 74). Renseignements et réservations : T. 04
79 250199 ; www.voixduprieure.fr

 

 

BOURGET DU LAC, 74. Festival
des Voix du Prieuré, 20 mai-5
juin 2016
BOURGET  DU  LAC,  74.  Festival  des  Voix  du
Prieuré,  20  mai-5  juin  2016…  «  Donner  de
multiples rendez-vous à l’art vocal dans ce
qu’il peut offrir de plus raffiné, de plus
fort ». Le Festival qui se déroule dans des
lieux  patrimoniaux  classés  monuments
historiques  (Eglise,  Prieuré,  Cloître  de  Saint-Laurent)  se
veut, selon les mots de son directeur-fondateur, Bernard Tétu,
« lieu de création et dialogues ». Autour d’un compositeur
invité et de son œuvre Stabat Mater, Piotr Moss, du groupe
hétérodoxe Les Slix’s, de la violoncelliste Ophélie Gaillard,
une vaillante et enrichissante édition au cœur du printemps.

Comment le préférez-vous ?
Le Prieuré, vous le préférez en chiffres ? Alors : 2 concerts 
partagés, 3 ateliers par artistes professionnels, 4 concerts
pour le jeune public, 6 concerts-phares de grands ensembles
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non moins professionnels, 350 enfants et jeunes du bassin
chambéryen et aixois, 900 pièces gourmandes sucrées ou salées
préparées  pour  Apéro  Vocal,  et  5000  spectateurs  qui
fréquentent le festival chaque année. Ou en phrases qui ne
reposent pas seulement sur le plancher d’une langue de bois
par  ailleurs  sympathico-culturelle,  mais  correspondent  au
questionnement  toujours  en  éveil  du  directeur-fondateur,
Bernard Tétu, ;l’un des chefs les plus cultivés de la galaxie
française, et des plus ouverts – dans le domaine d’origine,
ici  vocal  –à  des  courants  fort  divers,  même  si  la
prédilection, attestée par tant d’enregistrements magistraux 
(35 disques) demeure la musique française des XIXe et XXe, et
la musique romantique allemande. Bernard Tétu est aussi un
enseignant émérite,aussi exigeant que chaleureux – il a créé
au  CNSMD  de  Lyon  la  première  classe  pour  chefs  de  chœur
professionnels  –  ,  et  ce  pédagogue  qui  avait  suivi  les
conseils d’Alfred Deller et de Cathy Berberian a su combien il
importe de se lier aux compositeurs d’aujourd’hui pour assumer
pleinement savocation : Kagel, Ohana, Dusapin, Evangelista,
Hersant,  Amy,  Fénelon,  Jolas,  Boulez  sont  sur  sa  liste
d’interlocuteurs privilégiés …

 

 

 

A en rester sans voix

Donc  B.Tétu
a bien raison de rappeler que les Voix du Prieuré, fondées  il
y a treize ans, sont « éveilleurs de curiosité. Car la voix
humaine a des possibilités infinies, éclatées : rencontres
inattendues et fécondes, improvisations, concerts en miroir
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(miroirs  brisés  parfois),  réinvention  des  traditions,
nouvelles  utilisations  de  la  voix…  »  Et  de  vocaliser  un
Catalogue  réjouissant  de  1003  modalités  entrevues  et
souhaitées  :  »  voix  rocailleuses,  séraphiques,  voix  de
velours, cassées,humaines, célestes, d’outre-tombe, voix off,
vociférations, hurlements, gueulantes, vagissements, cris de
joie, d’effroi : c’est à rester sans voix, à chanter à tue-
tête, rire à gorge déployée, avoir voix au chapitre, mais
aussi murmures, chuchotements et soupirs de plaisir ! Venez
écouter, et complétez la liste…si ça vous chante ! »

 

 

Stabat Mater dans la déchirure et la noblesse
Le  plus « classique » des rendez-vous  sera d’ouverture (22
mai), en l’église Saint-Laurent au Bourget. C’est B.Tétu qui
conduira le déjà célèbre Stabat Mater, une partition dirigée à
la  création  en  2003par  M.Rostropovitch,  du  compositeur
polonais (en 2016 invité du Prieuré) Piotr Moss. Né en 1949, 
élève  de  G.Bacewicz  et  K.¨Penderecki,  ce  «  Polonais   de
Paris » (il vit en France depuis 1981) est lauréat de nombreux
concours  de  composition,  il  a  écrit  pour  l’orchestre
symphonique et choral, ainsi que pour la musique de chambre,
et son Stabat Mater « nous emmène dans le monde de la douleur,
de la déchirure, de la dignité et de la noblesse ». En écho,
hommage à la voix profonde du violoncelle : Henri Dutilleux
(le  concert  est  dédié  à  ce  créateur  qui  nous  a
quitté…exactement trois ans avant le 22 mai 2016 : 3 Strophes
sur le nom de Paul Sacher. Et aussi Arvo Pärt (Da Pacem
Domine),  John  Tavener  (Svyati),  Villa-Lobos  (Bacchanas
Brasileiras). Et bien sûr au Père Absolu ; Johann Sebastian,
avec des extraits des Suites pour violoncelle seul. La grande
Ophélie  Gaillard,  joue  Bach,   et  dirige  sa  communauté
pédagogique violoncelliste de Haute Ecole genèvoise. A côté
des  Solistes-Bernard-Tétu,  l’Ensemble  20.21  de  Cyrille
Colombier  –  rassemblement  de  chefs  de  chœur,  membres  de



chorales et professeurs d’écoles de musique -, et le chœur de
chambre Muances de Jean-Raphael Lavandier.

 

 

Haute Tension et flirt
Le moins « classique », trois  jours après, promet une Haute
Tension,  et  un  flirt  entre  jazz,  punk,  pop,  et…classique
revisité. Ce sont six voix allemandes a cappella, les Slix’s,
qui mènent à cette fusion stylistique, hautement approuvée par
l’autorité  de  Gabriel  Crouch,  membre  des  britanniques  et
célèbres King’s Singers, et du fondateur des King’s, Ward
Swingle.  En  jaillit  «  un  son  formidablement  naturel  et
unifié » pour « une prise de risque permanente pour repousser
les frontières artistiques, et une volonté totale d’innover ».
Cette  intertextualité  historique  et  stylistique  s’est
notamment traduite par l’invention d’une bande-son pour un
film allemand, devenue cd-culte, Quer Bach, et alliant la
musique instrumentale du Pater, des extraits shakespeariens et
des  compositions  originales  Slix’s.  Ici,  le  Kantor  est
« transporté slix’sement » pour une Offrande et des Variations
Goldberg audacieuses.

 

 

Pablo toujours
C’est la frontière du jazz, de la musique contemporaine et des
improvisations qu’explore le 3e concert (27 mai) de Pascal
Berne et Alain Goudard. Pablodièse1 rend hommage à Picasso,
« son art, sa poésie, son engagement politique, sa passion
pour  les  femmes  et  son  inouïe  palette  de  sensibilités  et
d’expressions », en un spectacle qui se déclare à l’image de
son modèle, « profondément humain ».  On y retrouve un « cher
et  vieux  »  compagnon  de  route  du  Prieuré,  Résonance
Contemporaine  et  Percussions  de  Treffort,  si  généreusement



animé par son fondateur (en 1979 !), qui a travaillé pour la
rencontre naturelle des musiciens professionnels en situation
de handicap mental et des « valides ». RC et Treffort ont
travaillé avec les Percussions de Strasbourg, Barre Phillips,
Luis  Sclavis,  Carlo  Rizzo,  Michèle  Bernard  ou  Jacques  Di
Donato,  pour  mieux  associer  à  l’art  et  la  culture  les
«  personnes  handicapées,  malades,  incarcérées  ou  dans  des
situations sociales et matérielles difficiles ». Alain Goudard
et  Pascal  Berne  agissent  ici  en  intervention  auprès  des
chorales  enfants  et  ados  d’avant-pays  savoyard   (les
Vocaloupiots, les Vocalados). La Forge (compositeurs rhône-
alpins) délègue à son Quartet Novo instrumental « une musique
en marche entre écriture fixée et improvisations.

 

 

Hommage à Dutilleux
Tout  pourtant  n’est  pas
rose au bord septentrional
du Lac, en ce 2016 menacé
par le désengagement de la
puissance  publique.  Il  a
fallu  en  particulier  
écourter  et  modifier  la
Nuit  du  Prieuré  qui  tous
les  ans  conclut  le
Festival :  un Buffet du
Terroir remplace le Buffet
Italien,  et  surtout  on
annule le concert nocturne
de  Viva  La  Festa   (Enza
Pagliara, Undas Maris). La
Marelle  et  ses  Têtes  de
Chien  y  réveillent
cependant « les mots du terroir et de la vieille chanson
française », et un bal animé par les Quadrilles d’Elsa fait
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tournoyer  qui  vous  voudrez…  Exeunt  aussi  les  Chants
Polyphoniques  Corses  de  A  Filetta  ,  et  en  ouverture,  le
spectacle jeune public du Thé des Poissons. Subsistent le
Doudou vocal (Brin d’air) pour 1 à 3 ans, « voyage musical où
glisseront les mélodies portées par le vent », les Apéros
vocaux (chorales Ma non troppo, Les Mayanches, Terpsichore),
le Cabaret Vocal Express de Mlle Arthur (Jocelyne Tournier,
Marc Toillon), la Randonnée vocale en concert partagé (CRR de
Lyon,Conservatoire    d’Aix  les  Bains)  et  bien  sûr  les
Rencontres  et/ou  Ateliers  (  les  Slix’s).  La  librairie
chambéryenne Garin propose le 22 mai un hommage à Dutilleux,
armaturé  par  le  livre  décisif  (Actes-Sud  :  «  la  forme
naturelle  d’un  roman  où  tout  est  vrai  »)  que  vient  de
consacrer au Maître le critique (Le Monde) et musicologue
Pierre Gervasoni.

 

 

Les Voix du Prieuré, Eclats de Voix, du 20 mai au 5 juin 2016.
Le Bourget du Lac, 74). Renseignements et réservations : T. 04
79 250199 ; www.voixduprieure.fr

 

 

GRENOBLE.  Concert  lecture  :
Proust et la musique au musée

http://www.voixduprieure.fr
https://www.classiquenews.com/grenoble-concert-lecture-proust-et-la-musique-au-musee/
https://www.classiquenews.com/grenoble-concert-lecture-proust-et-la-musique-au-musee/


GRENOBLE,  musée.  Jeudi  28  avril  2016.
Concert lecture, Cabourg-Balbec… De Cabourg
1914 au temps retrouvé de Balbec : concert-
lecture  pour  «  Jouer  les  mots  ».  Les
Concerts  à  l’Auditorium  du  Musée  de
Grenoble ont une série « Jouer avec les
mots » qui lie musique et littérature. Le
dernier  du  cycle  2015-2016  donne  «  la
parole » à la comédienne Natacha Régnier, aux pianistes Marie-
Josèphe  Jude  et  Michel  Béroff,  pour  une  exploration
proustienne du côté de Balbec, à l ‘ombre des jeunes filles en
fleurs que va bientôt faner la Guerre Européenne.

La  communication des âmes

« La musique a été l’une des plus grandes
passions de ma vie. Elle m’a apporté des
joies  et  des  certitudes  ineffables,  la
preuve  qu’il  existe  autre  chose  que  le
néant  auquel  je  me  suis  heurté  partout
ailleurs.  Elle  court  comme  un  fil
conducteur à travers toute mon œuvre. »
Cette  déclaration  de  Proust  à  Benoist-
Méchin  est  capitale.  Et  elle  répond
–l’œuvre plus forte et objective que la
vie « réelle » – à la question que se pose
le Narrateur de la Recherche à l’audition

du Septuor de Vinteuil : « Je me demandais si la musique n’est
pas l’exemple de ce qu’aurait pu être – s’il n’y avait pas eu
l’invention du langage, la formation des mots, l’analyse des
idées – la communication des âmes. » Les fervents et surtout 
les  spécialistes  de  Proust  savent  à  quel  point  il  est
difficile de démêler dans les écrits du Maître de Combray ce
qui  a  été  puisé  au   parcours  même  de  l’enfant,  puis
adolescent,  puis  adulte  Marcel  Proust,  et  aux
« transpositions » dans La Recherche du Temps Perdu, via –
pour la musique, les arts visuels, la littérature, l’histoire
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sociale et politique – ce qui a pu servir de modèles aussitôt
et savamment imbriqués, mélangés, voire brouillés.

 

DE BALBEC A CABOURG. « Jouer les mots » pour un concert-
lecture comme le fait Musée en musique grenoblois s’achève –
en sa saison 2015-2016 – en s’affrontant au Massif Alpin si
impressionnant  qu’est  la  Recherche.  Le  sous-titre  de  cet
« essai » (repris de Journées Musicales Proust à Cabourg en
2014,  et  «  depuis  resté  inédit  »)  mixe  références  et
chronologies. « De Cabourg 1914 au temps retrouvé de Balbec »…
Cabourg, c’est le site «dans la topographie vraie » pour 
l’imaginaire Balbec (A l’ombre  des Jeunes Filles en fleurs,
lieu des vacances du Narrateur adolescent  avec sa Grand-
mère,  au bord de la Manche), et 1914 c’est bien sûr le début
de  la  Grande  Guerre,  qui  comme  dira  Paul  Valéry,  fait
comprendre que « nous autres civilisations savons  que nous
sommes mortelles ». Mais comme nous le rappelle la Société des
Amis de Vinteuil, c’est aussi la date du dernier séjour de
Proust à « Balbec », le passage de l’auteur de La Recherche –
en voie d’élaboration – dans l’Edition qui l’avait d’abord
refusé, et la disparition au combat de Bertrand de Fénelon
(modèle de Robert de Saint Loup) et accidentellement, celle
d’Alfred Agostinelli, ami de Marcel et probable Albertine dans
le roman…

Pages de guerre par Casella

Cet « aspect 1914 » renvoie donc dans le Jouer avec les Mots
grenoblois  à  des  pièces   musicales  qui  intrigueront  les
proustiens, celles que le compositeur italien Alfredo Casella(

1883  -1947)  écrivit  «  à  chaud  »,  pendant  le  1er  conflit
mondial  :  Pagine  di  guerra  (Belgique,  France,  Alsace  et  
Russie), ici en leur version pour deux pianos. Casella, qui
fut dans sa jeunesse très parisien – élève de Fauré – et quasi
avant-gardiste, retourna ensuite en Italie pour se rapprocher 
idéologiquement  du  fascisme  et  célébrer  la  «  musique  de



naguère » (Vivaldi, Scarlatti…). Il ne figure certes pas dans
La Recherche, mais sa présence ici « enrichit » le propos
d’évocation  entre  vie  et  œuvre,  faisant  aussi  penser  aux
dédicaces d’amis morts à la guerre que Ravel mit en exergue du
Tombeau de Couperin, ou aux partitions très « engagées » (et
très  anti-allemandes) de Debussy.

Faire constellation et apocalypse dans le ciel de Paris en
guerre

Proust, bien évidemment réformé pour raisons de santé, reste à
Paris pendant la guerre, et inclut le « paysage » de la
capitale parfois menacée par les raids de « Gothas » dans
l’écriture  proliférante  et  captatrice  («  les  nécessaires
anneaux d’un beau style »)…, l’immense dernière partie de La
Recherche, là où le Temps  est Retrouvé. Ainsi en témoigne
l’extraordinaire page où le Narrateur et son ami Robert de
Saint-Loup (qui sera tué au front) échangent leurs impressions
sur « un raid de zeppelins qu’ils avaient vu la veille »,
comme on eût parlé naguère de « quelque spectacle d’une grande
beauté esthétique ». Et Saint-Loup, qui vient des combats et
va y retourner, dit : «  Je reconnais que c’est très beau, le
moment où les avions montent, où ils vont faire constellation,
et obéissent en cela à des lois tout aussi précises que celles
qui régissent les constellations… Mais est-ce que tu n’aimes
pas mieux  le moment où ils font apocalypse, même les étoiles
ne gardant plus leur place… ? Et ces sirènes, était-ce assez
wagnérien, ce qui du reste était bien naturel pour saluer
l’arrivée des Allemands…Dame, c’est que la musique des sirènes
était  d’un  Chevauchée  des  Walkyries  !  Il  faut  décidément
l’arrivée des  Allemands pour qu’on puisse entendre du Wagner
à Paris . » Et plus loin, en promenade nocturne dans la
capitale,  le  Narrateur  voit  le  «  vertige  »  qui  prend  le
spectateur devant la beauté paradoxale : «  ce n’était  plus
une  mer  étendue,  mais  une  gradation  verticale  de  bleus
glaciers. Et les tours du Trocadéro qui semblaient si proches
des  degrés  de  turquoise  devaient  en  être  extrêmement



éloignées, comme ces deux tours de certaines villes de Suisse
qu’on croirait dans le lointain voisiner avec la pente des
cimes. »

Un transfert de Savoie en Normandie

Et comme en bonne polyphonie, ces descriptions « au dessus de
la mêlée » mêlent leur sublime décalé au cheminement  de
personnages « en dehors des lois », tel le baron de Charlus
qui « trahit » sa caste nobiliaire française en affichant des
sentiments  germanophiles,  tout  en  poursuivant  ses  amours
d’ « inverti masochiste » au bordel de Jupien, traquant le
violoniste Morel qui d’abord déserteur méritera la Croix de
Guerre que son engagement tardif finit par lui valoir. Il en
va de même pour les transpositions géographiques dont Proust
est subtil adepte, et pas seulement à propos  des « noms de
lieux  »  –  Illiers  devenu  l’universel  Combray,  ou  Cabourg
réintitulé Balbec… Ainsi en va-t-il d’un épisode du trajet– le
premier  Paris-« Balbec » -, où le train qui mène à une 
Normandie  riveraine  de  la  Manche  traverse  tout  à  coup  un
« paysage accidenté,abrupt » et s’arrête à une gare «  entre
deux montagnes, au fond de la gorge, au bord du torrent »…  La
réalité,  c’est  qu’il  s’agit  là  d’une  mémoire  de  voyage
ferroviaire dans les Alpes de Haute-Savoie, où en 1903 Marcel
avait accompagné sa mère qui allait en cure à Evian. C’est ici
que surgit une « grande fille au visage plus rose que le
ciel », qui propose du café au lait aux voyageurs , et auprès
de  qui  vient  au  Narrateur  «  le  goût  d’un  certain
bonheur  »(fugitif,  bien  sûr,  le  départ  du  train  faisant
brutalement « s’éloigner de l’aurore »)… En tout cas,  n’est-
ce  pas   à  Grenoble  qu’on  goûterait   le   mieux  un  
« transfert »  de Savoie en Normandie, si la récitante venait
à lire cette page enchantée… ?

Wagner et ses longueurs  insupportables

Quant aux œuvres musicales dont ce « jouer avec les mots »(et
les notes…) sera le texte et le prétexte, elles vont aussi



bien  puiser au presque-inédit ( ces pages de Casella dont il
est bien hasardeux d’indiquer que Proust ait pu les connaitre)
qu’à des citations  bien plus…classiques dans le romantisme
allemand. Et les proustiens de reprendre leur « Index des noms
de  personnes  »  dans  les  trois  tomes  de  la  Pléiade  pour
identifier  allusions,  voire  citations  de  ce  que  les  deux
pianistes  du  concert  vont  jouer  –  en  transcription  –  de
Beethoven,  Schumann  et  Wagner.  Délicieuse  promenade  entre
rives de Vinteuil- la Sonate et le Septuor -, opinions la
plupart du temps ridicules des salonnards croisés par Swann
puis le Narrateur (« Beethoven la barbe ! », dit Mme de Citri,
et l’échange esthétique entre le duc de Guermantes – « Wagner,
cela  m’endort  »  et  sa  femme  –  «  avec  des  longueurs
insupportables Wagner avait du génie » -, comparaisons ou
métaphores  au  cœur  de  la  musique  pour  en  mieux  saisir
l’essence et l’existence. Pour l’Ode à la Joie dans la IXe,
point de référence précise, mais Beethoven est très présent
dans la Recherche :la Symphonie Pastorale, et surtout les
quatuors, dont on se rappelle que Proust se les faisait jouer
à domicile, et qui  nourrissent – entre autres – la substance
du  Septuor,  cette  œuvre  de  la  plus  audacieuse  modernité
d’alors qui emprunte aussi à Franck, Debussy et Ravel…

Schumann, la petite phrase, la Sonate et le Septuor

Schumann  aussi   figure   dans  La  Recherche,  et  ici  la
transcription d’une partie du Quatuor avec piano op.47 fait
écho à de nombreux « moments musicaux » chez le Poète des
Scènes d’enfants, tel le « dénouement rapide des amours avec
Albertine » apparenté à des Ballades( ?) de Schumann ou des
nouvelles de Balzac…Mais encore davantage au destin « boche »
du compositeur allemand en France pendant la Guerre, moqué  en
la personne devenue défaitiste de Charlus, et magnifié par le
courage parisien du marquis- officier Saint-Loup, qui chante
en allemand dans l’escalier du Narrateur un lied de Schumann
pour braver le « patriotisme » cocardier des voisins. Où l’on
retrouve  donc  le  grand  thème  de  la  Guerre,  qu’évidemment



Wagner  symbolise  entre  tous,  après  que  sa  «  musique  de
l’avenir » ait été pour la génération proustienne le point de
ralliement contre les conservatismes. On se rappelle que dans
sa  lettre  à  Lacretelle  Proust  cite  pour  la  mystérieuse
« petite phrase » de la Sonate écoutée par Swann et Odette non
pas tellement une sonate de Saint-Saëns (« charmante mais
enfin médiocre, d’un musicien que je n’aime pas ») que des
références à Franck, Fauré, puis le prélude de Lohengrin et
l’Enchantement  du  Vendredi-Saint  (Parsifal)…  Ici  ce  sera
l’ouverture de Tannhaüser transcrite par Liszt. Les pianistes
Marie-Josèphe Jude et Michel Béroff symbolisent, eux, les 
glorieuses  générations  de  l’école  pianistique  française
moderne , la comédienne-lectrice « contrepointant » avec eux
le temps d’à « L’ombre des jeunes filles en fleurs » sur la
jetée de Balbec, avant que « les désastres de la guerre »ne
viennent faire sombrer ce monde, « à jamais »….

La moderne fille de Jethro

On pourra être d’autant plus troublé
par la présence de cette lectrice que
Natacha Régnier la blonde (partenaire
de la brune Elodie Bouchez pour  la
Vie rêvée des anges,le film de Zonca
qui  la révéla au grand public) n’est
pas  sans  évoquer  la  «  fille  de
Jethro, Zephora » retrouvée dans une
fresque  botticellienne  de  la
Sixtine.    Pour « l’ancêtre » du
Narrateur,  Swann,  qui  aime  à  voir
l’imaginaire  de  la  peinture
s’incarner dans les créatures de la
réalité vécue, Odette de Crécy « ne
peut être » que cette Zephora « aux
grands yeux, au délicat visage, aux boucles merveilleuses des
cheveux le long des joues fatiguées ». Reportez-vous donc aux
reproductions  de  Botticelli,  et  dites,  lecteur-auditeur

http://www.museeenmusique.com


grenoblois, si nous errons par trop dans la remémoration et la
transposition ! Ou si vous n’apercevez pas aussi un écho de la
grande fille au « teint doré et rose » dans la gare haut-
savoyarde, quand le train  « éloigne de l’aurore » , à jamais,
le Narrateur ébloui ? Jouer avec les mots, concert-lecture
Proust/Beethoven, Schumann, Wagner, 19h30,  jeudi 28 avril
2016,Auditorium-  Musée  de  Grenoble.  Natacha  Régnier,
récitante ; Marie-Josèphe Jude et Michel Béroff, pianistes.

Renseignements  et  réservation  :  Tél.:  04  76  87  77  31  ;
www.musee-en-musique.com

LIRE aussi…

Notre critique compte rendu du Livre cd Proust et la musique

Notre dossier spécial : aux origines de la Sonate de Vinteuil,
Proust et la musique 

CD,  compte  rendu  critique.
Yun  Isang,  musique  de
chambre. Octuor Mirae (1 cd
Label-Hérisson 2015).
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CD,  compte  rendu
critique.  Yun  Isang,
cinq œuvres de musique
de  chambre  :  Oktett,
Glissées,  Trio,
Monolog,  Quintett  II.
Octuor  Mirae  (1  cd
Label-Hérisson
2015).  Une  éthique
intransigeante…  Yun
Isang, le grand nom de
la musique « savante »
coréenne  :   on  le
savait  depuis  bien
longtemps  en  Europe,
notamment   parce
qu’une pétition – signée par les plus grands d’ »Ouest »,
Stockhausen,  Ligeti,  Boulez,  Berio…-  avait  contribué  à  sa
libération des geôles sud-coréennes en 1969. Mais c’est une
chose de repérer un nom dans les constellations de la musique
contemporaine, quelque part en Orient-Occident ( pour rependre
le titre de Xenakis),  c’en est une autre que de méditer sur
«  la  vie  les  œuvres  »  d’un  compositeur  capital,  et
exemplairement guidé  par l’éthique de ses convictions.

Les malheurs de la Corée

Car le parcours de Yun Isang  (1917-1995) ne ressemble à nul
autre. Il s’est confronté en homme très courageux à l’histoire
de son pays, dont on peut dire qu’au cours du XXe cette
« contrée du matin calme » fut depuis la première décennie  
annexée  par  le  Japon,  qui  imposa  sans  pitié  son  ordre
politique  et  culturel,  jusqu’à  ce  que  la  défaite  des
puissances  de  l’Axe  européen  (Allemagne,  Italie),  allié
idéologique  du  Japon  impérial-militariste,  vienne  en  1945
faire  de  la  Corée  une  bi-zone   occupée  au  nord   par

http://www.classiquenews.com/wp-content/uploads/2016/03/yun-isang-cd-octuor-mirae-musique-de-chambre-cd-review-critique-cd-classiquenews-label-herissons-12-LH12.jpg


Soviétiques  et  au  sud  par  les  Américains.  La  Corée  du
sud(Séoul) proclame  sa République  en 1948, celle du nord
(Pyong-Yang)  sa  République  Populaire,  et  un  cruel  conflit
éclate en 1950 entre nord et sud (deux millions de morts !),
qui finira trois ans plus tard par une partition rigoureuse
entre le nord (soutenu par la Chine) et le sud (« porté » par
les Etats Unis). Depuis 1953, chaque Corée a suivi son chemin,

de part et d’autre du 38e parallèle.

La famille Ubu et le parapluie d’Oncle Sam

Le nord communiste  a vécu sous la dynastie des Kim (Kim Il
Sung  avait  organisé  la  résistance  contre  l’occupation
japonaise), le régime prenant vite un  aspect autoritaire à
relents de culte de la personnalité ubuesques. Le sud est
soumis à l’influence du « parapluie américain »,d’abord sous
la  présidence  de  Syngman  Rhee,  puis  sous  la  dictature
militaire  du  général  Park  (1963,  assassiné  en  1979),le
« miracle économique coréen » s’accompagnant de corruption et
de négation des droits sociaux et politiques. Depuis le début
des années 1980, une accession à la démocratie – , marquée par
la  personnalité  du  modéré  Kim  Young-Sam,  mais  entrecoupée
d’épisodes violents et de retours en arrière – s’installe
progressivement.

Les deux Passions du compositeur

Sur ce fond en rappel un peu schématique, s’inscrivent les

deux « passions » vécues par notre compositeur. La 1ère est
celle des années de formation, où  l’étudiant arrivé à Séoul
dès 1934 et  très marqué par l’art musical traditionnel- sera
arrêté  par les Japonais, torturé, puis  arrivera à  repasser
dans  la  résistance  à  l’occupant,  malgré  une  très  grave
maladie,  jusqu’à la fin de la guerre mondiale. Compositeur
qui cherche sa voie entre Orient et Europe Moderne, il attend



la fin de la guerre des deux Corées pour gagner la France puis
l’Allemagne, où il s’installe – vie de famille, notoriété
professionnelle – … jusqu’à ce qu’en 1967  ce militant actif
pour  la  réunification  de  son   pays  soit  enlevé  par  les
services  secrets  sud-coréens  qui  le  ramènent  à  Séoul,
l’emprisonnent, le torturent (selon une technique identique à 
celle dont avait usé les Japonais !) … Condamné à la prison à
perpétuité par le régime de Park, il sera « sauvé » grâce à
une action internationale de soutien  au compositeur célèbre
qu’il est devenu. Libéré deux ans plus tard, il retourne vivre
en Allemagne, où il ne cessera d’œuvrer pour la réunification,
en  se  tournant  davantage   vers  la  Corée  du  nord   qui  
reconnaît  sa musique et la soutient.

Un excellent livret historique

C’est l’excellent récit du livret qui permet pour une part de
résumer  cette vie courageuse ;  on note d’ailleurs avec
intérêt qu’il est écrit par Mathieu Dupouy, qui au sein d’une
jeune  édition très éclectique (de Leclair ou Zelenka vers
Yun, J.P.Drouet ou  Kagel…) assure les parties de clavier chez
K.P.E  Bach,Scarlatti,  Couperin  et  Chopin).Cette  ouverture
d’esprit   est  un  encouragement  pour  l’auditeur,  et  une
incitation à dépasser les frontières souvent bien rigides qui
cloisonnent le mélomane…. Un parcours dans cinq pièces de
musique  chambriste  est  ainsi  éclairé,  et  nous  nous
contenterons – la notice n’inclut pas de commentaire pour une
lecture de ces œuvres tout de même un peu  austères – de
donner quelques indications d’écoute pour mieux suivre ces
partitions dont l’écriture s’échelonne entre 1978 et 1994.

Oktett et Trio

Oktett  (1978)  présente  une  trame  dense,  des  sons
infinitésimaux,  des  naissances  minuscules  perdues  dans



l’espace, avant que des appels, et  des jeux de timbres ne
mènent  à un chant lyrique , devenu presque véhément, puis
alterne avec un affaiblissement du son, tandis que la coda
interrompt  brutalement  la  pièce.  Dans  Glissées  (1970),  la
parole est au seul violoncelle, mais l’esprit n’est pas celui
de la virtuosité que Berio confiait à ses solistes dans les
Sequenza, plutôt celui d’un cérémonial. C’est une musique fort
empreinte de solitude et  de mélancolie, sous les glissandi
qui donnent leur titre à la pièce. Le processus s’accomplit à
travers un moment ludique, une forme plus lyrique, des effets
percussifs, des silences ; cela  va jusqu’à l’esquisse d’une
polyphonie. Ensuite le processus  plus lent s’impose à un
instrument qui s’interroge, se dédouble, et tendant vers la
raréfaction  finit  par  s’effacer.  Dans  le  Trio  de  1992,
(clarinette, cor  et basson), le tissu est plus ourlé, la
trame  très  vivante  inclut  l’humour  de  propositions.  La
dialectique ascensionnelle laisse affleurer  une joie d’être,
de s’amuser, et de créer un beau son (aux deux tiers du
parcours, une suspension du temps assez hymnique), qui cède à
nouveau au plaisir des ponctuations amusées, jusqu’à un trille
terminal  comme cri d’oiseau dans les arbres.

Monolog et testament

Avec Monolog de 1983, le basson fait retourner en solitude,
avec  de  longues  tenues  questionnantes,  en  un  climat  de
lenteur, mais sans l’oppression qui hantait le violoncelle de
1978 ; le beau son de l’instrument, souvent « tiré » vers
le…monologue en affliction, revêt ici un aspect plus détaché,
en  ses longs appels avec glissandi qui en coda se perdent au
lointain d’un espace poétique. Enfin le Quintett II (quatuor à
cordes et clarinette), à la fin de la vie du compositeur,
prend des allures testamentaires et de vaste fresque sonore.
On y observe davantage de mouvement que dans les pièces plus
méditatives des périodes antérieures : si c’était ensemble



d’opéra, on penserait à un climat mozartien… La consonance et
la détente s’y montrent davantage à découvert, malgré une
phase  centrale  d’interrogation  lyrique  aux  silences
expressifs, et des temps  suspendus. L’ensemble se dirige vers
une raréfaction harmonieuse, puis revient à travers pizzicati
à une forme ultime d’exultation… N’est-ce pas là conclure
selon le mot coréen (mirae, l’octuor  l’a choisi en titre) qui
se traduit par « avenir », selon Isang Yun qui l’a érigé en
principe individuel à travers les épreuves et  auquel il n’a
cessé de croire pour la réunification de son pays ? Mirae,
groupe d’instrumentistes français, fait preuve d’une constante
inspiration,  particulièrement  mise  en  valeur   dans  le
« souffle » des deux solistes, la bassoniste Fanny Maselli et
le violoncelliste Benoît Grenet. Cette « formation rare (celle
de l’Octuor schubertien »), a bien choisi  en vouant son
premier enregistrement à un compositeur de cette importance
compositionnelle et spirituelle.

CD, compte rendu critique. Yun Isang, cinq œuvres de musique
de chambre : Oktett, Glissées, Trio, Monolog, Quintett II.
Octuor Mirae (1 cd Label-Hérisson 2015).

Le Quatuor Zaide à Lyon
LYON, salle Molière : Quatuor Zaïde. Le 23 mars 2016. Quatuor
Zaïde,  Natacha  Kudristskaya  :  Mozart,  Debussy,  Franck.  La
Salle Molière était – une nouvelle fois, depuis deux ans –
fermée pour travaux : la voici rouvrant au printemps 2016, où
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à l’invitation de la Société de Musique de Chambre, le jeune
quatuor  féminin  Zaïde  et  la  pianiste  Natacha  Kudritskaya
célèbrent le très jeune Mozart, le jeune Debussy et le presque
âgé Franck.

Salle Molière ou Franck
Elle  est  chère  au  cœur  des
mélomanes  et  des  musiciens
lyonnais, elle a réputation hors
frontières  régionales  et  même
nationales  –  ah  l’idéale
acoustique de chambre ! – , elle
a son kitsch décoratif début de
siècle  (enfin,  le  XXe,  bien
sûr), son titre n’est pas en accord avec l’essentiel de ce qui
s’y passe – Molière ? elle devrait plutôt s’appeler Beethoven
ou Franck-, et – ajouteront des grincheux sarcastiques – elle
est  périodiquement  en  réfection.  A  chaque  «époque  de
ravalement non des façades, mais de l’intérieur », il est
promis que les défauts récurrents – entre autres, portes et
sièges qui soupirent, grincent et claquent, un vrai lieu de
répertoire  pour  les  débuts  de  l’enregistrement  électro-
…acoustique- seront corrigés. On est impatient de découvrir au
printemps 2016 ce que deux ans de travaux et donc de fermeture
auront heureusement amendé, et si l’accès très difficile à des
personnes  en  situation  de  handicap  aura  été  rendu  moins
problématique….

La bonne Société
Ancienneté oblige, sans doute : c’est la Société de Musique de
Chambre, très honorable institution du bord de Saône, qui a
l’honneur tout à fait légitime d’entrer dans la carrière du
chantier  terminé  quand  les  aînés  n’y  seront  plus…Voire,
d’ailleurs : la S.M.C fut fondée, nous rappelle-t-on, en 1948,
mais en illustrant les vertus – et pas qu’elles ? – d’une
certaine  (bonne)  société  lyonnaise,  ne  remonte-t-elle  pas
symboliquement  bien  plus  avant  dans  le  Temps  ?  Il  nous
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souvient (ce qui ne rajeunit pas le signataire de ces lignes,
étudiant mélomane du début des années 60), d’y avoir croisé un
vieux monsieur à la boiterie très esthétique dont on disait
qu’il avait joué en quatuor avec Jacques Thibaut…

Les fidèles désertent ?
Au XXIe, ces initiales S.M.C. convoquent un Temps quelque peu
Perdu, et , pourquoi pas ?, par la vigueur des discussions
entendues  dans  le  Hall,  les  antagonismes  idéologiques  des
Salons  Saint-Euverte,  Guermantes  ou  Verdurin.  Bref  les
proustiens  peuvent  encore  se  délecter  en  ces  lieux  et
personnages où se joue une mondanité qui se souvient de ses
origines  et  de  ses  privilèges,  même  si  la  diminution
progressive  des  «  fidèles  »  (comme  les  appelait  Madame
Verdurin) a conduit voici peu à la fusion avec les Baroqueux
de la Chapelle de la Trinité dans une Société des Grands
Concerts.  La  S.M.C.  se  centrait  assez  jalousement  sur  le
patrimoine  classico-romantique,  augmenté  du  «  modernisme  »
debussyste et post-debussyste. Elle n’est pas, que l’on sache,
devenue  fort  avant-gardiste.  Peut-être  de  nouvelles
générations plus soucieuses d’ avenir ou de simple présent la
rallieront-elles ?

Sur la digue de Balbec
Le concert du 23 mars nous fait encore penser à notre si cher
Petit Marcel, par son programme et ses interprètes, toutes
féminines. Ces quatre jeunes femmes, ne les imagine- t-on pas
récentes Jeunes Filles en fleurs, du moins telles que les
présentent  les  «  prière  d‘insérer  »  informatiques  et  les
photos  flatteuses-glamour  des  enregistrements  ,  très
décontractées et un rien insolentes? On rêve à ce que le
Narrateur ébloui dit de la petite bande sur la digue de Balbec
: « cette absence des démarcations que j’établirais bientôt
entre elles, propageait à travers leur groupe un flottement
harmonieux,  la  translation  continue  d’une  beauté  fluide,
collective  et  mobile.  »  Charlotte  Juillard,  Leslie  Boulin
Raulet, Sarah Chenaf et Juliette Salmona composent aujourd’hui



ce quatuor à cordes précédé de la plus flatteuse réputation
établie sur des prix internationaux (Vienne, Bordeaux, Banff,
Heerlen,  Pékin),  multi-invité  de  festivals,  partenaire  des
Français de la jeune génération. « Zaïde » n’a pas limité son
talent classique et romantique à son intense admiration pour
Haydn – leur préféré ? -, et depuis six ans va aussi chercher
son bonheur et celui des auditeurs du côté de Xenakis, Rihm ou
Harvey. (elles offriront peut-être cela à un second concert de
la Salle Molière, allez, courage les programmateurs !).

Un Quatuor nommé Zaïde
Et si elles se sont mises sous le patronage de Zaïde, c’est
qu’un certain Mozart – une part de Wolfgang, si on préfère –
aime  à  «  musiquer  »  des  personnages  de  jeunes  héroïnes
captives qui bravent la mort pour affirmer leur amour ; dans
ce singspiel de 1779, préfiguration de l’Enlèvement, Zaïde
esclave chrétienne prisonnière dans le sérail et qui aime un
autre esclave de même confession, Gomatz, risque le pire en
face du sultan Soliman ; mais un épisode terminal genre «
croix de ma mère » (style mélodrame) convertira le sultan à la
clémence,  et  ce  souverain  magnanime  affirmera  que  «  l’on
trouve des âmes vertueuses non seulement en Europe mais aussi
en Asie »…Même si Mozart n’a pas eu le temps de composer ce
dénouement,  l’intention  d’éloge  de  la  vertu  énergique  des
femmes et de la tolérance dans l’esprit des Lumières est ici
digne d’attention, et c’est probablement à un Mozart tout à la
fois très engagé dans son époque, très jeune, et très amoureux
que le Quatuor féminin entend rendre hommage en se nommant
Zaîde….

D’une fin de siècle à l’autre
Une cinquième jeune femme rejoint « Zaïde » pour la 4e œuvre
choisie : c’est la pianiste ukrainienne Natacha Kudritskaya, «
enfant prodige » de l’interprétation qui a fait ses hautes
études à Paris (CNSM, A.Planès, J.Rouvier), a été conseillée
par  C.Eschenbach,  L.Fleisher,  E.Leonskaja,  J.C.Pennetier,  a
remporté  de  multiples  prix  internationaux,  et  joue  en



festivals et concerts de prestige. Zaïde commence avec un des
six Quatuors du « cycle Milanais » (K.157) que le quasi-
adolescent Mozart écrivit lors de son second voyage italien
(1772-73), et qui mélange le rayonnement « solaire-méridional
» et des accès d’ombre et même de pathétique. Puis on passe à
une fin de siècle (XXe, bien sûr) que « bémolise » d’abord
(selon  l’expression  proustienne)  un  «  Clair  de  lune  »
debussyste, extrait de la Suite Bergamasque (1890), doucement
achevé, transition verlainienne du côté de la poésie « moderne
».

Le silence original
Le  Quatuor  (unique  dans  l’écriture  debussyste,  comme
d’ailleurs ceux de Franck, Fauré et Ravel) date de 1892, et
dans sa perfection se fait « adieu à la jeunesse », tout comme
le Prélude à l’après-midi d’un faune, esquissé en même temps,
ouvre sur les créations de la maturité. « Debussy amalgame ici
des  éléments  aussi  différents  que  les  modes  grégoriens,la
musique tzigane, le gamelan javanais,les styles de Massenet et
Franck(construction cyclique), sans compter celui des Russes
contemporains  »  (S.Gut  et  D.Pistone,  cités  par
F.R.Tranchefort). Dans un sentiment de délices tonales, on y
entend  aussi,comme  l’exprime  Vladimir  Jankelevitch,  «  la
mystérieuse circulation mélodique qui le parcourt…, les bruits
qui s’éloignent, qui vont de la présence à l’absence avant de
s’éteindre définitivement au fond du silence original »…

Vinteuil, Sonate et Septuor
Le Quintette de César Franck, peut-être la pièce qui marque à
la fin du XIXe le grand retour de la France dans la musique de
chambre, couronne le concert. Il fut composé en 1879 par un
musicien qui avait presque attendu la soixantaine pour se
risquer  en  un  «  chambrisme  »  audacieux.  Sa  densité,  sa
construction  qu’armature  le  principe  cyclique  –  une  sorte
d’éternel retour, selon une conception circulaire du Temps -,
ses  liens  (probables  avec  la  passion  vécue,  selon  les
biographes qui ont parfois tendance à suggérer : « cherchez la



femme  »,  y  compris  chez  celui  qui  en  édifiant  «  Pater
Seraphicus » aima aussi décrire « les jardins d’Eros » – dans
Psyché-, et fut amoureux de la belle compositrice Augusta
Holmes -)),bref une partition fascinante qui n’a rien à envier
à Schumann et Brahms…Le proustien que vous êtes, cher lecteur
de classique news, ou que vous ne tarderez pas à devenir (à
force  qu’on  vous  incite),  y  entendra  les  échos  des  deux
Vinteuil révélés à Swann et au Narrateur : la Sonate « tendre,
champêtre et candide »(avec sa petite phrase), le « rougeoyant
» Septuor, porte ouverte sur la novation la plus mystérieuse.
En réalité, Proust dédaignait « l’accroche » dans le réel de
sa  petite  phrase  («  charmante  mais  enfin  médiocre  d’un
musicien que je n’aime pas », Saint-Saëns) et lui substituait,
essentiellement  pour  un  prophétique  Septuor  Franck,  Fauré,
Ravel et par-dessus tout Debussy, celui de La Mer…
Merci donc par avance aux Jeunes Femmes en fleurs qui vont
célébrer dans le Temple (rénové) du Goût, le long de la Saône,
les morganatiques noces de la littérature et de la musique
d’hier et aujourd’hui.

LYON. Salle Molière, Lyon. Mercredi 23 mars 2016. Quatuor
Zaïde,  Natacha  Kudritskaya.  W.A.  Mozart  (1756-91),  Quatuor
K.157.  César  Franck  (1822-1890),  Quintette.  Claude  Debussy
(1862-1918),  Clair  de  lune,  Quatuor.  Information  et
réservation : T. 04 78 38 09 09 ; www.lesgrandsconcerts.com

Le  Quatuor  Zaïde  joue
Debussy, Franck à Lyon
LYON, salle Molière : Quatuor Zaïde. Le 23 mars 2016. Salle
Molière,  Lyon,  23  mars  2016.  Quatuor  Zaïde,  Natacha
Kudristskaya : Mozart, Debussy, Franck. La Salle Molière était
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– une nouvelle fois, depuis deux ans – fermée pour travaux :
la voici rouvrant au printemps 2016, où à l’invitation de la
Société de Musique de Chambre, le jeune quatuor féminin Zaïde
et la pianiste Natacha Kudritskaya célèbrent le très jeune
Mozart, le jeune Debussy et le presque âgé Franck.

Salle Molière ou Franck
Elle  est  chère  au  cœur  des
mélomanes  et  des  musiciens
lyonnais, elle a réputation hors
frontières  régionales  et  même
nationales  –  ah  l’idéale
acoustique de chambre ! – , elle
a son kitsch décoratif début de
siècle  (enfin,  le  XXe,  bien
sûr), son titre n’est pas en accord avec l’essentiel de ce qui
s’y passe – Molière ? elle devrait plutôt  s’appeler Beethoven
ou Franck-, et – ajouteront des grincheux sarcastiques – elle
est  périodiquement  en  réfection.  A   chaque  «époque  de
ravalement non des façades, mais de l’intérieur », il est
promis que les défauts récurrents – entre autres, portes et
sièges qui soupirent, grincent et claquent, un vrai lieu de
répertoire  pour  les  débuts  de  l’enregistrement  électro-
…acoustique- seront corrigés. On est impatient  de découvrir 
au printemps 2016 ce que deux ans de travaux et donc de
fermeture  auront  heureusement  amendé,  et  si  l’accès  très
difficile à des personnes en situation de handicap aura été
rendu moins problématique….

La bonne Société
Ancienneté oblige, sans doute : c’est la Société de Musique de
Chambre, très honorable  institution du bord de Saône, qui a
l’honneur tout à fait légitime d’entrer dans la carrière du
chantier  terminé  quand  les  aînés  n’y  seront  plus…Voire,
d’ailleurs : la S.M.C  fut fondée, nous rappelle-t-on,  en
1948, mais en illustrant les vertus – et pas qu’elles ? –
d’une certaine (bonne) société lyonnaise, ne  remonte-t-elle
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pas  symboliquement bien plus avant dans le Temps ? Il nous
souvient (ce qui ne rajeunit pas le signataire de ces lignes, 
étudiant mélomane du début des années 60), d’y avoir croisé un
vieux monsieur à la boiterie très esthétique dont on disait 
qu’il avait joué en quatuor avec Jacques Thibaut…

Les fidèles désertent ?
Au XXIe, ces initiales S.M.C. convoquent un Temps quelque peu
Perdu, et , pourquoi pas  ?, par la vigueur des discussions
entendues dans le Hall, les antagonismes idéologiques  des
Salons   Saint-Euverte,  Guermantes  ou  Verdurin.  Bref  les
proustiens  peuvent  encore   se  délecter  en  ces  lieux  et
personnages où se joue une mondanité qui se souvient de ses
origines  et  de  ses  privilèges,  même  si  la  diminution
progressive   des  «  fidèles  »  (comme  les  appelait  Madame
Verdurin) a conduit voici peu à la fusion avec les Baroqueux
de la Chapelle de la Trinité dans une Société des Grands
Concerts.  La  S.M.C.  se  centrait  assez  jalousement  sur  le
patrimoine  classico-romantique,  augmenté  du  «  modernisme  »
debussyste et post-debussyste. Elle n’est pas, que l’on sache,
devenue  fort   avant-gardiste.  Peut-être   de  nouvelles
générations plus soucieuses d’ avenir ou de simple présent la
rallieront-elles ?

Sur la digue de Balbec
Le concert du 23 mars nous fait encore penser à notre si cher
 Petit Marcel, par son programme et ses interprètes, toutes
féminines. Ces quatre jeunes femmes, ne les imagine- t-on  pas
 récentes Jeunes Filles en fleurs, du moins telles que les
présentent  les  «  prière  d‘insérer  »  informatiques  et  les
photos  flatteuses-glamour  des  enregistrements  ,  très
décontractées et un rien insolentes? On rêve à ce que le
Narrateur  ébloui  dit  de  la  petite  bande  sur  la  digue  de
Balbec : « cette absence des démarcations que j’établirais
bientôt entre elles, propageait à travers leur  groupe un
flottement harmonieux, la translation continue d’une beauté
fluide, collective et mobile. »  Charlotte Juillard, Leslie



Boulin  Raulet,  Sarah  Chenaf  et  Juliette  Salmona  composent
aujourd’hui ce quatuor à cordes précédé de la plus flatteuse
réputation  établie  sur  des  prix  internationaux  (Vienne,
Bordeaux, Banff, Heerlen, Pékin), multi-invité de festivals,
partenaire des Français  de la jeune génération. « Zaïde » n’a
pas limité son talent classique et romantique à son intense
admiration pour Haydn  – leur préféré ? -, et depuis six ans
va aussi chercher son bonheur et celui des auditeurs du côté
de Xenakis, Rihm ou Harvey. (elles offriront peut-être cela à
un second concert de la Salle Molière, allez, courage les
programmateurs !).

Un Quatuor nommé Zaïde
Et si elles se sont mises sous le patronage de Zaïde, c’est
qu’un certain Mozart – une part de Wolfgang, si on préfère –
aime  à  «  musiquer  »  des  personnages  de  jeunes  héroïnes
captives qui bravent la mort pour affirmer leur amour ; dans
ce singspiel de 1779, préfiguration de l’Enlèvement, Zaïde
esclave chrétienne prisonnière dans le sérail et qui aime un
autre esclave de même confession, Gomatz, risque le pire en
face  du  sultan  Soliman  ;  mais  un  épisode  terminal  genre
« croix de ma mère » (style mélodrame) convertira le sultan à
la clémence,  et ce souverain magnanime  affirmera que « l’on
trouve des âmes vertueuses non seulement en Europe mais aussi
en Asie »…Même si Mozart n’a pas eu le temps  de composer  ce
dénouement,  l’intention  d’éloge  de  la  vertu  énergique  des
femmes et de la tolérance dans l’esprit des Lumières est  ici 
digne d’attention, et c’est probablement  à un Mozart tout à
la fois très engagé dans son époque, très  jeune, et très
amoureux que le Quatuor féminin entend rendre hommage en se
nommant Zaîde….

D’une fin de siècle à l’autre
Une cinquième jeune femme rejoint « Zaïde » pour la 4e œuvre
choisie : c’est la pianiste ukrainienne Natacha Kudritskaya,
« enfant prodige » de l’interprétation qui a fait ses hautes
études à Paris (CNSM, A.Planès, J.Rouvier), a été conseillée



par  C.Eschenbach,  L.Fleisher,  E.Leonskaja,  J.C.Pennetier,  a
remporté  de  multiples  prix  internationaux,  et  joue  en
festivals et concerts de prestige. Zaïde commence avec un des
six Quatuors du « cycle Milanais » (K.157) que le quasi-
adolescent Mozart écrivit lors de son second voyage italien
(1772-73),  et  qui  mélange  le  rayonnement  «  solaire-
méridional » et  des accès d’ombre et même de pathétique. Puis
on passe à une fin de siècle (XXe, bien sûr) que « bémolise »
d’abord  (selon l’expression proustienne) un « Clair de lune »
debussyste, extrait  de la Suite Bergamasque (1890), doucement
achevé,  transition  verlainienne  du  côté  de  la  poésie
«  moderne  ».

Le silence original
Le  Quatuor  (unique  dans  l’écriture  debussyste,  comme
d’ailleurs ceux de Franck, Fauré et  Ravel)  date de 1892, et
dans sa perfection se fait « adieu à la jeunesse », tout comme
le Prélude à l’après-midi d’un faune, esquissé en même temps,
ouvre sur les créations de la maturité. « Debussy amalgame ici
des  éléments  aussi  différents  que  les  modes  grégoriens,la
musique tzigane, le gamelan javanais,les styles de Massenet et
Franck(construction cyclique), sans compter celui des Russes
contemporains  »  (S.Gut  et  D.Pistone,  cités  par
F.R.Tranchefort). Dans un sentiment de délices tonales, on y
entend  aussi,comme  l’exprime  Vladimir  Jankelevitch,  «  la
mystérieuse circulation mélodique qui le parcourt…, les bruits
qui s’éloignent, qui vont de la présence à l’absence avant de
s’éteindre définitivement au fond du silence original »…

Vinteuil, Sonate et Septuor
Le Quintette de César Franck, peut-être la pièce qui marque à
la fin du XIXe le grand retour  de la France dans la musique
de chambre, couronne le concert. Il fut composé en 1879 par un
musicien qui avait presque attendu la soixantaine pour se
risquer  en  un  «  chambrisme  »  audacieux.  Sa  densité,  sa
construction qu’armature le principe cyclique – une  sorte
d’éternel  retour, selon une conception circulaire du  Temps -



,  ses  liens  (probables  avec  la  passion  vécue,  selon  les
biographes qui ont parfois tendance à suggérer  : «  cherchez
la femme », y compris chez celui qui en édifiant « Pater
Seraphicus » aima aussi  décrire « les jardins d’Eros » – dans
Psyché-, et fut  amoureux de  la belle compositrice Augusta
Holmes  -)),bref   une  partition  fascinante  qui  n’a  rien  à
envier à Schumann et Brahms…Le proustien que vous êtes, cher
lecteur de classique news, ou que vous ne tarderez pas à
devenir (à force qu’on vous incite),  y entendra les échos des
deux Vinteuil  révélés à Swann et au Narrateur : la Sonate
« tendre, champêtre et candide »(avec  sa petite phrase), le
« rougeoyant » Septuor, porte ouverte sur la novation  la plus
mystérieuse. En réalité, Proust dédaignait « l’accroche » dans
le réel de sa petite phrase (« charmante mais enfin médiocre
d’un  musicien  que  je  n’aime  pas  »,  Saint-Saëns)  et  lui
substituait,  essentiellement  pour  un  prophétique  Septuor  
Franck, Fauré, Ravel et par-dessus tout Debussy, celui de La
Mer…
Merci  donc par avance aux Jeunes Femmes en fleurs qui vont
célébrer dans le Temple (rénové) du Goût, le long de la Saône,
les morganatiques noces de la littérature et de la musique
d’hier et aujourd’hui.

LYON. Salle Molière, Lyon. Mercredi 23 mars 2016. Quatuor
Zaïde,  Natacha  Kudritskaya.  W.A.  Mozart  (1756-91),  Quatuor
K.157.  César  Franck  (1822-1890),  Quintette.  Claude  Debussy
(1862-1918),  Clair  de  lune,  Quatuor.  Information  et
réservation : T. 04 78 38 09 09 ; www.lesgrandsconcerts.com

Compte rendu, concert. Lyon,
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Salle  Debussy  (C.R.R.),  17
décembre  2015.  Les  Temps
Modernes.  Maurice  Ravel,
Philippe  Hersant,  Pascal  de
Montaigne
Un beau et intense groupe de musiciens chambristes, unis par
leur  enseignement  lyonnais  mais  aussi  l’itinérance  et  la
recherche vingtiémiste : Les Temps Modernes rendent hommage en
Tombeau à la compositrice Pascal de Montaigne (NDLR : décédée
en septembre 2015) en son Sarn I, puis explorent les thèmes de
l’ouverture  aux  cultures  et  de  la  tolérance  avec  Ravel,
Philippe Hersant et des Chants Séfarades d’exil. Très bel
opéra intime des voix et des instruments…

Extrême-Rhône-Alpes

Nul n’est prophète en son  pays, on connaît
la formule perpétuellement valable en lieux
et temps. Ainsi en va-t-il entre Rhône et
Saône  pour  le  petit  groupe  des  Temps
Modernes,  auquel  son  titre  aimablement
chaplinesque  ne  vaut  pas  grande  indulgence
des  pouvoirs  organisateurs,  et  qui  semble
mieux  acclimaté  et  en  tout  cas  reçu   en
Extrême-Orient  qu’en  extrême  proximité  de
rhône-alpes. Un concert de ce groupe à Lyon est donc un moment
privilégié, et encore davantage si c’est , sur la colline
lyonnaise,   dans  l’établissement  où  enseignent  la  plupart
des «  Temps-Modernistes » qui accueille et met en valeur
(dans sa salle Debussy, en avant de  la belle toile maritime
de Renaud Leonhardt) les solistes de cette musique de chambre
vingtiémiste d’esprit.
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Un vrai son collectif

Ce qui compte en effet dans ce dialogue avec le public, c’est
la texture d’un programme, qui loin de se fermer sur un seul
langage excluant, rassemble des esprits créateurs sans rupture
ni en tout cas provocation, en une sorte d’homogénéité avec
reliefs  où  la  lumière  se  diffuse  subtilement.  Jean-Louis
Bergerard, le clarinettiste (et d’habitude un  peu « primus
inter pares), Michel Lavignolle le flûtiste, Claire Bernard la
violoniste, Florian Nauche le violoncelliste ont forgé un son
collectif, parfois âpre mais sans aspérité inutile, souvent
feutré, où nul ne cherche à se mettre en valeur, et qui
gouverne ses timbres et accents  en absolue souplesse, passant
d’un  climat  à  l’autre  dans  le  plus  parfait  naturel.  Une
pianiste  –  Emmanuelle  Macchesi  –  et  une  chanteuse  –  Yael
Raanan Vandor – s’inscrivent avec aisance en ce dispositif.

Tombeau et Sarn

Et c’est justement Emmanuelle Macchesi – interprète de l’œuvre
dans le concert de fin novembre 2014 – qui ouvre l’hommage à
Pascal de Montaigne, récemment disparue. Son Sarn I a encore
gagné en intensité et intériorité. Et on ne peut qu’être 
saisi par  ce Tombeau – comme on disait en musique du XVIIe – 
dans le début de cette thématique  de Sarn consacrée  par la
compositrice  à  la  romancière  anglaise  Mary  Webb.  Musique
hantée  des  mémoires  d’enfance  et  des  rêveries  d’adulte,
habitée  d’appels,  de  personnages  antithétiques  (Gédéon  le
terrible et sa douce soeur Prue), commencée dans le silence, 
les vides et les trilles dans l’aigu, colère mal dissimulée 
contre le destin, finalement ponctuée d’un accord violent…. Le
langage de P. de Montaigne y apparaît en toute sa force, à la
fois pudique et sans révolution dans l’écriture, secret et
intemporel.  Voilà qui incite à redemander que soit réalisée
selon l’interprétation des artistes « Temps Modernes », les
plus  autorisés  qui  soient,  à  l’évidence,  une  édition
discographique de Sarn dans sa totalité (I à IX) qui ferait
date  en ces années 2015…



Un croyant en l’homme libéré

C’est aussi sous le signe  de la méditation tolérante     que
T.M.  –  porté  par  les  sobres  paroles   de  J.L.Bergerard  –
entendait  placer son concert d’un  mois après le 13 novembre
que l’on sait. Et qui mieux qu’un Maurice Ravel, non religieux
mais croyant en l’Homme dans sa Liberté, pouvait dire en 1914
l’universalité  d’un  message  comme  celui  des  deux  Mélodies
Hébraïques. La mélopée, l’ostinato de la pensée, l’esprit de
Requiem anticipateur  de la tuerie européenne y sonnent de
façon  bouleversante.  (Et  rappelons,  à  la  suite  du  grand
ravélien  Marcel  Marnat,  que  le  compositeur,  infatigable
dreyfusard, fut poursuivi par une extrême-droite antisémite,
qui  traquait  en  lui  l’ami  des  Juifs,  voire  un  Juif
dissimulé  !)  Telle  est  la  trame  d’une  histoire-sociologie
revisitée, et la voix ample, dramaturgique, profonde de Yael 
Raanan Vandor, fait merveille dans ces pages finalement moins
connues de Ravel.

Hölderlin, Novalis et Friedrich

La suite était placée sous le signe d’un des compositeurs
français actuels vraiment reliés à une inspiration  culturelle
et poétique du passé, sans qu’un attachement spirituel au
romantisme  allemand  entraine  quelque  affaiblissement  de
langage ou redite d’une époque si capitale. Les Nachtgesang de
Philippe Hersant datent de 1988, ils convoquent  les troubles
d’Hölderlin,  les  apaisements   de  Novalis,  une  dialectique
d’ombre et de lumière qui se fait mémoire des tableaux de
Friedrich. Le piano y dit parfois l’angoisse énigmatique des
Nachtstücke de Schumann, la clarinette, les couleurs feutrées
de l’ultime Brahms. Partition «  contemplative », dit son
auteur. Et déterminante, discrètement, dans la jonction de
paysage entre XXe et XXIe.

D’Ars subtilior en chants d’exil

Ensuite,  transition  d’ars  subtilior  instrumental  (Sylvain



Blassel) du côté XIIIe de G.de Machaut et de celui ,XVe, de
Josquin des Prés, entre mélancolie et jeu élégant, pour aller
se centrer sur autre tristesse  collective, celle des exilés
juifs de l’Espagne méridionale à la fin du XVe. On se rappelle
que ces années 1490 virent la fin brutale du rêve et temps-
lieu de cohabitation – la « poche ultime »  du royaume de
Grenade  –  entre  chrétiens  qui  achevaient  de  reconquérir  
« leur » territoire ibérique, arabes qui subsistaient là avec
communautés  juives -.C’est là qu’ Isabelle la Catholique (oh
combien !) expulsa les Juifs, puis les Morisques (Arabes), et
« inventa » avec son mari Ferdinand le règne sinistre du Grand
Inquisiteur Torquemada… En tout cas, les Juifs partirent en
exils  multiplement  géographiques,  et  c’est   leurs  chants
« judéo-espagnols »  qui tentèrent de ressusciter « le temps
d’avant  »  (une  sorte  de  paradis  perdu,  au  moins  dans  la
mémoire affective, et un refuge.

L’amour de la terre quittée

Philippe Hersant, touché de cette découverte lors de sers
séjours  espagnols,  a  transcrit  cinq  de  ces  chants,  dans
l’esprit auquel il fait allusion des Folks Songs de Berio.
Mais ici le climat est souvent douloureux ;  berceuse, paysage
brumeux,  rudesse  des  scansions,  gouttes  de  voix  sur  le
silence, parlé-chanté, déclaration d’amour à la terre quittée
sous-tendent cet opéra intime, à l’instrumentation d’émotion
subtile et pure. Ici les six Temps Modernes trouvent un ni
veau d’inspiration qui émeut plus fortement encore, et la voix
de  Yael  Raanan  Vandor   captive  par  ses  inflexions  et  sa
tension  sans  défaillance.  Admirable  clôture  d’un  concert
discret mais décisif…

Compte rendu, concert. Le 17 décembre 2015, Conservatoire à
Rayonnement Régional de Lyon, Salle Debussy. Œuvres de Ravel,
Pascal  de  Montaigne,  Philippe  Hersant.  Groupe  de  six
instrumentistes et chanteur des Temps Modernes. Lyon, Salle
Debussy  (C.R.R.),  17  décembre  2015.  Les  Temps  Modernes.
Maurice Ravel, Philippe Hersant, Pascal de Montaigne.



Illustration : Pascal de Montaigne (DR)

Compte rendu, concert. Lyon,
Voix  d’automne,  le  27
novembre  2015.  Céladon  :
Dulcissime Jesu.
Compte rendu, concert.  Lyon, Voix d’automne, le 27 novembre
2015. Céladon : Dulcissime Jesu. Depuis 1999, le groupe de
musique  ancienne  Céladon  (de  Paulin  Bündgen)  est  bien  en
paysage lyonnais, du médiéval au XVIIIe. Les Voix d’automne
ont permis d’entendre Céladon en trio vocal-instrumental dans
une nouvelle résidence croix-roussienne, selon un programme
XVIIe italien qui réunit avec bonheur treize compositeurs, et
en particulier la sublime Berceuse de la Mère à l’Enfant-
Christ, de Tarquinio Merula.

Amours foréziennes…. 

Musique   ancienne  –  au
sens…ancien de ce terme attrape-
tout chronologique, et ainsi  du
Moyen-Age (rappelez-moi  combien
de siècles)  jusqu’à la fin du
XVIIIe,  en  recouvrant  donc
Renaissance  et  Baroque.  Et
encore pour des musiciens de l’ancien, instrumentaux, vocaux,
en rassemblement -, faut-il se trouver un « titre » qui centre
l’activité et attire le regard. Les Lyonnais de Céladon, eux,
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ont choisi de s’accrocher aux subtilités françaises du XVIIe,
et à Honoré d’Urfé  qui conte  les amours ruralisées  et
précieuses de Céladon et  Astrée en pays forézien : autrement
dit de vouer un culte aux mots qui portent  la musique ou sont
portés par  elle. Nous avions dit  ici tout le bien qu’on doit
penser de leur disque  Nuits Occitanes où la poésie passionnée
des troubadours (XIIe et XIIIe !) vit entre ombre et aube.

… et Contre-Réforme catholique

Leur goût de la recherche – textes, contextes sonores –peut 
aussi   les  amener  à  des  thématiques  tout  ensemble  plus
austères et rassemblées, ainsi avec ce concert de Dulcissime
Jesu  qui  signale  «  l’émergence  du  pouvoir  de  l’Eglise
catholique,  en  Italie,  au  début  du  XVIIe,  favorisant   la
commande  d’une  multitude  de  pièces  destinées  au  service
religieux  ».  On  ajoutera    que  les  directives  du  récent
concile de Trente (la ville, pas le chiffre de datation !)
avaient alors ouvert la voie sonore, contre la rigueur des
réformés,   à  une  théâtralité  démonstrative  –  pour  les
«  assemblées  »  d’églises  –   mais  aussi,  dans  un  cadre
d’émotion  religieuse,   à  des  pièces  et  effectifs  de
« dimensions  réduites, avidement réclamées par le clergé et
la noblesse en quête de spiritualité et de ferveur ».

Dialectique Mère-Fils

L’installation  de  Céladon,  certes  maintenue  sur  «  colline
(lyonnaise) qui travaille », la Croix-Rousse, mais  changeant
de  résidence  –  désormais  «   Centre  Scolaire  St  Louis  St
Bruno » –  a été discrètement célébrée par ce concert où les
« voix d’automne » se consacrent en intimité hyper-expressive
à un « Dulcissime Jesu » qui unit Mère et Fils, Christ Enfant
puis Homme de douleurs. Habilement, Céladon subdivise cette
relation dialectique Mère-Fils en 5 chapitres : Enfant-Roi,



Mère visionnaire, Chemins de croix, Mère de douleurs et Reine
du Ciel, Une place au paradis.

Un irréprochable Trio

Et quand nous disons : Céladon, nous circonscrivons un Trio :
la voix de contre-ténor du Père-Fondateur (Paulin Bündgen),
l’orgue  de  Caroline  Huynh-Van-Xuan,  la  viole  de  gambe  de
Nolwenn  Le  Guern.  L’ampleur   de  la   voix,  parfois  son
éloquence, ses timbres tour à tour attendris et plus théâtraux
 ,sa souplesse aussi et  son intelligence du texte « passent »
admirablement dans cette large chapelle – encore une fin XIXe
style  néo-byzantin-fourvière,  mais  plus  «  chaude  »  en  sa
décoration  d’abside  or  et  lumière  -,  et  s’adaptent  aux
« climats » de chaque auteur. Le soutien instrumental – ou jeu
soliste et duettiste – est irréprochable, aussi bien pour
Nolwenn Le Guern que pour Caroline Huynh, pourtant handicapée
par la mécanique chuintante et « claquettante »  de son mini-
orgue.  Et  P.Bündgen,  sans  fatigue  apparente,  sait  aussi
présenter la progression  du concert en une pédagogie simple
et sensible, qui donne envie  de prolonger cette audition par
une réflexion et une recherche.

 

Tintoret, Caravage, Rembrandt

De thème en thème et de pièce en pièce, on est frappé- comme
il fallait que les auditeurs du monde sacré catholique le
fussent – du foisonnement d’images, parfois de l’antithèse  « 
climatique  »,  selon  les   principes  de  la   baroquissime
antithèse (« je meurs de ne pas mourir », « je brûle et je
gèle  »).  Ainsi  du  Madrigale  al  crocifisso  de  Cazzati  (il
figurait dans le disque Céladon consacré à ce compositeur) que
le  contre-ténor  met  en  espace  mental   comme  un  ardent
sculpteur de mots. L’appel obsessionnel ( « Jesu , Jesu ») 



hante et scande le chant d’un anonyme florentin de la fin
XVIe. La tragédie de la Croix – lumières du Tintoret et de
Caravage,  dramaturgie  des  gravures  et  des  peintures  de
Rembrandt – envahit l’opéra sacré de Frescobaldi (A pie della
gran croce ), un identique sentiment de grandeur habite le
Stabat Mater du moins connu Giovanni Sances, tandis que dans
la coda du concert, le cri de joie du Laudate eum , le Ciel
d’or  qui  s’entrouvre  (Selva  Morale)  rappellent  le  génie
lumineux  de Monteverdi.

La sublime berceuse de Merula

Mais le centre douloureux et infiniment troublant est chez
Merula,  dont  la  berceuse  au  tout  petit-Enfant  Christ,
anticipation  par  la  Mère  qui  décrit  chaque  étape  de  la
souffrance future (pour sauver les hommes), est une des plus
admirables   partitions  de  toute  l’histoire  du  «  sacré
musical  ».  Sur    frottement  perpétuel  de  deux  notes
instrumentales, le récit vocal va et vient entre  deux couches
temporelles – le présent si doux et paradoxalement intemporel 
de la berceuse, le futur terrible des souffrances – , du
murmure à la clameur, de l’attendrissement à l’épouvante -, et
d’ailleurs  dépasse  le  récit  chrétien  pour  atteindre  à
l’universel  du questionnement métaphysique. Paulin Bündgen
s’y montre exemplaire, d’une expressivité qui pourtant sait se
garder  humaine.

Une  telle  ouverture  intimiste  en  trio  augure  bien  d’un
«  jumelage  »  que  Céladon  –  avec  ses  autres  voix  et
instrumentistes  –  a  projet  d’accomplir  avec  le  Choeur  de
l’Institut Musique  Sacrée de Lyon, formation « amateur » que
dirige Benjamin Ingrao, dans  « une aventure 2016 à travers
l’Europe du XVIe, mêlant populaire et sacré ».



Compte rendu, concert.  Lyon, Voix d’automne, le 27 novembre
2015. Céladon : Dulcissime Jesu.

Livres,  compte  rendu
critique.  Dominique  Jameux
(1939-2015).  Chopin  ou  la
fureur  de  soi.  Editions
Buchet-Chastel (2014)
Livres,  compte  rendu  critique.
Dominique Jameux (1939-2015). Chopin
ou la fureur de soi. Editions Buchet-
Chastel (2014). Encore un livre sur
l’auteur des Préludes et des Etudes…
Mais  pas  vraiment  biographie,  ni  
analyse  technicienne  :  un  parcours
original, très informé, paradoxal et
di stancié. La disparition récente de
son auteur – qui fut aussi « homme de
radio », spécialiste par l’écrit et
la parole de tant de « Musiques en
Jeu »- donne à  cette lecture fort
recommandée  un  «  mélancolique
supplément  d’âme  ».  Je  n’y  suis
pas. En des ouvrages   de science- la musicologie en est une,
on le sait, parfois  aérienne, parfois privée d’envol quand
« ses ailes de géant…. »- et même à l’intérieur de ceux-ci,
gît, ou se montre, ou se dissimule un regardant. La règle
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déontologique est de n’y pas dire : « je »… Hors tels édits,
guère de tolérance ou de salut ? De toute façon, ne pas
oublier  que  sévissent  aussi,  rétrospectivement,  des
«  biographies  »  où  ramassage  de  ragots,  compilation  des
traditions et bouquets d’anecdotes ne mènent le récit de vie
qu’à sa perdition qui aujourd’hui se nomme Gala ou Closer…

« La musique était son monde ». On écrit cela en tête d’un 
article sérieux sur le dernier livre de Dominique Jameux,
Chopin ou la fureur de soi, persuadé que l’auteur ne nous en
voudrait  pas d’un ton souriant et familier :  l’« homme de
radio » fut aussi  le fondateur de Musique en Jeu, cette revue
unique des années 70 qui dura bien moins qu’Art-Press mais
ouvrit  tant  de  citoyens  de  bonne  volonté  aux  arcanes  et
labyrinthes  du  sonore…  Le  signataire  de  ces  lignes  hélas
« posthumes » a appris au seuil de l’automne la disparition –
commencement d’un brûlant été –de Dominique Jameux. Croyant
que « Chopin » avait déjà été chroniqué ici même, il s’était 
contenté de lire pour son propre plaisir cette œuvre ultime.Le
voici devant la tâche intimidante d’écrire sur celui dont  le
bel et pudique avis nécrologique disait : « La musique était
son monde, qu’il a peut-être rejoint. »

Sept pianistes capitaux

La distanciation élégante qu’eût admise Dominique Jameux ne
doit pas empêcher, en recommandant une lecture-méditation, de
souligner qu’il s’agit d’un maître-livre –comme on disait au
temps de nos humanités -, où l’on (ré)apprend beaucoup, et qui
surtout suscite désir  de réflexions, d’approfondissements, de
remises en débat des opinions trop ressassées. D.Jameux  était
fervent spécialiste des Trois Viennois, auteur d’une Ecole de
Vienne, d’un Berg, d’un Boulez qui ont, comme on dit, fait, et
feront longtemps autorité. Mais il était – avant tout, et plus
secrètement – chopinien – non, chopénien, ainsi qu’il prend
soin de rectifier l’adjectif-,  dans le cadre d’un retour sur
quelque  «  scène  initiale  »  qu’il  évoque  au  détour  d’un
chapitre sur les « sept pianistes » selon lui capitaux dans



l’interprétation  du  musicien  polonais.  «  Un  professeur
généreux,  consciencieux,  drôle  et  attachant,  Jean  Dennery
(1899-1971)  m’a  révélé   le  piano  et  Chopin  »  (et  ajoute
D.J.humoriste « je ne lui ai pas fait vraiment honneur, mais
il représente beaucoup pour moi. »). Scène initiale, donc, et
amour jamais consumé pour la vie et l’œuvre de Frédéric, se
relaient discrètement dans le livre pour suggérer que malgré
la soumission de Chopin à l’ordre-espace du seul clavier,
l’auteur de  partitions  sans titres à panache (ah ! Liszt,
Schumann, Berlioz…) ouvrit les portes d’une «  musique  de
l’avenir », depuis Debussy jusqu’à nos jours.

Classiques favoris

Certes D.Jameux n’a pas l’outrecuidance de livrer l’Ouvrage
qui  manquerait   à  la  connaissance  de  Chopin    et  d’une
certaine  façon  remplacerait   sinon  annulerait   tous  les
précédents. Tout au long du parcours, (et en bibliographie
terminale)  il  cite  une  myriade  de  contributions,  dont
certaines  encore  maintenant  accessibles  en  librairie
française : des « classiques » du sujet (avec  mention  un
rien perfide : « ceux qui ont attaché leur nom au compositeur
polonais  (de Pourtalès, Gavoty, Coeuroy), et d’autres qui se
sont signalés à l’attention des amateurs de Chopin »). Il rend
hommage  aux  travaux  patients,  vraiment  scientifiques  et
honnêtement  parcellaires  du  musicologue  suisse  
J.J.Eigendilger, tout comme à ceux, plus discrets, de Marie-
Paule Rambeau. Si Camille Bourniquel ( qui écrivit un Chopin
dans la collection même du Seuil à laquelle le jeune D.Jameux
donna son Richard Strauss) est omis, les compositeurs – tel
André Boucourechliev – ne sont pas oubliés, car eux aussi
savent parler de leur vie  en compagnie de  Chopin, au même
titre que naguère un écrivain comme André Gide au plein regard
d’intuition.

La fureur de soi

De  tout  cela,  l’auteur    tire  substance.  Mais  surtout



« l’homme des Lumières » qu’il était sait qu’un voyage en
compagnie de Chopin ne peut s’accomplir hors de l’insertion
dans « la Grande Histoire » (de type braudélien), en tout cas
débarrassée des simplismes de l’Histoire-Batailles, tout comme
dans une Analyse Structurale pure et dure. D’où un excellent
récit de cette Monarchie de Juillet(1830-1848) sous laquelle 
Chopin a vécu son temps parisien-français, et qui occupe une
large partie du « Préambule ». C’est en miroir de ce temps
d’exil (pas si désespéré)  que D.Jameux fait se construire
Frédéric , quelque part entre un « A nous deux maintenant »
(Rastignac montré par Balzac à Montmartre…) et la submersion
par une « fureur de  soi » – insérée dans le titre du livre –
, à l’intersection du drame personnel et de l’indignation
patriotique mêlée » de mauvaise conscience. D.Jameux – qui
fit  des études  de sociologie, à côté de sa solide formation
musicale  –  développe  sur  «  la  loge  de  concert  »(  encore
Balzac), la prostitution parisienne, la  « pianopolis » de la
capitale, et varie fort plaisamment autour des « budgets »
vestimentaires ou mobiliers de Chopin, à sa façon dandy (les
gants !) et heureux de se montrer ainsi. Cela vaut au lecteur-
XXIe d’amusants et instructifs parallèles sur « les bobos de
la vie parisienne au Square d’Orléans », ou un  tableau de
Chopin  entre  Journal  des  Débats  et  Charivari  («  comme
aujourd’hui  entre  Figaro  et  Canard  Enchaîné  »)…

Le je en Il

Ainsi  apparaît  la  mutation  du  «  je  »  en  «  il  »,  sous
l’ombrelle psychanalytique du Dr Freud (D.Jameux ne négligeait
nullement les grilles de lecture offertes par Sigmund…). Et
bien  sûr, on demeure en recherche sur « l’Eros chopénien »,
quitte à révoquer en doute les « certitudes » sur le fameux
« Je doute que ce soit une femme »,proféré par Frédéric voyant
pour la première fois George. L’auteur, en miroir de Balzac,
Flaubert ou Fromentin (l’échec amoureux, l’indécision sexuée),
énumère et décrit « les sept femmes » qui ont accompagné
Frédéric  :  la  mère,  la  sœur,  celle  de  l’émoi  premier,



(Constance, aux origines de la Fureur de soi ?), la fiancée
(Marie),  la  maîtresse  (Delphine),  la  groupie  (Jane),  et
(surtout ?) la compagne (Aurore Dupin, (ci) Dudevant Baronne,
George Sand… On ne trouvera pas ici une «  vérité » mais des
indications  sur  les composantes  homosexuelles de Frédéric,
très « d’époque romantique », (avec son  cher ami Titus, et le
moins connu Astolphe de Custine). Les titres  de la vie « in
progress » sont amusants et significatifs : Comment Frédéric
devint  Chopin,  Le  Ventre  de  ma  mère,  Elles,  elles,  ELLE,
L’Isle Funeste (anti-Joyeuse donc, et donc majorquienne), le
Quatuor  des  dissonances  (jeux  de  chaises  pas  forcément
musicales entre  Frédéric, George  et ses « enfants » Solange
bientôt devenue jeune femme, et Maurice.

Carliste et révolutionnaire

Sans  oublier  un  sujet-tabou,  l’antisémitisme,  ici   non
idéologique  mais  tout  de  même  insistant  si  lui  aussi
« d’époque »….Ni la «lecture  politique » de l’exilé à Paris ,
et de citer une lettre de 1833 : « J’aime les Carlistes, je
déteste les Philippards ; je suis moi-même révolutionnaire »,
que  souligne   le  biographe  évoquant  «  l’habituel  halo  de
fantasmagorie  propre  aux  musiciens  quand  ils  parlent
politique », et décryptant ici cette  triade chopénienne  en
plein confusionnisme sur les autres et lui-même…

Horizons chimériques

Il y a constamment un regard subjectif de l’auteur, même dans

quelques  familiarités du « comme on parle » au 3e degré qui
peuvent amuser ou irriter (« le pote de Chopin, quel coup de
poing en pleine gueule !, brut de décoffrage, c’est la dèche,
bienvenue  au  club,  s’installer  au  piano  pour  zyeuter  le
public… »). Les références à la culture humaniste –surtout 
XXe – sont clins d’œil d’une nature plus intéressante : « la
lutte des classes en France »(pour citer et un rien corriger 
Marx)  ;  un  «  glissement  progressif  du  plaisir  »  ;  les
« horizons chimériques » (fauréens) pour le Nocturne op.62/1 ;



« tout menace de ruine un jeune homme, il est dur à apprendre
sa partie dans le monde », cité de Nizan, puis adapté de la 

célèbre 1ère phrase d’Aden Arabie « j’avais vingt ans et je ne
laisserai  personne  dire  que  c’est  le  plus  bel  âge  de  la
vie »… ; l’axe Viennois, qui a été l’objet primordial des
recherches  et  réflexions  de  D.Jameux  :  Freud,  donc,  Karl
Krauss,Alban Berg (et la chère Lulu)…

Limer sa cervelle à celle d’autrui

Et plus en amont : « le Sturm und Drang », qu’on traduira
façon  Visconti par « violence et passion » ; « l’humeur
dépressive de Chopin à Vienne II, dans le médiocre accueil que
lui font cette fois les inconstants Viennois », (comme Paris
II pour Mozart en 1778 !). Montaigne est appelé en caution :
« il faut frotter (et limer, ajouterons-nous, c’est encore
plus  joli  !)  sa  cervelle  à  celle  d’autrui  ».  Et  on  se
souvient  que l’auteur des Essais vantait une écriture « par
sauts et par gambades », ce qui semblerait assez bien définir
la « méthode » de notre  biographe, si on ne s’apercevait
ensuite  que  la  rigueur  de  la  progression,  artistement
dissimulée,  est   réelle.

Les œuvres,l’œuvre

Au  titre  des  jugements  subjectifs,  quelques   partitions
célèbres  que  l’auteur  n’aime  pas,  ainsi   la  Polonaise
op.40/1,  dite Militaire (« sa hâblerie insupportable, méchant
morceau rédimé par l’usage qu’en fit Wajda dans Cendres et
Diamant »). Et des lazzi en direction de Berlioz, que « tout
hérissait chez Chopin : comme l’auteur de ces lignes partage
sa détestation, il ne peut que regretter hypocritement la
surdité de Chopin aux merveilles berlioziennes. »…Mais bien
sûr, on s’attardera davantage aux « analyses » des partitions
chopéniennes  que  D.Jameux  chérit  particulièrement,  et  sur
lesquelles il porte un regard que sa propre écriture sait

enrichir de précision et de sensibilité : Ballades,(« la 1ère,



le chef-d’œuvre de rupture »),  Scherzi, les deux Sonates, les
Etudes  («  l’op.10,douze  poèmes  »),des  Nocturnes,   les
Préludes(  «  Ce  n’est  pas  une  oeuvre  c’est  L’œuvre  »),  
Barcarolle.

Un Journal Intime ?

Et  les  adultes  avertis…   en  musique  trouveront  dans  les
investigations  sur  la  Tonalité  matière  à  mieux  saisir  le
parcours de Chopin. On pourra être intrigué par l’apparition

inattendue et dispersée de passages en italique, dont le 1er (
à propos de la Fantaisie-Impromptu)  évoque l’enfant-Jameux
« sous l’Erard fatigué, aujourd’hui encore au centre de ma
chambre, j’ écoute cette pièce que joue ma mère, une fois
entre mille ».  Cette « écoute amniotique » (qui rejoint celle
du petit Frédéric en dessous du clavicorde joué par sa mère
Justynia,  et  dont  plus  tard  la  Berceuse  transfigurera
l’expérience-souvenir), prélude  aux autres pages d’un Carnet-
Journal  Intime de notes à développer, dont le biographe dit
(un peu « jésuite » ?) qu’ils sont « avant tout destinés à 
l’auteur »…

Trois portraits et la vérité

Bien plus tard, il y aura «  trois portraits » essentiels : le
fiévreux et génial Delacroix, l’élégant Ary Scheffer qui veut
cacher  l’intériorité,  le  terrible  daguerréotype  de  L.A.
Bisson, tragédie  de solitude comme eût pu la signer Nadar. Et
vont rester  la maladie (« vieille servante de »), la mort.
Ceux qui ont été proches de Dominique Jameux ne peuvent 
s’empêcher de penser que certaines pages du livre-biographie
sont sans doute aussi miroir, certes totalement discret, mais
hautement probable du chemin par lequel il aura fallu passer…
La relation du « mal dont il faut taire le nom » (au XIXe
donc, la phtisie, et maintenant le cancer), le récit d’un
dernier voyage de Chopin dans « l’Isle Humide » (Angleterre),
le retour à Paris et l’installation à Chaillot (« dès que je
vais un peu mieux, cela me suffit »), « une propédeutique à



l’agonie  (une  contemplation   des  espaces  progressivement
resserrés de la vie, avant d’en voir la forclusion progressive
et  impitoyable)  »,  les  «  médecins  qui  ne  savent  que
recommander le repos, le repos je l’aurai un jour – sans
eux », l’humour en arme défensive ultime.

Et enfin, « l’espace qui se referme, 17 septembre 1849 »…. Le
cœur se serre, dans cette lecture à double sens. Alors on
« rejaillit en lumière », comme en Barcarolle, mais « le
rythme balancé ne sera pas celui du Nautonier qui va vers
l’Ile des Morts ». Un  chapitre d’Epilogue rassemble bien la
démarche vers « cette musique si neuve, si déroutante, si
prophétique… dans son paysage tonal, son éternisation par le
trille, son obsession de l’espace, cause et conséquence de
l’affirmation absolue du sujet…, un espace imaginaire qui 
semble se confondre  avec le ciel. » Allons, lecteur, bonne
traversée !

Livres, compte rendu critique. Dominique Jameux (1939-2015).
Chopin ou la fureur de soi. Editions Buchet-Chastel, 2014.

Disparition  de  la
compositrice  Pascal  de
Montaigne
Disparition de la compositrice Pascal de Montaigne. On apprend
la  disparition  de  la  compositrice  Pascal  de  Montaigne,  à
l’issue d’une longue et cruelle maladie combattue avec un très
grand courage. Pascal de Montaigne, née à Lyon en 1932, avait
suivi des études de violon auprès de Michel Schwalbé( Genève),
de piano, et de composition (Marcel Péhu, organiste à Lyon).
De très lourds problèmes de santé l’avaient ensuite écartée

http://www.buchetchastel.fr/chopin-ou-la-fureur-de-soi-dominique-jameux-9782283027929
https://www.classiquenews.com/disparition-de-la-compositrice-pascal-de-montaigne/
https://www.classiquenews.com/disparition-de-la-compositrice-pascal-de-montaigne/
https://www.classiquenews.com/disparition-de-la-compositrice-pascal-de-montaigne/


des activités d’écriture, qu’elle avait pu reprendre seulement
au  début  des  années  1980.  Puis  une  rencontre  avait  été
déterminante  pour  la  nouvelle  orientation  de  son  style
(«  l’imaginaire  va  s’ouvrir  à  son  monde  sonore  original,
référé en toute liberté aux langages de la 2nde moitié du
XXe  »)  :  celle  de  Loïc  Mallié,  organiste,  professeur  de
composition aux CNSM de Paris et de Lyon.
Dès lors un titre allait synthétiser la recherche de P. de
Montaigne, en toute rigueur et opiniâtreté : c’est Sarn, un
roman très sombre de l’écrivaine anglaise Mary Webb qui fait
resurgir  «  tout  un  monde  lointain  »  d’enfance,  de  mots-
conjurations, de paysages (les étangs du Forez comme ceux de
l’Angleterre),  de  personnages  violents  ou  tendres,  d’une
mémoire énigmatique et douloureuse. P.de Montaigne construisit
donc désormais un espace instrumental « in progress », depuis
Sarn  I  (piano  seul)  jusqu’à  Sarn  IX,  dont  sont  également
tirées des versions « de chambre », et même un opéra , « La
Malédiction de Sarn », que la compositrice n’aura pas eu le
temps d’achever. Une telle structure et façon de « penser la
musique » autour d’un axe quasi-obsessionnel n’est pas sans
évoquer l’effort de Jean Barraqué autour de « La Mort de
Virgile » de Hermann Broch…
Le  reste  de  cette  œuvre  exigeante,  austère  et  resserrée
rassemblait des œuvres pour piano (Nocturnes, Noir, Blanc,
Chine, Intermezzo, Variation), piano et violon (Une Fontaine à
Grenade, Une Marmotte en Hiver), et violon (IKS). Sarn I avait
obtenu  en  1999  le  prix  du  Concours  International  de
Composition à Rome. P.de Montaigne avait été par ailleurs
durant  quinze  ans  Présidente  de  l’Association  qui  gérait
l’Ensemble instrumental lyonnais Les Temps Modernes.
Un disque consacré à une partie des Sarn et à des pièces pour
piano  avait  paru  (éditions  Notissimo,  2001),  un  autre
d’extraits de « la Malédiction » (ed.Leduc, Fuzeau 2007), et
il serait bon que soit repris en cd, l’essentiel de cette
œuvre au langage résolument moderne, qui dans un dramatisme
sans tapage, a instauré une métaphysique musicale dont la
source était, selon Marcel Bitsch, à rechercher en Debussy,



Ravel et Berg…


