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Samedi 11 novembre

16H30 —— CONCERT PARTICIPATIF EN FAMILLE
SORCIERS ET SORCIERES

LES SIECLES

FRANCOIS-XAVIER ROTH, DIRECTION

AMELIE PARIAS, TEXTE ET MISE EN SCENE

ROBIN LAPORTE, COMEDIEN

Ce concert est précédé d’un atelier de préparation.

Samedi 11 novembre — 19h30
Dimanche 12 novembre — 16030

CONCERT SYMPHONIQUE
MONDES FANTASTIQUES
ORCHESTRE DE PARIS

ORCHESTRE DU CONSERVATOIRE DE PARIS
CHCEUR DE L’ORCHESTRE DE PARIS

CHCEUR PHILHARMONIQUE DU COGE*
THOMAS HENGELBROCK, DIRECTION

ERIC RUF, RECITANT

KATHARINA KONRADI, SOPRANO
AMBROISINE BRE, MEZZO-SOPRANO

STEVE DAVISLIM, TENOR

MICHAEL VOLLE, BARYTON

EDWIN FARDINI, BASSE

LES CHANTEURS D’OISEAUX, JOHNNY RASSE
ET JEAN BOUCAULT

LIONEL SOW, CHEF DE CHCEUR

FREDERIC PINEAU*, CHEF DE CHCGEUR

Une Récréation musicale est proposée a 16h aux
enfants de 3 a 10 ans dont les parents assistent au
concert. 8€ par enfant, réservation conseillée.

Dimanche 12 novembre

1THOO CONCERT EN FAMILLE

LE VOYAGEUR PERDU
ORCHESTRE DE PARIS

CHCEUR DE L'ORCHESTRE DE PARIS
ORCHESTRE DU CONSERVATOIRE DE PARIS
CHCEUR PHILHARMONIQUE DU COGE
THOMAS HENGELBROCK, DIRECTION
KATHARINA KONRADI, SOPRANO

Ce concert est précédé d’un atelier de préparation.

14H30
LES ESPRITS
MUSICIENS DE L'ORCHESTRE DE PARIS
MAUD AYATS, VIOLON

NICOLAS PEYRAT, ALTO

FREDERIC PEYRAT, VIOLONCELLE
PASCAL MORAGUES, CLARINETTE
LAURENT WAGSCHAL, PIANO

MUSIQUE DE CHAMBRE

14H30 —— CONCERT-PROMENADE AU MUSEE

UN MUSEE FANTASTIQUE

MUSICIENS DE L’ORCHESTRE DE PARIS

ACTIVITES CE WEEK-END

SAMEDI
Le Lab de 11h a 12h30
MA SYMPHONIE FANTASTIQUE

Ciné-conférence de 14h30 a 16h15
METAMORPHOSES

ET AUSSI
Enfants et familles
Concerts, ateliers, activités au Musée. ..
Adultes

Ateliers, conférences, visites guidées
du Musée...




—WEEK-END FANTASTIQUE —

Les musiciens n‘ont pas attendu I'époque romantique pour se délecter
d'histoires de fantémes, d'apparitions spectrales ou de fées en tout genre.
Purcell en particulier explora tres volontiers ces contrées, notamment dans
The Fairy Queen, en lien avec |'univers de Shakespeare — Shakespeare qui
par ailleurs représentera également l'une des grandes inspirations des
musiciens romantiques (c'est son Macbeth qui infuse le Largo du « Trio des
esprits » de Beethoven).

Pour autant, c’est en lien avec l'esthétique du romantisme que la notion
de fantastique fit véritablement son apparition. A tel point que le terme
« fantastique » fut d’abord utilisé a la fin du xvi© siecle pour évoquer
« |'assemblage des genres les plus éloignés et des formes les plus dispa-
rates » (Dictionnaire universel raisonné des connaissances publié par Diderot
et D'Alembert) | Des caractéristiques telles que la fievre créatrice ou l'appa-
rition de « sensations auditives absolument nouvelles, fascination et effroi
confondus » (Emmanuel Reibel) que nous associons au romantisme furent
ainsi d'abord associées au fantastique : « romantique, fantastique, c’est
tout un », s'exclamait Berlioz. Sa Symphonie fantastique ne dit d'ailleurs pas
autre chose, elle qui pose un jalon dans I'esthétique musicale comparable
a celui de la bataille d’Hernani, la méme année, en littérature.

C’est a un formidable épanouissement de I'inspiration surnaturelle que
le romantisme ouvre la porte. Un coup d'ceil sur la programmation de
ce week-end Fantastique suffit a en faire la preuve. Le Songe d’une nuit
de sabbat de la Symphonie fantastique est a peu prés contemporain de
la premiere version de la cantate de Mendelssohn d'aprés Goethe, Die
erste Walpurgisnacht, qui conte la lutte profondément symbolique des
paiens contre les chrétiens. Le monde germanique fut trés sensible a ces
histoires légendaires (Schumann, notamment, ne fut pas avare de récits ou
d'images de contes de fées), qui ne resteront cependant pas cantonnées a
ses frontiéres. Ainsi avec Dukas via Goethe (L’Apprenti sorcier), avec le duo
lbsen/Grieg (Peer Gynt) ou avec les contes russes qui inspirent tout parti-
culiérement Stravinski dans les années 1910 (L'Oiseau de feu notamment).



EUROGROUP

CONSULTING
MECENE PRINCIPAL

de |'Orchestre de Paris



—PROGRAMME —

Jacques Ibert
Bacchanale

Igor Stravinski

L’Ouseau de feu — Suite n° 2
ENTRACTE

Edvard Grieg
Peer Gynt — musique de scéne

Felix Mendelssohn
La Premuére Nuit de Walpurgis

Orchestre de Paris

Orchestre du Conservatoire de Paris

Cheeur de I’Orchestre de Paris

Cheeur Philharmonique du COGE*

Thomas Hengelbrock, direction

Eric Ruf, sociétaire honoraire de la Comédie-IFrangaise, récitant
Katharina Konradi, soprano

Ambroisine Bré, mezzo-soprano

Steve Davislim, ténor

Michael Volle, baryton

Edwin Fardini, basse

Les Chanteurs d’Oiseaux, Johnny Rasse et Jean Boucault
Lionel Sow, chef de cheeur

Frédéric Pineau”, chef de cheeur

Ce concert est surtitré.

Traduction du livret de Peer Gynt par Francois Regnault © Editions théatrales.

Coproduction Orchestre de Paris, Conservatoire de Paris, Philharmonie de Paris.

DUREE DU CONCERT : ENVIRON 2H10.



—LES CEUVRES —

Jacques lbert (1890-1962)
Bacchanale

Composition : 1956, commande de la BBC.

Création radiophonique : le 2 novembre 1956, a Londres, par le BBC Symphony
Orchestra, sous la direction d’'Eugéne Goossens.

Publication : A. Leduc, Paris, 1958.

Effectif : 2 flites et flGte piccolo, 2 hautbois et cor anglais, 2 clarinettes et clarinette
basse, 3 bassons et contrebasson — 4 cors, 3 trompettes, 3 trombones, tuba - timbales,
percussions — harpe — cordes.

Durée : environ 10 minutes.

La Bacchanale d'Ibert n’est pas la plus connue de celles qui ont
traversé |'histoire de la musique, en résonance avec l'intérét porté par
les musiciens en particulier et les artistes en général au monde grec,
essentiellement a partir du xix® siécle. L'opéra en fut friand : Wagner
(dans Tannhé&user), notamment, mais aussi Meyerbeer, Gounod ou Saint-
Saéns. Les ballets également : Ravel et Roussel, par exemple. Mais cette
musique dionysiaque, composée par le Parisien Ibert pour répondre a
une commande de la BBC, témoigne d'un charme et d'une efficacité
indéniables. Rien d'étonnant de la part d'un compositeur qui sut étre
divers (il aborda une large gamme de genres et de styles) mais toujours
brillant dans son orchestration, séduisant dans ses mélodies et plein
d’esprit dans son expression.

En 1956, Ibert, se frottant au genre de la bacchanale, se plait a piocher
dans une esthétique jazzy, pleine de refrains aux sonorités « Gershwin »
et animée par une pulsation bondissante ou I'on entend aussi, sous une
forme légérement gauchie, celle de son contemporain Khatchatourian
dans sa fameuse Danse du sabre du ballet Gayaneh. Sans qu'il y ait
de raison d’en étre surpris, les cuivres et les percussions (notamment
le xylophone) y tiennent le haut du pavé, donnant a ce « scherzo »
orchestral — tel est son sous-titre — un éclat chahuteur, méme si la
partie centrale, moderato assai, marque un recul vers des sonorités
plus languides et des groupes instrumentaux plus réduits. Mais cette
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retenue n'est que temporaire, cuivres et percussions se chargeant
bientét de nous le faire savoir et de relancer la (folle) machine jusqu’a
I'explosion finale.

Angéle Leroy

Igor Stravinski (1882-1971)
L'Oiseau de feu - Suite n° 2

I. Introduction

IIl. 'Oiseau de feu et sa danse — Variation de I'Oiseau de feu

Ill. Ronde des princesses (khorovode)

IV. Danse infernale de Kastchel

V. Berceuse. Andante

VI. Finale. Lento maestoso — pili mosso — allegro non troppo — doppio valore,

maestoso — molto pesante

Titre original du ballet : L'Oiseau de feu, conte dansé en deux tableaux,

d‘aprés un conte national russe.

Composition du ballet : de novembre 1909 au 18 mai 1910, a Saint-Pétersbourg,
sur un livret de Michel Fokine d'aprés un conte russe.

Dédicace : « A mon cher ami Andrei Rimski-Korsakov ».

Création du ballet : le 25 juin 1910, a 'Opéra de Paris, par la troupe des Ballets
russes, sous la direction musicale de Gabriel Pierné, sur une chorégraphie

de Michel Fokine, avec des décors d’Alexandre Golovine et de Leon Bakst.

Publication du ballet : Jurgenson, Moscou, 1910.

Deuxiéme Suite

Composition : février 1919, a Morges, en Suisse.

Dédicace : « A I'Orchestre Romand, a son chef Ernest Ansermet et & son comité ».
Premiére publication : J&W Chester, Londres, 1920.

Effectif : 2 flates dont flate piccolo, 2 hautbois dont cor anglais, 2 clarinettes,

2 bassons - 4 cors, 2 trompettes, 3 trombones, tuba - timbales — grande batterie —
harpe — piano et célesta — cordes.

Durée : environ 23 minutes.



La création de L'Oiseau de feu, le 25 juin 1910 a Paris, propulse Stravinski
sur le devant de la scéne internationale. C'est un jeune homme de 28 ans
qui, du jour au lendemain (semble-t-il), « devient » compositeur, emportant
I'adhésion du public comme de la presse. A I'origine de la partition, un
homme qui est en train, lui aussi, de conquérir Paris: Serge de Diaghilev.
Grand découvreur de talents, organisateur hors pair de rencontres fécondes,
I'imprésario envisageait un ballet sur le conte russe de L'Oiseau de feu. Il
confie la tache a Stravinski, qui sy attelle avec ardeur. Ainsi débute une
collaboration qui se poursuivra jusqu’a la mort de I'homme de théatre,
presque vingt ans plus tard. A L'Oiseau de feu viendront bien vite s'ajouter
les deux autres pans de la « trilogie russe », Petrouchka en 1911 et Le Sacre
du printemps en 1913. Les trois ceuvres contribueront a asseoir solidement
la réputation de ces Ballets russes, qui virent passer au fil des années aussi
bien Debussy, Ravel, Satie, Falla et Prokofiev que Picasso, Matisse ou Braque.

La suite de 1919 marque, par rapport au ballet originel de 1910 et a la
premiére suite de 1911, une diminution des effectifs orchestraux, particu-
lierement développés dans les premieres versions. Pour autant, la puissante
originalité de I'orchestration, pour laquelle Stravinski manifeste une « virtuo-
sité innée » (Pierre Boulez), demeure. Elle est d'ailleurs partie prenante de
la caractérisation des personnages, les arabesques légéres et vibrantes de
I'oiseau s'opposant aux sonorités lourdes, volontiers martelées, associées
au maléfique Kastchel. Les deux personnages magiques partagent en
revanche un méme langage musical, parfois teinté de résonances orientales ;
au contraire (il y a la un héritage de Rimski-Korsakov, I'ancien maitre de
Stravinski), les humains comme Ivan Tsarévitch et les princesses utilisent des
mélodies aux contours plus carrés. Les partitions ultérieures abandonneront
une part de ce langage encore tout imprégné de postromantisme au profit
d‘une écriture plus acérée, tant dans ses oppositions de couleurs harmo-
niques que dans ses timbres; ce premier essai est néanmoins un véritable
envoltement sonore. Si Petrouchka et Le Sacre du printemps choisissent de
creuser d'autres voies, notamment rythmiques, les trois ceuvres partagent
un méme sens de l'urgence, une méme énergie tellurique : les danses du
Sacre, notamment, seront les héritiéres de cette Danse infernale de Kastchei,
traversée d'immenses zébrures verticales.

Angéle Leroy



Edvard Grieg (1843-1907)
Peer Gynt op. 23, musique de scéne pour récitant, solistes et chaeur —
version allemande (extraits)

|. Noces a la ferme (acte |, n° 1)

Il. Enlévement de la mariée. Plainte d'Ingrid (acte II, n° 4)
IIl. Dans l'antre du roi de la montagne (acte Il, n° 8)

IV. Peer Gynt poursuivi par les trolls (acte II, n° 9)

V. La mort d'Ase (acte Ill, n° 12)

VI. Au matin (acte IV, n° 13)

VII. Danse d'Anitra (acte IV, n° 16)

VIll. Chanson de Solveig (acte IV, n° 19)

IX. Retour de Peer Gynt. Soir de tempéte sur |'océan (acte V, n° 21)
X. Chant des fidéles (acte V, n° 25)

XI. Berceuse de Solveig (acte V, n° 26)

Composition : 1874-1875.

Commande du dramaturge Henrik lbsen pour sa piece Peer Gynt.

Création : le 24 février 1876, au Thééatre national de Christiana, a Oslo, en Norvege.
Effectif : choeur et solistes — 4 fl(ites et piccolo, 4 hautbois, 4 clarinettes, 4 bassons —
6 cors, 4 trompettes, 5 trombones, tuba - timbales, percussions — harpe.

Durée : environ 40 minutes.

L'ceuvre dépeint les tribulations de Peer Gynt, jeune « propre a rien »,
sorte d'antihéros prétentieux et aventureux qui, condamné a une vie
de paria apres I'enlévement d’une jeune mariée le jour de ses noces,
parcourt le monde allant d'avanie en avanie a la recherche de son
identité. S'inspirant de I'imaginaire des contes de Norvege, Peer Gynt
tient du conte et de la farce satirique : la chute et la rédemption finale
du personnage, sauvé par I'amour, illustrent les dangers de la paresse,
de l'absence de consistance morale, de I'ambition mal placée, du
voyage mal compris, de la soif de pouvoir et d'argent. Il est difficile de
synthétiser I'ensemble du déroulement dramatique, Iaction conduisant
le héros dans les montagnes ou régne le roi des trolls puis dans une
déchéance errante : au chevet de sa mére moribonde d'abord, aux portes
du paradis pour confier I'dme maternelle a saint Pierre, dans un Maroc
légendaire devenant un prospére marchand d'esclaves, puis, ruiné, dans
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la brousse, partageant la vie des singes pour se faire ensuite le prophéte
d'une tribu d’hommes sauvages, en Arabie pour séduire la belle Anitra,
au Caire ou il devient empereur des fous, sur mer ou il fait naufrage, et
enfin de retour en Norvege, vieux et misérable, pour retrouver les bras
consolateurs de Solveig...

Scandant de maniere illustrative I'action du drame, la musique de scéne
permet a Grieg de déployer toute I'étendue de son savoir-faire compo-
sitionnel, sa maitrise de la caractérisation et sa confondante science
des effets. Danses virevoltantes, mélopées orientales, noble simplicité
des chants populaires, pages idylliques de calme orchestral, interludes
dramatiques, marches galvanisantes...

Cette musique de scéne, commandée a Edvard Grieg par le dramaturge
Henrik lbsen (1828-1906) pour sa piéce Peer Gynt, fut d'abord composée
avec enthousiasme. Rapidement, Grieg se plaignit cependant de la diffi-
culté de la tache : « C'est un sujet impossible a traiter, sauf a quelques
endroits ». (lettre a Frants Beyer, 27 ao(t 1874) Démarrée au début de
I'année 1874, la partition ne fut achevée que I'année suivante, la création
ayant lieu en 1876. La piéce connut alors un tel succeés qu'elle fut reprise
de nombreuses fois, avec une musique souvent remaniée. Grieg en réalisa
ainsi des transcriptions pour piano, piano a quatre mains, voix et piano,
voix et orchestre, et en tira deux suites orchestrales (op. 46 et op. 55) qui
firent le tour de toutes les grandes salles de concert européennes sous
la direction de leur auteur.

Chloé Richard-Desoubeaux

Chloé Richard-Desoubeaux est éléve de la classe des métiers de la culture musicale du
Conservatoire de Paris (professeur, Lucie Kayas).

Nous remercions les éléves des départements des disciplines instrumentales classiques et
contemporaines et des disciplines vocales du Conservatoire de Paris pour leur participation
a ce concert.



Felix Mendelssohn (1809-1847)
Die Ertse Walpurgisnacht, cantate pour solistes, chceur et orchestre
[La Premiere Nuit de Walpurgis]

Ouverture (Allegro con fuoco)

I. ,Es lacht der Mai”, pour ténor et chceur (Allegro vivace non troppo)

Il ,Kdnnt ihr so verwegen handeln?”, pour alto et chceur (Allegretto non troppo)

IIl. ,Wer Opfer heut zu bringen scheut”, pour baryton et chceur (Andante maestoso)
IV. ,Verteilt euch, wackre Ménner, hier”, pour chceur (Allegro leggero)

V. ,Diese dumpfen Pfaffenchristen”, récit de basse et chceur

V1. ,,Kommt mit Zacken und mit Gabeln”, pour chceur (Allegro molto)

VII. ,So weit gebracht, daB wir bei Nacht”, pour baryton et chceur (Listesso tempo)
VL., Hilf, ach hilf mir, Kriegsgeselle”, pour ténor et cheeur (Allegro non troppo)

IX. , Die Flamme reinigt sich vom Rauch”, pour chceur (Andante maestoso)

Composition : 1830-1832 / 1842-1843, sur le poéme éponyme de Johann Wolfgang
von Goethe (1799).

Création : premiére version, le 10 janvier 1833, par la Singakademie de Berlin ;
version définitive, le 2 février 1843, au Gewandhaus de Leipzig.

Effectif : alto, ténor, baryton, basse solistes — chceur mixte — 4 flates et flite piccolo,
4 hautbois, 4 clarinettes, 4 bassons — 4 cors, 4 trompettes, 5 trombones — timbales,
percussions — cordes.

Durée : environ 35 minutes.

Comme le Peer Gynt de Grieg, La Premiére Nuit de Walpurgis de
Felix Mendelssohn a connu une gestation relativement longue et de
nombreux remaniements. Ecrite pour solistes (alto, ténor, baryton,
basse), choeur mixte et orchestre, cette cantate profane est basée
sur le poéme éponyme de Johann Wolfgang von Goethe (1749-
1832), datant de 1799 — a ne pas confondre avec la scéne de nuit de
Walpurgis dans le Faust du méme auteur (1808). Son action se situe
au Moyen Age, dans les montagnes du Harz en Allemagne centrale,
réputées pour étre le lieu ou l'on célebre la nuit de Walpurgis, entre le
30 avril et le 1" mai, pour féter la fin de I'hiver. Le poéme est un hymne
au paganisme, qui célébre les anciens mystéres germaniques, dont le
déroulement satanique met en déroute le pouvoir du christianisme,
devenu religion officielle.



Structurée en neuf numéros enchainés et précédés d'une ouverture
évoquant le mauvais temps chassé par le printemps, la cantate de
Mendelssohn se déroule en deux volets. Dans une premiére partie,
le chceur du peuple célebre le retour du printemps, annoncé par un
druide (ténor). S'apprétant a allumer la flamme sacrificielle et rituelle,
les druides sont interrompus par une vieille femme (alto) qui les met en
garde sur le caractere désormais interdit de ce rite. S'opposant a elle,
un druide (baryton) enjoint aux autres de contourner l'interdit jusqu’aux
cris enthousiastes du chceur.

Dans la seconde partie de la piéce, les druides conspirent et mettent au
point le plan visant a effrayer les chrétiens avec leurs propres démons.
L'atmosphére de conspiration est rendue par le récitatif de la basse puis
par des roulements de timbales et le jeu des violoncelles et contrebasses,
rejoints progressivement par le reste de |'orchestre et du choeur dans une
agitation de plus en plus palpable. C'est dans un véritable déferlement
orchestral que le plan est ensuite mis a exécution. La vitesse du mouve-
ment, la brillance des cuivres et des percussions ainsi que |'usage du
tutti orchestral et du cheeur font de ce passage le point culminant de la
cantate (n° 6). Apreés la fuite des chrétiens, (n°® 8), c'est par un tutti triom-
phal de I'orchestre, du cheeur des druides et du peuple que se termine
cette cantate, toute empreinte des idéaux des Lumiéres.

Berlioz, qui assista a la création de cette version a Leipzig, la loua en ces
termes : « Les effets de voix et d'instruments s’y croisent dans tous les
sens, se contrarient, se heurtent avec un désordre apparent qui est le
comble de l'art. »

Chloé Richard-Desoubeaux



—LES COMPOSITEURS —

Edvard Grieg

Né a Bergen (Norvége) en 1843,
Edvard Hagerup Grieg grandit
dans un environnement musical et
commence |'‘étude du piano auprés
de sa mére avant de se perfectionner
au Conservatoire de Leipzig, sur
les conseils du violoniste virtuose
norvégien Ole Bull (1819-1880). Apres
quatre ans d'études, il rentre a Bergen,
ou il donne son premier concert, en
1862. Un an plus tard, Grieg se rend
a Copenhague, ou il rencontre son
compatriote Rikard Nordraak (1842-
1866) ainsi que les compositeurs
danois Christian Horneman (1840-1906)
et Gottfred Matthison-Hansen (1832-
1909), avec lesquels il crée le groupe
Euterpe visant a promouvoir la musique
scandinave — préoccupation qu'il aura
a coeur tout au long de sa carriere. De
retour en Norvége en 1866, il s'installe
a Christiania (Oslo), ou il fonde, I'année
suivante, I'’Académie norvégienne de
musique, a travers laquelle il poursuit
sa lutte pour le développement d'un
art national. Durant cette période,
il s'intéresse de pres aux musiques
traditionnelles de son pays, dont
s'inspirent ses compositions, qu'il
s'agisse d'arrangements de chansons
et mélodies, comme dans ses Vingt-
cing Chants et danses populaires
norvégiens (op. 17, 1869), ou bien
de danses intégrées a de grandes
pages orchestrales comme dans
Peer Gynt. A partir de 1874, il peut

composer librement, ses revenus étant
assurés par une rente annuelle du
gouvernement. Sa vie est alors rythmée
par de multiples tournées dans toute
I'Europe, tant comme chef d'orchestre
que comme pianiste, lors desquelles
il interpréte sa propre musique. La
renommée de Grieg fut telle qu'il
recut de nombreuses distinctions :
membre de |'Institut de France (1891),
il fut aussi docteur honoris causa des
universités de Cambridge (1893) et
d'Oxford (1906).

Jacques lbert

Le fait qu'lbert ne se soit jamais
vraiment réclamé d’aucune école a
peut-étre contribué au manque de
visibilité du compositeur apres sa mort.
Il entretint cependant des liens avec
ce que l'on pourrait nommer le post-
impressionnisme (Ravel était un de ses
amis proches) comme avec le Groupe
des Six de Milhaud et Honegger
notamment, qui furent des compa-
gnons d'études en composition. Si elle
ne signifie plus grand-chose pour le
mélomane d'aujourd’hui, son obtention
du Prix de Rome — comme Berlioz et
contrairement a Ravel —en 1919, aprés
une formation au Conservatoire de
Paris, contribua cependant de fagon
certaine a lui assurer une position
solide dans le monde de la musique.
Il fut ainsi presque sans interruption,
de 1937 4 1960, le directeur de la
Villa Médicis a Rome. On lui doit de
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nombreuses ceuvres pour le théatre
(sept opéras et cing ballets notam-
ment) mais aussi pour le cinéma
(Macbeth d'Orson Welles, pour ne
citer qu’une partition parmi beaucoup
d'autres). Il composa également de
la musique pour plus petits effectifs,
vocaux ou de chambre.

Felix Mendelssohn

Le jeune Felix et sa grande sceur Fanny
fréquentent dans leur jeunesse tout ce
que Berlin compte d'intellectuels et
d'artistes de premier plan. Les deux
enfants, qui manifestent des talents
incroyables, sont adressés a Carl
Friedrich Zelter. Grand admirateur de
Bach, celui-ci les présente en 1821 a
Goethe, qui s'empresse de comparer
Felix Mendelssohn a Mozart. Des l'age
de 9 ans, le surdoué se produit en
public et accumule les ceuvres. Le
virtuose du piano Ignaz Moscheles,
avec qui Mendelssohn restera lié tout
au long de sa vie, devient un temps
son professeur. A la méme époque,
le jeune homme de 16 ans compose
son célebre Octuor op. 20, bientdt
suivi de I'Ouverture du Songe d’une
nuit d'été, deux ceuvres qui donnent
la preuve éclatante de la maturité de
son talent. De 1826 & 1829, il étudie a
|'université de Berlin, ou il suit notam-
ment les cours d'esthétique de Hegel,
mais aussi ceux d’histoire et de droit
d’Eduard Gans ou de géographie
avec Carl Ritter. Le 11 mars 1829, il
dirige la premiére reprise depuis la
mort de Bach de la Passion selon saint
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Matthieu, un événement qui marque
le début de la redécouverte du cantor
et place Mendelssohn au centre de
I'attention. Peu apres, il entame son
« grand tour » et découvre 'Angleterre,
a laquelle le liera toute sa vie un lien
spécial, mais aussi I'Ecosse, Vienne
et I'ltalie, ou il rencontre Berlioz.
L'ouverture Les Hébrides, les sympho-
nies « Ecossaise » (achevée en 1842)
et « [talienne » (achevée en 1833, puis
révisée et jamais éditée) témoignent de
ses impressions de voyage. Revenu a
Berlin, Mendelssohn devient directeur
de la musique a Dusseldorf. Partageant
son temps entre I'’Angleterre et la cité
rhénane, il participe a la redécou-
verte de Haendel en dirigeant 'ora-
torio Israél en Egypte. Nommé en
1835 directeur du Gewandhaus de
Leipzig, Mendelssohn joue dés lors
un réle primordial dans le dévelop-
pement artistique de la ville, organi-
sant d'innombrables concerts avec
ses propres ceuvres ou celles de ses
contemporains, ainsi que des piéces
de Bach, Haendel ou Gluck. En 1839,
il crée la « Grande » Symphonie en ut
de Schubert, mort dix ans plus t6t,
dont Schumann vient de retrouver
le manuscrit. Mendelssohn continue
a composer : oratorio, musique de
chambre, musique pour piano, musique
pour orchestre... La derniere décennie
de sa vie commence entre Leipzig
et Berlin, ou Frédéric-Guillaume IV
souhaite sa présence. Mais l'inas-
souvissement de certains projets du
monarque le ramene a Leipzig, ou il



fonde en 1843 le Conservatoire. Il s'y
entoure d'artistes tels les Schumann
ou les violonistes Joseph Joachim
et Ferdinand David. C’est pour ce
dernier qu'il compose le Concerto pour
violon et orchestre, achevé en 1844 ;
il précéde d'autres chefs-d’ceuvre
comme l'oratorio Elias ou le Trio avec
piano n° 2 et le Quatuor op. 80, écrit
en mémoire de sa sceur bien-aimée
Fanny, morte en mai 1847. Avant méme
que l'ceuvre ne soit créée en public,
Mendelssohn meurt, en novembre
de cette méme année, a seulement
38 ans.

Igor Stravinski

Au fil d’une enfance marquée de
quelques impressions musicales
fortes, Stravinski apprend le piano
et manifeste rapidement une réelle
prédilection pour I'improvisation.
En 1901, il s’inscrit, suivant le désir
parental, en droit a I'université de
Saint-Pétersbourg, mais la rencontre
I'année suivante de Rimski-Korsakov
le conforte dans sa décision d'étudier
plus avant la musique. Il compose
ses premiéres ceuvres : Feu d‘artifice
attire lors de sa création l'attention de
Serge de Diaghilev, qui lui commande
des orchestrations puis la composition
d’un ballet - L'Oiseau de feu — pour
ses Ballets russes. Deux autres ballets
suivent bientot : Petrouchka et Le Sacre
du printemps, qui crée le scandale en
mai 1913, au Théatre des Champs-
Elysées. La Premiére Guerre mondiale
éloigne définitivement Stravinski de

son pays natal, etil s'installe en Suisse
avant de revenir en France a la fin de
la décennie. Il collabore avec I'écrivain
Charles-Ferdinand Ramuz, auteur des
traductions des Noces (1914-1923) et
de Renard (1915-1916), mais aussi du
livret de I'Histoire du soldat (1918).
'ceuvre suivante, Pulcinella (1920),
inspiré de Pergolése, marque un
tournant dans |'évolution de Stravinski,
qui aborde a sa période néoclassique.
Installé d'abord a Biarritz, puis a Nice
(1924) et 4 Paris (1931), Stravinski donne
ses premiéres ceuvres non scéniques
importantes : Octuor pour instruments
a vent, Concerto pour piano et vents,
Sérénade pour piano, et, sur l'impul-
sion de Koussevitsky, sillonne I'Europe
en tant que chef d’'orchestre. L'austérité
marque de son sceau (Edipus rex
(1927), dont l'inspiration antique est
prolongée par Apollon musagete
(1928) et Perséphone (1934), tandis
que la Symphonie de psaumes (1930)
illustre I'intérét renouvelé du compo-
siteur pour les questions religieuses.
Le Concerto pour violon (1931), le
Concerto pour deux pianos seuls (1935)
et Dumbarton Oaks Concerto (1938)
marquent cette derniére décennie
sur le Vieux Continent. Frappé de
nombreux deuils familiaux, Stravinski,
devenu citoyen francais en 1934, s'exile
aux Etats-Unis au moment ol éclate la
Seconde Guerre mondiale. Ces années
sont celles d'une activité sans relache —
conférences, concerts et composition.
L'opéra The Rake’s Progress, créé en
1951 a Venise, vient mettre un terme



retentissant a la période néoclassique
de Stravinski, qui s'engage alors —a 70
ans — dans la voie sérielle ouverte par
Schoénberg, Berg et Webern, sa princi-
pale source d'inspiration. Les Threni
de 1958 représentent |'aboutisse-
ment de cette démarche, qu'illustrent
aussi la Cantate (1952) ou Agon (1957).
Linspiration religieuse se fait de plus
en plus présente : Canticum Sacrum,

Abraham et Isaac, Requiem Canticles. ..
Petit a petit, la santé du compositeur
décline, et il s'éteint &8 New York le 6
avril 1971.

_ LES INTERPRETES —

Eric Ruf

Aprés une formation a I'Ecole natio-
nale supérieure des arts appliqués et
des métiers d'arts Olivier de Serres et
au Conservatoire national supérieur
d’art dramatique, Eric Ruf entre a la
Comédie-Francaise le 1°" septembre
1993 et en devient le 498¢ socié-
taire le 1°" janvier 1998. Au thééatre, il
travaille notamment sous la direction
de Jacques Lassalle, Patrice Chéreau,
Denis Podalydeés, Christian Schiaretti,
Anatoli Vassiliev, Yves Beaunesne,
Eric Vigner, Jean-Pierre Vincent,
Jean-Luc Boutté, Jean Dautremay...
Dernierement, il interprete Christian
dans Cyrano de Bergerac de Rostand
mis en scéne par Denis Podalydeés, Brel
dans Trois hommes dans un salon mis
en scene par Anne Kessler, Achille dans
Penthésilée de Kleist mise en scene par
Jean Liermier. Il est le collaborateur
artistique d’Emilie Valantin et réalise le
décor de Vie du grand dom Quichotte

et du gros Sancho Panca de Da Silva
qu’elle met en scene. Au cinéma et a la
télévision, il travaille avec Yves Angelo,
Nicole Garcia, Bruno Nuytten, Nina
Companeez, Serge Frydmann, Claire
Devers, Olivier Pancho, Josée Dayan,
Eric Forestier... Directeur artistique de
la compagnie d'Edvin(e), il coécrit et
met en scéne Du désavantage du vent
(édition Les Solitaires Intempestifs)
et Les Belles Endormies du bord de
scéne ainsi qu’Armen de Jean-Pierre
Abraham. Au Studio-Théétre de la
Comédie-Francaise, il met en scéne
Et ne va malheurer de ton malheur
ma vie, spectacle congu autour des
tragédies de Robert Garnier. A I'opéra,
il met en scéne et fait la scénogra-
phie du Récit de I'an Zéro de Maurice
Ohana et de L'Histoire de I'an Un de
Jean-Christophe Marti. Il dirige et fait
la scénographie d'un atelier sur Gluck
avec I"Atelier lyrique de I'Opéra de
Paris, et enseigne au Cours Florent et
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au Conservatoire national supérieur
d‘art dramatique. Il réalise les scéno-
graphies de Cyrano de Bergerac de
Rostand, du Misanthrope de Moliere
et de Lucrece Borgia de Hugo a la
Comédie-Francaise, et du Mental de
I'équipe d’Emmanuel Bourdieu dans
les mises en scéne de Denis Podalydés.
Prix Gérard Philipe de la Ville de Paris,
il recoit en 2007 les Moliére du décora-
teur et du second réle masculin pour
Cyrano de Bergerac.

Katharina Konradi

Deux jalons majeurs ont déja marqué
la carriére encore jeune de la soprano
Katharina Konradi : le prix du Deutscher
Musikwettbewerb (Concours allemand
de la musique) a Bonn (2016) et, en lien
direct avec cette prestigieuse récom-
pense, le prix spécial de la Fondation
Walter et Charlotte Hamel pour son
exceptionnelle prestation. Ont aussitot
suivi une collaboration avec I'Orchestre
Philharmonique de I'Elbe sous la
direction de Thomas Hengelbrock, a
I'occasion de I'ouverture de la saison
2017-2018, et des débuts a I'Opéra de
Hambourg dans le réle d’Annchen (Le
Freischiitz, Weber). Depuis la saison
2015-2016, Katharina Konradi fait
partie de la troupe du Théatre national
de la Hesse (Wiesbaden), ou elle
chante les principaux réles destinés
a sa tessiture : Pamina (La Flate
enchantée, Mozart), Gretel (Hansel
und Gretel, Humperdinck), Adele (La
Chauve-Souris, Strauss), Susanna (Les
Noces de Figaro, Mozart), Zerlina (Don

Giovanni, Mozart) et Zdenka (Arabella,
Strauss). La jeune soprano est invitée
par les orchestres européens les plus
réputés : Orchestre de la Tonhalle
de Zurich sous la direction de Lionel
Bringuier, Orchestre Philharmonique
de Dresde, Orchestre Philharmonique
de Chambre de Bréme sous la
baguette de Paavo Jarvi, Orchestre de
Paris et Ensemble Balthasar-Neumann,
dirigés par Thomas Hengelbrock. Elle
fait ses premiers pas dans la carriére
professionnelle durant I'été 2013, a
I'Opéra de chambre de Munich et au
Theater Hof, ou elle interpréte Anne
Frank (Le Journal d’Anne Frank, Grigori
Frid). Katharina Konradi est lauréate
du concours Jugend Musiziert et de
I'’Académie d'été 2015 du Mozarteum
de Salzbourg. La méme année, elle
remporte le premier prix du Centre
culturel Gasteig a Munich (lied-duo).
Elle obtient également une bourse de
la Société Paul Hindemith de Berlin,
de la Fondation Yehudi Menuhin
« Live Music Now », et compte parmi
les jeu