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MARIANNE PIKETTY 
ET LE CONCERT IDEAL



Nous vous accueillons pour un spectacle programmé par la Maison des Arts du Léman dans
le cadre d’un enseignement pédagogique et qui s’inscrit dans une démarche de médiation
avec les publics.
Ce dossier pédagogique est rédigé à votre attention pour accompagner vos élèves dans leur
voyage vers cette œuvre de spectacle vivant que nous avons le plaisir de vous présenter. 
Ceci est un outil proposant des clefs de lectures des œuvres, ainsi que des activités annexes
pour développer la connexion entre les publics et l’oeuvre ou les artistes que vous allez voir.
Nous vous souhaitons, à vous et vos élèves, une rencontre enrichissante et une belle
représentation ! 

CHER.E.S ENSEIGNANT.E.S, 

Un spectacle novateur avec sons et lumières pour faire découvrir la musique classique aux
plus jeunes ! Au programme, Antonio Vivaldi, Lili Boulanger, Eugène Isaÿe...

SYNOPSIS

Sommeil, rêves, angoisses ou inspirations, la nuit ouvre des portes dont elle seule à la clé. 
Son silence, visuel et sonore, exalte les sens. Marianne Piketty et son ensemble Le Concert
Idéal s’immergent dans les profondeurs de l’illumination nocturne et de ses sensations : des
soirs et matins de Lili Boulanger aux fantômes, alcools et aurores de Vivaldi, des rêves et
poèmes d’Ysaÿe à la création Bajo la Estrella du compositeur Alex Nante. Ce passionnant
voyage dévoile combien, en dépit des lieux, époques et personnages, la nuit ne cesse
d’exercer un même mystère...

Programme :
Louis Antoine Travenol (1698-1783) Sommeil/  Antonio Vivaldi (1678-1741) RV 439, Notte
pour violon RV 501, Notte pour Violoncelle /Eugène Ysaÿe (1858-1931) Rêve d’enfant, Poème
élégiaque/ Alex Nante (1992-) Bajo la Estrella : Sensibile / Lili Boulanger (1893-1918) D’un soir
triste, D’un matin de printemps Extraits.
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Sous l’étoile 

Dossier pédagogique 

 



Texte d’intention 

 

“Des portes anciennes se sont ouvertes, j’entre sous l’étoile” 

Jacobo Fijman 

 

Qui est insensible à la nuit ? ombre qui suspend le temps et modifie les apparences. Sommeil, rêves, 

angoisses ou inspirations, la nuit ouvre des portes dont elle seule a la clé. Son silence, visuel et 

sonore, exalte les sens ; c’est par l’ombre que la brillance atteint son paroxysme. 

Avec ce nouveau programme, la violoniste Marianne Piketty et son ensemble Le Concert Idéal 

explorent cette illumination nocturne : des soirs et matins de Lili Boulanger aux fantômes, alcools et 

aurores de Vivaldi, des rêves et poèmes d’Ysaÿe à la création Bajo la Estrella du jeune compositeur 

Alex Nante (qui a aussi arrangé pour cet enregistrement les compositions de Lili Boulanger). Un 

voyage où lieux, époques et personnages se fondent dans un même mystère. 

Olivier Fourés 

 

La thématique 

Le Concert Idéal propose une traversée nocturne, en musique et en poésie, de 7 heures du soir à 7 

heures du matin, qui évoque tout ce que nous pouvons vivre la nuit : la fête, la danse, l’amour, mais 

aussi la solitude, l’épreuve et la souffrance. Et à la fin, la nuit laisse toujours place à l’aube, promesse 

d’un jour nouveau.  



Biographies des compositeurs 

Antonio Vivaldi (1678–1741) 

Antonio Vivaldi est un compositeur et violoniste italien né à Venise en 1678. Il a grandi dans une 

famille de musiciens : son père était violoniste à la basilique Saint-Marc. Très jeune, Vivaldi apprend 

le violon et montre un grand talent. Il devient prêtre, ce qui lui vaut le surnom de « prêtre roux » à 

cause de ses cheveux rouges. 

Pendant de nombreuses années, il enseigne la musique à l’Ospedale della Pietà, un orphelinat pour 

jeunes filles à Venise, où il forme un orchestre réputé dans toute l’Europe. C’est là qu’il compose une 

grande partie de ses œuvres : concertos, sonates, opéras et musiques religieuses. 

Son œuvre la plus célèbre est Les Quatre Saisons, un ensemble de quatre concertos pour violon qui 

évoquent les sons et les ambiances du printemps, de l’été, de l’automne et de l’hiver. 

Vivaldi a profondément marqué la musique baroque par son énergie, sa créativité et son sens du 

rythme. Tombé dans l’oubli après sa mort en 1741, il a été redécouvert au XXᵉ siècle et est 

aujourd’hui l’un des compositeurs les plus connus du monde. 

Louis-Antoine Travenol (vers 1698–1783) 

Louis-Antoine Travenol est un violoniste, compositeur et écrivain français du XVIIIᵉ siècle. Né à Paris 

vers 1698, il apprend la musique avec son père, professeur de danse, et devient un excellent 

violoniste. Il travaille d’abord à la cour de Lorraine, puis entre à l’Opéra de Paris, où il joue dans 

l’orchestre pendant de nombreuses années. 

Travenol compose des sonates pour violon, des cantates et d’autres pièces instrumentales typiques 

du style français de son époque. Il s’intéresse aussi beaucoup aux idées et aux débats artistiques de 

son temps : il écrit des articles et prend part à la fameuse « querelle des bouffons », qui opposait les 

partisans de la musique française et italienne. 

À la fois musicien et homme de lettres, Travenol est une figure curieuse et vivante du siècle des 

Lumières, témoin d’une période de grands changements dans la musique et la pensée. 

Eugène Ysaÿe (1858–1931) 

Eugène Ysaÿe est un violoniste, chef d’orchestre et compositeur belge, né à Liège en 1858. Il apprend 

le violon très jeune auprès de son père, puis étudie au conservatoire de sa ville natale. Très vite, son 

talent exceptionnel attire l’attention : on le surnomme plus tard « le roi du violon ». 

Ysaÿe parcourt l’Europe et les États-Unis, donnant des concerts qui impressionnent par leur virtuosité 

et leur expressivité. Il est connu pour faire « chanter » son violon avec une grande liberté et une 

profonde émotion, influençant toute une génération de musiciens. 



En plus de jouer, il compose. Ses œuvres les plus célèbres sont les Six Sonates pour violon seul, 

écrites pour de grands violonistes de son temps. Il fonde aussi le Concours Ysaÿe, devenu plus tard le 

Concours Reine Élisabeth de Belgique, l’un des concours internationaux de musique les plus réputés. 

Ysaÿe meurt à Bruxelles en 1931, laissant l’image d’un artiste passionné, innovant et profondément 

humain, dont l’héritage continue d’inspirer les violonistes du monde entier. 

Lili Boulanger (1893–1918) 

Lili Boulanger est une compositrice française née à Paris en 1893. Elle grandit dans une famille de 

musiciens : son père et sa mère étaient tous deux artistes, et sa sœur aînée Nadia Boulanger est 

devenue une professeure de musique célèbre. Très tôt, Lili montre un grand talent musical : elle joue 

du piano, du violon et compose déjà enfant. 

En 1913, à seulement 19 ans, elle devient la première femme à remporter le Prix de Rome de 

composition musicale, un concours très prestigieux à l’époque. Ce prix lui apporte une 

reconnaissance importante dans un milieu encore très masculin. 

Ses œuvres, souvent empreintes de poésie et d’émotion, montrent une grande sensibilité. Parmi les 

plus connues figurent Faust et Hélène, Clairières dans le ciel et Pie Jesu. 

Malheureusement, Lili Boulanger meurt très jeune, à seulement 24 ans, des suites d’une maladie. 

Malgré sa courte vie, elle a laissé une œuvre marquante et inspirante, symbole de talent, de 

détermination et de modernité. 

Alex Nante (né en 1992) 

Alex Nante est un compositeur et chef d’orchestre argentin né à Buenos Aires en 1992. Passionné 

très tôt par la musique, il apprend le piano, la composition et la direction d’orchestre dans son pays 

natal avant de poursuivre ses études en France, notamment au Conservatoire de Paris et à 

l’Université Paris 8. Il se forme aussi en philosophie et en religions comparées, des domaines qui 

nourrissent profondément son inspiration artistique. 

La musique d’Alex Nante se distingue par sa grande richesse poétique et spirituelle. Il s’intéresse aux 

liens entre l’humain et le mystère du monde, et cherche à créer des œuvres où se rencontrent 

l’Orient et l’Occident, le rêve et le sacré. Son univers sonore mêle énergie, intériorité et imagination, 

donnant vie à des partitions souvent empreintes d’un climat nocturne ou méditatif. 

Ses œuvres, jouées dans de nombreux pays, vont de la musique de chambre à l’orchestre 

symphonique. Parmi les plus connues figurent Fulgor, La Pérégrination vers l’Ouest, Estrella de la 

mañana et la Symphonie chorale Mysterion, créée avec l’Orchestre National de Lille. 

Compositeur en résidence auprès de plusieurs ensembles, Alex Nante fait partie de cette génération 

d’artistes qui renouvellent la musique classique d’aujourd’hui, en la reliant à la poésie, à la 

philosophie et à une quête intérieure toujours vivante.  



Déroulé du spectacle 

Sous l’étoile est un spectacle transdisciplinaire, mêlant la musique du Concert Idéal dirigé par 

Marianne Piketty, la poésie de Camille Bloomfield, la scénographie d’Olivier Fourés, la vidéo de 

Baptiste Bertrand et la lumière de Thomas Jacquemart. Le spectacle a été créé en mai 2024 à la 

scène nationale de Bar-le-Duc. La version jeune public sera créée en novembre 2025 à la maison des 

arts du Léman. Cette version est raccourcie (45 minutes au lieu de 65  minutes) et est accompagnée 

du présent dossier qui a pour objectif d’aider les enseignants à préparer les jeunes afin qu’ils 

puissent assister au spectacles avec toutes les clefs nécessaires à sa pleine appréciation. 

 

Le spectacle est décomposé en heures de 7h du soir à 7h du matin, mais seulement le début, minuit 

et la fin sont projetés pendant le spectacle. Les heures indiquées ci-dessous sont indicatives pour 

aider à s’y retrouver, mais chacun laisse le temps s’écouler à son rythme… 

 

L’icône 💿 indique où trouver la pièce dans l’album Sous l’étoile du Concert Idéal publié chez 

Evidence Classics le 23 septembre 2022. On peut le trouver sur toutes les plateformes de streaming 

(Deezer, Spotify, Amazon Music, Apple Music, Qobuz (https://lnk.to/sous_letoile), YouTube 

(https://www.youtube.com/playlist?list=OLAK5uy_mc5JFvdcNDl5PMys5PVVr4NsvbMoC4F0A) , etc.). 

L’icône 🎼 est suivie de commentaires brefs sur la musique, de plus amples explications se trouvent 

dans la partie “Clefs d’écoute”. 

L’icône 🎭 est suivie de commentaires sur la scénographie. On trouvera des explications sur la poésie 

par la poétesse Camille Bloomfield dans la partie “Poésie”. 

 

 Introduction 

Louis Travenol :​La Fierté vaincue par l’Amour : Sommeil​
💿 plage 9 
🎼 discours mêlé et sensuel de deux violons sur des arpèges obstinés au violoncelle​
🎭 Cette pièce sert d'introduction au spectacle : les musiciens finissent de s’installer et rejoignent la 

musique au fur et à mesure de la pièce. 

  

Antonio Vivaldi : Concerto pour violon en sol mineur RV 439 “La Notte” - Presto 

💿 plage 5 
🎼danse rapide à 3 temps 

🎭 Des musiciens, cachés derrière un tulle, commencent à danser. 

​
 19h Invitation à la fête 

​
Antonio Vivaldi​: Concerto pour violoncelle en si bémol majeur RV 501 “La Notte” - Fantasmi et 

Presto 

💿 plage 13​ Fantasmi 

https://lnk.to/sous_letoile
https://www.youtube.com/playlist?list=OLAK5uy_mc5JFvdcNDl5PMys5PVVr4NsvbMoC4F0A


🎼 Ces « fantômes » pour Vivaldi sont des esprits, des souffles, des furies en forme de gammes 

rapides et fuyantes qui viennent troubler et exciter la perception. La fin est suspendue et 

mystérieuse… 

🎭 Les danseurs s’assoient pour regarder leur téléphone. Un poème WhatsApp apparaît sur le mur 

appelant à venir faire la fête. 

  

💿 plage 14​ Presto 

🎼 Ce mouvement commence attaca (c’est-à-dire sans interruption après le mouvement précédent). 

Danse rapide en ternaire : chaque temps est décomposé en 3 croches, le ternaire donne ce 

balancement caractéristique qui donne envie de danser ! 

🎭 Le poème WhatsApp devient pluie de mots. Les musiciens se lèvent et finissent par un salut. 

 ​
 

 20h Dansons 

Antonio Vivaldi​: Concerto pour violon en sol mineur RV 439 “La Notte” - Allegro 

💿 plage 7 

🎼 Mouvement agité, tempétueux qui n'est pas sans faire rappeler à l'orage de l'été des Quatre 

Saisons. Mais c’est dans sa conclusion que réside tout son mystère : au lieu de se résoudre, le 



mouvement reste suspendu, comme figé dans la nuit, le violon laissant vibrer la dominante (au lieu 

de la tonique attendue, note conclusive habituelle) et nous laissant dans l’attente, au bord du 

silence. 

🎭 L’agitation et la fébrilité de la fête : les musiciens regardent partout autour d’eux tout en 

esquissant des pas de danse. Certains instrumentistes se mettent en avant pour briller sur la piste ! 

23h Seuls à deux 

Alex Nante : Bajo la estrella : Sensibile 

💿 plage 10 : du début jusqu’à 4’15” 

🎼 écouter le rythme alternant noire - blanche présent tout au long du 1er mouvement qui évoque 

une errance nocturne sur laquelle médite et s’interroge le violon solo. 

🎭 Par cette errance mystique, nous évoquons dans le spectacle la solitude : deux personnages se 

croisent sans jamais se rencontrer. Ils sont seuls sur scène car les autres musiciens jouent cachés 

derrière un tulle. Un nouveau vidéopoème s’affiche, jouant sur la ressemblance et l’ambiguïté des 

mots. 

​
 

 Minuit 

Eugène Ysaÿe : Poème élégiaque 



💿 plage 8 

🎼 Longue pièce écrite en référence au mythe de Roméo & Juliette. Il s’agit d’une plainte en 

l’honneur de leur mort. 

Ecouter :  

-​ Thème principal du début : le violon s’exprime sur un accompagnement agité, fébrile. En 

quelques mesures le caractère dramatique et anxieux de la pièce est posé 

-​ Scène funèbre : à 3’37, l’orchestre s’enfonce dans les ténèbres, le violon expose le thème 

funèbre sur la 4e corde désaccordée (elle est baissée au fa au lieu du sol habituel). A 7’37, il 

est repris par tout l’orchestre au point culminant du poème. Ce sont deux moments clés du 

poème.  

🎭 Trois vidéopoèmes de Camille Bloomfield sont projetés :  

-​ le premier poème dresse un parallèle entre les malheurs du passé et ceux présents, et donne 

la solution que chaque époque a trouvée pour répondre à ces malheurs : se raconter des 

histoires pour tenir ; 

-​ ensuite, une roue avec le mot “nuit” dans de nombreuses langues, chaque mot commençant 

par la lettre N, montre que tous les peuples ont la nuit en commun ; 

-​ enfin, un poème-constellation sur Roméo & Juliette avec des lettres éparpillées qui se relient 

progressivement pour laisser apparaître des mots. 

 

 



 

1h Fantômes 

Antonio Vivaldi : Concerto pour violon en sol mineur RV 439 “La Notte” - Fantasmi 

💿 plage 3 

🎼Encore des fantômes ! Comme dans le mouvement Fantasmi précédent, Vivaldi utilise de 

nombreuses gammes ascendantes rapides. Ecoutez aussi la phrase interrompue subitement au 

milieu du mouvement qui donne de nouveau une impression de mystère. 

  

2h Sommeil 

Antonio Vivaldi : Concerto pour violon en sol mineur RV 439 “La Notte” - Largo 

💿 plage 4 

 🎼Dans ce mouvement, seuls les instruments les plus aigus sont utilisés : alto et violons. Cela 

donne un caractère plus léger et diaphane à la pièce. Le violon solo joue une belle mélodie très 

ornementée de manière improvisée. 

🎭Nous sommes au coeur de la nuit, entre sommeil et rêve éveillé. 

Joseph Dall'Abaco : Capriccio no 1 en ut mineur pour violoncelle 

💿 non enregistré 



🎼Morceau pour violoncelle solo, c’est-à-dire sans accompagnement. La simplicité du violoncelle 

seul peut être aussi touchante que la complexité des harmonies de Lili Boulanger. 

🎭Deux musiciens représentent Camille Claudel sculptant une statue. 

 

3h Baptême sorore - Hypnose – rêve éveillé 

Lili Boulanger : D’un soir triste​
💿 plage 1 

🎼 Ecouter le début. Toute la nostalgie de la mélodie du violoncelle se pose sur un tapis de noires 

aux harmonies dissonantes. ​
​
 🎭 C’est le moment le plus dramatique et le plus sombre du spectacle. La violoniste solo, Marianne 

Piketty, est assise sur un siège au centre de la scène, entourée des autres musiciens, comme lors 

d’une séance de spiritisme. Elle est sous une ampoule nue à la lumière vacillante, “sous l’étoile”. 

En état d’hypnose, de conscience modifiée, nous rendons hommage à quatre femmes aux destins 

tragiques qui brillent aujourd’hui au firmament de l’humanité et continuent de nous inspirer : 

Camille Claudel, Virginia Woolf, Sylvia Plath et Lili Boulanger. Leurs portraits avec de courts poèmes 

de Camille Bloomfield sont projetés. 



 



4h promesse de lumière 

Antonio Vivaldi : Concerto pour violoncelle en si bémol majeur RV 501 “La Notte” - Il sonno 

💿 plage 15 

🎼 musique très paisible et calme : après les frissons de la fête, les tourments des amoureux maudits 

et le déchirement des femmes au destin tragiques, nous arrivons enfin à accéder à la paix de la nuit 

et du sommeil. 

 

5h Aube 

Antonio Vivaldi : Concerto pour violoncelle en si bémol majeur RV 501 “La Notte” – Sorge l’Aurora 

💿 plage 16 

🎼 Ce mouvement commence aussi attaca. Il représente un dialogue entre les instruments aigus 

d’une part (violons et alto) et les instruments graves d’autre part (violoncelles et contrebasse). On 

peut y entendre le chant des oiseaux qui se répondent les uns aux autres et des refrains de danse 

populaire. 

🎭Dans notre spectacle, il y a à la fois une lecture matérielle mais aussi symbolique. Il s'agit bien sûr 

d'un lever de soleil mais également de la lumière tant espérée dans les pièces d’Alex Nante et de Lili 

Boulanger. Le vidéopoème projeté affiche des mots en rapport avec la fraîcheur et l’enthousiasme du 

matin sous forme de mots croisés. 

 

6h Matin de printemps 

Lili Boulanger : D’un matin de Printemps 

💿 plage 17 

🎼 Comparez l’atmosphère des deux pièces, D’un soir triste et D’un matin de printemps. Le thème 

principal est le même dans les deux pièces, mais tout le reste est différent et donne un résultat 

opposé dans le caractère. 

🎭Le dernier poème de Camille Bloomfield s’affiche lentement, vers après vers, pour nous laisser 

profiter longuement de chaque mot. 



 

7h jour nouveau 

Antonio Vivaldi : Concerto pour cordes en sol majeur RV 151 « Alla Rustica » - Presto 

💿 non enregistré 

🎼Une pièce alerte et joyeuse pour saluer le soleil levant. 

🎭 Les musiciens jouent en cercle, comme dans une danse paysanne (alla rustica signifie “à la 

manière des paysans”) 

 

 



Clés d’écoute 

 

Quelques définitions musicales :  

 

MÉLODIE – C’est la partie de la musique qu’on peut fredonner, siffler ou chanter. On dit aussi un air 

ou un thème. Certaines mélodies bondissantes sont difficiles à chanter, mais faciles à jouer sur un 

instrument comme le violon.  

TEMPO – C’est la vitesse d’exécution de la musique, qui peut varier du très lent au très rapide. On 

utilise généralement des termes italiens pour décrire le tempo : par exemple, largo veut dire très 

lentement ; adagio plutôt lentement ; andante modérément ; allegro vivement ; presto très vite. Ils 

permettent aussi de définir les différents mouvements d’une pièce (le Largo d’un concerto désigne le 

mouvement joué largo). 

NUANCE – La nuance désigne les variations du volume sonore (fort ou bas) auquel la musique doit 

être jouée. On utilise aussi des termes italiens : piano pour doux et forte pour fort. 

TIMBRE – C’est la sonorité propre à chaque instrument. Un violon aura un son très différent d’une 

flûte même si les deux instruments jouent la même note. 

REGISTRE - C’est la hauteur à laquelle joue un instrument : le violon et le violoncelle ont des timbres 

très proches mais le violoncelle a un registre plus grave que le violon. Le violon et la flûte ont le 

même registre aigu. 

HARMONIE – Derrière la mélodie, on peut entendre des groupes de notes appelés accords, qui ont 

chacun leur son propre son. Ces accords peuvent se suffire à eux-mêmes ou appuyer une mélodie. Le 

compositeur les emploie pour créer le climat qu’il veut établir à chaque moment. On parle donc 

d’harmonie lorsque plusieurs notes différentes sont jouées en même temps, et de monodie lorsqu’il 

n’y a qu’un seul musicien ou que tous les musiciens jouent la même note en même temps. 

DISSONANCE, CONSONANCE - Deux notes sont consonantes lorsqu’elles sonnent bien ensemble, 

elles sont dissonantes sinon. Les harmonies dissonantes sont très utilisées par les compositeurs qui 

veulent exprimer des émotions complexes et lourdes, comme la tristesse, la peine, la solitude… alors 

que les harmonies consonantes conviennent plus à la joie et la gaîté. 

MOUVEMENT - Subdivision d’une pièce. Le concerto “La Notte” en si bémol majeur de Vivaldi 

contient 5 mouvements, mais seuls trois sont joués dans le spectacle. Les pièces de Lili Boulanger et 

Eugène Ysaÿe sont jouées sans interruption, elles sont donc en un seul mouvement. 

INSTRUMENTS A CORDES - Famille d’instruments émettant du son par la vibration d’une corde. Le 

violon, l’alto, le violoncelle et la contrebasse font partie de la sous-famille des cordes frottées (par un 

archet), par opposition aux cordes pincées (guitare) et aux cordes frappées (piano). Autrefois, les 

cordes étaient en boyaux, aujourd’hui elles sont en acier, matériau plus résistant et moins sensible à 

l’humidité. On peut aussi pincer les cordes d’un violon, on dit alors que le violoniste joue pizzicato. 

 

Les concertos “La Notte” de Vivaldi 

 

Les œuvres de Vivaldi sont extraites de deux de ses concertos, genre dans lequel il a été 

particulièrement fécond (507 concertos répertoriés !) :  

-​ le Concerto en sol mineur pour flûte traversière, cordes et basse continue op. 10 no 2 RV 439 

“La Notte” (“la nuit”) 

-​ le Concerto en si bémol majeur pour basson, cordes et basse continue RV 501 “La Notte” 

 



Le Concert Idéal les joue en remplaçant la flûte traversière par un violon et le basson par un 

violoncelle. La flûte a en effet le même registre que le violon (aigu) et le basson que le violoncelle 

(grave), même s’ils ont un timbre différent, ce qui permet de les interchanger. 

Dans un Concerto, le soliste dialogue avec l’orchestre composé des autres instrumentistes (de 

l’italien concertare : “dialoguer pour se mettre d’accord”, comme dans le mot français se concerter). 

Le soliste va donc tantôt jouer seul en alternance avec les autres, et tantôt jouer avec eux comme 

s’ils s’étaient enfin mis d’accord après un dialogue. 

Vivaldi a été un amateur du genre “figuratif”, ce qui signifie que sa musique cherche à représenter 

quelque chose comme une peinture. Ses Quatre saisons sont par exemple des représentations en 

musique des quatre saisons avec leur météorologie, leurs activités humaines et leurs animaux. Dans 

ces concertos, il cherche à peindre la nuit : certains mouvements s’intitulent Fantasmi (les fantômes : 

mouvements rapides), d’autres Il Sonno (le sommeil : mouvements lents avec la sourdine) et le 

mouvement final du RV 501 a pour titre Sorge l’aurora (l’aurore se lève : on entend les premiers 

rayons du soleil percer l’obscurité). 

Ces oeuvres sont caractéristiques de la musique baroque, qui aime le contraste, tantôt pleine de 

vitalité et dansante et tantôt introspective et méditative. 

 

Le Poème élégiaque d’Eugène Ysaÿe 

Le Poème élégiaque est une œuvre pour violon et orchestre composée en 1893. Une élégie désigne 

un poème triste, évoquant la mort, la souffrance et l’absence. Eugène Ysaÿe a composé 9 Poèmes, un 

genre à la mode dans la musique romantique de la fin du XIXe siècle (les poèmes symphoniques de 

Franz Liszt et de Richard Strauss par exemple) car il permet au compositeur d’exprimer ses émotions 

de manière très libre. 

Ysaÿe s’inspire de la tragédie de Roméo et Juliette : le violon y devient une voix narrative évoquant la 

tendresse des amants, la séparation et la mort. La pièce se passe juste après la mort des deux héros 

et représente la douleur des deux familles et l’enterrement des deux amants. 

Avec ses mélodies particulièrement expressives et son atmosphère poignante, le Poème élégiaque 

reste l’une des pages les plus sensibles et personnelles du compositeur. 

Ecouter :  

-​ Thème principal du début : le violon s’exprime sur un accompagnement agité, fébrile. En 

quelques mesures le caractère dramatique et anxieux de la pièce est posé 

-​ la Scène funèbre : à 3’37, l’orchestre s’enfonce dans les ténèbres, le violon expose le thème 

funèbre sur la 4e corde désaccordée. A 7’37, il est repris par tout l’orchestre au point 

culminant du poème. Ce sont deux moments clés du poème.  

 

Le diptyque de Lili Boulanger 

Peu avant de disparaître, Lili Boulanger compose en 1917 et 1918 deux pièces que l’on ne peut 

comprendre l’une sans l’autre : D’un soir triste et D’un matin de printemps. Malgré leur nature 

contrastée, les deux pièces partagent le même rythme à trois temps, la même couleur harmonique 



modale, la même tonalité et surtout le même thème mélodique. Ce sont les dernières œuvres 

qu'elle a pu écrire sans l'aide de sa sœur aînée Nadia, deux pièces qui se répondent pour évoquer 

une nuit redoutée, une épreuve à traverser et l'espoir d'un jour d’après, lumineux et joyeux.  

Dans D’un soir triste, Lili Boulanger insère dans la partition les termes douloureusement, funèbre, 

comme une plainte, calme. C'est une entrée dans la nuit redoutée, une errance pénible et difficile 

qu'évoque Lili Boulanger. 

D’un matin de printemps est l’une des rares pièces de nature légèrement optimiste dans la 

production de Lili Boulanger. Son thème – le même que celui de D’un soir triste – prend ici la forme 

d’une danse animée, rompant sur des accords répétés richement résonnants, rappelant tout à fait 

Debussy. Lili Boulanger utilise cette fois des termes tels que gai, léger et mystérieux. La dernière 

reprise du thème est ardente et brillante ! 

Écoutez comment, à partir d’un même thème, Lili Boulanger arrive à exprimer des émotions très 

différentes, en changeant l’instrumentation (thème au violon dans D’un matin de printemps et au 

violoncelle dans D’un soir triste), l’harmonie (plus de dissonances dans D’un soir triste que dans D’un 

matin de printemps), le tempo (assez animé dans D’un matin de printemps et Lento, lourd, triste dans 

D’un soir triste), l’accompagnement (léger, rythmé et rapide dans D’un matin de printemps et pesant 

dans D’un soir triste)… 

Ces deux pièces ont d’abord écrites pour duo en 1917 (violoncelle et piano pour D’un soir triste, 

violon et piano pour D’un matin de printemps), puis transcrites pour trio et pour orchestre 

symphonique en 1918 par Lili Boulanger elle-même. Le Concert Idéal joue ici des arrangements pour 

orchestre à cordes réalisés par Alex Nante, ce qui participe à créer une atmosphère commune entre 

les pièces de Lili Boulanger et Bajo la estrella d’Alex Nante. 

 

Bajo la Estrella d’Alex Nante 

En 2019, Le Concert Idéal commande à Alex Nante une pièce pour violon et ensemble à cordes qui 

deviendra la pierre angulaire du spectacle Sous l'étoile. Elle évoque une errance nocturne, quête de 

sens et d'absolu dans l'obscurité. 

Alex Nante : “Cette œuvre pour violon et ensemble de cordes est dédiée à Marianne Piketty. Elle fait 

partie d’une série de pièces que j’ai écrites autour de l’allégorie de la nuit. L’atmosphère silencieuse 

et l’exercice d’une certaine austérité dans l’écriture sont liés au détachement spirituel que peut 

suggérer l’état nocturne. Cette « traversée du désert », bien présente dans plusieurs traditions 

spirituelles, considère la nuit spirituelle comme matrice d’un nouveau jour. 

La phrase « bajo la estrella » (« sous l’étoile ») provient d’un poème du recueil Estrella de la mañana 

de l’écrivain argentin Jacobo Fijman. Son œuvre est un témoignage bouleversant de cette nuit. 

Fijman demeure, comme tant d’autres mystiques, dans le seuil entre l’obscurité et la lumière, dans la 

déchirante proximité entre la folie et la sainteté.” 



Seul un extrait de 5 minutes, le premier mouvement, est joué dans la version jeune public du 

spectacle. 



La poésie 

 

Éléments pour aborder les vidéo-poèmes du spectacle 

 

 

Un peu d’histoire : d’un art pour l’oreille à un art pour l’œil, réinvention du poème 

 

On croit souvent (à tort) qu’un poème est simplement une succession de mots bien choisis, mis les 

uns à la suite des autres, le plus souvent garnis d’une jolie rime. Or depuis les révolutions de la fin du 

XIXe siècle et du début du XXe siècle, grâce à des auteurs comme Mallarmé, Apollinaire ou encore les 

Surréalistes, le territoire de la poésie s’est considérablement élargi et les formes du poème se sont 

diversifiées. Tout est permis, aujourd’hui ! Le poème existe dans les livres, mais aussi partout ailleurs 

: dans la rue, sur des t-shirts, à la radio ou en vidéo... 

A l’origine un art oral, fait pour être déclamé ou chanté, la poésie est aussi devenue, pendant la 

Modernité, un art visuel, c’est-à-dire fait pour être vu, apprécié grâce au regard, comme pour un 

tableau ou une photographie. Dès lors, les mots peuvent être « mis en liberté », selon la jolie 

expression du peintre et poète futuriste Marinetti. Ils peuvent être disposés sur la page en de 

nombreuses façon différentes : dans toutes les formes (lignes, ronds, vaguelettes…), en variant les 

tailles, les sens possibles, en jouant avec les gras, les italiques, les polices d’écriture typographique et 

les écritures manuscrites, en se mêlant à d’autres éléments comme des journaux, des images, des 

textures...  

Depuis les années 1970 environ et les débuts de la poésie à l’écran, les poètes explorent aussi 

l’animation des lettres sur l’ordinateur. Les possibilités de liberté se démultiplient encore : c’est assez 

magique car soudain, on peut faire défiler, sautiller ou même danser le poème ! On retrouve 

beaucoup cela aujourd’hui dans la poésie numérique, par exemple celle qui se développe sur les 

réseaux sociaux, notamment Instagram. 

 

Et dans le spectacle, ça donne quoi ? 

 

Le travail proposé par Camille Bloomfield pour le spectacle Sous l’étoile s’inspire de toutes ces 

expérimentations modernes autour de la poésie visuelle et animée. En traversant une nuit, on 

traverse aussi une certaine histoire de la poésie. Partant du principe que l’oreille du spectateur est 

déjà sollicitée par la musique pendant le concert, elle propose un contrepoint visuel qu’on peut, 

idéalement, apprécier sans avoir besoin de l’entendre. En faisant bouger les lettres, en jouant avec 

leur disposition dans l’espace de l’écran, des mots apparaissent sous d’autres, des lettres s’inversent, 

et l’inconscient de la langue se révèle peu à peu. 

Avec le vidéaste Baptiste Bertrand, qui a concrétisé avec brio les idées les plus folles de la poétesse, 

ils ont imaginé des formes et des animations des poèmes qui en elles-mêmes racontent quelque 

chose. 

 

Quelques exemples :  

 

Sur le Concerto en si bémol majeur de Vivaldi (2e et 3e mouvements Presto) 

 

Moment du spectacle correspondant : 19h Invitation à la fête 



 

Le premier poème du spectacle mime une conversation de groupe dans une messagerie instantanée 

(Whatsapp, Snapchat, etc.), où des gens sont invités à une fête et discutent de l’organisation de cette 

fête. Il s’agit plus particulièrement de ce moment où tout le monde se met à parler en même temps 

et à la fin, la cacophonie fait que l’on ne comprend plus rien. Cela peut être festif, joyeux, ou 

parfois… un peu angoissant ! En faisant apparaître à l’écran les mots comme des bulles de dialogue 

sur un téléphone, puis en recouvrant progressivement l’écran par du texte, l’animation reproduit cet 

effet de saturation cognitive qui peut provenir de l’excès d’information reçue, dans un monde où 

notre attention est déjà sans cesse sollicitée. 

 

Sur le premier extrait de Bajo la Estrella d’Alex Nante 

 

Moment du spectacle correspondant : 23h Seul à deux 

 

Dans ce pas de danse à deux, sous la nuit étoilée, les lettres aussi dansent. Par le jeu des couleurs, 

des mots qui apparaissent, et ainsi « je » devient « jeu », « toi » devient « étoile », et « encrera » 

révèle sa parfaite anagramme : « errance ». 

 

 

Sur le Poème élégiaque d’Ysaÿe 

 

Moment du spectacle correspondant : minuit. 

 

Durant ce long morceau, on est plongé dans un moment de crise, comme il y en a eu à différentes 

époques. Ces crises historiques ont souvent généré des œuvres d’art importantes, puisque l’art s’y 

est révélé un mode de résistance. Ainsi, le Décaméron de l’italien Boccace (1349) met en scène des 

gens confinés en temps de peste et qui se racontent des histoires pour tenir. Après une brève 

introduction qui place la scène à l’époque contemporaine (réchauffement climatique, pandémie…), 

trois récits, ou trois « visions », sont présentés au spectateur. 

 

-​ Dans la première, le poème qui présente le mot « nuit » dans toutes les langues se déploie 

progressivement sous les yeux des spectateurs sous la forme d’un soleil qui se met 

lentement, majestueusement, à tourner sur lui-même. Ce soleil et cette mise en mouvement 

progressive, tout comme ce son « n » qu’on retrouve dans beaucoup de langues différentes 

pour dire la « nuit », symbolisent l’espoir : ils nous disent que nous pouvons trouver des 

points d’entente ou d’harmonie grâce à nos langues, par-delà nos différences et nos 

éloignements. 

 

-​ Dans la deuxième vision, c’est l’histoire de Roméo et Juliette qui a inspiré le compositeur, et 

qui inspire aussi ce « poème-constellation ». En fixant les lettres-étoiles dans le ciel, on voit 

progressivement apparaître le cœur, amer, de cette célèbre tragédie de Shakespeare, qui se 

passe aussi au temps de la peste : « Roméo et Juliette, morts pour rien, sur un malentendu ». 

Cela fait allusion à la fin de la pièce : Juliette a pris une potion qui la fait sembler morte, et le 

frère Jean est censé lui apporter cette nouvelle pour ne pas que Roméo s’inquiète. Mais à 

cause de la peste, le frère Jean n’arrive pas à temps et Roméo croit alors que Juliette est 



vraiment morte. Il se donne alors la mort avec du poison, et lorsque Juliette se réveille et le 

voit mort, de désespoir, elle se donne la mort elle aussi. Quel malentendu : tout ça à cause 

d’une information qui a mal circulé !  

 

-​ Dans la troisième vision, on revisite l’histoire une nouvelle fois et cette histoire est tellement 

triste, que même le texte se met à pleuvoir, à pleurer… (Cette vision n’est pas dans la version 

jeune public du spectacle) 

 

📙Le mythe de Roméo et Juliette 

À l’origine, Roméo et Juliette est un conte italien du XVIe siècle, devenu célèbre grâce à la tragédie 

écrite par William Shakespeare à partir de cette histoire en 1597. L’histoire raconte l’amour 

impossible de deux jeunes gens issus de familles ennemies, les Montaigu et les Capulet, qui 

préfèrent mourir ensemble plutôt que vivre séparés. 

Avec le temps, cette histoire est devenue un mythe universel : elle symbolise l’amour pur, absolu et 

tragique, ainsi que la lutte contre les interdits sociaux ou familiaux. 

De nombreux artistes — écrivains, peintres, musiciens, chorégraphes — s’en sont inspirés, 

notamment Berlioz, Prokofiev et Ysaÿe 

 

Sur D’un soir triste de Lili Boulanger 

Le poème qui se déploie sous nos yeux présente l’expérience d’une rencontre nocturne avec des 

femmes artistes (l’écrivaine Virginia Woolf, la sculptrice Camille Claudel, la poétesse Sylvia Plath, la 

compositrice Lili Boulanger), qui ont toutes connu une fin aussi tragique que précoce, et qui toutes, 

depuis l’outre-tombe, acceptent de partager leur expérience et transmettre leur force. La rencontre 

imaginaire se passe dans un état de conscience modifié, entre l’hypnose et le rêve, deux états dans 

lesquels le sens des choses n’est pas toujours très clair. Ici, l’animation joue avec le flou apposé 

temporairement sur les textes : en essayant de déchiffrer littéralement le sens de ce qui est écrit, le 

spectateur revit l’expérience de la personne essayant de comprendre ce qui se passe. 

 

Notices biographiques des femmes artistes évoqués : 

Virginia Woolf (1882–1941) 

Virginia Woolf est une écrivaine britannique née à Londres en 1882. Figure majeure de la littérature 

moderne, elle fait partie du groupe d’artistes et d’intellectuels appelé le Bloomsbury Group. Ses 

romans — comme Mrs Dalloway, Orlando ou Les Vagues — explorent la vie intérieure, le passage du 

temps et la condition féminine avec une grande sensibilité.​
 Fragilisée par des troubles mentaux récurrents et profondément marquée par la guerre, Virginia 

Woolf met fin à ses jours en 1941. Son œuvre, d’une intensité poétique rare, a ouvert la voie à de 

nombreuses réflexions sur la liberté et la place des femmes dans la société. 



 

Sylvia Plath (1932–1963) 

Sylvia Plath est une poète et romancière américaine née à Boston en 1932. Très douée, elle publie 

dès l’adolescence et devient l’une des grandes voix de la poésie du XXᵉ siècle. Son style, à la fois 

lyrique et cru, explore les thèmes de l’identité, de la souffrance et de la création. Son recueil Ariel et 

son roman La Cloche de détresse sont aujourd’hui des classiques.​
 Plath a connu de graves épisodes de dépression et met fin à ses jours en 1963, à l’âge de 30 ans. Sa 

vie et son œuvre demeurent étroitement liées, marquées par une recherche poignante de sens et de 

lumière dans la douleur. 

 

Camille Claudel (1864–1943) 

Camille Claudel est une sculptrice française née à Fère-en-Tardenois en 1864. Élève et collaboratrice 

d’Auguste Rodin, elle développe très tôt un style personnel, expressif et puissant, qui révèle un 

immense talent. Malgré la qualité de son œuvre, elle souffre d’un manque de reconnaissance et de 

profondes difficultés personnelles.​
 Internée dans un hôpital psychiatrique à partir de 1913, elle y reste jusqu’à sa mort en 1943. Son 

destin tragique symbolise la condition des femmes artistes à une époque où leur place restait fragile. 

Aujourd’hui, Camille Claudel est reconnue comme l’une des plus grandes sculptrices de son temps. 

 

 



Quelques exemples de poèmes visuels pour illustrer le dossier : 

 

Un calligramme d’Apollinaire en forme de Tour Eiffel 
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