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Duette für Flöte und Harfe
Betrachtet man die vertrauensvolle musikalische Begegnung von Flöte und Harfe, muss man 

feststellen, dass die zahlreich vorhandenen Partituren zu Unrecht vernachlässigt sind. Die 

unberührte Reihe der ein Schattendasein führenden Werke unterstreicht die seit langem bestehende 

perfekte Ergänzung der beiden Instrumente und verleiht ihrer freundschaftlichen Verbindung eine 

offensichtliche Legitimität.

	 Es stellt sich dann die Frage des Repertoires: sich nicht hinter dem Schild der Tradition zu 

schützen, erweist sich als regelrechter Vorteil; das Duett Flöte und Harfe galt immer wieder als 

unbefangen, was ihr musikalisches Vermächtnis, angefangen mit ihrem eigenen, anging. Im Laufe 

der Zeit erprobte es sich an dieser Freiheit, die sich immer stärker in den Partituren zeigte. Die 

Originalität und der Reichtum der Verbindung zwischen beiden Instrumenten, all diese Vielfalt 

entwickelte sich ziemlich schnell zu einer Konstante, von einer Generation zur nächsten, von einer 

Komposition zur nächsten.

	 Die Kombination Flöte und Harfe erfreut sich also doch eines Repertoires, einer aufschlussreichen 

offenen Sammlung, ohne Verpflichtung – und somit vielversprechend und gewinnbringend – 

zu einer instrumentalen Verbindung, die allerdings ein bewährter roter Faden bleibt, da sie im 

Laufe der Zeit eine nicht unwesentliche Reihe kreativer Wege aus ganz unterschiedlichen Schulen 

motivierte und auszeichnete. Diese Dimension ist die treibende Kraft für diese Erstaufnahme, die 

hier nur im Garten des vergangenen Jahrhunderts flaniert. Von allen bemerkenswerten Werken 

dieser Zeit sind nur wenige aufgenommen worden bzw. unsystematisch. Diese Werke für sich, 

jedoch in einem aufschlussreichen brüderlichen Zusammenhang wieder zu beleben, wird demnach 

einer facettenreichen Modernität gerecht.

Jean Renault

5



Die Werke
· · ·  D É S I R É - É M I L E  I N G H E L B R E C H T  Sonatine für Flöte und Harfe · · ·

Désiré-Émile Inghelbrecht (1880–1965) war ein naher Freund von Claude Debussy und gehörte 

zu jenen Persönlichkeiten, die zur künstlerischen Dynamik ihrer Zeit stark beigetragen haben. 

Als bedeutender Dirigent des 20. Jahrhunderts rief er das Orchestre National de France 1934 

ins Leben. Er war Dirigent auf Lebenszeit des Orchestre Pasdeloup und leitete das Orchester der 

Opéra Comique, der Ballets Suédois und der Oper von Algier. Er interessierte sich besonders für 

die Werke seiner Zeitgenossen und unterstützte somit Neukompositionen. Unter seinen zahlreichen 

Aufnahmen muss man insbesondere die Gesamtaufnahme des symphonischen Werks von Claude 

Debussy hervorheben. Er komponierte in einem impressionistischen Stil, hauptsächlich in den 

Gattungen der symphonischen, der Kammer- und der Vokalmusik sowie des Ballets.

	 In seiner 1919 komponierten Sonatine für Flöte und Harfe überschreitet er die Grenzen der 

Tonalität und setzt insbesondere die Chromatik und die oktatonische Tonleiter ein. Dieses Werk 

wurde 1920 von seinen berühmten Widmungsträgern, dem Flötist Philippe Gaubert und dem 

Harfenisten Pierre Jamet, uraufgeführt. Inghelbrecht beschreibt in seinem autobiographischen Buch 

Mouvement contraire, das sein Leben rückwärts beschreibt – also von 1933 an zurück zu seinen 

Kindheitserinnerungen – dass es nicht einfach war, die Anmerkung „für Flöte und Harfe“ von 

manchen Verlegern drucken zu lassen, die sie lieber durch die für ihren Geschmack kommerziellere 

„für Flöte und Klavier (oder Harfe)“ ersetzen wollten. So ist es nämlich zahlreichen Werken aus dem 

ersten Drittel des 20. Jahrhunderts ergangen, bei denen die Verleger manchmal – ohne das Wissen 

der Komponisten – diese Anmerkung zur Besetzung einfach veränderten.

· · ·  L O W E L L  L I E B E R M A N N  Sonate für Flöte und Harfe · · ·
Lowell Liebermann wurde 1961 in New York geboren. Er sieht sich in der Fortsetzung der erweiterten 

Tonalität, ein für ihn unumgängliches „Werkzeug“. Die Idee einer modernen Kunst, die sich als 

„Verneinung dessen, was vorher war“ definiert, entspricht seiner Sichtweise nicht. Daher entwickelt 

er einen entgegengesetzten Standpunkt: „Für mich bildet die klassische Musik eine Kontinuität, sie 

bereichert sich aus der Vergangenheit und ermöglicht somit einem Komponisten, sich als solcher in seinem 

kulturellen Kontext zu behaupten.“ Bezüglich der Entwicklung einer Form schreibt er: „Die Art 

und Weise, wie ich das Komponieren angehe, ist ein sehr organischer Prozess: ich liebe es, wie dabei die 

globale Form der Arbeit sich aus der kleinsten Idee bzw. dem kleinsten Samen entwickelt, womit man 

arbeiten kann. Für mich entspricht in gewisser Weise der Prozess der Komposition der Suche nach einer 

zwingenden Vorbestimmung, die die einzig richtige Art der Entwicklung dieses Materials sein könnte.“

	 Dieses Konzept wird bestens im Laufe seiner Sonate für Flöte und Harfe op. 56 veranschaulicht, 

ein dreiteiliges Werk in einem einzigen Satz. Jeder Teil des Werkes ist selber wieder in verschiedene 

Passagen gegliedert und benutzt eigenes thematisches Material. Der letzte Teil des Stückes spiegelt 

und transponiert in der Reprise die im ersten Teil schon gehörten Elemente und verleiht dem Werk 

somit eine „zyklische“ Form. In jenem letzten Teil erscheint auch ein besonders auffälliger Choral, 

der in der Flöte auftaucht und sich mit den Harmonien der Harfe mischt, bevor das Werk ruhig 

endet. Extrem expressive, lange lyrische Linien durchziehen das Werk und entwickeln sich dabei auf 

einem Teppich, reich an chromatischen Harmonien.

	 Im zentralen Allegro, aufgebaut auf zwei chromatischen Themen, die in der Flöte, dann in der 

Harfe vorgestellt werden, erscheint ein sich wiederholendes Motiv mit den vier Noten d-es-c-h, 

eine Art „musikalische Signatur“ und ein Verweis auf Dimitri Schostakowitsch, dessen immensen 

Einfluß Liebermann anerkennt.
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· · ·  A M I  M A A Y A N I  Arabesque Nr. 2 für Flöte und Harfe · · ·
Der israelische Komponist und Dirigent Ami Maayani (1936-2019) war Schüler von Paul Ben-

Haim und absolvierte auch ein Diplom in Architektur und Philosophie. Er hinterlässt ein ziemlich 

bedeutendes Œuvre, in dem die Harfe eine herausragende Stellung einnimmt und der er ein 

ungewöhnliches Gesicht, einen rhythmischen und manchmal düsteren Charakter verleiht. Seine 

Musik integriert viele Elemente aus der Musik des Nahen Osten. So ist es auch bei seinen six 

Arabesques. Maqamat, die erste Arabesque für Soloharfe (1961), sowie die Arabesque Nr. 2 für Flöte 

und Harfe (1973) basieren auf einem arabischen Maqam. Maqamat sind Modi aus der nahöstlichen 

Musik, auf denen die Musiker traditionell improvisieren und die jeweils mit einer Farbe, einer 

„Seele“ verbunden werden. Die traditionnelle rhythmische Form in 10/8-Takt „Samai-Thakil“ in 

der Aufteilung 3+2+2+3 ist ebenfalls in diesen zwei Stücken zu finden.

	 In der Arabesque Nr. 2 führt Maayani einen äußerst ausdrucksstarken Flötenpart aus, der sich 

sehr eng mit dem dichtem Vortrag der Harfe mischt. Daraus resultiert ein Werk besonderer Kraft, 

das in einem einzigen Satz verdichtet wird, mit mal dunklen, mal leuchtenden Stimmungen. In 

seinem Aufbau kann man ein Echo der Strukturen traditioneller orientalischer Musik erkennen, mit 

Teilen, dominiert von einer monotonen Melodie mit tiefer Ausdruckskraft, die an freie Momente 

der Improvisation erinnert, sowie einer langen zentralen Passage, die ganz auf der rhythmischen 

Struktur von „Samai-Thakil“ mit ihrer fast wilden Virtuosität basiert.

· · ·  N E D  R O R E M  Book of Hours · · ·
Der bedeutende amerikanische Komponist Ned Rorem,1923 geboren, war Schüler von Aaron 

Copland und kannte Arthur Honegger, Francis Poulenc, George Auric und auch Jean Cocteau. 

Er hinterlässt ein sehr üppiges Werk, das alle Genres der ernsten Musik umfasst, sowie eine Reihe 

von Schriften in Form von Tagebüchern, die von seinen Begegnungen in Paris und New York 

erzählen. Die Stimme spielt für ihn eine entscheidende Rolle; er sagt nämlich: „Ich betrachte 

jegliche Musik als Vokalmusik. Für welche Instrumente auch immer ich komponiere, sei es für Tuba, 

Tamburin oder Glockenspiel, in meinem Inneren bleibt es immer der Sänger, der versucht, sich 

auszudrücken.“

	 Mit Book of Hours, 1975 komponiert und ein Jahr später in der Alice Tully Hall des Lincoln 

Centers in New York uraufgeführt, wollte der Komponist nicht nur beide Instrumente, sondern 

auch ihre Komplementarität hervorheben.

	 Die acht Teile dieses Stundenbuchs entsprechen den Stundengebeten eines Tages: Matins 

(Matutin), Lauds (Laudes), Prime (Prim), Terce (Terz), Sext (Sext), None (Non), Vespers (Vesper) 

und Compline (Komplet).

	 Der Komponist erklärt uns folgendermaßen das Werk: „Matins ist in zwei Abschnitten à je 10 

diatonischen Takten komponiert, wobei jeder den jeweils anderen Abschnitt widerspiegelt.“ In diesem 

Satz wie auch im letzten (Compline) fällt der Bezug auf den gregorianischen Gesang auf; beide Sätze 

beruhen auf besonders schlichten musikalischen Phrasen, veritable Phasen der Verinnerlichung, die 

mit Pausen alternieren und die Momente der Lesungen suggerieren.

	 Nach einem Prolog, in dem elf gleiche Glockenschläge der Harfe erklingen, auf denen die 

Klänge der Flöte parallel zum Sonnenaufgang emporsteigen, wird Lauds zu einem Scherzo, das auf 

dem schon anfangs vorgestellten musikalischen Material basiert. Prime ist „die sanfteste Melodie, die 

fünf Mal über dem mildesten Windhauch wiederholt wird.“

	 Terce besteht aus zwei großen Teilen, eins für Soloflöte, das andere für Harfe solo. So werden wir 

zu Sext geführt, „eine traurig klingende Frage, die fünf Mal von der Flöte gestellt und fünf Mal von der 

Harfe verstohlen beantwortet wird.“

	 „None ist eine Abfolge von brüsken Aussagen, die von milden Aussagen unterbrochen werden (…)“ 

„Vespers ist der Prolog von Lauds rückwärts gespielt: jetzt gleitet die Flöte allmählich in tiefere Register 
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und begleitet auf diese Weise den Sonnenuntergang, während die elf Glockenschläge der Harfe in der 

finalen, nach dem Modell von Matins gebauten Compline sich auflösen, jedoch einen Ton tiefer und mit 

Stimmumkehrung komponiert.“

· · ·  W I T O L D  L U T O S Ł A W S K I  Drei Fragmente · · ·
Anfang der 1950er Jahre komponierte Witold Lutosławski (1913–1994) Musik zu mehreren 

Produktionen des polnischen Radiotheaters. Leider sind die meisten heute verschollen.

	 Die Drei Fragmente von dieser CD, von Anfang an für Flöte und Harfe geschrieben, stammen 

aus zwei verschiedenen Rundfunkproduktionen. Sie wurden später vom Komponisten für das 

Konzert bearbeitet.

	 Das erste dieser Fragmente, Magia, ist eine Anspielung auf Magierinnen, in der zweiten Idylle 

von Theokrit als „Hexen“ bezeichnet; das zweite Fragment ist nach dem Titel des Rundfunk-Dramas 

von Jan Parandowski: Ulysse in Ithaka genannt, das dritte Fragment ist ein rasendes Presto, das das 

Werk mit einer bemerkenswerte Energie abschließt.

	 Die Schlichtheit dieser Fragmente gleicht ihrer beschwörenden Schönheit. Mit ihrem pastoralen 

Charme erinnern diese köstlichen Miniaturen an die monotone Melodie einer Hirtenflöte mit Lyra-

Begleitung. Die Gottheit Syrinx sowie der Schatten von Debussy sind nicht weit entfernt…

Odile Renault & Elodie Reibaud
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Les Connivences Sonores

Das Ensemble Les Connivences Sonores entstand 2014 aus dem Treffen zweier wissbegieriger 

Musikerinnen.

	 Die Flötistin Odile sammelte sehr früh ihre erste Orchestererfahrung mit dem Kammerorchester 

Caen. Danach bildete sie sich in den Vereinigten Staaten bei dem legendären Marcel Moyse weiter. 

Bei ihrer Rückkehr nach Frankreich wurde sie zur Soloflötistin des Ensemble Orchestral de 

Normandie ernannt. Zur Zeit tritt sie in erster Linie als Kammermusikerin auf, mit einem breiten 

Repertoire, das vom 18. Jhdt. bis heute reicht.



	 Die Harfenistin Élodie studierte an der Musikhochschule Genf und an der Akademie des 

Luzerner Festivals unter der Leitung von Pierre Boulez. Sie spielte bei verschiedenen Orchestern 

wie den Straßburger Philharmonikern, den Berliner Symphonikern, dem Sinfonieorchester Basel…, 

jedoch bleibt die Kammermusik bei Weitem ihre Vorliebe.

	 Aus ihrer beiden Leidenschaft entsteht das Projekt zur Entdeckung und Wiederentdeckung 

eines reichen und wunderschönen originalen Kammermusikrepertoires, in dem das Duett Flöte 

und Harfe den zentralen Platz einnimmt. Odile und Élodie erkunden nämlich seit Jahren dessen 

erstaunliche Fülle. Das große romantische Repertoire erlaubt ihnen, sich der sinnlichen und 

virtuosen Dimension ihrer jeweiligen Instrumente zu widmen. Das 20. Jahrhundert, mit der Vielfalt 

seiner musikalischen Sprachen, setzt sie hingegen immer wieder in Erstaunen.

	 Ihre Neugierde führt sie auch zu größeren Besetzungen wie dem Trio für Flöte, Bratsche und 

Harfe, von Debussy ins Leben gerufen; wie dem sehr seltenen Trio für Flöte, Violoncello und Harfe 

oder auch dem bemerkenswerten Quintett für Flöte, Harfe und Streichtrio, einer Besetzung, die 

vornehmlich durch Jean Cras, Albert Roussel oder André Jolivet bekannt wurde.

	 Je nach Werk und Projekt erweitern sie die Besetzung auch um Stimmen, Perkussions-

instrumente, usw.

	 Uraufführungen und Arbeit mit Komponisten bilden auch einen weiteren Schwerpunkt der 

künstlerischen Arbeit der Connivences Sonores. Dieses Gebiet ist besonders wichtig, trägt es doch zur 

Erweiterung eines originalen Repertoires bei. Außerdem entspricht es ihrer Lieblingssicht auf jeden 

Typ Repertoires: die Suche nach einer Interpretation, die dem Kern des Werkes am nächsten kommt.

Odile Renault spielt eine Flöte Parmenon Auréis 14K Gold. 

Élodie Reibaud spielt eine Harpe Lyon & Healy Style 23 Gold.
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Le Bureau du Classique
Les Connivences Sonores und die CD Musikalische Perlen des 20. Jahrhunderts werden produziert 

von Le Bureau du Classique, einem Produktionsbüro, das sich auf den Bereich der musikalisch-

darstellenden Kunst spezialisiert hat.

	 Entsprechend unserer Philosophie bevorzugen wir vor allem klassisch-musikalische Projekte mit 

schlichter und eleganter Ästhetik. Jedoch befürworten wir auch eine Öffnung hin zu einem anderen 

Repertoire oder einem Kunst-Crossover. Der Anspruch der Interpretation, die Authentizität des 

künstlerischen Vorgehens und die Kraft des Projekts sind uns in erster Linie wichtig.

	 Herkömmliche Konzerte oder Musiktheater, Repertoiremusik oder Kreationen, zeitweise 

Exkurse in die französischen Chansons oder traditionellen Repertoires: unser Ziel ist es immer 

wieder, die Exzellenz im künstlerischen Diskurs zu finden.

	 In einer Welt des Umbruchs tragen wir dazu bei, neue wirtschaftliche Modelle zu erschaffen, 

die den Künstlern ermöglichen, auf eine professionelle Struktur zurück zu greifen, und zwar ohne 

den Zwang individueller Verwaltungsgänge, die sich manchmal als belastend und komplex erweisen. 

Wir betrachten uns als ein veritabler mitdenkender Partner an der Seite der künstlerischen Teams in 

einer langfristigen gleichberechtigten Beziehung.

	 Auf der anderen Seite haben wir eine tiefe Verbundenheit zum Publikum und zur kulturellen 

Anbindung ländlicher Gegenden. Daher produzieren und entwickeln wir Projekte mit unseren 

Künstlern oder Lokalpartnern so nah wie möglich an den Menschen, besondern im Umkreis unseres 

Sitzes im Département Loiret und der Région Centre-Val de Loire.

 www.lebureauduclassique.fr



Duets for Flute and Harp
When looking at the trusting musical encounter between flute and harp, it appears that a large 

number of scores have been unjustly neglected. This long list of works that have been hidden in the 

shadows underscores the perfect match between the two instruments and lends further legitimacy 

to their amicable bond.

	 This leads us to the question of repertoire. It turns out to be of real advantage not to hide 

behind tradition: the combination of flute and harp has always had an easy-going relationship with 

musical legacies, beginning with its own. In due course, this freedom was tested and re-affirmed 

in its musical scores. The originality, diversity and rich tapestry of connections between these two 

instruments quickly became a constant feature from one work to the next and from generation to 

generation.

	 The combination of flute and harp has produced a remarkable repertoire—an open and thus 

promising and fruitful collection of works, without need for an instrumental connection, even 

though it remains a common thread as it helped, over time, to create a number of creative avenues 

from a wide variety of traditions. This is the background for our first album, in which we take a 

stroll through the garden of the past century. Only a few of the notable works of that period have 

been recorded to date, and not in systematic fashion. To revitalize these works on their own as well 

as in revealing context with each other, does justice to a multi-faceted modernity.

Jean Renault
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About the Works
· · ·  D É S I R É - É M I L E  I N G H E L B R E C H T  Sonatine for Flute and Harp · · ·

Désiré-Émile Inghelbrecht (1880–1965) was a close friend of Claude Debussy and was one of major 

contributors to the artistic dynamism of his time. Inghelbrecht was one of the major conductors 

of the 20th century and founded the Orchestre National de France in 1934. He was the permanent 

conductor of the Orchestre Pasdeloup and conducted the orchestras of the Opéra Comique, the Swedish 

Ballet and the Algiers Opera. He was particularly interested in the works of his fellow composers 

and supported contemporary composition. Inghelbrecht’s complete recording of Claude Debussy’s 

symphonic works deserves special mention among a rich discography. Inghelbrecht composed in 

an Impressionist style, primarily focusing on symphonic, chamber and vocal music as well as ballet.

	 In the Sonatine for Flute and Harp from 1919, Inghelbrecht goes beyond the boundaries of 

tonality through the use of chromaticism and the octatonic scale. The Sonatine was first performed 

in 1920 by the dedicatees, the famous flutist Philippe Gaubert and harpist Pierre Jamet. Writing 

in Mouvement contraire, a memoir describing his life backwards from the present to his childhood, 

Inghelbrecht noted that it was not always easy to persuade publishers to use the description “for 

flute and harp”, which they preferred to replace with the more commercially orientated “for flute 

and piano (or harp). This was the case with a number of works dating form the first few decades of 

the 20th century, where publishers changed the title without the composer’s knowledge.

· · ·  L O W E L L  L I E B E R M A N N  Sonata for Flute and Harp · · ·
Lowell Liebermann, born 1961 in New York City, regarded himself in the tradition of an expanded 

tonality, which he considered an indispensable tool. He distanced himself from concepts of modern 

art that defined it as “the negation of what came before”. He took the opposite view: “To me, classical 

music forms a continuum, it is enriched by associations from the past. [These influences allow you] to 

place yourself as a composer in a cultural context.” Regarding the development of musical form, 

Liebermann commented: “The way I approach composing is a very organic process: I like the overall 

large form of the work to develop out of the smallest idea or seed that you’re working with. To me, the 

process of composing is, in some way, the search for an inevitability, meaning that this is really the only 

way the material could develop.”

	 This concept is perfectly illustrated in the three-part, single-movement Sonata for Flute and 

Harp Op. 56. Each section of the work is divided into a variety of passages that use their own 

thematic material, whilst the final part transposes and reflects upon the elements of the first 

part, thus giving the work a cyclical form. That final section also features a striking chorale, first 

appearing in the flute and blending with the harmonies of the harp before a tranquil ending. The 

entire work is characterized by long, lyrical and expressive lines that are developing over a tapestry 

of rich, chromatic harmonies.

	 In the central Allegro with its two chromatic themes introduced by the flute and mirrored by 

the harp, a repeated four-note motif of D-E flat-C-B acts as a musical signature or cryptogram, 

referencing the name of Dmitri Shostakovich, whose influence Liebermann acknowledged.

· · ·  A M I  M A A Y A N I  Arabesque No. 2 for Flute and Harp · · ·
The Israeli composer and conductor Ami Maayani (1936-2019) was a student of Paul Ben-

Haim and completed a degree in architecture and philosophy. Maayani leaves behind an 

important œuvre in which the harp plays a prominent role. Characterized by an unusual, 

rhythmic and somber atmosphere, his music incorporates numerous elements of Middle Eastern 

music. Maayani’s Arabesque No. 1, Maqamat, for solo harp (1961) and No. 2 for flute and 

harp (1973) are based on the Arabic maqam. Maqamat are melodic modes used in traditionally 
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improvised Middle Eastern music. Each maqam is associated with a colour or “soul.” Maayani 

used the traditional rhythmic form, with its 10/8 (samai thaqil) metre divided into 3-2-2-3, in 

these two Arabesques.

	 In Arabesque No. 2, a highly expressive flute part is interwoven with the harp’s dense score. 

The result is a forceful work full of dark as well as bright moments, condensed into a single 

movement that echoes the structures of traditional oriental music. It includes sections dominated 

by a monotonous, deeply expressive and improvisatory melody as well as a long central passage of 

tremendous virtuosity based on the samai thaqil rhythm.

· · ·  N E D  R O R E M  Book of Hours · · ·
The American composer Ned Rorem, born in 1923, was a student of Aaron Copland and knew 

Arthur Honegger, Francis Poulenc, George Auric and Jean Cocteau. Rorem left behind a rich œuvre 

spanning all genres of serious music as well as a series of diaries detailing his encounters in Paris 

and New York. The voice played a crucial role in Rorem’s work. The composer noted, “I conceive 

all music vocally. Whatever my music is written for—tuba, tambourine or tubular bells—it is always 

the singer in me crying to get out.”

	 With Book of Hours, composed in 1975 and premiered the following year at Lincoln Center’s Alice Tully 

Hall, the composer sought to highlight both instruments individually but also their complementarity.

	 The eight parts of Rorem’s Book of Hours correspond with the canonical hours that divided the 

day into prayers: Matins, Lauds, Prime, Terce, Sext, None, Vespers and Compline.

	 Rorem described the work as follows: „Matins is in two sections of ten diatonic bars, where each 

section reflects the other.” In Matins as well as in the final Compline, the references to Gregorian chant 

are striking. Both movements are based on simple musical phrases marking states of internalization, 

alternating with pauses that suggest moments of reading.

	 In the Prologue, eleven equal chimes are played by the harp over which the sounds of the flute 

ascend in parallel with the sunrise. Lauds is a scherzo based on the musical material presented at the 

beginning. In Prime, “the gentlest of melodies is repeated five times over the slightest breeze.”

Terce consists of two large parts, one for flute solo, one for harp solo. Sext is “a mournful question, 

asked five times by the flute and answered five times by the harp.”

	 „None is a succession of brusque statements that are punctuated by mild ones.” — “Vespers is the 

prologue of Lauds, played in reverse: now the flute gradually slides into the lower registers, accompanying 

the sunset, whilst the eleven chimes of the harp dissipate into the Compline, which is modelled after 

Matins, but a full tone lower and written in inversion.”

· · ·  W I T O L D  L U T O S Ł A W S K I  Three Fragments · · ·
At the beginning of the 1950s, Witold Lutosławski (1913–1994) wrote music for several 

productions by the Polish Radio Theater, most of which are unfortunately considered lost.

	 The three fragments on this recording were originally written for flute and harp. They derive 

from two separate radio productions and were later transcribed for concert use by the composer.

	 The first of these fragments, Magia, alludes to female magicians who were described as “witches” 

in Theocritus’ Second Idyll. The second fragment is named after the title of Jan Parandowski’s 

radio drama Ulysses in Ithaca; the third is a hurtling Presto that concludes the programme with 

tremendous energy.

	 The simplicity of Lutosławski’s fragments is matched by their beauty. The pastoral charme 

of these delicious miniatures is reminiscent of the monotonous melody of the shepherd’s flute 

accompanied by a lyre, as the nymph Syrinx and the shadow of Debussy hover nearby.

Odile Renault & Elodie Reibaud
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Les Connivences Sonores

Les Connivences Sonores was born in 2014 from a meeting of minds between two inquisitive 

musicians.

	 Odile, the flutist, acquired orchestral experience with the chamber orchestra of Caen before 

moving to the United States to perfect her skills with the legendary Marcel Moyse. Upon her return 

to France, Odile joined the Ensemble Orchestral de Normandie as principal flute. Odile currently 

pursues a career as a chamber musician with a wide repertoire ranging from the 18th century to the 

present day.

20 21

	 Harpist Élodie trained at the Conservatory in Geneva and at the Academy of Lucerne Festival 

under the guidance of Pierre Boulez. She has performed in various formations including the 

Strasbourg Philharmonic, the Berlin Symphony Orchestra, Basel Symphony. Chamber music 

remains her greatest pleasure.

	 Their shared passion turned into a project of discovery and re-discovery of a rich and highly 

original chamber music repertoire, centred on the flute and harp duo. Odile and Élodie have 

been exploring its riches for several years, as the great romantic repertoire allows them to devote 

themselves to the sensual and virtuosic dimensions of their instruments. The 20th century, with the 

variety of its musical languages, never ceases to amaze the duo.

	 Their curiosity also leads them to wider ensembles: the trio for flute, viola and harp, created by 

Debussy; such as the very rare trio for flute, violoncello and harp or the remarkable quintet for flute, 

harp and string trio, an instrumentation that became known through composers as Cras, Roussel 

or Jolivet.

	 Odile and Élodie further expand the instrumentation with voices and percussion, as required.

Working with composers and first performances of new compositions form a particularly important 

focus of the artistic process of Connivences Sonores as a contribution to the expansion of the 

original repertoire. It also corresponds to their favourite perspective on any part of the repertoire—

searching for an interpretation that comes closest to the heart of the work.

Odile Renault plays a Parmenon Auréis 14k gold flute. 

Élodie Reibaud plays a Lyon & Healy style 23 gold harp.



Le Bureau du Classique
Les Connivences Sonores and this recording are produced by Le Bureau du Classique, a production 

agency specializing in the field of musical-performing arts.

	 In accordance with our philosophy, we prefer classical music projects with simple and elegant 

aesthetics. However, we also encourage openness and receptivity towards different repertoires and 

crossover. The aspiration and authenticity of the artistic approach, as well as the strength of the 

project are of primary importance to us.

	 Be it conventional concerts or musical theatre, repertoire music or new works, excursions into 

chansons or traditional repertoires: we are always in search of excellence in artistic discourse.

We contribute to the invention of new economic models in a changing world that allow artists 

to benefit from a professional structure, without the constraints of administrative procedures that 

sometimes prove burdensome and complex. We see ourselves as a genuine partner supporting artists 

in long-term, equal relationships.

	 We are deeply connected to audiences and to the cultural connection in rural areas. We 

therefore develop and produce projects with our artist and local partners as close as possible to 

the people, especially around our headquarters in the Loiret department and the Centre-Val de 

Loire region.

 www.lebureauduclassique.fr
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Le duo flûte et harpe
De la rencontre flûte et harpe se faisant connivente nait un constat sans appel : les partitions sont 

en nombre mais on les découvre injustement délaissées. Le cortège de ces œuvres, intact puisque 

tapi dans l‘ombre, met en avant la complémentarité naturelle des deux instruments, amis de longue 

date, conférant ainsi à leur union une légitimité évidente.

	 Emerge alors la question du répertoire : ne pas être revêtu de la cotte d’une tradition devient 

un  atout maître ; le duo aura continûment été identifié comme insouciant des héritages, à 

commencer par le sien. Cette liberté s’éprouvera, s’affermira dans les partitions. L’originalité, la 

richesse des alliances entre les deux instruments, d’une génération à l’autre, d’une écriture à l’autre, 

toute cette diversité a construit assez vite une constante.

	 Le duo flûte et harpe jouit bien d’un répertoire. Sous-entendu ainsi, d’un fonds illustrateur 

au caractère ouvert, affranchi - donc   par là prometteur  et profitable - d’un trait d’union 

instrumental : autant un fil conducteur avéré, du reste, puisqu’il aura motivé et récompensé au fil 

du temps une suite notable de cheminements créatifs issus d‘écoles très différentes. Cette dimension 

est la raison nourricière de ce premier  enregistrement qui ne musarde ici qu’au jardin du siècle 

passé. De toutes les œuvres remarquables de cette période, peu sont enregistrées ou bien de manière 

éparse. Derechef, le fait de les faire vivre chacune pour elle-même certes, mais toutefois dans une 

confraternité qui se révèle éclairante, rend justice à une modernité aux multiples facettes. 

Jean Renault

 

Les OEuvres du programme
 

· · ·  D É S I R É - É M I L E  I N G H E L B R E C H T  Sonatine pour flûte et harpe · · ·  
Désiré-Émile Inghelbrecht (1880-1965), proche de Claude Debussy, fait partie de ces personnalités 

qui ont fortement œuvré pour la dynamique artistique de leur temps. Chef d‘orchestre 

important du XXe siècle, nous lui devons la création de l‘Orchestre National de France (1934). 

	 Chef permanent de l‘Orchestre Pasdeloup, ayant dirigé l‘orchestre de l‘Opéra Comique, les 

Ballets Suédois et l‘Opéra d‘Alger, il s‘intéresse en particulier aux œuvres de ses contemporains, 

favorisant  ainsi la création.  Parmi ses nombreux enregistrements, il nous laisse notamment 

l‘intégrale de l‘œuvre symphonique de Claude Debussy.

	 Compositeur de veine impressionniste, il touche principalement aux domaines de la musique 

symphonique, de la musique de chambre, du ballet et de la musique vocale.

	 Dans sa Sonatine pour flûte et harpe, composée en 1919, il franchit les frontières de la tonalité 

avec notamment l‘utilisation du chromatisme et de la gamme octatonique. Cette œuvre fut créée en 

1920 par ses célèbres dédicataires, Philippe Gaubert, flûtiste et Pierre Jamet, harpiste.

	 Inghelbrecht décrit dans Mouvement contraire - écrit autobiographique relatant sa vie en sens 

inverse, remontant de 1933 jusqu‘à ses souvenirs d‘enfance - qu‘il n‘était pas toujours facile de faire 

mentionner par certains éditeurs l‘indication « flûte et harpe » à laquelle ceux-ci préféraient substituer 

celle de « flûte et piano (ou harpe) », plus commerciale à leur goût. C‘est le cas de nombreuses 

œuvres datant du premier tiers du XXe siècle, les éditeurs changeant parfois ces indications d‘effectif 

à l‘insu des compositeurs.
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· · ·  L O W E L L  L I E B E R M A N N  Sonate pour flûte et harpe · · ·
Lowell Liebermann, né à New York en 1961 se situe dans une continuité quant à l‘utilisation de 

la tonalité élargie, qui est pour lui un « outil » inéluctable. L‘idée d‘un art moderne se pensant 

comme « une négation de ce qui a existé antérieurement » ne lui correspondant pas, il développe 

un point de vue inverse :  « Pour moi, la musique classique est une continuité qui s‘enrichit du 

passé, c‘est ce qui autorise un compositeur à s‘affirmer comme tel dans son contexte culturel. » 

A propos du développement d‘une forme, il écrit : « La façon dont j‘aborde la composition est un 

processus très organique où j‘aime que la forme globale du travail se développe à partir de la plus 

petite idée ou graine avec laquelle vous travaillez. Pour moi, le processus de composition est, d‘une 

certaine manière, la recherche d‘une fatalité révélant la seule bonne façon dont ce matériau pourrait 

se développer. »

	 Cette conception s‘illustre parfaitement tout au long de sa Sonate pour flûte et harpe op. 56, 

de  forme tripartite évoluant en un seul mouvement. Chaque grand volet de l‘œuvre, lui-même 

structuré en différents passages, expose un matériel thématique qui lui est propre. La dernière phase 

de la pièce  ré-expose « en miroir » et transposés, les éléments entendus dans la première partie, 

conférant ainsi une forme « cyclique » à l‘œuvre. Dans ce dernier volet apparaît également un choral 

particulièrement frappant qui émerge de la flûte mêlée aux harmoniques de harpe avant que l‘œuvre 

ne s‘apaise d‘elle-même. De grandes lignes lyriques extrêmement expressives traversent l‘œuvre, se 

développant sur un tapis harmonique utilisant constamment le chromatisme.

	 Dans l‘allegro central, construit  sur deux  thèmes chromatiques exposés respectivement à la 

flûte puis à la harpe, apparaît également un motif répétitif sur les 4 notes ré-mib-do-si (DSCH), 

sorte de « signature musicale » faisant référence à Dimitri Schostakovitch, dont Liebermann 

reconnaît l‘immense influence sur son œuvre.

· · ·  A M I  M A A Y A N I  Arabesque n°2 pour flûte et harpe · · ·
Ami Maayani (1936-2019), compositeur et chef d‘orchestre israélien, élève de Paul Ben-Haïm, 

est également diplômé d‘architecture et de philosophie. Il laisse une œuvre assez importante 

dans laquelle la harpe, instrument auquel il confère un visage peu habituel, un caractère 

rythmique et parfois sombre, occupe une place de choix. Sa musique intègre nombre d‘éléments 

issus des musiques du Proche-Orient. Ainsi en est-il de ses six Arabesques.  Maqamat, la première 

arabesque pour harpe solo (1961), ainsi que l‘Arabesque n°2 pour flûte et harpe  (1973) sont 

basées sur un maqâm arabe, les maqamad étant des modes utilisés dans la musique du Proche-

Orient, ayant chacun une couleur, une « âme », sur lesquels les musiciens ont pour tradition 

d‘improviser. La forme rythmique traditionnelle Samai-Thakil contenant la formule rythmique 

3+2+2+3 (10/8) est également présente dans ces 2 pièces.

	 Dans l‘Arabesque n°2, Maayani développe une partie de flûte extrêmement expressive 

venant s‘imbriquer de manière très resserrée dans le discours dense de la harpe. Il en ressort 

une œuvre d‘une force particulière, condensée en un seul mouvement, aux ambiances tantôt 

sombres, tantôt lumineuses. On retrouve dans sa construction un écho des structures utilisées 

dans les musiques traditionnelles orientales avec des parties dominées par une mélopée d‘une 

expressivité profonde, évoquant des moments non mesurés d‘improvisation ainsi qu‘un long 

passage central entièrement basé sur la structure rythmique du Samai-Thakil, d‘une virtuosité 

quasiment féroce.

 

· · ·  N E D  R O R E M  Book of Hours · · · 
Ned Rorem, éminent compositeur américain né en 1923, élève de Aaron Copland, ayant 

connu Arthur Honegger, Francis Poulenc, George Auric ou encore Jean Cocteau, nous livre une 

œuvre très fournie touchant à tous les genres de la musique savante ainsi qu‘une série d‘écrits 
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sous forme de journaux personnels qui relatent ses rencontres à Paris et à New York. La voix 

revêt pour lui une importance primordiale ainsi qu‘il l‘exprime  : « Je conçois toute musique 

en termes de musique vocale. Quelles que soient les forces pour lesquelles je compose - tuba, 

tambourin, carillon – au fond de moi c‘est toujours le chanteur qui essaie de s’exprimer. » 

Avec  Book of Hours  composé en 1975 et créé l‘année suivante au Alice Tully Hall (Lincoln 

Center, New York) le compositeur a voulu non seulement mettre en valeur chacun des deux 

instruments mais aussi leur complémentarité.

	 Les huit parties de ce livre d‘heures correspondent aux heures canoniales s‘échelonnant tout 

au long du jour : Matines, Laudes, Prime, Tierce, Sexte, None, Vêpres, Complies.

	 Le compositeur nous éclaire ainsi sur l‘œuvre : « Matins est composé de deux sections de 

dix mesures diatoniques, chacune étant l‘image en miroir de l’autre. » Il est à noter également 

la référence au chant grégorien dans ce mouvement ainsi que dans le dernier (Compline), basés 

chacun sur des phrases musicales particulièrement sobres, véritables phases d‘intériorisation 

alternées avec des silences suggérant les temps de lecture.

	 Après un prologue où sonnent onze coups de cloches identiques joués à la harpe sur lesquels 

la tessiture de la flûte croît en harmonie avec le lever du soleil, Lauds devient un scherzo basé sur 

le matériel musical énoncé dès le début. Prime est « le plus doux des airs réitéré cinq fois sur la 

plus douce des brises ».

	 Terce se construit en deux grandes parties, l‘une pour flûte solo et l‘autre pour harpe solo qui 

nous mènent à Sext, s‘énonçant comme « une triste question posée cinq fois par la flûte à laquelle 

la harpe répond cinq fois de manière détournée. »

	 « None est une succession de déclarations brusques entrecoupées de déclarations douces (…) » 

« Vespers est le prologue de Lauds joué à l‘envers : le registre de la flûte à présent descend peu 

à peu, accompagnant ainsi le coucher du soleil alors que les onze coups de cloches joués à la 
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harpe se fondent dans la Compline finale bâtie sur le modèle de Matins mais composée un ton 

au dessous avec un renversement des voix. »

 

· · ·  W I T O L D  L U T O S Ł A W S K I  Trois fragments · · ·
Au début des années 1950, Lutoslawski (1913-1994) composa la musique de plusieurs productions 

du Théâtre Radiophonique Polonais mais malheureusement la plupart ont aujourd‘hui disparu.

	 Les Trois fragments présents sur ce disque, écrits dès l‘origine pour flûte et harpe, proviennent de 

deux productions radiophoniques différentes. Ils furent ensuite adaptés par le compositeur pour le 

concert.

	 Le premier de ces fragments, Magia, fait référence aux Magiciennes, seconde idylle de Théocrite 

tandis que le second fragment porte le titre du drame radiophonique de Jan Parandowski : Ulysse 

en  Ithaque. Le troisième fragment est un presto endiablé concluant l‘ensemble avec une énergie 

remarquable.

	 La sobriété de ces fragments n‘a d‘égale que leur beauté évocatrice. En effet, ces délicieuses 

miniatures au charme pastoral ne sont pas sans rappeler la mélopée d‘une flûte de berger accompagnée 

d‘une lyre. La Syrinx tout comme l‘ombre de Debussy ne sont pas loin...

Odile Renault & Elodie Reibaud



Les Connivences Sonores

L‘ensemble Les Connivences Sonores naît en 2014 de la rencontre entre deux musiciennes à la 

curiosité intarissable.

	 Odile, la flûtiste, acquiert très tôt une expérience d‘orchestre au sein de l‘orchestre de chambre 

de Caen avant de partir se perfectionner aux Etats-Unis auprès du légendaire Marcel Moyse. Dès son 

retour en France, elle est nommée flûte solo de l‘Ensemble Orchestral de Normandie. Actuellement, 

elle se produit principalement en tant que chambriste dans un large répertoire allant du XVIIIe 

siècle à nos jours.

30 31

	 Élodie, la harpiste, s‘est formée à la Haute Ecole de Musique de Genève et à l‘académie du 

Festival de Lucerne sous la baguette de Pierre Boulez. Elle a joué dans différentes formations 

(Philharmonique de Strasbourg, Berliner Symphoniker, Baselsinfonieorchester...) mais la musique 

de chambre reste de loin son domaine de prédilection.

	 De leur passion commune naît le projet de découverte et redécouverte d‘un riche et magnifique 

répertoire original de musique de chambre  dans lequel le duo flûte et harpe occupe une place 

centrale. En effet, Odile et Élodie en explorent depuis plusieurs années l‘étonnante abondance. Le 

grand répertoire romantique leur permet de s‘adonner à la dimension charnelle et virtuose de leurs 

instruments respectifs. Le XXe siècle, quant à lui, ne cesse de les étonner par sa diversité de langages.

	 Leur curiosité les mène également vers des formations plus larges : le trio flûte, alto et harpe, 

créé par Debussy ; le trop rare trio flûte, violoncelle et harpe, ou encore le remarquable quintette 

flûte, harpe et trio à cordes illustré notamment par Jean Cras, Albert Roussel ou André Jolivet.

	 Au gré des œuvres et des projets, elles sollicitent aussi la voix, les percussions, etc. 

La création, et le travail avec les compositeurs, est également un axe fort de la démarche artistique 

des Connivences Sonores. Ce domaine est tout particulièrement important puisqu‘il participe au 

renouvellement du répertoire original et répond à une vision qui leur est chère pour tout type de 

répertoire : la recherche d‘une interprétation suivant au plus près possible le ressort de l’œuvre.

Odile Renault joue sur une flûte Parmenon Auréis 14K Gold. 

Élodie Reibaud joue sur une harpe Lyon & Healy Styl23 Gold



Le Bureau du Classique
Les Connivences Sonores et le disque « Perles Musicales du XXe siècle » sont produits par Le Bureau du 

Classique, bureau de production spécialisé dans le spectacle vivant musical. 

	 Notre sensibilité nous porte avant tout vers des projets musicaux classiques, à l’esthétisme sobre et 

élégant, mais nous défendons également une ouverture vers d’autres types de répertoire ou le croisement 

entre les arts. Ce qui nous importe d’abord, c’est l’exigence d’interprétation, l’authenticité de la démarche 

artistique et la force du projet.

	 Concerts traditionnels ou théâtre musical, musique de répertoire ou de création, avec parfois des 

incursions du côté de la chanson française ou des répertoires traditionnels : nous sommes toujours dans la 

recherche de l’excellence au service du propos artistique.

	 Dans un monde en mutation, nous contribuons à l’invention de nouveaux modèles économiques 

qui permettent aux artistes de bénéficier d’une vraie structuration professionnelle, sans la contrainte 

de démarches administratives individuelles, parfois lourdes et complexes. Nous nous positionnons, 

auprès des équipes artistiques, comme un véritable partenaire de réflexion, dans une relation suivie et 

horizontale.

	 Nous avons, par ailleurs, un attachement profond à la proximité avec le public et à l’irrigation 

culturelle des territoires. C’est pourquoi nous produisons et développons, avec nos artistes ou avec des 

partenaires locaux, des projets au plus près des habitants, notamment sur notre territoire d’implantation, 

le Loiret et la Région Centre Val de Loire.

 www.lebureauduclassique.fr
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