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JOHN WALSH (1666-1736)
THE STARLING
aus: The Bird Fancyer’s Delight (London 1717)

HENRY PURCELL (1659-1695)
A BIRDS PRELUDE
aus: The Fairy-Queen Z2.629 (London 1692)

SONATA VII IN C MAJOR Z.808
Vivace

Largo

Grave - Canzona (Allegro)

Allegro

Adagio

aus: 10 sonatas in four parts (London 1697)

WILLIAM WILLIAMS (1675-1701)
SONATA SECUNDA

Allegro

Vivace. Adagio

Grave

Allegro

aus: Six Sonata’s in three parts [...] (London 1700)
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ANGELO MICHELE BARTOLOTTI (1615-1681)
PASSACAILLE EN SOL MAJEUR
aus: Secondo libro di Chitarra (Florenz 1655)

JACQUES-MARTIN HOTTETERRE (1673-1763)
DOUX SOMMEIL
aus: Airs et brunettes a deux et trois dessus (Paris 1721)

POURQUOY DOUX ROSSIGNOL

[von Jean-Baptiste de Bousset (1662-1725)]

aus: Airs et brunettes a deux et trois dessus (Paris 1721)
Arr. Lea Sobbe

JEAN-PHILIPPE RAMEAU (1683-1764)
LE RAPPEL DES OISEAUX
aus: Piéces de clavecin avec une méthode (Paris 1724)

MARCO UCCELLINI (1603/10-1680)
SONATA DECIMA SETTIMA A TRE

[ohne Bezeichnung] - Allegro - Grave - Allegro
aus: Ozio Regio Op.7 (Venedig 1660)

ARIA SOPRA ‘LA BERGAMASCA’
aus: Sonate, arie et correnti a 2. e.3. Op.3 (Venedig 1642)
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CLAUDIO MONTEVERDI (1567-1643)
O COME SEI GENTILE, CARO AUGELLINO
aus: settimo libro de madrigali (Venedig 1619)

WILLIAM WILLIAMS (1675-1701)

SONATA SESTA IN IMITATION OF BIRDS
Adagio

Allegro

Gr‘ave

Allegro

aus: Six Sonata’s in three parts [...] (London 1700)

ENSEMBLE SONORITA
IMPROVISATION ‘IN THE FOREST’

TARQUINIO MERULA (1595-1665)
SONATA 20: CIACCONA fiir 2 Violinen und Basso obligato
aus: Canzoni overo sonate concertate (Venedig 1637)
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A Bird Fancyer'sDelight

as fiir ein wunderliches und vielféltiges Spiel zwischen den Polen von ,,Natur

und ,,Kunst*“ entfaltet sich hier! Farbenreich und ungemein spielerisch weiss

das Ensemble Sonorita mit den kunstvoll zusammengefiigten Tonen und
Klingen den Raum zwischen diesen Polen auszuloten. Aber ist es denn immer noch ,Natur®,
wenn sich barocke Komponisten Vogelgezwitscher fiir ihre Werke aneignen? Ist es geliehene
oder nicht schon eigentlich domestizierte oder gar verbesserte Natur, wenn wir von ,,to hit the
nature“ lesen? Englische wie auch franzosische und italienische Werke integrieren auf dieser CD
die Nihe zur Natur oder sind durch sie inspiriert. Es ist nicht nur zum damaligen Vergniigen
eines ,,Bird Fancyer*, es ist ebenso das Vergniigen eines heutigen Horers, einer heutigen Horerin.
Etwas Weiteres, was fiir diese Aufnahme mehrfach bedeutsam ist, sind Kompositionen mit
wiederkehrendem Bass - hier Passacaille, Bergamasca und schliesslich Ciaccona -, iber dessen
Fundament Oberstimmen fantasiereich miteinander dialogisieren und sich in Variationen
iibertreffen. Kénnte man indes nicht auch sagen, dass solcherart geformte Basslinien eine Art
Zahmung von unendlich vielen méglichen Basstonen sind? Freiheit und Begrenzung, Natur
und Kunst als Zwillingspaare.
Ein Drittes kommt hinzu - und wir werden es gleich im Vorwort zur Sammlung ,,The Bird
Fancyer’s Delight“ lesen, dem 1717 in London erschienen Traktat, das neben der Unterweisung
im Flageolettspielen auch der musikalischen Ausbildung von Singvogeln dienen soll. Es ist

angepriesen als Vergniigen des Vogelliebhabers mit durchaus merkantilem Interesse:



“. ‘tis not doubted but the like improvement will be made on the flagellet by this method, which
instrument is not only delightful but also profitable to Bird Fanciers, it having often been known

that birds after being taught by the flagellet have been sold for great value.”

(Es wire in diesem Sinne dem Ensemble Sonorita zu gonnen, wenn denn die hier eingespielte,
kunstvoll domestizierte Musik eine durchaus profitable und verdiente Aufnahme beim
Publikum finde...)

In der Sammlung ,,The Bird Fancyer’s Delight® sind 41 kleine Melodien, sog. tunes, versammelt,
die elf verschiedenen Vogelarten abgelauscht sind. Besonders geeignet als Vorbild galt der
Starling, dessen tune denn am Anfang des hier préisentierten Programms steht. Wie es sich fiir
Vogelliebhaber - in wahrscheinlich eher seltenen Fillen: fiir Vogelliebhaberinnen — gehort, wird
hier ein Flageolet gespielt, ein kleines Blockfloteninstrument, das in England zeitweise als nobler
als die tibliche (Alt-) Blockflote galt. Es war ein Instrument fiir wohlhabende Amateure, die es
sich leisten konnten, sich spielend die Zeit zu vertreiben. Der geringen Grosse geschuldet ist
die Anordnung der lediglich sechs Grifflocher: vier oberstdndige Locher und zwei fiir beide
Daumen erfordern die typische Spiel-und Griffweise des flagellet. Eine besondere Einrichtung
mit einem Aufsatz auf dem eigentlichen Schnabel erlaubte die Aufnahme eines Schwammchens

zur Versiissung des Klanges, ,,to sweeten the sound", wie es heisst.

Das Tune of the Starlet fithrt uns direkt zu weiterer Musik aus England aus dem ausgehenden
17.Jh., dem Prelude aus Henry Purcells Fairy Queen und seiner Sonata in C. In der Fairy Queen,
einer sogenannten Semi-opera zu Shakespeares A Midsummer Night’s Dream, ist das hier

gewihlte Prelude an den Beginn des zweiten Aktes gesetzt. Zuvor bittet die Feenkonigin Titania

ihr Gefolge, in ihrem Wald eine heitere Darbietung zum Ausklang des Abends zu organisieren.

Das Elfen- und Feengefolge der Konigin ruft hierzu die schonsten Vogel der Umgebung herbei:

Come all ye songsters of the sky, Kommt all’ ihr Sdnger des Himmels,

Wake and assemble in this wood; Wacht auf und sammelt euch in diesem Wald;
But no ill-boding bird be nigh,

No, none but the harmless, and the good. nein, nur die ungefahrlichen und die guten.

Doch kein boser Vogel sei dabei,

Dankbar wird die Anleihe an die Vogelwelt nun zum Préludium zu Purcells Sonata VII in C.
Sie wurde 1697 — also erst zwei Jahre nach seinem Tod — in der Sammlung Ten sonatas of
four parts veroffentlicht. Uber den Zeitpunkt der Kompositionen der Sonaten schweigt sich wie
blich der Druck allerdings aus. Wahrend viele der Sonaten auf eine Entstehung um ca. 1680
schlieflen lassen, gibt es bei der Sonata VII durchaus Zweifel. So erinnert zum Beispiel der letzte
Satz in seiner Tonsprache an Ausschnitte aus der Fairy Queen, die erst 1692 komponiert wurde.
Bei genauerem Hinhéren gibt es sowohl von Tonart als auch den rhythmischen Motiven her in
diesem Satz und dem hier eingespielten Prelude viele Entsprechungen, weswegen die beiden
Stiicke Purcells zu einer Einheit zusammen gefiigt sind.

In zeitlicher Néhe zu Purcells Werken erscheinen 1700, wiederum in London, die Six Sonatas in
three parts fir zwei Blockfloten und Bass von William Williams. So wenig von seinen Werken
tberliefert ist, so wenig ist auch iiber William Williams Leben bekannt. Der Musiker und Geiger
arbeitete ab 1695 bis zu seinem Tod um 1701 als Musician in Ordinary in der Koéniglichen

Kapelle Londons. Das ist bereits beinahe alles, was wir von ihm wissen.



Nicht nur zeitlich, sondern auch kompositorisch folgt Williams den Spuren und der
Tradition Purcells. Auch er erwdhnt im Vorwort zu seinen Sonaten den Einfluss der
italienischen Musik auf sein eigenes Schaffen. Eine Italienreise muss denn fiir ihn prigend
gewesen sein. Zahlreiche Geiger wie etwa Nicola Matteis aus Italien beeinflussten zudem die
Musikszene in England massgeblich. So erklért sich in Williams Sonaten die Mischung von
italienischen Elementen mit der typisch englisch gepragten, oft exzentrischen Schreibweise.
Durch ihren programmatischen Titel Sonata in imitation of Birds sticht die Nummer sechs aus
den Six Sonatas heraus. In der zugrundeliegenden Struktur einer Sonata da Chiesa weist sie freie
Passagen auf, in denen die zwei Blockfl6ten sich tiber einem liegenden Bass in zwitschernden
Eskapaden umspielen. Da ist es wieder, das Spiel mit der Natur! Es begegnet uns auch mit
kleinen Vogelmotiven in der tiberschriftslosen Sonate in C, wo im letzten Satz das Cello in
rauschenden Sechzehntelpassagen den Oberstimmen Platz lasst fiir eine Art kommentierenden
Dialog, der nicht selten an eingeworfene Vogelrufe gemahnt.

Vogel haben indes nicht nur lautmalerisch ihren Platz in barocker Musik. Als Symbol
unschuldigen Singens und Zuhorens besonders geschitzt war die Nachtigall, wie wir in

Pourquoy doux rossignol, einem franzosischen Air von Jean-Baptiste de Bousset, erfahren:

pourquoy, doux rossignol dans ce sombre sejour meveillez vous avant laurore

venez vous a mon coeur annoncer le retour du charmant objet que jadore

pourquoy, doux rossignol dans ce sombre sejour meveillez vous avant laurore

mais si climaine a mon amour trop insensible encore abandonne mon coeur au feu qui le devore

pourquoy, doux rossignol dans ce sombre sejour meveillez vous avant laurore

[originale Schreibweise]

Im Morgengrauen geweckt vom Gesang der Nachtigall, fragt sich ein verlassener Liebender,
ob sie wohl singt, um ihm Gutes zu verheiflen. Musikalisch in die Form eines Rondeaus mit
ostinatem, also wiederkehrendem Bass gesetzt, wendet sich das lyrische Ich stets von neuem
an den doux rossignol: was will er nur mitteilen? Indes, verdammt zu zauberhaftem, aber
wortlosen Gesang ist die Nachtigall seit mythologischer Zeit. (Ob es trotz allem eine Antwort
geben wird? Im Arrangement von Sonorita wird man es vernehmen!) Grundlage der aktuellen
Version ist die Bearbeitung von Jacques-Martin Hotteterres Version des Air, die er in seiner
Sammlung Airs et Brunettes 1721 veréffentlicht und den damaligen Gepflogenheiten folgend
mit Doubles, also mit Verzierungen, anreichert. So wie die Nachtigall wortlos trallert, so textlos
sind sowohl Hotteterres Version wie auch das hier eingespielte Arrangement von Sonorita. Mit
Doux sommeil wird ein weiteres Air, ein ebenso beliebtes Kleinod aus Hotteterres Sammlung
présentiert. Seine erste Zeile, Doux sommeil, endormez les amans miserables (Stisser Schlaf, lasse
die ungliicklich Liebenden einschlafen) dient gleichsam als Prélude fiir die kleine Szene von
Pourquoy doux rossignol.

Eingerahmt ist diese Szene von zwei Solostiicken, der Passacaille von Angelo Michele Bartolotti
fiir Gitarre und Jean-Philippe Rameaus Le Rappel des Oiseaux fiir Cembalo. Hell klingt Bartolottis
Passacaille aus seinem Secondo libro di chitarra. Dem Vorwort entnehmen wir einerseits, dass
das Buch der schwedischen Konigin Christina gewidmet ist, an deren Hof er angestellt war,
andererseits leider undeutlich nur, was die Stimmung gerade der tiefen Doppelsaiten der Gitarre
fiir das secondo libro angeht. Hochoktaviert miissen sie jedoch sein, um dieses besondere
Glitzern hervorzuzaubern, das wir hier bewundern kénnen. Bewundert wurde seiner Zeit auch
Bartolotti selber, wie wir aus seinem internationalen Lebenslauf herauslesen konnen. Gebiirtig
aus Bologna fand er bei Christina eine Anstellung in Schweden, um spéter in Paris 1668 als

“ohne Zweifel talentiertester Theorbenspieler in Frankreich und Italien” (Ouvrard) zu sterben.
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fiir Reinheit und Unschuld, der man gerne huldigte.

Fiir einmal nichts mit der Vogelwelt zu tun haben die zwei Werke des italienischen Komponisten
mit dem sprechenden Namen Marco Uccellini, seine Sonata Sonata XVII und die Aria quinta
sopra la Bergamasca. Die Sonata aus seinem op. VII stammt aus seiner Zeit in Modena, wo
er am Hofe der Este und spater auch als Kapellmeister am dortigen Dom titig war. Gedruckt
wurde die Sammlung 1660 in Venedig und war dem italienisch stimmigen Kardinal Mazarin, vor Cuculi
dem zeitweiligen Regenten am Hofe des noch unmiindigen Louis' XIV in Versailles, gewidmet. —
Unbeantwortet wollen wir die Frage lassen, was sich Uccellini von einer solchen Widmung e
erhoffte ...In hochster Virtuositit spannt sich iiber Abschnitten mit verschiedenen Metren
die Oberstimme, einem Feuerwerk gleich. Nicht umsonst wurde Uccellini selber nicht nur als
Komponist, sondern auch als Geiger gefeiert.

Nicht weniger lebhaft gestaltet sich die Aria sopra la Bergamasca aus einer fritheren Sammlung.

Sie unterscheidet sich in der Form deutlich von der Sonate, griindet sie doch auf einem

[Athanasius Kircher, Musurgia Universalis (1650), Libro I]



ausserst beliebten Bauerntanz aus dem norditalienischen Bergamo, der Bergamasca. Der Tanz
verbreitete sich schnell und war bald allerorts bekannt und wurde als Modell immer wieder
neu komponiert. So wird er selbst im vorher erwihnten Midsummer Nights Dream von
Shakespeare erwihnt, wenn im fiinften Akt von einer getanzten Bergamosk die Rede ist. Uber
der wiederkehrenden Bassabfolge der Stufen I-IV-V-I spornen sich bei Uccellini zwei wiederum
hochst bewegliche Oberstimmen gegenseitig zu einem Rededuell vergniiglichster Art an.

War Uccellini einer der bedeutendsten Vertreter der Geigenliteratur seiner Zeit, so haben
wir es beim Komponisten von O come sei gentile caro augellino nun mit einem Giganten der
Musikgeschichte und als solchem mit einem der tiberhaupt wichtigsten Vertreter der Vokalmusik
zu tun, mit Claudio Monteverdi. Mit seinem O come sei gentile caro augellino aus dem siebtem
Madrigalbuch von 1619 kehrt unsere Aufnahme wieder zuriick zum zentralen Thema der
Aufnahme, dem Vogel als Symbol der Natur, der Reinheit, der Liebe auch, gleichermassen Subjekt
wie auch Objekt fiir Projektionen. Monteverdi nimmt in seinem siebten Madrigalbuch Abschied
vom traditionell finfstimmigen Madrigal seiner fritheren Biicher und wendet sich neuen Formen
wie Duos und Trios, ebenso Solos mit obligaten Instrumenten zu. So ist auch O come sei gentile
caro augellino im Original ein Duett fiir zwei hohe Gesangsstimmen mit einem Basso Continuo

auf einen Text aus Giovanni Battista Guaraninis Avventuroso Augello, veréffentlicht 1598.

O come se’ gentile, Ach wie sanft du bist,
caro augellino! O quanto liebes Vogelein! Oh, wie sehr
¢ il mio stato amoroso al tuo simile! mein verliebter Zustand dem deinen gleicht!
Tu prigion, io prigion; Du bist gefangen, ich bin gefangen;

tu canti, io canto; du singst, ich singe;

tu canti per colei Du singst fiir sie,
che t'ha legato, ed io canto per lei. die dich gebunden hat, und ich singe fiir sie.
Ma in questo é differente Aber hierin unterscheidet es sich,
la mia sorte dolente: mein schmerzhaftes Schicksal;

che giova pur a te l'esser canoro; fiir dich ist es eine Freude zu singen;

vivi cantando, ed io cantando moro. du lebst singend und singend sterbe ich.

Stummen Vogeln gleich erlauben sich die zwei Blockfl6tistinnen, den Part der Singstimmen auf
ihren Instrumenten gleichsam zu ,,singen’, eine zu allen Zeiten weit verbreitete Praxis.

Endlich wendet sich die CD einem weiteren weit verbreiteten Bassmodell zu, der bereits
eingangs erwahnten Ciaccona. Erstmals taucht der Begriff 1606 in einer Florentiner Sammlung
fiir die fiinfsaitige Gitarrenart Chitarra alla spagnuola auf. Allerdings scheint die Praxis, tiber
den entsprechenden ostinaten Bass zu improvisieren, wesentlich alter. War sie urspriinglich
eine Domine fiir Gitarristen, so entstehen im Laufe des 17. Jh. zahlreiche Kompositionen fiir
verschiedene Instrumente und Ensembles zu diesem Bass. Dazu gehort selbstverstindlich
die Version von Tarquinio Merula, der zur Zeit des Erscheinens seiner Aria in Bergamo als
Kapellmeister an der Kirche Santa Maria Maggiore tétig war.

Was die Ciaccona mit Vogelgesang zu tun hat? Horen Sie selbst und lassen Sie sich von der

Klangimprovisation des Ensembles in den mitreissenden Tanz entfithren!

Conrad Steinmann



SONORITA

A Bird Fancyer'sDelight

hat a whimsical and multifaceted play between the poles of “nature” and

“art” unfolds here! Rich in colour and immensely playful, Ensemble Sonorita

knows how to plumb the depths between these poles with the artfully
assembled tones and sounds. But is it still “nature” when baroque composers appropriate
birdsong for their works? Is it borrowed or not already actually domesticated or even enhanced
nature when we read the words “to hit the nature”? English as well as French and Italian works
integrate the proximity to nature on this CD or are inspired by it. It is not only for the pleasure
of a “Bird Fancyer” of that time, it is also for the pleasure of a listener of our time.
Something else that is significant for this recording in several ways are the compositions with
an ostinato bass line- here Passacaille, Bergamasca and Ciaccona to finish with - over whose
foundation upper voices dialogue imaginatively with each other and excel in variations. Could
one not also say, however, that bass lines formed in this way are a kind of taming of an infinite
number of possible bass notes? Freedom and limitation, nature and art as a set of twins.
A third element comes into play - and we will read it in a moment in the preface to the
collection “The Bird Fancyer’s Delight, the treatise published in London in 1717, which,
in addition to giving instruction on how to play harmonics, is also intended to serve the

musical education of songbirds. It is advertised as a bird lover’s pleasure with a thoroughly

commercial interest:




“. ‘tis not doubted but the like improvement will be made on the flagellet by this method, which
instrument is not only delightful but also profitable to Bird Fanciers, it having often been known

that birds after being taught by the flagellet have been sold for great value.”

(In this sense, the Ensemble Sonorita would not be blamed if the artfully domesticated
music recorded here were to find a thoroughly profitable and deserved reception among the

public...).

The collection “The Bird Fancyer’s Delight” contains 41 small melodies, so-called tunes, which
are taken from eleven different bird species. The Starling, whose tune is at the beginning of
the programme presented here, was considered particularly suitable as a model. As befits bird
lovers- in undoubtedly rather rarer cases: women bird enthusiasts- a flageolet is played here, a
small recorder instrument that was often considered to be a nobler instrument than the more
usual (alto) recorder in England at times. It was an instrument for wealthy amateurs who could
afford to play music during their leisure time. The small size is due to the arrangement of the
six finger holes: the typical playing and fingering of the flagellet requieres four upper holes and
two for both thumbs. A special device with an attachment on the actual mouthpiece allowed the

inclusion of a sponge to “sweeten the sound”, as described in the book.

The Tune of the Starlet leads us directly to further music from England from the end of the
17th century, the Prelude from Henry Purcell’s Fairy Queen and his Sonata in C. In the Fairy
Queen, a so-called semi-opera based on Shakespeare’s A Midsummer Night’s Dream, the prelude

chosen here is set at the beginning of the second act. Beforehand, the fairy queen Titania asks

her entourage to organise a cheerful performance in her forest to end the evening. The queen’s

entourage of fairies and elves summons the most beautiful birds in the area:

Come all ye songsters of the sky,

Wake and assemble in this wood;

But no ill-boding bird be nigh,

No, none but the harmless, and the good.

Thankfully, the borrowing from the world of birds now becomes the prelude to Purcell’s Sonata VII
in C. It was published in 1697 - only two years after his death - in the collection Ten sonatas
of four parts. As usual, however, the print does not mention the date of composition of the
sonatas. While many of the sonatas seem to have been composed around 1680, there are some
doubts about Sonata VII. For example, the tonal language of the last movement is reminiscent
of excerpts from Fairy Queen, which was not composed until 1692. On closer listening, there are
many correspondences in this movement and the Prelude recorded here, both in terms of key

and rhythmic motifs, which is why Purcell’s two pieces have been combined to form a unified set.

In 1700, once again in London, very close in time to Purcell’s works, William Williams published
his collection of Six Sonatas in three parts for two recorders and bass. Very little of his oeuvre
has survived, and thus little is known about William Williams’ life. The musician and violinist
worked as Musician in Ordinary at the Royal Chapel of London from 1695 until his death
around 1701. That is almost all the information we know about his life.

Williams follows in Purcell’s footsteps and tradition not only in time but also in composition.



In the preface to his sonatas, he also mentions the influence of Italian music on his own work.
A trip to Italy must have definitely been formative for him. Numerous violinists from Italy, such
as Nicola Matteis, also had a significant influence on the music scene in England. This explains
the mixture of Italian elements with the typically English, often eccentric style of writing in
William’s sonatas.

With its programmatic title Sonata in imitation of Birds, number six stands out among the Six
Sonatas. In the underlying structure of a Sonata da Chiesa, it features free passages in which the
two recorders play around each other in chirping escapades above a recumbent bass. There it
is again, the play with nature! We also encounter this play with little bird motifs in the Sonata
in C, which has no title, where in the last movement the cello leaves room for the upper voices
in rushing sixteenth passages for a kind of commentary dialogue that not infrequently recalls

birdcalls thrown in.

Birds, however, have their place in baroque music not only as onomatopoeia. The nightingale
was particularly appreciated as a symbol of innocent singing and listening, as we learn in

Pourquoy doux rossignol, a French air by Jean-Baptiste de Bousset:

pourquoy, doux rossignol dans ce sombre sejour meveillez vous avant laurore
venez vous a mon coeur annoncer le retour du charmant objet que jadore
pourquoy, doux rossignol dans ce sombre sejour meveillez vous avant laurore
mais si climaine a mon amour trop insensible encore abandonne mon coeur au feu qui le devore
pourquoy, doux rossignol dans ce sombre sejour meveillez vous avant laurore
[original spelling]

Awakened at dawn by the nightingale’s song, a forlorn lover wonders if she is singing to promise
him good things. Musically set in the form of a rondeau with an ostinato, i.e. recurring bass,
the lyrical self turns again and again to the doux rossignol: what does it want to communicate?
However, the nightingale has been condemned to magical but wordless song since mythological
times. (in spite of everything, will there be an answer? You will hear it in the arrangement by
Sonorita!) The basis of the current version is the arrangement of Jacques-Martin Hotteterres
version of the Air, which he published in his collection Airs et Brunettes in 1721 and, following
the customs of the time, enriched with doubles, i.e. ornamented versions. Just as the nightingale
warbles wordlessly, both Hotteterre's version and the arrangement by Sonorita recorded here
are textless. Doux sommeil presents another Air, an equally popular gem from Hotteterres
collection. Its first line, Doux sommeil, endormez les amans miserables (Sweet sleep, let the

unhappy lovers fall asleep) serves as a prelude to the little scene of Pourquoy doux rossignol.

This scene is framed by two solo pieces, the Passacaille by Angelo Michele Bartolotti for guitar
and Jean-Philippe Rameau’s Le Rappel des Oiseaux for harpsichord. Bartolotti’s Passacaille from
his Secondo libro di chitarra has a bright sound. From the preface we learn that, on the one hand
that the book is dedicated to the Swedish Queen Christina, at whose court he was employed, and
on the other hand unfortunately only vaguely as far as the tuning of just the low double strings
of the guitar for the secondo libro is concerned. However, they must be in high octave to conjure
up this special sparkle that we can admire here. Bartolotti himself was also admired in his time,
as we can see from his international curriculum vitae. Born in Bologna, he found employment
with Christina in Sweden, and later died in Paris in 1668 as “without doubt the most talented

theorbo player in France and Italy” (Ouvrard).



From the Piéces de Clavecin, published in 1724 as the second book of a trilogy, comes Jean-
Philippe Rameau’s piece Le Rappel des Oiseaux. It can be counted among Rameau’s earlier
harpsichord works and, in keeping with its title, is inspired by the elaborate chirping of birds. It
is one of two pieces in the second book that imitates birdsong.

Can we believe the rumour that the French poet R. P. Castel introduced Rameau to bird song
depictions from Athanasius Kircher’s Musurgia Universalis on the occasion of his arrival in Paris
around 1722 and that this inspired Rameau to compose these little bird miniatures? We are
probably giving too much credit to Castel’s ambition and his erudition if we follow his narrative.
The adoption of birdcalls was too much a widespread topos of purity and innocence to which

homage was readily paid.

For once, the two works of the Italian composer with the descriptive name Marco Uccellini,
his Sonata XVII and the Aria quinta sopra la Bergamasca, have nothing to do with the world of
birds. The Sonata from his op. VII dates from his time in Modena, where he worked at the court
of the Este and also later as Kapellmeister at the cathedral there. The collection was printed in
Venice in 1660 and was dedicated to the Italian-born Cardinal Mazarin, the temporary regent
at the court of the still minor Louis XIV in Versailles. We will leave unanswered the question
of what Uccellini hoped to achieve with such a dedication ... The upper voice spans sections of
different metres with the highest virtuosity, like fireworks. Not for nothing was Uccellini himself

celebrated not only as a composer but also as a violinist.

The Aria sopra la Bergamasca from an earlier collection is no less lively. Its form is clearly

different from that of the sonata, since it is based on an extremely popular peasant dance from

Bergamo in northern Italy, the Bergamasca. The dance spread quickly and was soon known
everywhere and was repeatedly recomposed as a model. For example, it is even mentioned in
the aforementioned Midsummer Night's Dream by Shakespeare, when a danced Bergamasca
is mentioned in the fifth act. Above the recurring bass sequence of steps I-IV-V-I, Uccellini’s

two upper voices, again highly agile, spur each other on to a duel of the most pleasurable kind.

While Uccellini was one of the most important representatives of the violin literature of his time,
the composer of O come sei gentile caro augellino is a giant of music history and, as such, one
of the most important representatives of vocal music, Claudio Monteverdi. With his O come sei
gentile caro augellino from the seventh book of madrigals from 1619, our recording returns to its
central theme, the bird as a symbol of nature, of purity, as well as love, both subject and object
for projections. In his seventh book of madrigals, Monteverdi takes leave of the traditional five-
part madrigal of his earlier books and turns to new forms such as duos and trios, as well as solos
with obbligato instruments. Thus O come sei gentile caro augellino is originally a duet for two
high voices with a basso continuo on a text from Giovanni Battista Guaranini’s Avventuroso
Augello, published in 1598.

O come se’ gentile, Oh how gentle you are,
dear little bird! Oh, how much

my amorous state resembles yours!

caro augellino! O quanto
& il mio stato amoroso al tuo simile!

Tu prigion, io prigion; tu canti, io canto; You are caught, I am caught; you sing, I sing;



tu canti per colei You sing to her,

che t'ha legato, ed io canto per lei. who has bound you, and I sing for her.
Ma in questo é differente But in this it differs,

la mia sorte dolente: my painful fate;

che giova pur a te lesser canoro; for you it is a joy to sing;

vivi cantando, ed io cantando moro. you live singing, and singing I die.

Like muted birds, the two recorder players allow themselves to “sing” the part of the singing
voices on their instruments, a practice that has become widespread throughout the ages.
Finally, the CD turns to another widespread bass model, the Ciaccona already mentioned at
the beginning. The term first appears in 1606 in a Florentine collection for the five-stringed
guitar type chitarra alla spagnuola. However, the practice of improvising over the corresponding
ostinato bass seems much older. While it was originally the domain of guitarists, numerous
compositions for various instruments and ensembles were written for this bass throughout the
17th century. Among them, of course, is the version by Tarquinio Merula, who at the time of
the appearance of his Aria was working in Bergamo as Kapellmeister at the church of Santa
Maria Maggiore.

What, may you ask, is the connection between the Ciaccona and birdsong? Listen for yourself

and let the ensemble’s sound improvisation carry you away into the rousing dance!

Conrad Steinmann

SONORITA



A Bird Fancyer'sDelight

Au bonheur de lamateur doiseaux

uelle variété, quelle fantaisie dans le jeu qui se déroule ici entre les deux poles de
«TArt » et de la « Nature » ! CEnsemble Sonorita sait habilement combiner les
’V timbres et les sons pour une exploration incroyablement ludique et colorée de
cet espace sonore. Mais peut-on encore parler de « Nature », quand les compositeurs baroques
sapproprient le chant des oiseaux ? La nature nest-elle quempruntée, ou déja domestiquée voire
améliorée, quand il sagit d’« atteindre la nature » (fo hit the nature) ? Les ceuvres anglaises,
francaises et italiennes de ce programme inteégrent cette proximité avec la nature ou sen
inspirent. Et le plaisir de l'amateur doiseaux — le Bird Fancyer - de Iépoque est partagé par les
auditeurs et auditrices d'aujourd’hui.
Cet enregistrement présente un autre élément important a plus d’un titre : les compositions sur une
basse obstinée - ici, en loccurrence, la passacaille, la bergamasca et enfin la ciaccona - sur laquelle
les voix supérieures dialoguent en rivalisant d’invention dans leurs variations. Ne pourrait-on
voir aussi dans ce genre de lignes de basse une sorte de domestication du nombre potentiellement
infini des notes de basse ? Liberté et limite, nature et culture comme autant d’inséparables ...
Sajoute un troisiéme élément, révélé dans la préface d’un traité paru & Londres en 1717 et
destiné aux amateurs doiseaux. Parallélement a Iinitiation au jeu du flageolet, The Bird Fancyer’s
Delight sert également a enseigner le chant aux oiseaux. Vivement recommandé pour le plaisir

des amateurs doiseaux, l'usage du flageolet nest pas dénué d’intérét commercial :



« .. il ne fait aucun doute que cette méthode permettra de progresser au flageolet, instrument non
seulement charmant mais également lucratif pour les amateurs doiseaux, car il a été souvent
remarqué que les oiseaux a qui lon a appris a chanter en répétant lair au flageolet ont une plus

grande valeur marchande. »)

(En ce sens, il n'y aurait pas lieu de blamer 'Ensemble Sonorita si la musique enregistrée ici et si

habilement domestiquée rencontrait auprés du public un accueil mérité et profitable...)

Le recueil The Bird Fancyer’s Delight rassemble 41 petits airs (funes) a I'imitation de onze sortes
doiseaux. Létourneau, dont le ‘tune’ ouvre lenregistrement, faisait figure de modéle parfaitement
approprié. Comme il convient a des amateurs (probablement masculins, en grande majorité)
doiseaux, I'instrument utilisé est un flageolet. En Angleterre, cette sorte de petite flite a bec
fut pendant un temps considérée comme plus noble que la flite a bec (alto) usuelle. Cétait
Iinstrument des amateurs aisés, véritables dilettantes qui pouvaient se permettre de passer le
temps en divertissements. Linstrument ne comporte que six trous dont la disposition est liée
a sa petite taille : la tenue et le jeu typiques du flagellet (sic) imposent quatre trous sur la face
avant et deux autres pour les pouces sur la face arriére. Un dispositif particulier sur le bec de
Iinstrument permettait d’insérer une petite éponge pour adoucir le son - to sweeten the sound,

pour reprendre Iexpression originelle.

Lair de létourneau - Tune of the Starlet — est une introduction directe a la musique anglaise
de la fin du 17éme siécle, représentée par un Prelude extrait de Fairy Queen, semi-opéra de
Henry Purcell inspiré du Songe dune Nuit d’Eté de Shakespeare, et par la Sonate en Do du méme

compositeur. Le Prelude se situe au début du deuxiéme acte alors que la reine des fées, Titania,

a prié son entourage dorganiser dans sa forét un divertissement pour terminer la soirée. Elfes et
fées de la suite royale font appel aux plus beaux oiseaux des alentours :

Come all ye songsters of the sky, Accourrez tous, chanteurs des cieux,
Wake and assemble in this wood; Réveillez-vous et rassemblez-vous dans ces bois;
But no ill-boding bird be nigh, Mais que ne vienne nul oiseau de mauvais augure,

No, none but the harmless, and the good. Non, seuls les inoffensifs et les bienveillants.

Cet appel au monde des oiseaux sert ici de prélude a la Sonate VII en Do de Purcell, extraite
des Ten sonatas of four parts, publiées en 1697, deux ans aprés la mort du compositeur. Comme
a laccoutumée, Iédition reste muette sur la date de composition des ceuvres. Plusieurs dentre
elles pourraient dater denviron 1680, mais un doute plane sur la Sonate VII. Le langage tonal du
dernier mouvement, par exemple, rappelle certains passages de Fairy Queen, composé en 1692.
Une écoute attentive révéle de nombreuses analogies de tonalité et de motifs rythmiques entre ce
mouvement et le Prelude, ce qui explique le choix d’apparier les deux ceuvres.

Publiées a Londres en 1700, les Six Sonatas in three parts pour deux flates a bec et basse de
William Williams sont presque contemporaines de celles de Purcell. Les éléments biographiques
concernant William Williams sont aussi rares que les ceuvres qui nous sont parvenues.
Violoniste, entré en 1695 4 la Chapelle royale de Londres en qualité de Musician in Ordinary, ily
restera jusqua sa mort vers 1701. Clest a peu prés tout ce que la postérité sait de lui.

La proximité temporelle des deux compositeurs se double d’une parenté décriture car
Williams suit les traces et la tradition de Purcell. Lui aussi révéle dans la préface de ses

sonates l'influence de la musique italienne sur son propre travail. Un voyage en Italie a dii le



marquer. Par ailleurs, de nombreux violonistes italiens, tel Nicola Matteis, marquaient d’'une
tres forte empreinte la scéne musicale anglaise. Ainsi sexplique dans les sonates de Williams
le mélange déléments italiens et décriture typiquement anglaise et souvent excentrique.
La sixiéme et derniére sonate du recueil se distingue par son titre programmatique : Sonata in
imitation of Birds (Sonate a I'imitation des oiseaux). Elle suit la structure d’'une sonate déglise et
présente des passages d’'une grande liberté, dans lesquels les deux flites a bec gazouillent et se
paraphrasent sur une tenue de la basse. Revoici le jeu avec la Nature ! Il se retrouve aussi dans les
petits motifs inspirés de chants doiseaux de la Sonate en Do (sans titre programmatique) : dans
le dernier mouvement, le murmure en doubles croches du violoncelle laisse les voix supérieures
engager une sorte de commentaire dialogué qui rappelle souvent un gazouillis doiseaux.

Mais les oiseaux nont pas qu'une fonction figurative ou onomatopéique en musique baroque. Le
rossignol était un symbole particuliérement prisé du chant et de Iécoute innocente, comme en

témoigne un air frangais de Jean-Baptiste de Bousset, Pourquoy doux rossignol :

pourquoy, doux rossignol dans ce sombre sejour meveillez vous avant laurore

venez vous a mon coeur annoncer le retour du charmant objet que jadore

pourquoy, doux rossignol dans ce sombre sejour meveillez vous avant laurore

mais si climaine a mon amour trop insensible encore abandonne mon coeur au feu qui le devore
pourquoy, doux rossignol dans ce sombre sejour meveillez vous avant laurore

[orthographe originale]

Réveillé au point du jour par le chant du rossignol, un amoureux esseulé se demande si le
chant de loiseau est promesse de bonheur. Dans cette piece en forme de rondeau sur une basse

obstinée, le protagoniste poéte réinterroge sans cesse le doux rossignol : que vient-il lui annoncer ?

Le rossignol est condamné depuis les temps mythologiques & un chant envoitant mais sans
paroles. (Y aura-t-il malgré tout une réponse ? Ecoutez l'arrangement de Sonorita !) La version
actuelle se base sur un arrangement de Jacques-Martin Hotteterre, publié en 1721 dans son
recueil d’Airs et Brunettes et, selon la coutume de Iépoque, enrichi de Doubles, cest a dire de
versions ornementées. De méme que le rossignol chante sans paroles, la version de Hotteterre ne
comporte pas de texte, pas plus que I'arrangement enregistré par Sonorita. Lair Doux sommeil est
un autre petit joyau tiré du recueil de Hotteterre. Le premier vers, Doux sommeil, endormez les
amans misérables, sert en quelque sorte de prélude a la petite scéne de Pourquoy doux rossignol.
Deux pieces solistes encadrent cette scéne, justement : une passacaille ’Angelo Michele Bartolotti
pour guitare et Le Rappel des Oiseaux de Jean-Philippe Rameau, pour clavecin. La premiére
est une piéce brillante tirée du Secondo libro di chitarra dont la préface nous informe que le
compositeur était engagé a la cour de Suede - le recueil est d’ailleurs dédié a la reine Christine.
Lautre information, malheureusement imprécise, concerne I'accord des doubles cheeurs graves
de la guitare dans ce secondo libro. Il faut cependant les passer a loctave supérieure pour générer
cette brillance particuliére qui nous émerveille ici. A son époque, Bartolotti était trés admiré,
a en juger par sa carriére internationale. Né a Bologne, engagé a la cour de la reine de Suede, il
mourut a Paris en 1688, reconnu, selon Ouvrard comme « sans aucun doute le théorbiste le plus
talentueux de France et d'Italie ».

Le Rappel des Oiseaux est extrait des Piéces de Clavecin publiées en 1724, deuxiéme volet d’'une
série de trois recueils de Jean-Philippe Rameau. Il sagit d’'une des premiéres oeuvres de Rameau
pour le clavecin. Fidéle 4 son titre, elle reproduit avec art le gazouillis des oiseaux. Clest une des
deux piéces du recueil qui imitent le chant des oiseaux.

Faut-il accorder foi a la rumeur qui voudrait que le poéte francais R. P. Castel ait fait connaitre

a Rameau, dés son arrivée a Paris en 1722, les relevés de chants doiseaux édités dans la



Musurgia Universalis dAthanasius Kircher, inspirant Rameau & composer ces miniatures ? Clest
probablement faire trop d’honneur aux ambitions et aux connaissances de Castel. En effet, le
chant de loiseau comme symbole de pureté et d'innocence était un topos excessivement répandu

auquel Iart sacrifiait volontiers.

Une fois nest pas coutume, la Sonata XVII et ' Aria quinta sopra la Bergamasca du compositeur
italien Marco Uccellini (un nom pourtant prédestiné !) nont rien a voir avec la gent ailée. La
sonate extraite de son op. VII date de Iépoque ou il vivait a Modéne, d'abord au service de la
famille d’Este puis en qualité de maitre de chapelle & la cathédrale. Publié en 1660 a Venise, le
recueil était dédié au cardinal Mazarin, dorigine italienne, régent du royaume de France pendant
la minorité de Louis XIV & Versailles. Ne cherchons pas a savoir quels espoirs plagait Uccellini
dans une telle dédicace. Tel un feu dartifice, la voix supérieure se déploie avec la plus grande
virtuosité au fil de passages marqués par de nombreux changements de métrique. Rappelons
que Uccellini devait sa célébrité non seulement a ses qualités de compositeur mais aussi a son
talent de violoniste.

Tout aussi animée, 'Aria sopra la Bergamasca provient d'un recueil antérieur. D’un point de vue
formel, elle se différencie nettement de la sonate et se base sur une danse paysanne extrémement
populaire, la bergamasca, originaire de la ville de Bergame, dans le nord de I'Italie. Cette danse
se répandit rapidement, fut bientdt connue partout et reprise comme modeéle pour de nouvelles
compositions. Elle est méme citée par Shakespeare au cinquiéme acte d’Un Songe d’une Nuit
d’Eté, quand il est fait mention de danser la bergamosk ! Sur le schéma harmonique récurrent
I-IV-V-1, les deux voix supérieures d’Uccellini sengagent en une joute oratoire jubilatoire des

plus vives.

Si Uccellini est un des grands représentants de la littérature de violon de son époque, Claudio
Monteverdi est un géant de I'histoire de la musique et une figure phare de la musique vocale. Avec
O come sei gentile caro augellino, tiré du septiéme livre de madrigaux (1619), notre programme
boucle la boucle et revient a sa thématique centrale : loiseau, symbole de la nature, de la pureté,
et aussi de l'amour, objet autant que sujet de projections. Dans ce septieme livre de madrigaux,
Monteverdi prend congé du traditionnel madrigal a cinq voix des recueils précédents et se
tourne vers de nouvelles formes comme le duo ou le trio, voire le solo avec instrument obligé.
A Torigine, O come sei gentile caro augellino est donc un duo pour deux voix hautes et basse

continue sur un texte de Giovanni Battista Guaranini, Avventuroso Augello, publié en 1598.

O come se’ gentile, Oh ! que tu es aimable,
caro augellino! O quanto Joli petit oiseau ! Que nous sommes
& il mio stato amoroso al tuo simile! semblables, amoureux tous deux !

Tu prigion, io prigion; tu canti, io canto; Tu es prisonnier, je suis prisonnier ;

tu chantes, je chante.

tu canti per colei

che t'ha legato, ed io canto per lei.
Ma in questo ¢ differente

la mia sorte dolente:

che giova pur a te l'esser canoro;

vivi cantando, ed io cantando moro.

Tu chantes pour celle qui t’a lié a elle,
et je chante pour elle.

Mais voici en quoi différe

mon triste sort :

Chanter te réjouit,

Tu vis en chantant, mais en chantant je meurs.



Telles des oiseaux muets, les deux flatistes a bec se permettent de « chanter » les parties vocales
sur leurs instruments - une pratique courante a toutes les époques.

Enfin, le programme se tourne vers un autre modeéle de basse tres répandu, la chaconne -
ou ciaccona, - déja évoquée. Le terme apparait pour la premiére fois en 1606 dans un recueil
florentin de pieces pour guitare a cinq cordes, appelée chitarra alla spagnuola. Tout laisse a

penser cependant que la pratique d’improvisation sur cette basse obstinée était nettement

plus ancienne. D’abord apanage des guitaristes, cette basse inspira au fil du 17°™¢ siecle de

nombreuses compositions pour divers instruments et ensembles. A ce répertoire appartient
naturellement I'’Aria de Tarquinio Merula, maitre de chapelle a Iéglise Santa Maria Maggiore de
Bergame a Iépoque de sa parution.

Mais quel est le rapport entre la ciaccona et le chant des oiseaux, direz-vous ? Ecoutez et laissez-

vous ravir par l'univers sonore des improvisations de lensemble et par cette danse ensorcelante !

Conrad Steinmann

SONORITA
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