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The ensemble Kammerata Luxembourg has set itself the goal of promoting works 
by Luxembourgish composers or those living in the Grand Duchy by means of 
commissioning and performing works at home and abroad, juxtaposing them with 
the classical chamber-music repertoire. The four composers brought together on this 
recording are all closely linked to Luxembourg. Of the five compositions, four came 
into being in the Grand Duchy, and all the composers have an intimate relationship 
with the musical scene in Luxembourg. Their career paths are all quite different, 
as are their artistic aspirations. Nevertheless, when listening to these works, one is 
inevitably faced with the question as to the existence of a Luxembourgish identity, 
a question these composers habitually dodge with some skill. It goes without saying 
that, when globalisation is also affecting contemporary classical music, the notion 
of a national style has lost much of its meaning. Moreover, Luxembourg lacks the 
centuries-old musical traditions of which the major European countries can boast.

As a small country at the heart of Europe, Luxembourg has without doubt always 
played a mediating role between French and German culture. Multilingualism is a 
fact of life for its citizens, as witnessed by the coexistence of English and German 
in Camille Kerger’s Lieder des Herbstes.

In an unpublished interview, Georges Lentz summarised the search for an 
identity in Luxembourgish music amidst the cultures of its larger neighbours as 
follows: ‘If one sticks to the somewhat simplistic explanation that German music 
is defined by the idea of structure and French music is more connected with tonal 
colour, then my music is definitely an amalgam of those two aspects’.

INTRODUCTION: MUSIC FROM LUXEMBOURG? 
by Markus Brönnimann 
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Marcel Reuter
Marcel Reuter’s music is characterised by sensitivity 
to sonorities and harmonic colours. Being a voracious 
reader, he considers literature to be a major impulse 
for his work. Poems by Edmond Jabès, Samuel Beckett 
and Emily Dickinson have thus inspired pieces such 
as Seule l’ombre trace le chemin, at the faint sound so 
brief and No Hue of Afternoon. Having himself widely 
performed as a pianist in contemporary music, he 
is especially interested in collaborating with other 
musicians. His catalogue consists mainly of chamber 
music, reflecting his conception of music as an intimate 
medium of communication.

His works have been performed at some major 
music festivals (Salzburger Festspiele, Wien Modern, 
Aspekte Salzburg, Klangspuren Schwaz, Gaudeamus Amsterdam, Ars Musica Brussels, 
Ojaj Festival California), as well as in Berlin (Konzerthaus, Deutsche Oper), Buenos 
Aires, Hong Kong, London, Montreal, New York, Rome and Tokyo. They have been 
commissioned by such institutions as the Luxembourg Philharmonie, Vienna 
Konzerthaus, Essl Foundation, Netherlands Vocal Laboratorium, United Instruments of 
Lucilin, Quartet New Generation and Kammerata Luxembourg. His music is published 
by Edition21 (Vienna) and Luxembourg Music Publishers.

After his composition and piano studies in Mons, Brussels and Vienna, Marcel 
Reuter has held teaching positions at the University of Music in Vienna (2002–7) and 
the Conservatoire du Nord in Luxembourg (since 2007). He has lectured at the Music 
Academy Sarajevo, the Konservatorium Linz and Musikhochschule Freiburg, among 
others, and is the founder of the Luxembourg Composition Summer School.
www.musicpublishers.lu/reuter-marcel 

Photograph: Jean H
uot
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No Hue of Afternoon (2011)
No Hue of Afternoon  1  for soprano and ensemble is the third of my works to be inspired 
by the poetic universe of Emily Dickinson. Reading the poem made me think of the 
works of Giorgio Chirico, the painter who founded the ‘pittura metafisica’ movement. 
Thus, lines such as ‘Upon the village I perceived – From House to House ’twas Noon –’ 
immediately conjured up for me the images of desert towns in Chirico’s paintings with 
their interplay of light and shade.

I set the changes in light and atmosphere in the poem to music by playing with harmonic 
colours, textures, registers and timbre to produce highly contrasting degrees of luminosity. 
The eight instruments of the ensemble are characterised by a marked preponderance of 
strings, which have more elaborate and virtuosic music than the wind instruments, which 
have a melodic role but are sometimes limited to purely harmonic punctuation.

The voice is treated rather instrumentally: it is often integrated in the melodic lines 
of the winds. The voice is colourless, almost childlike, fragile in expression, and it also 
uses techniques such as whispering and humming (‘bocca chiusa’).

The piece opens with a blinding flash of light: this musical gesture will also serve to 
introduce the second and fourth verses. In the first verse, soprano and winds combine in 
the same tessitura and create a texture made up of ever-busier melodic lines. The second 
verse features the warmer harmonic colours of an intimate duet between voice and bass 
clarinet. The third verse gradually becomes livelier: a texture characterised by bursts of 
stratospheric strings and piano leads to extremely nervous demisemiquaver figurations, 
reaching a huge climax. The explosive gesture from the opening returns one last time 
to introduce the final verse. At the end, on the words ‘I’m not afraid to know’, the voice 
comes to rest on a repeated A.						      —MR

Mezza Voce (2018)
Mezza Voce comprises seven movements, each exploring a different instrumentation: 
I: quintet; II: quintet; III: duo for clarinet and piano; IV: quintet; V: quartet for clarinet, 
violin, cello and piano; VI: trio for flute, cello and piano; VII: quintet. Alto flute is used 
in the last movement, bass clarinet in movements I, IV, V and VII.
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In the first movement 3  the obsessive fury of the piano predominates, with some 
discreet colour from the ensemble; only the bass clarinet doggedly battles against this 
stasis in its solo. The second movement 4  is made up of similar ensemble writing, though 
this time it is extremely gentle. Here again the music is essentially static, although the 
wind instruments gradually begin to free themselves with a few melodic figures, which 
lead to the third movement, a cantilena for piano and clarinet 5 . This movement is 
rather more extensively developed, the music shaking off the initial stasis to evolve in a 
more narrative timescale. Movements 4 6  and 5 7 , both very short, lead into the sixth 
movement, a more fragmentary, almost kaleidoscopic trio for flute, cello and piano 8 . 
The work closes with a very brief seventh movement for quintet, using the dark colours 
of alto flute and bass clarinet 9 .					      —MR

Markus Brönnimann
Markus Brönnimann was born in Bern, Switzerland, 
in 1968, and studied flute in Zurich, Karlsruhe and 
Oberlin (Ohio, USA). In parallel with his instrumental 
studies, he devoted himself to analysis and arranging. 
He studied composition with Claude Lenners and 
Marcel Reuter. He has arranged numerous works, 
mostly by French composers, for his chamber-music 
group Ensemble Pyramide. He is principal flute of the 
Orchestre Philharmonique du Luxembourg. Chamber 
music is his favourite means of expression. His flute 
works are played by flautists the world over.
www.markusbroennimann.com 

El canto quiere ser luz (2020)
My trio for harp, bass clarinet and cello, El canto quiere ser luz 2 , was largely composed 
in spring 2020, during the lockdown caused by the coronavirus. Its title, ‘The song wants 
to be light’, taken from the Spanish author Federico García Lorca, suggests an atmosphere 

Photograph: Vera M
arkus 
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of mystery. The themes it evokes, ‘song’, ‘light’, ‘moon’, and the highly coloured sonority 
of the words ‘phosphorus’ and ‘opal frontiers’, stay in the memory without having an 
exact meaning. Even if my piece is not a musical setting of this work of poetry, which 
I discovered only when the work was almost complete, there is a sort of intimate, deep 
link between them, which explains the choice of title. Yet when I was composing, my 
approach was guided less by poetic images than by the idea of what is possible when one 
brings these three instruments – more to the point, these three soloists – on stage so as 
to hear them together.

At the start, the three instruments explore their possible sonorities and constellations. 
Once the piece begins to find its rhythm, intense exchanges are set up: the instruments 
are constantly changing roles, each trying to predominate. Motifs pass from one 
instrument to another, running through the whole piece under different lighting. The 
climax of the piece leads to a monologue for bass clarinet. But after multiple arguments 
it is the cello that has the last word. Its solo rises stepwise until its song becomes light.

The piece begins with one note, an F sharp. Other notes are gradually added until all 
twelve notes of the chromatic scale are being used, with none obviously predominating. 
My aim was to write a piece in one go, to create a fabric made of several lines passing 
right through the piece, mingling, changing without ever being broken.

The premiere originally planned for this piece fell victim to the coronavirus 
pandemic. The three musicians therefore had to perform it for the first time for the 
sound engineer Andreas Spreer, his microphones and his attentive ears.

El canto quiere ser luz, commissioned by Kammerata Luxembourg, is dedicated to 
the composer Marcel Reuter.						       —MB

Georges Lentz
Georges Lentz was born in Luxembourg in 1965 and studied violin and music theory 
at the Paris Conservatoire and the Hanover Musikhochschule. Since 1990 he has lived 
in Sydney, Australia. His compositions are regularly performed by orchestras around 
the world, among them the BBC Symphony Orchestra in London, the Deutsches 
Symphonieorchester in Berlin, Bamberger Symphoniker, Gürzenich-Orchester 
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Cologne, Concertgebouw Orkest Amsterdam, St 
Louis Symphony, Pittsburgh Symphony, New Japan 
Philharmonic, Tokyo Metropolitan Symphony 
Orchestra, Sydney Symphony and Melbourne 
Symphony. In July 2005 his Monh for viola and 
orchestra was premiered in Luxembourg by Tabea 
Zimmermann and the Orchestre Philharmonique du 
Luxembourg during the opening week of the new Salle 
Philharmonique.  

His latest project, the Cobar Sound Chapel, 
is an ambitious new sound-installation, currently 
being built in the Australian desert. Located on the 
outskirts of the small town of Cobar in central New 
South Wales, it is a purpose-built structure designed 
by the world-renowned Australian architect Glenn 
Murcutt (winner of the Pritzker Prize in 2002) in collaboration with the composer. It 
is intended to be a marriage between nature, sound art and architecture. The Cobar 
Sound Chapel will open to the public in April and May 2021 and house the permanent 
sound-projection, by day and night, of Lentz’s String Quartet(s) (2000–20), a vast digital 
surround-sound composition inspired by the intense light and radiant night skies of the 
Australian outback. Georges Lentz will also direct a new annual string-quartet festival 
held in conjunction with the Cobar Sound Chapel. A new work for violin, orchestra and 
electronics, written for the German soloist Arabella Steinbacher, will be premiered in 
the 2022–23 season.
www.georgeslentz.com

Nguurraa (2000–20)
I started writing Nguurraa 10  during my first long car trip to the Australian outback 
in 2000–1. The work is characterised by its overall whispering dynamics, its polarity 
between a strict crotchet rhythm and free graphic notation, between expanded and 

Photograph: Tobias Bohm
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contracted time, between unison and microtonality. The final version of Nguurraa 
was written at the behest of Kammerata Luxembourg between 2018 and 2020 and is 
recorded here for the first time.1

The title – which means ‘light’ in Ngiyampaa, a language spoken by the Aborigines 
living in central New South Wales – reflects one of the main influences on my work: 
Aboriginal painting. The celebrated technique with innumerable tiny dots, which I 
admire particularly in the paintings of the great Kathleen Petyarre (c. 1940–2018) and 
which creates an extraordinary feeling of space, depth and luminosity, gave me the idea 
that I might attempt to translate this subtle complexity into music.

More than anything, I returned from that first trip overwhelmed by the unimaginable 
vastness of the Australian desert, its deep silence and its breathtaking night skies. And the 
following thought – how utterly insignificant are we against this gigantic backdrop!	   —GL

Camille Kerger
Born in Luxembourg in 1957, Camille Kerger studied 
trombone, singing and composition at the Luxembourg 
and Metz conservatoires, and then at Mannheim and 
Düsseldorf, completing his studies with a Konzertexamen 
in opera. As a trombonist he has been a member of several 
ensembles; as a lyric tenor he has taken part as a soloist 
in many operas, oratorios and concerts in Luxembourg 
and abroad. From 1981 to 1993 he was on the board of 
management of the Luxemburger Gesellschaft für neue 
Musik (LGNM), the Luxembourg Contemporary Music 
Society. From 1986 to 1990 he was musical director of 
the new-music ensemble Sigma, giving many concerts 
in Luxembourg, Germany, France, Belgium and the 
Netherlands. He has written works in a variety of genres: 

1 Nguurraa is one of the constituent pieces in Mysterium, the seventh and last part of Lentz’s cycle of variously scored works Caeli 
enarrant… (‘The Heavens Declare…’ – the first words of Psalm 19). 

Photograph: C
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orchestral, operatic, music-theatre and chamber music. A co-founder of the Théâtre 
National du Luxembourg, he was its musical director up to June 2006, and from 2015 to 
2017 he was the director of the Institut Européen de Chant Choral. 
www.camillekerger.com 

Lieder des Herbstes (2014)
Lieder des Herbstes (‘Songs of Autumn’) is a cycle of six songs for solo soprano, flute, 
clarinet, piano, violin and cello. Commissioned by Kammerata Luxembourg, it was 
premiered in 2016.

The structure of the six songs is based on three Japanese ‘wakas’ (in a German 
translation) 11  13  15  and John Keats’ ‘To Autumn’, in the original English. The Japanese 
poems, written between the seventh and sixteenth centuries, are drawn from the 
collection ‘One Hundred Poems by One Hundred Poets’2 and are considered to represent 
the quintessence of Japanese courtly verse. The motivation to interpret them in music 
came in particular from their verbal succinctness (in Japanese, each poem is made up of 
31 syllables). The imagery conveys melancholy and awareness of what is past, lost – the 
end of autumn as an allegory of life, followed inevitably by winter.

Keats’ ‘To Autumn’ is very different. It comprises three sections, each of eleven 
lines, and describes the rich, bountiful harvest of autumn. The poem is also seen as a 
‘meditation on death’, a slow progression from the start of autumn to the start of winter. 
I have used the various sections for three different songs, but not in the original order. 
The last part of the poem, the slide into winter 12 , comes first, followed by the second 
part 14  and finally the first part of Keats’ Ode  16 .

The songs convey on the one hand retrospection and regret for what has been lost 
and, on the other, the rich harvest of a fulfilled life.			     —CK

2 The Ogura hyakunin isshu is a collection of one hundred poems, most of which were written between the early tenth and early 
thirteenth centuries. The anthology is assumed to have been made by Fujiwara no Teika (or Sadaie, 1162–1241), the major waka 
poet and critic of his day. Camille Kerger used the German translations presented in Als wär’s des Mondes letztes Licht am frühen 
Morgen: Hundert Gedichte von hundert Dichtern aus Japan, ed. and transl. Jürgen Berndt, Rütten und Loening Verlag, Berlin, 1986.

Photograph: C
lem

ente Passariello 



12

Kammerata Luxembourg 
With the release of the CD Hommage à Schumann in September 2019, the 
KammerMusekVeräin Lëtzebuerg (Luxembourg Chamber Music Society) changed 
its name to Kammerata Luxembourg (KL). Founded in 1985, the ensemble has firmly 
cemented its reputation within the Luxembourg music scene with over 30 years of music-
making. Highlights include productions and concert cycles such as ‘Music and Space’, 
‘Helmut Lachenmann’, a portrait of the composer in five concerts, ‘Turns of Centuries 
999–1999’, ‘Iberia’, a ten-concert cycle of Spanish chamber music, ‘The European Union 
enlarges’, a series of concert cycles featuring the chamber music of future EU Member 

The Kammerata Luxembourg recording Marcel Reuters’ Mezza Voce: from the left,  
Haoxing Liang, violin, Markus Brönnimann, flute, Béatrice Rauchs, piano,  

Sébastien Duguet, clarinet, and Ilia Laporev, cello

Photograph: Pierre W
eber 
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States, the concert cycle ‘Fascinating Dialogues’, as well as the staged productions ‘Portrait 
Louis Spohr’ and ‘Portrait Schubert’ and, finally, a staged production of  Schoenberg’s 
Pierrot Lunaire in collaboration with the TNL (Luxembourg National Theatre).

The KL has also staged concerts and productions aimed at young audiences and their 
families, which include Brundibár, Hans Krása’s opera for children, in a co-production 
with the Philharmonie Luxembourg and the Conservatoire de musique du Nord, Saint-
Saëns’ The Carnival of the Animals and the opera 35 May, or Conrad’s Ride to the South 
Seas by Violeta Dinescu, also in collaboration with the TNL.

The KL is a unique and original player on the cultural stage: it is both a concert 
organiser and a protean ensemble of musicians. It performs contemporary pieces, 
often for the first time in Luxembourg, in combination with works from the Classical 
and Romantic eras. The repertoire covers the works of the great classical masters 
and prominent composers of the first half of the twentieth century, alongside those 
of contemporary and Luxembourgish composers. It regularly extends invitations to 
eminent foreign musicians, while nonetheless ensuring that it also enlists outstanding 
professionals residing in Luxembourg for the majority of its concert cycles. The activities 
of the Kammerata Luxembourg are financially supported by the Ministry of Culture.

The Ensemble also organises and performs concerts within the entire Saar-Lor-
Lux Greater Region in co-production with other cultural houses and commissions. 
When performing abroad, the Kammerata regularly showcases works by Luxembourg 
composers or composers residing in the Grand Duchy, among them Markus Brönnimann, 
Victor Fenigstein, Claude Lenners, Camille Kerger, Alexander Müllenbach and Marcel 
Reuter.
www.kammerata.lu 

Photograph: Pierre W
eber 
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Jean-Marie Biwer
For four decades, Jean-Marie Biwer (born in 1957) 
has created a pictorial œuvre which expresses the 
attentive gaze he casts on the world: on his immediate 
environment – the Ardennes landscape of the Oesling 
region in the north of Luxembourg, where he lives – 
but also on contemporary society. Tackling genres 
and themes which have pervaded art history, such as 
landscape, the body or everyday life, his work is also 
imbued with a questioning of the role that painting 
can play today, in a world deadened by a dizzying 
onslaught of images and information. As a riposte 
to the omnipresence of screens and the accelerating 
pace of life, he creates paintings which restore the 
intensity of the present moment and offer a space for 
contemplation. Since 1980 he has worked as painter, graphic artist and sculptor, with 45 
solo exhibitions not only in Luxembourg but also in Austria, Belgium, France, Germany 
and the Netherlands, as well as contributions to more than a hundred joint exhibitions 
in Luxembourg, Belgium, the Czech Republic, Denmark, Finland, France, Germany, 
Italy, Switzerland, the Netherlands, Russia, China and South Korea. In 2020, the Musée 
d’Art Contemporain du Luxembourg (MUDAM) mounted the exhibition ‘D’après 
nature’ (‘After Nature’), bringing together works produced by Jean-Marie Biwer over the 
past fifteen years. This exhibition marked 40 years in his career and represented his first 
major one-man show in a Luxembourg museum.
www.j-m-biwer.lu

Photograph: G
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L’ensemble Kammerata Luxembourg  s’est donné pour mission de promouvoir les 
œuvres de compositeurs luxembourgeois ou résidant au Luxembourg, en effectuant 
des commandes d’œuvres d’une part, ainsi qu’en les créant au Luxembourg comme 
à l’étranger, tout en les opposant au répertoire classique de la musique de chambre 
d’autre part. Les quatre compositeurs réunis en cet enregistrement sont tous 
intimement liés au Luxembourg. Parmi les cinq compositions, quatre ont vu le jour au 
Grand-Duché, et tous les compositeurs ont une relation étroite avec le milieu musical 
luxembourgeois. Leurs parcours, ainsi que leurs aspirations artistiques se distinguent 
considérablement les uns des autres. Toutefois, à l’écoute de ces œuvres, la question de 
l’existence d’une identité luxembourgeoise se pose inéluctablement, et les compositeurs 
ont tendance à l’esquiver habilement. Il va de soi qu’à l’heure de la mondialisation qui 
marque également la musique classique contemporaine, la notion de style national a 
sensiblement perdu en signification. D’autre part, le Luxembourg n’a pas la tradition 
musicale séculaire dont peuvent se targuer les grands pays européens.

Il est indubitable que le Luxembourg, ce petit pays au cœur de l’Europe, a toujours 
joué le rôle de médiateur entre les cultures française et allemande. Le plurilinguisme 
est une réalité pour ses habitants ; ainsi le témoigne la cohabitation de l’allemand et 
de l’anglais dans les Lieder des Herbstes de Camille Kerger.

Lors d’une interview non publiée, Georges Lentz résume la recherche d’identité 
dans la musique luxembourgeoise au milieu des cultures de ses grands voisins de 
la manière suivante : «  Si l’on se limite à l’explication quelque peu simplificatrice 
que la musique allemande est définie par la pensée structurelle et que la musique 
française est plutôt attachée à la couleur sonore, alors ma musique est définitivement 
un mélange de ces deux aspects ».

INTRODUCTION : DE LA MUSIQUE LUXEMBOURGEOISE ? 
par Markus Brönnimann 
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Marcel Reuter
Né en 1973, Marcel Reuter étudie le piano à Mons et Bruxelles, puis la composition à 
l’Université de Musique et d’Art dramatique à Vienne. Il a participé comme pianiste 
à de nombreux concerts de musique contemporaine. Passionné par la littérature et 
la philosophie, il y puise son inspiration pour des pièces telles que Seule l’ombre trace 
le chemin (Edmond Jabès), at the faint sound so brief (Samuel Beckett) et No Hue of 
Afternoon (Emily Dickinson) et il compose avant tout des œuvres de musique de 
chambre qui reflètent sa vision de la musique comme moyen intime de communication.

Ses œuvres sont jouées en Autriche (Salzburger Festspiele, Wien Modern, Aspekte, 
Klangspuren Schwaz), ainsi que, entre autres, à Amsterdam, Berlin (Deutsche Oper, 
Konzerthaus), Bruxelles (Ars musica), Buenos Aires, Hongkong, Londres, Montréal, 
New York, Pékin, Rome, Tokyo. Elles ont été commandées par le Konzerthaus Wien, la 
Philharmonie de Luxembourg, la Fondation Essl, le Ministère de la Culture (L), United 
Instruments of Lucilin, Nederlands Vocaal Laboratorium, Quartet New Generation, 
Kammerata Luxembourg et sont éditées chez Luxembourg Music Publishers et 
Edition21 (Vienne).

De 2002 à 2007, Marcel Reuter enseigne la composition et les écritures à l’Université 
de Musique et d’Art dramatique à Vienne, puis à partir de 2007 au Conservatoire du 
Nord. Il a donné des cours et conférences aux Ecoles supérieures de musique de Freiburg, 
Linz et Sarajevo et a fondé en 2015 la Luxembourg Composition Summer School.
www.musicpublishers.lu/reuter-marcel 

No Hue of Afternoon (2011) 
No Hue of Afternoon 1  pour soprano et ensemble est la troisième de mes œuvres inspirées 
par l’univers poétique d’Emily Dickinson. La lecture du poème m’a fait penser à l’œuvre 
de Giorgio de Chirico, peintre fondateur du mouvement de la « pittura metafisica ». 
Ainsi, des vers comme « Upon the village I perceived – From House to House ’twas 
Noon – » m’évoquaient immédiatement les représentations de villes désertiques dans 
les tableaux de Chirico, avec leurs jeux d’ombre et de lumière.
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J’ai mis en musique les changements de lumière et d’atmosphère du poème par un 
jeu de couleurs harmoniques, de textures, de registres et de timbres produisant des 
degrés de luminosité très contrastés. L’ensemble des huit instruments se caractérise 
par une nette prépondérance des instruments à cordes, plus élaborés et virtuoses que 
les instruments à vents, qui ont un rôle mélodique, mais se limitent parfois à une 
ponctuation purement harmonique.

La voix est plutôt conçue de façon instrumentale : elle est souvent intégrée dans les 
lignes mélodiques des instruments à vent. C’est une voix « blanche » quasi enfantine, 
d’une expressivité fragile, qui utilise également des techniques telles que le chuchotement 
et le chant à bouche fermée (« bocca chiusa »).

La pièce commence par un jaillissement de lumière aveuglante : ce geste musical 
servira à introduire également la deuxième et la quatrième strophe. Dans la première 
strophe, le soprano et les instruments à vent s’unissent dans la même tessiture pour 
former une texture de lignes mélodiques de plus en plus animées. La deuxième strophe 
est caractérisée par un duo intime entre la voix et la clarinette basse aux couleurs 
harmoniques plus chaudes. La troisième strophe s’anime peu à peu : une texture 
marquée par le crépitement des cordes et du piano ultra-aigus mène à des figurations 
de triple-croches extrêmement nerveuses pour aboutir à un grand climax. Le geste 
explosif du début de la pièce revient une dernière fois pour introduire la strophe finale. 
A la fin, sur les mots « I’m not afraid to know », la voix se fige sur un la répété. 	 —MR

Mezza Voce (2018)
Mezza Voce comprend sept mouvements dont chacun explore une instrumentation 
différente – I : quintette ; II : quintette ; III : duo pour clarinette et piano ; IV : quintette ; 
V : quatuor pour clarinette, violon, violoncelle et piano ; VI : trio pour flûte, violoncelle 
et piano  ; VII : quintette. La flûte en sol est utilisée dans le dernier mouvement, la 
clarinette basse dans les mouvements I, IV, V et VII.

Dans le premier mouvement 3 , les accents rageurs et obsessifs du piano 
dominent totalement et ne sont que discrètement colorés par l’ensemble  ; ce n’est 
que la clarinette basse qui avec son solo s’acharne de lutter contre ce statisme. Une 
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semblable écriture d’ensemble, mais cette fois extrêmement douce, forme le deuxième  
mouvement 4 . Ici encore la musique est essentiellement statique ; les instruments à vent 
pourtant commencent à s’émanciper avec quelques figures mélodiques pour mener au 
troisième mouvement, une cantilène pour piano et clarinette 5 . Dans ce mouvement, 
un peu plus développé, la musique s’affranchit du statisme initial pour évoluer dans une 
temporalité plus narrative. Les très brefs mouvements 4 6  et 5 7  amènent le sixième 
mouvement, un trio pour flûte, violoncelle et piano de forme plus fragmentée, presqu’à la 
manière d’un kaléidoscope 8 . L’œuvre se termine par le très court septième mouvement 
pour quintette 9  utilisant les couleurs sombres de la flûte en sol et de la clarinette basse.	
							                         —MR

Markus Brönnimann
Markus Brönnimann, né en 1968 à Berne/Suisse, a étudié la flûte à Zurich, Karlsruhe 
et Oberlin (Ohio, USA). Parallèlement à son éducation instrumentale, il s’est également 
consacré à l’analyse et l’instrumentation. Engagé comme flûte solo de l’Orchestre 
Philharmonique du Luxembourg, il a étudié la composition auprès de Claude Lenners 
et Marcel Reuter. Pour son groupe de musique de chambre Ensemble Pyramide, il a 
instrumenté de nombreuses œuvres, pour la plupart de compositeurs français. La 
musique de chambre est son moyen d’expression préféré. Ses œuvres pour flûte sont 
jouées par des flûtistes dans le monde entier.    
www.markusbroennimann.com 

El canto quiere ser luz (2020)
Mon trio El canto quiere ser luz 2  pour harpe, clarinette basse et violoncelle a été composé 
dans sa majeure partie au printemps 2020, pendant le confinement dû au coronavirus. 
Son titre, « Le chant veut devenir lumière », emprunté au poème de l’écrivain espagnol 
Federico García Lorca, suggère une atmosphère mystérieuse. Les thèmes évoqués 
«  chant », «  lumière », «  lune », la sonorité haute en couleur des mots « phosphore », 
« frontières d’opale » restent en mémoire sans avoir une signification précise.
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Mon trio El canto quiere ser luz 2  pour harpe, clarinette basse et violoncelle a été composé 
dans sa majeure partie au printemps 2020, pendant le confinement dû au coronavirus. 
Son titre, « Le chant veut devenir lumière », emprunté au poème de l’écrivain espagnol 
Federico García Lorca, suggère une atmosphère mystérieuse. Les thèmes évoqués 
«  chant », «  lumière », «  lune », la sonorité haute en couleur des mots « phosphore », 
« frontières d’opale » restent en mémoire sans avoir une signification précise.

Même si ma pièce n’est pas une mise en musique de cette œuvre poétique, découverte 
alors que le trio était presque terminé, il existe entre elles deux comme un lien intime et 
profond, d’où le choix de ce titre. Cependant, au moment où je compose, mon approche 
est moins guidée par des images poétiques que par l’idée de ce qui est possible quand 
on réunit sur scène ces trois instruments – plus encore, ces trois solistes – pour les y 
entendre ensemble. 

Au début, les trois instruments sondent les sonorités et les constellations possibles. 
Dès que la pièce commence à trouver son rythme, des échanges intenses s’engagent : 
les instruments changent de rôle en permanence, chacun essayant d’être prédominant. 
Des motifs vont d’un instrument à l’autre et parcourent ainsi toute la pièce sous des 
éclairages différents. Le climax de la pièce débouche sur un monologue de clarinette 
basse. Mais après maintes querelles, c’est le violoncelle qui a le dernier mot. Son solo 
final monte pas à pas jusqu’à ce que son chant devienne lumière.

Le trio commence par une seule note, un fa dièse. Peu à peu, d’autres notes s’ajoutent 
jusqu’à ce que les douze notes de la gamme chromatique soient utilisées sans claire 
prédominance. Mon but était d’écrire une pièce d’un seul jet, créer un tissu composé de 
plusieurs lignes qui parcourent toute l’œuvre, s’entrelacent, se transforment sans jamais 
s’interrompre.

La création de ce trio initialement prévue a malheureusement été parmi les victimes 
de la pandémie du coronavirus. Les trois musiciens ont alors dû créer la pièce pour les 
microphones et les oreilles attentives de l’ingénieur du son Andreas Spreer. 

El canto quiere ser luz est une commande de la Kammerata Luxembourg ; elle est 
dédiée au compositeur Marcel Reuter.					     —MB

Georges Lentz
Né à Luxembourg en 1965, Georges Lentz a étudié le violon et la théorie musicale au 
Conservatoire de Paris et à la Musikhochschule de Hanovre. Depuis 1990, il vit à Sydney, 
en Australie. Ses compositions sont régulièrement jouées par des ensembles renommés 
tels que le BBC Symphony Orchestra de Londres, Deutsches Symphonieorchester 
Berlin, Bamberger Symphoniker, Gürzenich-Orchester Köln, Concertgebouw Orkest 
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Amsterdam, St Louis Symphony, Pittsburgh Symphony, New Japan Philharmonic, Tokyo 
Metropolitan Symphony Orchestra, Sydney Symphony et le Melbourne Symphony, 
entre autres. Son œuvre Monh pour alto et orchestre fut créée en juillet 2005 lors de la 
semaine d’ouverture de la nouvelle Salle Philharmonique de Luxembourg par la soliste 
Tabea Zimmermann et L’Orchestre Philharmonique du Luxembourg. 

Son plus récent projet, une grande installation sonore, la Cobar Sound Chapel, 
est actuellement en cours de construction dans le désert australien. Cette «  chapelle 
sonore », située aux abords de la petite localité de Cobar en Nouvelle-Galles du Sud 
et conçue à cet effet par le célèbre architecte australien Glenn Murcutt (prix Pritzker 
2002) en collaboration avec le compositeur, est un mariage entre nature, musique et 
architecture. La Cobar Sound Chapel ouvrira ses portes en avril-mai 2021 et contiendra 
la projection permanente, jour et nuit, en son «  surround  » de String Quartet(s)  
(2000–20) de Georges Lentz, vaste composition digitale inspirée par la lumière intense 
et les radieux cieux nocturnes du désert australien. Georges Lentz dirigera également 
un nouveau festival annuel de quatuor à cordes associé à la Cobar Sound Chapel. Une 
nouvelle œuvre pour violon et orchestre avec électronique, écrite à la commande de la 
soliste allemande Arabella Steinbacher, sera créée au cours de la saison 2022–23.

Les partitions de Georges Lentz sont publiées par les Editions Universal de Vienne.
www.georgeslentz.com

Nguurraa (2000–20)
Mon œuvre Nguurraa 10  a été ébauchée au cours de mon premier long voyage en voiture 
dans le désert australien, en 2000–1. L’œuvre se distingue par sa dynamique pour la 
plupart chuchotée, par sa polarité entre un rigoureux rythme de croches et une écriture 
graphique libre, entre temps dilaté et temps rétréci, entre unisson et microtonalité. 
La version finale de Nguurraa, enregistrée ici pour la première fois, a été remaniée et 
élaborée à l’intention de la Kammerata Luxembourg entre 2018 et 2020.1

1 Nguurraa est une œuvre faisant partie du cycle Mysterium, qui à son tour représente la septième et ultime section du grand cycle 
du compositeur, appelé Caeli enarrant… (« Les cieux racontent... » – psaume XIX).
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Le titre, qui signifie « lumière » dans la langue Ngiyampaa, parlée des aborigènes de 
la partie centrale de Nouvelle-Galles du Sud, témoigne d’une des influences principales 
sur ma pièce : la peinture aborigène. La célèbre technique avec d’innombrables taches 
minuscules, technique que j’admire tout particulièrement dans les grands tableaux de 
Kathleen Petyarre (ca. 1940–2018) et qui crée une vive sensation d’espace, de profondeur 
et de luminosité, m’a incité à tenter une transposition de cette complexité subtile en 
musique.

Somme toute, j’ai rapporté de mon voyage un sentiment intense de bouleversement 
face aux étendues inimaginables du désert, à son silence profond et son ciel nocturne 
époustouflant. Et cette pensée : que nous sommes insignifiants en face de cette coulisse 
gigantesque !							         —GL

Camille Kerger
Né en 1957 à Luxembourg, Camille Kerger fit des études de trombone, de chant et de 
composition aux conservatoires de Luxembourg et de Metz, suivis des conservatoires 
supérieurs de Mannheim et Düsseldorf (Allemagne) où il termina ses études avec un 
Konzertexamen  en chant lyrique. Comme tromboniste il fut membre de différents 
ensembles ; comme ténor lyrique il participa comme soliste dans de nombreux opéras, 
oratorios et concerts au Luxembourg et à l´étranger.

De 1981 à 1993 il fut membre du directoire de la « LGNM » (Luxemburger Gesellschaft 
für neue Musik, Association luxembourgeoise pour la musique contemporaine). De 
1986 à 1990 il fut directeur musical de l´Ensemble pour musique nouvelle Sigma, avec 
lequel il présenta de nombreux concerts au Luxembourg, en Allemagne, en France, 
en Belgique et aux Pays Bas. Kerger écriva des œuvres pour différentes formations : 
orchestre, opéra, théâtre musical et musique de chambre.

Étant cofondateur du Théâtre National du Luxembourg, Camille Kerger fut 
directeur musical du théâtre jusqu’en juin 2006, et de 2015 jusqu’en 2017, il fut directeur 
de l´Institut Européen de Chant Choral.
www.camillekerger.com
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Chants d’automne (2014)
Lieder des Herbstes est un cycle de six chansons pour soprano solo, flûte, clarinette, piano, 
violon et violoncelle. L’œuvre commandée par l’ensemble Kammerata Luxembourg 
(anciennement : KammerMusekVeräin Lëtzebuerg) a été créée en 2016.

Trois «  wakas  » japonais (en traduction allemande) et le poème original «  To 
Autumn » du poète anglais John Keats forment la structure de base des six chansons. 
Les poèmes japonais 11  13  15 , écrits entre le 7e et le 16e siècle, sont tirés du recueil Cent 
poèmes par cent poètes2 et sont considérés comme l’incarnation de la poésie courtoise 
japonaise. L’incitation à les interpréter musicalement vient notamment de la concision 
linguistique (en japonais, chaque poème se compose de 31 syllabes). Ses images 
véhiculent la mélancolie et la connaissance du passé, du perdu – la fin de l’automne 
comme allégorie de la vie, qui sera inévitablement suivie de l’hiver.

« To Autumn » de John Keats est très différent. Il se compose de trois sections 
de onze lignes chacune et décrit la riche et opulente récolte d’automne. Le poème est 
également interprété comme une « méditation sur la mort », une lente progression 
du début de l’automne au début de l’hiver. J’ai utilisé les différentes sections pour trois 
chansons différentes, mais pas dans l’ordre de l’original. La dernière partie du poème, 
le glissement vers l’hiver, vient en premier 12 , puis la deuxième partie 14  et enfin la 
première partie de l’Ode 16 .

Les chansons véhiculent d’une part la rétrospective et le regret de ce qui a été perdu 
et d’autre part la riche moisson d’une vie épanouie.			     —CK

2 Ogura hyakunin isshu est une collection d’une centaine de poèmes dont la plupart ont été écrits entre le début du dixième et celui 
du treizième siècle. L’anthologie est supposée être compilée par Fujiwara no Teika (ou Sadaie, 1162–1241), principal poète waka et 
commentateur de son époque. Camille Kerger utilise les traductions allemandes du recueil Als wär’s des Mondes letztes Licht am 
frühen Morgen: Hundert Gedichte von hundert Dichtern aus Japan, éd et traduit par Jürgen Berndt, Rütten und Loening Verlag, 
Berlin, 1986.



23
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Kammerata Luxembourg 
Fondé en 1985, 35 ans de productions musicales ont fermement établi la réputation 
de l’ensemble appelé alors KammerMusekVeräin Lëtzebuerg (KMVL). Avec la parution 
de son album Hommage à Schumann en septembre 2019, l’ensemble change de nom et 
devient Kammerata Luxembourg.

Rappelons des productions ou cycles de concerts tels que « Musique et Espace »  ;  
« Helmut Lachenmann » – portrait du compositeur en cinq concerts ; « Fins de siècles 
999–1999 »; « Iberia » – cycle de dix concerts autour de la musique de chambre 
espagnole ; « L’Union Européenne s’agrandit » – plusieurs cycles de concerts autour de 
la musique de chambre des futurs États-membres de l’UE ; le cycle « Dialogues fascinants » ;  
les concerts scéniques « Portrait Louis Spohr » et «  Portrait Franz Schubert  »  ;  
la production scénique en coproduction avec le TNL Pierrot Lunaire de Schoenberg.

La Kammerata présenta aussi des concerts et productions conçus pour un jeune 
public et leurs familles  : en coproduction avec la Philharmonie Luxembourg et le 
Conservatoire de musique du Nord Brundibár, opéra pour enfants de Hans Krása  ; Le 
carnaval des animaux de Saint-Saëns ou encore en collaboration avec le Théâtre National 
du Luxembourg, l’opéra Der 35. Mai, oder Konrad reitet in die Südsee de Violeta Dinescu.

L’ensemble Kammerata Luxembourg fait figure d’acteur culturel particulier et 
original : il est à la fois organisateur de concerts et ensemble de musiciens à géométrie 
variable et présente, très souvent en première écoute au Luxembourg, des œuvres 
contemporaines associées à des musiques des périodes classiques et romantiques. Le 
répertoire interprété couvre les œuvres des grands compositeurs classiques, ceux des 
classiques de la première moitié du XXe siècle, des compositeurs et compositrices 
contemporains et luxembourgeois. Il invite régulièrement d’excellents musiciens 
étrangers, tout en s’assurant pour la majeure partie de ses cycles de concerts de la 
collaboration d’éminents professionnels résidant au Luxembourg.

Les activités de la Kammerata sont soutenues financièrement par le Ministère de la 
Culture.

En plus la Kammerata, en coproduction avec le Centre des Arts Pluriels à Ettelbruck, 
le Théâtre Esch, le Mierscher Kulturhaus, le Kinneksbond Mamer, le Kulturhaus 
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Niederanven et d’autres maisons et commissions culturelles, organise et joue des 
concerts dans toute la grande région du Saar-Lor-Lux.

Lors de ses concerts à l’étranger, la Kammerata régulièrement joue des œuvres de 
compositeurs luxembourgeois ou résidant au Grand-Duché – entre autres Markus 
Brönnimann, Victor Fenigstein, Claude Lenners, Camille Kerger, Alexander Müllenbach 
et Marcel Reuter.
www.kammerata.lu 

JEAN-MARIE BIWER

Depuis quatre décennies, Jean-Marie Biwer (né en 1957) poursuit une œuvre picturale 
à travers laquelle s’exprime le regard attentif qu’il porte sur le monde : sur son 
environnement immédiat – la campagne ardennaise de la région de l’Oesling, dans le 
nord du Luxembourg, où il vit –, mais aussi sur la société contemporaine. Abordant 
des genres et des thèmes qui ont marqué l’histoire de l’art, comme le paysage, le corps 
ou les scènes du quotidien, son œuvre est aussi traversée par un questionnement sur 
le rôle que peut jouer la peinture aujourd’hui, dans un monde étourdi par un vertige 
d’images et d’informations. En réponse à l’omniprésence des écrans et à l’accélération 
de nos rythmes de vie, il crée des peintures qui restituent l’intensité du moment 
présent et offrent un espace de contemplation.

Depuis 1980, il travaille comme artiste, peintre, graphiste et sculpteur, avec 45 
expositions personnelles au Luxembourg, en France, en Allemagne, en Belgique, en 
Autriche et aux Pays-Bas, et il a participé à plus d’une centaine d’expositions collectives au 
Luxembourg, en France, en Allemagne, en Suisse, en Italie, en Belgique, aux Pays-Bas, au 
Danemark, en Russie, en République Tchèque, en Finlande, en Chine et en Corée du Sud.

Le Musée d’Art Contemporain du Luxembourg (MUDAM) a présenté en 2020 
l’exposition « D’après nature », rassemblant des œuvres produites durant les quinze 
dernières années par Jean-Marie Biwer. Cette exposition a marqué 40 ans de carrière 
de l’artiste et constitue sa première exposition monographique d’envergure dans un 
musée luxembourgeois.
www.j-m-biwer.lu
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Depuis 1980, il travaille comme artiste, peintre, graphiste et sculpteur, avec 45 
expositions personnelles au Luxembourg, en France, en Allemagne, en Belgique, en 
Autriche et aux Pays-Bas, et il a participé à plus d’une centaine d’expositions collectives au 
Luxembourg, en France, en Allemagne, en Suisse, en Italie, en Belgique, aux Pays-Bas, au 
Danemark, en Russie, en République Tchèque, en Finlande, en Chine et en Corée du Sud.

Le Musée d’Art Contemporain du Luxembourg (MUDAM) a présenté en 2020 
l’exposition « D’après nature », rassemblant des œuvres produites durant les quinze 
dernières années par Jean-Marie Biwer. Cette exposition a marqué 40 ans de carrière 
de l’artiste et constitue sa première exposition monographique d’envergure dans un 
musée luxembourgeois.
www.j-m-biwer.lu

Kammerata Luxembourg (Ilia Laporev, violoncelle; Chanel Perdichizzi, harpe ; Max Mausen, clarinette-
basse) pendant l'enregistrement de El canto quiere ser luz de Markus Brönnimann... 

Photograph: Pierre Weber  
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... et – avec Sébastien Duguet, clarinette ; Sandrine Cantoreggi, violon ; Béatrice Rauchs, piano ; Nora 
Braun, violoncelle ; Victor Kraus, percussion – interprétant Nguurraa de Georges Lentz

Photograph: Pierre Weber  
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1  Marcel Reuter
No Hue of Afternoon (c. 1863)
Emily Dickinson (1830–86)

The Sun kept setting – setting – still
No Hue of Afternoon –
Upon the Village I perceived –
From House to House ’twas Noon –

The Dusk kept dropping – dropping – still
No Dew upon the Grass –
But only on my Forehead stopped –
And wandered in my Face –

My Feet kept drowsing – drowsing – still
My fingers were awake –
Yet why so little sound – Myself
Unto my Seeming – make?

How well I knew the Light before –
I could see it now –
’Tis Dying – I am doing – but
I’m not afraid to know –

Texts and Translations

Le Soleil ne cessait de se coucher – se coucher – or
Il n’y eut pas de Lumière d’Après-midi –
Dans le Village, je perçus
D’une Maison à l’autre qu’il était Midi –

Le Crépuscule ne cessait de tomber – tomber – or
Il n’y eut pas de Rosée sur l’Herbe –
Elle se posa seulement sur mon Front –
Errant sur mon Visage –

Mes Pieds continuaient à s’assoupir – or
Mes Doigts étaient éveillés –
Mais pourquoi suis-je si silencieuse – Moi-même
A ce qu’il me semble?

Cette Lumière, je la connaissais si bien –
Je ne pouvais la voir maintenant –
Elle meurt – tout comme moi – mais
Je n’ai pas peur de le savoir –

Traduction française par Marcel Reuter

Photograph: Pierre Weber  
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Camille Kerger
Lieder des Herbstes

11  Ôe-no Chisato  
(late ninth and early tenth centuries)
Ich schau auf den Mond

Ich schau auf den Mond
und tausendfach trübt sich
in Trauer mein Herz
dabei wurde es Herbst doch
für alle und nicht nur für mich

Deutsche Übersetzung von Jürgen Berndt 

I look at the moon and my heart is dimmed a 
thousandfold in mourning. Yet autumn came 
for all and not only for me.

English translation by Niall Hoskin

12  John Keats (1795–1821)
To Autumn (1819)
III
Where are the songs of Spring? Ay, where are 

they?
Think not of them, thou hast thy music too,–
While barred clouds bloom the soft-dying day,
And touch the stubble-plains with rosy hue;
Then in a wailful choir the small gnats mourn
Among the river sallows, borne aloft
Or sinking as the light wind lives or dies;
And full-grown lambs loud bleat from hilly 

bourn;

Où sont les chants du printemps ? Oui, où sont-ils ?
N’y pense plus, tu as aussi tes harmonies :
Pendant que de longues nuées fleurissent le jour 

qui mollement se meurt,
Et nuancent d’une teinte vermeille les chaumes 

de la plaine,
Alors, en un chœur plaintif, les frêles éphémères 

se lamentent
Parmi les saules de la rivière, soulevés
Ou retombant, selon que le vent léger s’anime 

ou meurt ;
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Hedge-crickets sing; and now with treble soft
The red-breast whistles from a garden-croft;
And gathering swallows twitter in the skies.

Et les agneaux déjà grands bêlent à pleine voix 
là-bas sur les collines ;

Les grillons des haies chantent ; et voici qu’en 
notes hautes et douces

Le rouge-gorge siffle dans un jardin 
Et que les hirondelles qui s’assemblent trissent 

dans les cieux.

Traduction française par Albert Laffay

13  Fujiwara no Yoshitsune  
(Gokyôguku Sesshô; 1169–1206)
Grillen zirpen traurig

Grillen zirpen traurig
durch die Nacht
und mich fröstelt in der Nacht
auf einem Lager
das nur meine Ärmel deckt
und ich mit niemand teile

Deutsche Übersetzung von Jürgen Berndt

Crickets chirrup sadly through the night. And 
I shiver in the night on a bed that covers only 
my sleeves, and which I share with no-one

English translation by Niall Hoskin
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14  Keats
To Autumn 
II
Who hath not seen thee oft amid thy store?
Sometimes whoever seeks abroad may find
Thee sitting careless on a granary floor,
Thy hair soft-lifted by the winnowing wind;
Or on a half-reap’d furrow sound asleep,
Drows’d with the fume of poppies, while thy 

hook
Spares the next swath and all its twined 

flowers:
And sometimes like a gleaner thou dost keep
Steady thy laden head across a brook;
Or by a cider-press, with patient look.

Qui ne t’a vue maintes fois parmi tes trésors ?
Parfois celui qui va te chercher te découvre
Nonchalamment assise sur l’aire d’une grange,
Les cheveux soulevés en caresse par le souffle du 

vannage,
Ou profondément endormie sur un sillon à 

demi moissonné,
Assoupie aux vapeurs des pavots, tandis que ta 

faucille
Épargne l’andin suivant et toutes les fleurs 

entrelacées ;
Quelquefois, telle une glaneuse, tu portes droite
Ta tête chargée de gerbes en passant un 

ruisseau,
Ou encore, près d’un pressoir à cidre, tes yeux 

patients
Regardent suinter les dernières gouttes pendant 

des heures et des heures.

Traduction française par Albert Laffay

16  Keats
To Autumn 
I
Season of mists and mellow fruitfulness,
Close bosom-friend of the maturing sun;
Conspiring with him how to load and bless
With fruit the vines that round the thatch-eves 

run;
To bend with apples the moss’d cottage-trees,
And fill all fruit with ripeness to the core;
To swell the gourd, and plump the hazel shells
With a sweet kernel; to set budding more,
And still more, later flowers for the bees,
Until they think warm days will never cease,
For Summer has o’er-brimm’d their clammy 

cells.
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15  Ryôzen Hôshi (dates unknown)
Es trieb die Einsamkeit

Es trieb die Einsamkeit 
mich fort aus meiner Klause
doch ich entkam ihr nicht
sah ringsum Herbstnacht nur
die ersten Schatten werfen.

Deutsche Übersetzung von Jürgen Berndt

Loneliness drove me from my retreat. But I 
did not escape it, saw only the autumn night 
casting the first shadows.

English translation by Niall Hoskin

16  Keats
To Autumn 
I
Season of mists and mellow fruitfulness,
Close bosom-friend of the maturing sun;
Conspiring with him how to load and bless
With fruit the vines that round the thatch-eves 

run;
To bend with apples the moss’d cottage-trees,
And fill all fruit with ripeness to the core;
To swell the gourd, and plump the hazel shells
With a sweet kernel; to set budding more,
And still more, later flowers for the bees,
Until they think warm days will never cease,
For Summer has o’er-brimm’d their clammy 

cells.

Saison des brumes et de la moelleuse abondance,
La plus tendre compagne du soleil qui fait mûrir,
Toi qui complotes avec lui pour dispenser tes 

bienfaits
Aux treilles qui courent au bord des toits de 

chaume,
Pour faire ployer sous les pommes les arbres 

moussus des enclos,
Et combler tous les fruits de maturité jusqu’au cœur,
Pour gonfler la courge et arrondir la coque des 

noisettes
D’une savoureuse amande ; pour prodiguer
Et prodiguer encore les promesses de fleurs 

tardives aux abeilles,
Au point qu’elles croient les tièdes journées 

éternelles,
Car l’Été a gorgé leurs alvéoles sirupeux. 

Traduction française par Albert Laffay
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Recorded on 20 July (Lentz, Reuter No Hue of Afternoon), 21 July (Brönnimann),  
  22 July (Reuter Mezza Voce, Kerger) and 23 July 2020 (Reuter Mezza Voce, Kerger)  
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