


Le Grand Ballet
Marin Marais (1656 - 1728) Pièces de viole, Livre III, Paris 1711

Ensemble Vedado 
Ronald Martin Alonso, viole de gambe et Direction Artistique
Viole de gambe à sept cordes François Danger d’après Nicolas 
Bertrand, Paris, début du XVIIIe siècle.

Andreas Linos, viole de gambe 
Viole de gambe à sept cordes Pierre Touvenot d’après Nicolas 
Bertrand, Paris, début du XVIIIe siècle.

Manuel de Grange, théorbe et guitare baroque
Théorbe Maurice Ottiger d’après Magno Tieffenbrucker, 
Vénise milieu du XVIIe siècle.
Guitare baroque Stephen Murphy d’après Stradivari, 
Crémone, début du XVIIIe siècle.

Paolo Zanzu, clavecin 
Clavecin flammand de l’Atelier Jean Bascou d’après le clavecin 
Hans Ruckers, Anvers 1624, Musée de Colmar.
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L’honneur que me fait le public depuis près de trente années en exécutant mes pièces m’a déterminé 
à lui consacrer ce troisième livre. J’espère qu’il aura la bonté de faire attention que tous les soins que 
j’ai pris dans cet ouvrage, n’ont eu d’autre objet que de lui plaire… 

Marin Marais

Extrait du Livre III « Au public »

Pièces pour viole, 3ème Livre, Paris 1711 – Marin Marais

Marin Marais (1656-1728), en plus d’être un musicien de la cour de Louis XIV, était un compositeur 
prolifique. Compositeur d’opéras, dont certains ont connu un grand succès, mais aussi de musique 
instrumentale et de musique vocale religieuse (désormais perdue). En tant que violiste, il a publié cinq 
livres des plus belles et plus intéressantes musiques pour la viole. Ces cinq livres sont également une 
source d’instruction importante pour l’interprétation, tant pour la main gauche que pour la main de 
l’archet. Ils constituent une mine d’or pour les violistes et sont tout aussi pertinents pour l’enseignement 
d’une bonne technique aux violistes de nos jours qu’ils l’étaient lors de leurs parution à la fin du XVIIe et 
au début du XVIIIe siècle. 

Outre les livres imprimés, nous avons la chance d’avoir des pièces manuscrites de Marais, copiées par le 
maître lui-même lorsqu’il était jeune, pour deux nobles écossais en visite à Paris (les frères James et Harie 
Maule). Ces trois manuscrits (dont deux sont de la propre main de Marais) sont désormais conservés à la 
Bibliothèque Nationale d’Écosse. Ils comprennent 47 pièces que Marais a décidé, pour une raison ou une 
autre, de ne jamais publier. Même jeune, Marais était déjà parfaitement conscient du besoin de fournir 
sur sa musique copiée des instructions détaillées pour l’instrumentiste, telles que les coups d’archet, les 
ornements et les doigtés. Cette prédilection pour la précision se manifeste également dans le portrait de 
Marais peint par son ami Jean Dieu de Saint-Jean et exposé au château de Blois (France). L’artiste a pris 
grand soin de peindre tous les doigtés et ornements de la partition que Marais indique avec la pointe de 
son archet dans le petit tableau. Comme Marais était une célébrité internationale, sa musique a trouvé sa 
place dans les bibliothèques et les collections privées de toute l’Europe de son vivant.



En tant que professeur Marais a eu de nombreux élèves. Certains comme Jacques Morel lui ont même 
dédié leurs propres publications pour la basse de viole. Son fils Roland a suivi les traces de son père à 
la cour et a continué à publier de la musique pour la viole après la mort de Marin.

Le troisième livre de pièces pour viole, publié en 1711 et l’objet du présent enregistrement, diffère 
dans de nombreux aspects des deux précédents.

Pour commencer, et probablement à la demande de ses clients, il a ajouté quelques pièces plus 
simples pour les joueurs moins habiles. Il semblerait que Marais ait anticipé un certain nombre de 
critiques qu’il allait recevoir pour avoir poussé à jouer des œuvres trop difficiles pour les communs 
mortels ! Un indice peut être trouvé dans la préface de ce troisième livre : «Le grand nombre de pièces 
courtes et faciles que j’ai incluses est la preuve de ma volonté de satisfaire les circonstances actuelles 
si souvent réitérées depuis la publication de mon deuxième livre».

Cela dit, ces pièces d’accès plus aisé y côtoient des pièces techniquement exigeantes comme le Grand 
Ballet (piste 27), qui donne le titre de cet album.

Je tiens à souligner une fois de plus que Marais, plus que tous ses contemporains, a été méticuleux 
au plus haut point dans la manière dont il a fixé sa musique imprimée, dans la façon dont il espérait 
l’entendre interprétée. Marais, plus que tout autre compositeur français, a pris grand soin de noter 
comment chaque note devait être jouée. Chacune de ses publications révèle des détails sur la façon 
d’utiliser l’archet et la main gauche, et sur la manière d’ornementer la musique sur la viole. 

Marais ne s’est pas contenté de simplement codifier ces symboles, il a même conservé chez lui les 
planches de chacun de ses livres de musique. Nous le savons grâce à l’inventaire de ses biens 
après sa mort, et ce n’était certainement pas une pratique courante. Chaque livre, après impression, 
était ensuite méticuleusement relu, puis soumis à de très légères modifications : un doigté manquant, 
un dièse, etc. À l’époque, la gravure sur les plaques de cuivre n’était pas chose facile. Il fallait utiliser un 
couteau pour graver les notes, les doigtés ou le texte en miroir !

Alors que le premier livre imprimé en 1686 comporte une préface qui explique en détail ces symboles 
particuliers pour les ornements et les doigtés, le deuxième livre imprimé 15 ans plus tard, en 1701, 



ne donne guère plus de détails sur les symboles ou les instructions que ceux qui avaient déjà été 
fournis. Marais fait l’observation suivante : «Quant aux autres marques qui désignent les ornements 
ordinaires, elles sont les mêmes que celles de mon premier livre». En fait, grâce à Marais, la plupart de 
ces symboles et doigtés sont devenus la norme pour toute l’école française de musique de viole de 
gambe pendant la majeure partie du XVIIIe siècle.

Plus surprenant, dans ce troisième livre, Marais ajoute enfin des instructions sous la forme d’un 
symbole «e» comme «ornement» pour l’archet. Alors que les indications techniques pour l’archet 
existent dans les deux volumes précédents, elles se limitaient à un «p» pour le poussée et à un «t» 
pour le tiré, ainsi qu’aux habituelles liaisons. C’est un changement par rapport à la plupart des autres 
compositeurs de violes, en France ou ailleurs. Les instructions pour l’archet peuvent inclure le vibrato 
d’archet diverses liaisons, ou des types de staccato, des liaisons sur différentes cordes, (coulé coupé 
selon Demachy). Mais jamais auparavant un maître de viole n’avait posé avec autant de précision la 
partie de la note qui doit être la plus forte.

Marais explique ce nouvel ornement de l’archet de façon très claire. Les plus belles pièces perdent 
complètement leur «saveur» si elles ne sont pas interprétées avec goût.... Le «e» indique qu’il faut 
exprimer ou gonfler la frappe de l’archet en appuyant plus ou moins sur la corde selon les besoins de 
la pièce - parfois au début de la note ou parfois sur le «point» ... Cela donne de l’esprit aux pièces sans 
lesquelles elles seraient trop fades. 

Comme l’indique Marais, le «e» peut se trouver au tout début d’une note, au milieu ou à la fin. La précision 
avec laquelle il est gravé dans la musique imprimée est extraordinaire. Avec un détail précis, Marais place 
au dernier centimètre le «e» là où la note doit être la plus forte.  On trouve même une note tenue pour 
quelques mesures avec le «e» à la toute fin. C’est en effet très astucieux, car de nos jours les joueurs de 
cordes devront marquer un signe crescendo ou un signe d’accent, donc deux symboles différents.

Dans une publication ultérieure, en 1723, Marais fait référence à ce même «e» comme une «expression». 
Ceci est réitéré dans un recueil de la musique de Marais compilé après sa mort et récemment découvert. 
Il peut donc être plus pratique pour les musicologues comme pour les violistes de se référer au «e» 
comme une «expression». L’usage courant est de nommer ce symbole «enfler», alors qu’il est clair que 
Marais utilisait initialement les deux termes «enfler» et «exprimer». Je propose donc que sa signification 



initiale soit plus claire en le désignant comme une «expression» plutôt que comme un «enfler».  Cela nous 
aidera à faire en sorte, comme l’indique Marais, que la partie la plus forte de la note soit celle où le «e» est 
positionné.  Il ne s’agit donc pas toujours d’un «crescendo» comme c’est devenu la coutume de nos jours. 
S’il est au début de la note, c’est tout le contraire ! Ce «e» sera de plus en plus utilisé dans ses publications 
ultérieures et se retrouve même dans les publications de son fils Roland Marais.

Une autre pièce remarquable de ce 3ème livre est l’une des premières pièces de «caractère» de Marais. Il 
s’agit de «La Guitare » (piste 9). Marais avait certainement à l’esprit le professeur de guitare du Roi Soleil, 
Robert de Visée (c. 1655 - 1732/1733) quand il a composé ce morceau. 

Bien que nous puissions constater la modernité de ce nouvel ouvrage, publié une décennie après le 
début du nouveau siècle, Marais utilise toujours la forme «double» du XVIIe siècle. C’est le moment pour 
le compositeur et le violiste de montrer leur ingéniosité, tant en ce qui concerne l’invention ou la variation 
de la danse originale que dans la façon de démontrer sa virtuosité. Quelques exemples élégants de cette 
forme de variation peuvent être entendus dans le Double de l’Allemande (pistes 4 et 13), le Double de la 
Courante (piste 15), et enfin le Double de la Gigue (piste 26).

La chaconne est l’une des danses les plus envoûtantes de toute la musique française, et La Chaconne 
représentée ici (piste 18) est l’un des exemples les plus sublimes du disciple de Lully.

C’est pourquoi ce livre, tout en restant dépendant des formes de danse pures, est le début d’une aventure 
où la musique française va désormais s’éloigner de la forme stricte d’une Suite de danses. Avec le Grand 
Ballet mentionné ci-dessus, La Guitare ainsi que Le Caprice (piste 2), nous nous tournons vers un avenir 
proche.

Cette publication sera la dernière de Marais à faire référence au siècle précédent. Six ans après à peine, 
Marais publiera à nouveau un livre de musique de viole. Dans ce quatrième livre, Marais ira encore plus 
loin vers le XVIIIe siècle en ajoutant d’autres pièces de caractère et en faisant de légères concessions au 
nouveau goût de la musique italienne qui devenait si populaire.

Jonathan Dunford, Paris février 2021



Ensemble Vedado

L’ensemble Vedado est une formation à géométrie variable associant différents instrumentistes 
et chanteurs selon les besoins du répertoire, sous la direction du violiste Ronald Martin Alonso. 
L’ensemble se spécialise dans la création de projets musicaux autour de la musique baroque et 
contemporaine sur instruments baroques. 

C’est en 2011 que l’ensemble réalise son premier projet autour de l’oeuvre du compositeur cubain 
Esteban Salas, maître de chapelle à la Cathédrale de Santiago de Cuba de 1764 jusqu’à sa mort en 1803. 
De nombreux projets s’ensuivront, mettant en valeur le répertoire pour viole de gambe. L’ensemble a 
réalisé deux enregistrements,  « À la Marésienne » (label K617) et « Les Folies Humaines » tous deux 
dédiés au compositeur Marin Marais.

L’Ensemble Vedado est fréquemment l’invité de festivals en France et à l’étranger comme Les Grands 
Concerts à Lyon, Festival Baroque du Mont-Blanc, Festival Format Raisins, Sinfonia en Périgord, 
Journées musicales d’Automne à Souvigny, Les Méridiennes à Tours, mais aussi à l’étranger au Festival 
du Museo de la Citta di Cremona (Italie), Midi-Minimes à Bruxelles (Belgique), Festival de música 
antigua Esteban Salas à La Havane (Cuba), Festival de musica da camara à Almaty (Kazakhstan), Teatro 
Nacional de Quito (Equateur), Festival de música antigua de Lima (Pérou). L’ensemble se produit 
régulièrement à la Maison de la Radio à Paris à l’invitation de Gaëlle Le Gallic, Xavier Carrère, Clément 
Rochefort et Edouard Fouré Caul-Futy.



Les artistes

Ronald Martin Alonso, viole de gambe et direction

Ronald Martin Alonso est sans aucun doute l’un des artistes le plus intéressants de la scène musicale 
baroque actuelle. L’histoire de Ronald Martin Alonso ressemble à un roman. Né à l’Havane dans  un 
milieu modeste, il est depuis son plus jeune âge attiré vers là musique. Sa mère remarque le talent de 
son enfant et l’inscrit à l’école de musique où il étudie la guitare et la contrebasse. Mais c’est après être 
diplômé de ces deux instruments, lorsqu’il a 20 ans, que sa vie bascule.

Il se rend au Festival de cinema français de La Havane pour  visionner « Tous les matins du monde »  et 
il est immédiatement boulversé par la viole de gambe et la musique qu’il venait d’entendre. Il faut se 
remettre dans le contexte: on est à la fin des années 90 et Cuba commence à peine à se relever de la 
fameuse « Período especial » la très sévère crise économique qui a mis tout le pays à genou. A Cuba 
il existait un seul ensemble de musique baroque mais très peu de partition et aucune méthode pour 
apprendre la viole de gambe. Ronald se rend systématiquement au cinéma pour apprendre en écoutant 
la bande sonore du film. Et il réussi! Aucun obstacle n’était plus fort que sa passion pour cet instrument.

Très vite il intègre l’ensemble Ars Longa (Teresa Paz) où il débute sa pratique de la viole et avec lequel il 
enregistre plusieurs disques de musique baroque latino-américaine primés par la critique spécialisée 
(Diapason d’Or, Choc du Monde de la Musique, ffff Télérama, 10 de Répertoire) pour le label K617. 
L’ensemble collabore alors avec les chefs Claudio Abbado, Gabriel Garrido, et réalise de nombreuses 
tournées en Europe sous l’égide d’Alain Pacquier et Les Chemins du Baroque. 

Sa passion l’amène à s’installer en France en 2003. Ce pays et particulièrement Paris représentent 
depuis l’enfance de Ronald Martin le sommet de l’art, du raffinement et de la beauté. Il est diplômé avec 
les félicitations du jury à l’unanimité en viole de gambe et en musique ancienne aux Conservatoires 
de Paris et de Strasbourg, où il reçoit l’enseignement d’Ariane Maurette, Rebeca Ruso, Martin Gester et 
Jean Tubéry. Il a participé à des masterclasses sous la direction de Gabriel Garrido, Christophe Coin, 
Marianne Müller et Jordi Savall.



Lauréat de plusieurs concours internationaux de musique de chambre avec l’ensemble Stravaganza : 
Prix du public et des médias, et 3ème Prix, Premio Bonporti (Roveretto, Italie 2011) Prix Spécial De Graaf 
Unico, Van Wassnaer Competition (Amsterdam, 2011), Prix Franz Josef Aumann, Concours International 
HIF Biber (Autriche 2012), il collabore avec les ensembles Cappella Mediterranea (Leonardo García-
Alarcón), Le Poème Harmonique (Vincent Dumestre), Les Traversées Baroques (Etienne Meyer), Il 
Festino (Manuel de Grange), Fuoco e Cenere (Jay Bernfeld), Stravaganza (Thomas Soltani), La Chapelle 
Rhénane (Benoît Haller), Il Caravaggio (Camille Delaforge) et se produit dans les plus importantes 
salles de concert et festivals en France et à l’étranger : Opera de Paris, Concertgebouw Amsterdam, 
Teatro Colon, Auditorio Nacional de Madrid, pour n’en citer que quelques unes. Il enregistre pour les 
labels Paraty, Alpha classics, K617, Accent, Ambronay éditions, Musica ficta, Glossa, Ricercar, Muso, 
Aparté, Hortus et Brilliant Classics.

Depuis 2014, Ronald Martin Alonso est directeur artistique de l’ensemble Vedado, avec lequel il réalise 
ses projets musicaux allant de la musique baroque à la création contemporaine autour de la viole 
de gambe. Il se produit en récital en Europe et à Cuba, dans des programmes construits comme des 
passerelles entre passé et présent, entre ancien et nouveau monde.

Avide de recherche sonore et de découverte, Ronald Martin Alonso collabore régulièrement avec les 
compositeurs contemporains. Son deuxième enregistrement, Dialogues, sorti en septembre 2020 chez 
Paraty, met en résonance les pièces pour viole seule de Sainte-Colombe et des œuvres contemporaines 
de Philippe Hersant dont la création de Pascolas, oeuvre qui lui est dédiée. 



Andreas Linos, viole de gambe 

Né d’une mère peintre et d’un père architecte grecques , Andreas Linos grandit dans un environnement 
au croisement des arts et des cultures. Passionné dès ses 11 ans par la viole de gambe, il entreprendra 
des années plus tard l’étude de cet instrument auprès de Nima Ben David au CNR de Boulogne-
Billancourt, d’où il obtiendra un premier prix en 2006. Depuis il mène une carrière de chambriste en se 
produisant au sein de plusieurs ensembles, tels que Le Baroque Nomade, La Camera Delle Lacrimae, 
le consort de violes L’Acheron, Ex silentio, Alia Mens et Latinitas nostra avec lesquels il enregistre une 
dizaine de disques. Il a organisé dans la salle parisienne de l’Archipel la saison du « Consort Project » 
dédié aux ensembles de violes et à la musique anglaise entre 2008 et 2011.

Parallèlement à ses études musicales, il s’inscrit à l’école d’Architecture de Versailles et se forme à la 
lutherie dans l’atelier de Bernard Prunier. Très vite, l’alchimie entre musique et arts visuels l’interpelle. 
C’est ainsi qu’il contracte le virus de la scène et se prend de passion pour la machinerie baroque. Dès 
lors il cherchera à incorporer des éléments scénographiques et tisser des liens dramaturgiques autour 
de manifestations sonores. Il a pu ainsi créer plusieurs concerts-spectacles, tels que « Il Bagatto » au 
festival Sinfonia en Périgord en 2006, « Jeux de cour, jeux de coudes » au festival d’Essaouira (Maroc) 
en 2007, « Le Consort Project » et « Florimène » à L’Archipel (Paris) de 2008 à 2010, « Espejos » et « Kings 
and Queens » en 2011-2012 à Mexico City pour le jeune orchestre baroque La Partenope.

L’ été 2012 il signe la mise en scène les décors et costumes de « Venus et Adonis » de John Blow, qu’il 
monte dans la foret du mont Péléon en Grèce sur un théâtre en plein air qu’il dessine pour l’occasion. 
En Février 2014 il met en scène « La Pellegrina » à l’Opéra de Dijon avec l’ensemble « Les traversées 
baroques ».



Paolo Zanzu, clavecin

Après des études en Italie, au CNSM de Paris et à la Royal Academy of Music de Londres auprès d’Orio 
Buccellato, Noëlle Spieth, Christophe Rousset, Carole Cerasi et Patrick Cohen, Paolo Zanzu est lauréat 
du concours international de clavecin de Bruges en 2010. Il mène depuis une carrière de soliste au 
clavecin et au pianoforte sur de grandes scènes internationales (London BBC Proms, Utrecht Early 
Music Festival, Cartagena International Music Festival, Festival de La Chaise-Dieu, Festival de Radio 
France Occitanie Montpellier…).

Pendant plusieurs années, Paolo Zanzu a été chef assistant auprès de William Christie, puis de 
John Eliot Gardiner. En 2017, riche d’une longue expérience au sein de différents ensembles (Les 
Arts Florissants, Les Musiciens du Louvre, The English Baroque Soloists, The Monteverdi Choir and 
Orchestras ou Le Cercle de l’Harmonie), Paolo Zanzu fonde Le Stagioni.

Paolo Zanzu, également pédagogue investi, enseigne la basse continue au Conservatoire Royal de 
Bruxelles depuis 2011. Son recueil pédagogique Great Italian Masters of the XVIth and XVIIth centuries est 
publié chez Ricordi (2013).

Ses enregistrements reçoivent un accueil très favorable de la critique, avec notamment 4 clés de 
Télérama, 5 diapasons et 5 étoiles de Musica pour les Suites anglaises de Bach (Musica Ficta, 2020).

Paolo Zanzu a été artiste résident à la Villa Medicis en 2021 – Académie de France à Rome, pour un 
projet de recherche et création autour de l’Italie du XVIIIe siècle.



Manuel de Grange, théorbe et guitare baroque

Né en 1967 à Santiago du Chili, Manuel de Grange étudie la guitare classique, l’harmonie, le contrepoint 
et la musique de chambre à l’Institut de Musique de l’Université Catholique du Chili.

Installé en France depuis l’année 1990, il entre dans la classe de Rafael Andia à l’Ecole Normale de 
Musique où il poursuit des études de guitare classique, guitare baroque et musique de chambre 
jusqu’en 1995.

Depuis cette année et jusqu’en 1999 il étudie le luth, le théorbe et la basse continue avec Claire Antonini 
au Conservatoire Supérieur de Paris (actuel CRR) où il obtient le Diplôme Supérieur d’Exécution. 
Ensuite, il se perfectionne à la Schola Cantorum de Bâle avec Hopkinson Smith.

Manuel de Grange exerce une activité de soliste et continuiste au sein d’ensembles divers avec lesquels 
il joue et enregistre régulièrement dans le monde entier : Le Poème Harmonique (Vincent Dumestre), Le 
Parlement de Musique (Martin Gester), Les Paladins (Jérôme Corréas), Maîtrise du Centre de Musique 
Baroque de Versailles (Olivier Schneebeli), Ensemble Jacques Moderne (Joël Suhubiette), Les Siècles 
(François-Xavier Roth).

Manuel de Grange collabore également avec des prestigieux orchestres allemands, dont la 
Philharmonique de Berlin et la Philharmonique de Cologne. Dans le cadre de l’école internationale 
de l’institut de musique de l’Université Catholique du Chili, Manuel de Grange y est régulièrement 
invité pour réaliser des masterclass. Manuel de Grange a enregistré une trentaine de CD dont certains 
ont reçu les plus hautes distinctions de la presse spécialisée : Diapason d’Or, Choc du Monde de la 
Musique, Grand Prix de l’Académie Charles Cross.



The honour that has been paid me for almost thirty years in playing my works has decided me to 
devote to them a third book. I trust those concerned to recognise that the care I have taken in its 
preparation has but the giving of pleasure as its aim…

Marin Marais

Extract from the public dedication to Book III, Paris 1711

Pièces de violes, Livre III Paris 1711 - Marin Marais

Marin Marais (1656–1728) besides being Louis XIV’s court musician, was a prolific composer. He 
composed both operas, certain of which were very successful, instrumental music and some (lost) 
religious vocal music. As a viol player he published five books which include some of the most 
interesting and beautiful music for the viol. These five books also are chock full of performance 
instructions both for the left hand as well as the bow hand. They are a gold mine for viol players and are 
as relevant to teaching a musician good technique on the viol nowadays as they were when originally 
printed in the late seventeenth and beginning of the eighteenth century. 

Besides the printed books, we are fortunate to have manuscript pieces by Marais copied by the master 
himself when he was a young man, for Scottish noblemen visiting Paris (James and his brother Harie 
Maule). These three manuscripts (two are Marais’ own hand) are now housed at the National Library of 
Scotland. They include 47 pieces that Marais decided for one reason or another never to publish. Even 
as a young man Marais was already very conscious of supplying detailed instructions for the player 
such as bowings, ornaments and fingerings to his hand-copied music. This predilection for precision 
is also manifest in the portrait of Marais, painted by his friend Jean Dieu de Saint-Jean and exhibited 
at the castle in Blois (France). The artist took great pains to paint in all the fingerings and ornaments 



in the score that Marais indicates with his bow-tip in the small picture. As Marais was an international 
celebrity, his music found his way into libraries and private collections all over Europe during his 
lifetime.

As a teacher Marais had many pupils, certain such as Jacques Morel who even dedicate their own 
publications for the bass viol to him. His son Roland followed in his father’s footsteps at the court and 
continued to publish music for the viol after Marin’s passing.

This third book, the object of the current recording, was printed in 1711 in many aspects is a break from 
the preceding first two.

To start, and most probably echoing a demand from Marais’ clients, he adds some simpler pieces for 
less skilled players. It would seem that Marais anticipated criticism for urging works on mere mortals 
that would be too difficult for them to play. A clue may be found in the preface to this third book (1711): 
“The large number of short and easy pieces I have included is proof that I wanted to satisfy the present 
circumstances so often reiterated since the publication of my second book.”

Having said this, they sit side by side with technically demanding pieces such as the Grand Ballet (track 
27) from which the title of this album is taken.

I would like to emphasize once more how Marais more so than any of his contemporaries, was 
extremely meticulous in setting down, in his printed music, exactly how he intended it to be performed. 
Marais more so than any other French composer took great care to notate how each note was to be 
performed. Each successive publication reveals consecutive as well as intricate detail on how to use 
the bow, the left hand and ornament music on the viol. 

Marais not only codified these symbols but even kept the plates for each and every book of his music 
in his home. Thanks to his inventory after death we are sure of this, and it certainly was not a common 
practice. Each and every book, after printing is then meticulously proof read. Every book then is 
subject to very slight changes, a fingering that was missing, a sharp, etc. Engraving into the copper 
plates at the time was no easy feat. One had to use a knife and carve the notes, fingerings or text in a 
mirror image!



While the first book printed in 1686 has the first preface which explains in details these particular symbols 
for ornaments and fingerings the second book printed 15 years later in 1701 hardly amplifies on the 
symbols or instructions that were already provided. Marais makes the following observation, “As for the 
other marks which denote the ordinary ornaments, they are the same as the ones in my first book”. In 
fact, thanks to Marais, most of these symbols and fingerings became standard for all of the French school 
of viol music well into the 18th century.

Even more surprising, is in this third book Marais finally adds instructions in the guise of a symbol “e” as 
an “ornament” for the bow. While technical indications for the bow exist in the previous two volumes, 
they were limited to only “p” for push bow and “t” for pull bow, as well as the usual slurs. This is quite 
a change from most other viol composers, in France or elsewhere. Bow instructions can include bow 
vibrato (the English “shake with a bow”), various slurs, or types of staccato, slurs on different strings 
(coulé coupé according to Demachy). But never before had a viol Master put down exactly which part of 
the note should be the loudest with such precision.

Marais explains this new bow ornament in very clear and intricate detail :

“The most beautiful pieces completely lose their ‘flavor’ if they are not performed in proper taste…. ‘e’ 
indicates that one should express  or swell  the bow stroke by pressing either more or less on the string 
as the piece requires – sometimes at the beginning of the note or sometimes on the “dot” … . This gives 
spirit to pieces without which would be too bland.” 

As stated by Marais the “e” can be at the very beginning of a note, in the middle or at the end. The precision 
with which it is engraved into the printed music is extraordinary. With punctilious detail Marais places to 
the last centimeter the “e” where the loudest part of the note should be.  One finds even a held note for a 
few measures with the “e” at the very end. It indeed is very clever as nowadays string players will have to 
mark a crescendo sign or and accent sign, therefore two different symbols. Marais has therefore invented 
one symbol for two different things!

Marais in a subsequent publication, in 1723, refers to this same “e” as an “expression”. This is reiterated 
in a recently discovered manuscript of Marais’ music compiled after his passing. So it may be more 
convenient for musicologists as well as violists to refer to the “e” as an “expression”. The common usage 



is to name this symbol “enfler” while it is clear that Marais used both two terms initially “enfler” and 
“exprimer”. I would therefore propose that it’s original meaning is clearer when referring to this as an 
“expression” rather than an “enfler”.  This will help us to do, as Marais indicates, have the loudest part 
of the note is where the “e” is positioned.  It therefore is not always a “swell” as has become the custom 
nowadays. If at the beginning of the note is quite the opposite! This “e” would be used more and more in 
his subsequent publications and even finds its way into his son Roland Marais’ publications.

To return to the collection at hand, another noteworthy piece is one of Marais’ first “character” pieces. 
That is the “La Guitare” (track 9). Certainly Marais had the Sun King’s guitar teacher Robert de Visée  (c. 
1655 – 1732/1733) in mind.

Although we can see the modernity of this new collection that is already a decade into the new century 
Marais still is using the 17th century “double” form. This is a moment for both the composer and the 
violist to be able to show their ingenuity both as to the invention or variation on the original dance as 
well as a way to demonstrate one’s virtuosity. Some elegant examples of this variation form can be heard 
in the Double de l’Allemande (track 4 and 13), the Double de la Courante (track 15), and finally the the 
Double de la Gigue (track 26).

One of French music’s most enchanting dances is the Chaconne. The Chaconne represented here (track 
18) is one of the most glorious examples by Lully’s disciple.

Therefore this book while still depending on pure dance forms, and moreover the Suite is the beginning 
of an adventure where French music will now stray from the strict  form of a dance Suite. With the above 
mentioned Grand Ballet, La Guitare as well as Le Caprice (track 2) we are now looking to a near future.

This publication would be the last therefore to look back into the previous century. In just 6 short years 
Marais would publish again a book of viol music. With the fourth book Marais now would go even further 
towards the 18th century adding more character pieces and make slight concessions to the new taste in 
Italian music that was becoming so popular.

Jonathan Dunford, Paris February 2021



Ensemble Vedado

The Vedado Ensemble takes various forms, assembling singers and musicians according to the 
repertoire but always under the direction of the viola da gamba player Ronald Martin Alonso. The 
ensemble specialises in music from the baroque period as well as in contemporary music played on 
baroque instruments. 

Its first project in 2011 centered on the work of the Cuban composer Esteban Salas, kapellmeister at 
Santiago de Cuba Cathedral from 1764 until his death in 1803. Several projects highlighting the viola 
da gamba followed and gave rise to two recordings: « À la Marésienne » (K617 label) and « Les Folies 
Humaines », both of works by the composer Marin Marais.

The Ensemble Vedado is a frequent guest at festivals in France including Les Grands Concerts in Lyon, 
the Festival Baroque du Mont-Blanc, the Festival Format Raisins, Sinfonia in Périgord, the Journées 
musicales d’Automne in Souvigny and Les Méridiennes in Tours, as well as abroad: Festival du Museo de 
la Citta, Cremona (Italy), Midi-Minimes, Brussels (Belgium), Festival de música antigua Esteban Salas, 
Havana (Cuba), Festival de musica da camara, Almaty (Kazakhstan), Teatro Nacional, Quito (Ecuador), 
Festival de música Antigua, Lima (Peru). 

The ensemble also performs regularly on French radio in programmes produced by Gaëlle Le Gallic, 
Xavier Carrère, Clément Rochefort and Edouard Fouré Caul-Futy.



The artists

Ronald Martin Alonso, viola da gamba and direction

Ronald Martin Alonso is with no question one of the current generation’s most exciting performers of 
baroque music. His biography reads like a novel. Born into a relatively poor family in Havana he was 
drawn to music from the earliest age. Noticing her son’s precocious talent, his mother enrolled him 
in the local music school where he studied guitar and double bass. But it was only after graduating in 
both instruments that, at the age of 20, his life was to change irrevocably. 

It was at the French film festival in Havana that he saw the pivotal film ‘Tous les matins du Monde’ (‘All 
the Mornings of the World’) and he was immediately captivated by the music he had heard and the 
instrument on which it was played: the viola da gamba. Some historical context is important here: this 
was the end of the 1990’s and Cuba was only beginning to come out of the ‘Período especial’ the severe 
economic crisis that had put the country on its knees. The country had one baroque ensemble, but 
there were no scores and still less no method on how to learn to play the viola da gamba. Ronald would 
watch the film over and over whenever he could so as to memorize the score in his mind. Nothing 
would stop him doing what was needed to learn this instrument! 

Later, he joined the Ars Longa ensemble (Teresa Paz) where he began to play the instrument and with 
whom he has since made several recordings of Latin-American baroque music for K617 label, which 
all of them have been lauded by critics, (Diapason d’Or, Choc from the Monde de la Musique, ffff from 
Télérama, 10 from Répertoire) . The ensemble has played for conductors such as Claudio Abbado 
and Gabriel Garrido and performs regularly throughout Europe organised by Alain Pacquier and Les 
Chemins du Baroque. 

In 2003 his love of music brought Ronald to France, a country – and in particular its capital Paris – which 
since his youngest days has represented for him the summit of art, refinement and beauty. Graduating in 
viola da gamba with the highest distinction from the conservatoires of Paris and Strasbourg, he studied 
with Ariane Maurette as well as taking courses with Rebeca Ruso, Martin Gester and Jean Tubéry. 



He has had the benefit of masterclasses from Gabriel Garrido, Christophe Coin, Marianne Müller and 
Jordi Savall.

With the Stravaganza ensemble he has won several international chamber music competitions: 
Audience and media prize and 3rd prize at Premio Bonporti (Roveretto, Italy 2011) The De Graaf Unico 
Special Prize, Van Wassnaer Competition (Amsterdam, 2011), The Franz Josef Aumann prize at the HIF 
Biber International Competition (Austria 2012) and he is a regular guest with leading ensemble such 
as Cappella Mediterranea (Leonardo García-Alarcón), Le Poème Harmonique (Vincent Dumestre) Les 
Traversées Baroques (Etienne Meyer), Il Festino (Manuel de Grange), Fuoco e Cenere (Jay Bernfeld), 
Stravaganza (Thomas Soltani), La Chapelle Rhénane (Benoît Haller), Il Caravaggio (Camille Delaforge) 
as well as playing at many of the world’s leading concert halls and festivals like the Opéra de Paris, 
Concertgebouw Amsterdam, Teatro Colon, Auditorio Nacional de Madrid, to mention just a few oh 
them. He has recorded for several labels including Paraty, Alpha classics, K617, Accent, Ambronay 
éditions, Musica ficta, Glossa, Ricercar, Muso, Aparté, Hortus and Brilliant Classics.

Since 2014 Ronald has been artistic director of the Ensemble Vedado with which he produces his 
personal musical projects ranging from baroque to contemporary music performed on viola da gamba. 
He regularly plays in recital in Europe and Cuba in programmes designed to show the bridges between 
the past and the present, between the old world and the new. 

Fascinated with the possibilities of his instrument and its sound, Ronald Martin Alonso regularly 
collaborates with contemporary composers. His second recording, Dialogues, was released in 
September 2020 on Paraty Records and balances work for solo viol by Sainte-Colombe with 
contemporary pieces by Philippe Hersany, including a new work, Pascolas, dedicated to him by the 
composer. 



Andreas Linos, viole de gambe 

Born to Greek parents (his mother was a painter, his father an architect), Andreas Linos grew up in an 
environment bathed in art and culture. Drawn initially to the viola da gamba when he was 11 years old, 
he would go on to study the instrument with Nima Ben David at the Boulogne-Billancourt Regional 
Conservatory where he graduated with distinction in 2006. Since then, he has performed chamber 
music with a variety of ensembles including Le Baroque Nomade, La Camera Delle Lacrimae, the 
Acheron viol consort, Ex silentio, Alia Mens and Latinitas nostra, ensembles with whom he has made 
more than ten recordings. Between 2008 and 2011 at the Archipel concert hall in Paris he produced the 
‘Consort Project’ series of concerts dedicated to viol consorts and English music. 

In parallel with his musical training he enrolled in the Versailles School of Architecture and apprenticed 
as a luthier with Bernard Prunier. Very quickly, the alchemy between music and the visual arts became 
a source of fascination for him, bringing with it a passion for baroque stage machinery. He began to 
explore how to incorporate theatrical and dramaturgical elements into musical performance resulting 
in several ‘concert performances’ such as Il Bagatto in 2006 at the Sinfonia Festival in Périgord, Jeux de 
cour, jeux de coudes in 2007 at the Essaouira Festival (Morocco), The Consort Project and Florimène at 
the Archipel in Paris from 2008 to 2010 as well as Espejos and Kings and Queens in 2011-2012 in Mexico 
City for the Partenope youth baroque orchestra.

In the summer of 2012 he designed and directed John Blow’s Venus and Adonis, performed in a forest 
on Pelion in Greece in an open-air theatre that he designed for the purpose. In February 2014 he 
directed La Pellegrina at the Dijon Opera with the ensemble Les traversées baroques.



Paolo Zanzu, clavecin

After studying in Italy and later at the Paris National Conservatory and at London’s Royal Academy of 
Music with teachers that included Orio Buccellato, Noëlle Spieth, Christophe Rousset, Carole Cerasi 
and Patrick Cohen, Paolo Zanzu won the International Harpsichord Competition in Bruges in 2010. 
Since then, he has performed as a soloist in harpsichord and forte piano around the world including at 
London’s BBC Proms, the Utrecht Early Music Festival, the Cartagena International Music Festival, the 
Festival de La Chaise-Dieu and the Radio France Festival at Occitanie Montpellier among many others.

For several years Paolo Zanzu was chief assistant to William Christie, later taking the same role 
with John Eliot Gardner. In 2017, after having worked with many of the leading ensembles, (Les 
Arts Florissants, Les Musiciens du Louvre, The English Baroque Soloists, The Monteverdi Choir and 
Orchestras and the Cercle de l’Harmonie) Paolo Zanzu formed his own ensemble, Le Stagioni.

A devoted teacher, Paolo Zanzu has taught basse continuo at the Royal Brussels Conservatory since 
2011. His teaching manual Great Italian Masters of the XVIth and XVIIth centuries was published by Ricordi 
in 2013.

His recordings receive a warm welcome on their release, with his recordings of Bach’s English Suite 
(Musica Ficta, 2020) garnering the ffff distinction from Télérama, and 5 diapasons and 5 stars from 
Musica.

Paolo Zanzu has been resident artist in the Villa Médicis in 2021 to research and develop a project 
focusing on 18th Century Italy.



Manuel de Grange, theorbo and baroque guitar

Born in Santiago, Chile in 1967, Manuel de Grange studied classical guitar, harmony, counterpoint and 
chamber music at the Catholic University of Chile’s Institute of Music. 

Resident in France since 1990, he joined Rafael Andia’s class at the Ecole Normale de Musique in Paris to 
continue his studies in classical guitar, baroque guitar and chamber music until he graduated in 1995. 

He went on to study lute, theorbo and basse continuo with Claire Antonini at the Paris Conservatory 
(now the Paris Regional Conservatory), graduating in 1999 with a degree in performance before 
continuing with Hopkinson Smith at the Schola Cantorum in Basel.

Manuel de Grange performs and records both as a soloist and continuist with a wide variety of 
ensemble around the world: Le Poème Harmonique (Vincent Dumestre), Le Parlement de Musique 
(Martin Gester), Les Paladins (Jérôme Corréas), The Centre de musique Baroque de Versailles choir 
(Olivier Schneebeli), Ensemble Jacques Moderne (Joël Suhubiette), Les Siècles (François-Xavier Roth).

He also works regularly with some of Germany’s leaving symphony orchestras, including the Berlin 
Philharmonic and the Cologne Philharmonic. He has also been invited on several occasions by The 
Catholic University of Chile’s Institute of Music international to give masterclasses. In all, he has made 
over 30 recordings, many of which have been distinguished by awards from the critics: Diapason d’Or, 
Choc from Monde de la Musique, Grand Prix from the Académie Charles Cross.
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