
Troika  DVD,  compte  rendu
critique.  Rachmaninov  :
Aleko,  Le  Chevalier  ladre,
Francesca  da  Rimini  (2  dvd
Bel Air Classiques)
DVD, compte rendu critique. Rachmaninov Troika : Aleko, Le
Chevalier  ladre,  Francesca  da  Rimini  (2  dvd  Bel  Air
Classiques). Connaissez vous le Rachma lyrique ? « Aleko »
(1893), « Le Chevalier avare » et « Francesca da Rimini »
(créés en 1906) sont les trois seuls opéras achevés par Sergei
Rachmaninov. Ils sont réunis ici dans une production signé
visuellement et théâtralement de Kirsten Dehlholm, avec le
concours du collectif d’arts visuels Hotel Pro Forma sous le
titre « Rachmaninov Troïka ». Bruxelles, juin 2015. La Monnaie
affiche les 3 opéras achevés du jeune Rachmaninov : jeune
génie  adulé  par  Tchaikovski,  d’une  inspiration  tragique,
noire,  pouchkinienne,  où  l’orchestre  davantage  que  les
solistes et le choeur (très présent dans les trois volets
ainsi  réunis  en  triptyque,  surtout  dans  Francesca,  pour
l’évocation des enfers et des âmes maudites errant dans le
2ème cercle), est le vrai protagoniste de la performance.
Alors en travaux le théâtre lyrique bruxellois se la joue
« hors les murs », ainsi pour les 3 ouvrages de Rachma, la
performance  du  triptyque  a  lieu  au  Théâtre  national  de
Bruxelles.

Pari réussi pour La Monnaie qui dévoile en juin 2015, le génie
lyrique du jeune Rachamaninov
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Trilogie fantastique et flamboyante
Aleko, ouvrage « scolaire » d’un génie prometteur de 19 ans
date de 1893; Le chevalier ladre, sombre fresque létale, d’un
tragique  étouffant  et  exclusivement  viril,  exprime  avec
justesse  et  cohérence  le  noir  pouchkinien  cynique,  plutôt
réaliste sur la vérité de l’âme humaine ; enfin Francesca da
Rimini d’après Dante, où l’évocation des Enfers permet surtout
au choeur (de La Monnaie) de briller plus que de coutume; et
légitimement : on lira plus loin que le jeune compositeur
atteint un sommet d’expressivité chorale et symphonique d’un
raffinement sensuel et flamboyant…

Que  l’on  apprécie  ou  pas,  le
kitsh  lapon  des  costumes  et
maquillages, le statisme du jeu
de  scène  (oratorio  plutôt
qu’opéra),  la  réalisation
visuelle  d’une  distance
réfrigérante (la façon de filmer
est à notre avis le point faible

de la réalisation au dvd)… force est d’admettre la qualité
vocale et orchestrale, la cohérence expressive du geste du
chef  ici  maître  d’œuvre,  et  donc  la  pertinence  de  cette
trilogie qui place le jeune Rachmaninov parmi les auteurs pour
l’opéra,  les  plus  captivants.  Autant  que  Puccini  et
Tchaikovski  réunis.  C’est  dire.  Le  poison  expressif  et
poétique de l’orchestre (très mis en avant, du fait que le
Théâtre national bruxellois n’a pas de fosse), la force et la
violence maudite des sujets, la sensualité et la sauvegerie de
l’écriture musicale qui révèle ce sens des atmosphères… tout
chez Rachmaninov pour la scène, désigne un authentique génie :
Aleko, Le Chevalier ladre, Francesca… sont trois volet d’un
retable dont la thématique centrale demeure la folie… sous le
masque des passions radicales et tragiques, c’est bien la
faiblesse – déchirante- de l’homme qui a chaque fois nous
bouleverse, d’autant que la musique de Rachmaninov, le dernier

http://www.classiquenews.com/wp-content/uploads/2016/06/1467large.jpg


des romantiques russes, après Tchaikvoski, est l’une des plus
accessibles  et  envoûtantes  qui  soient.  C’est  bien  dommage
qu’il n’ait pas persévéré dans cette veine. D’autant qu’ici,
pas  un  soliste  ne  démérite
véritablement.  Unir  les  trois
ouvrages est donc très pertinent
: car à travers les trois sujets
ainsi  mis  en  musique,
Rachmaninov traite la déraison,
la  faiblesse  destructrice,
l’impuissance criminelle qui étreint 3 héros noirs : Aleko, le
jeune  chevalier  pauvre  Albert,  Lanceotto  :  trois  âmes
douloureuses,  celles  d’hommes  dépossédés,  mal  aimés,  en
particulier dévorés pour le premier et le dernier, par une
jalousie incontrôlable qui les mène directement au meurtre.
« Rachmaninov Troika se passe intégralement dans les Enfers.
Tout  le  monde  est  mort.  Tout  le  monde  veut  raconter  son
histoire  »,  précise  la  metteure  en  scène  danoise  Kistern
Dehlholm née en 1945.

En  jeune  Tsigane,  amant  de  la
féline  Zemfira,  puis  Paolo
enivré, amoureux de la belle et
jeune Francesca, le ténor Sergey
Semishkur  se  distingue  ;  et
Aleko  (Kostas  Smoriginas)  lui-
même  éblouit  par  son  métal
incandescent  et  noir,  surtout
dans l’ultime scène ou après avoir tué sa compagne et son
amant, le désespéré démuni solitaire est exilé, banni par sa
tribu…  Pour Le Chevalier ladre, Sergei Leiferkus fait un
baron halluciné déshumanisé, vieil avare possédé par le démon
de l’or, dévoré par l’esprit de possession, et très blessant
vis à vis de son fils, Albert, le jeune chevalier pauvre et
honteux…, il est d’une vérité franche par la profondeur et la
simplicité de sa tenue vocale et scénique… tandis qu’Ilya
Silchukov  (Le  Duc),  Alexander  Kravets  (L’Usurier  juif)  se
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détachent  eux  aussi  très  nettement  par  la  vérité  de  leur
incarnation  ;  dans  Francesca  da  Rimini,  Dimitris
Tiliakos (Lanceotto Malatesta) exprime tous les tourments et
le souffle de l’esprit de Dante : âme shakespearienne même,
traversée, brûlée de visions jalouses, animé par la volonté de
confondre et punir sa jeune épouse, éprise de son frère cadet
le  jeune  Paolo.  Dans  le  Prologue,  confirmant  l’excellente
tenue des chanteurs, Dmitry Golovnin que dont on avait mesurer
l’intensité du chant expressif et juste dans le rôle d’Albert
(écrasant car permanent), incarne (assis en chemise de ville
noire, derrière les musiciens), un splendide Dante, désireux
de comprendre le sort du couple d’amants damnés, dans le 2è
Cercle des Enfers.

Côté  orchestre,  le  fantastique
tragique du triptyque se déverse
sans  lourdeur  ni  vulgarité,
grâce  au  panache  souvent
canalisé  du  chef  Mikhail
Tatarnikov (la prise de son fait
même entendre son chant discret
accompagnant  l’orchestre).
L’univers  haut  en  couleurs  de

Kirsten Dehlholm, son recyclage très personnel néanmoins des
effets déjà vus chez Bob Wilson (jeu des acteurs ralenti,
gestes  suspendus,  lumières  froides,  références  au  théâtre
japonais…) emporte l’adhésion. Mais cette flamboyance visuelle
n’altère en rien la puissance – sauvage et sensuelle, d’une
forte  activité  psychique,  d’un  Rachmaninov  passionnant.  La
révélation est totale et la réalisation – à part nos réserves
sur l’absence d’idées du réalisateur audiovisuel s’agissant du
transfert  au  dvd,  très  convaincante.  Vocalement  et
musicalement,  l’engagement  de  l’équipe  est  exemplaire.  Le
point d’orgue de cette complicité artistique collective étant
atteinte  dans  le  dernier  volet,  l’infernale,  tragique  et
fantastique  Francesca  da  Rimini.  CLIC  de  CLASSIQUENEWS  de
l’été 2016.
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Rachmaninov Troika,
Serge Rachmaninov

Aleko, Le Chevalier Ladre, Francesca da Rimini

Aleko, opéra en un acte.
Livret  de  Vladimir  Nemirovitch-Dantchenko  d’après  «  Les
Tziganes » d’Alexandre Pouchkine.
Créé à Moscou, Théâtre du Bolshoï, le 27 avril 1893.

Skupoj Rytsar’ (« Le Chevalier avare »)
Opéra en trois tableaux.
Livret d’après Alexandre Pouchkine.
Créé à Moscou, Théâtre du Bolshoï, le 11 janvier 1906.

Francesca da Rimini
Opéra en deux tableaux, un prologue et un épilogue.
Livret de Modeste Tchaïkovski d’après Dante.
Créé à Moscou, Théâtre du Bolshoï, le 11 janvier 1906.

Aleko : Kostas Smoriginas, baryton-basse
Le Jeune tzigane : Sergey Semishkur, ténor

Le Vieux tzigane : Alexander Vassiliev, baryton-basse
Zemfira : Anna Nechaeva, soprano

La Vieille Tzigane : Yaroslava Kozina, mezzo

Le Baron : Sergei Leiferkus, baryton
Albert, son fils : Dmitry Golovnin, ténor

Le Duc : Ilya Silchukov, baryton
L’Usurier juif : Alexander Kravets, ténor

Le Serviteur : Alexander Vassiliev, baryton-basse

Lanceotto Malatesta: Dimitris Tiliakos, baryton
Francesca, sa femme: Anna Nechaeva, soprano
Paolo, son frère : Sergey Semishkur, ténor

L’Ombre de Virgile : Alexander Vassiliev, baryton-basse
Dante : Dmitry Golovnin, ténor

Orchestre symphonique et choeurs de la Monnaie
Mikhail Tatarnikov, direction musicale



Mise en scène : Kirsten Dehlholm
Avec le collectif d’Arts visuels Hotel Pro Forma

DVD,  compte  rendu  critique.  Rachmaninov  Troika  :
Aleko,  Le  Chevalier  ladre,  Francesca  da  Rimini.
Mikhail  Tatarnikov,  direction  musicale.  Kirsten
Dehlholm,  mise  en  scène.  Filmé  en  juin  2015  à

Bruxelles, 2 dvd Bel Air classiques. CLIC de CLASSIQUENEWS de
l’été 2016.

CD,  compte  rendu  critique,
coffret  événement.  HAYDN  :
intégrale des 107 Symphonies
sur  instruments  anciens  :
Brüggen, Hogwood, Dantone (35
cd DECCA).
CD,  compte  rendu  critique,
coffret  événement.  HAYDN  :
intégrale des 107 Symphonies sur
instruments  anciens  :  Brüggen,
Hogwood, Dantone (35 cd DECCA).
COFFRET  SUPERLATIF.  Le  coffret
de  cette  intégrale  du  Haydn
symphoniste est tout simplement
superlatif. Le corpus récapitule
l’apport  grandiose  et
incontournable  de  Joseph  Haydn
(1732-1809),  père  génial  du
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Quatuor  et  surtout  de  la  Symphonie,  dont  il  fait  des
standards, emblèmes de la société civilisée et philosophique à
l’époque de la Révolution française. Pénétrée par l’esprit des
Lumières, la centaine de Symphonies ainsi réestimées, – corpus
dont nous suivons l’évolution majeure, depuis les années 1750,
jusqu’aux  accomplissements  des  années  1790,  quand  Joseph
compose des partitions applaudies et vénérées à Londres et à
Paris, dans toute l’Europe-, est une somme orchestrale qui
permet d’atteindre un âge d’or formel, copié après lui par
tous les grands romantiques, y compris Beethoven… et Mozart,
le premier d’entre tous.

Soit une intégrale en 107 symphonies ; le sujet intéresse les
tenants de la révolution musicale sur instruments anciens ;
l’équivalent de ce que fait aujourd’hui un Jérémie Rhorer pour
les opéras de Mozart (comme le démontre et le confirme son
récent live parisien de l’Enlèvement au Sérail, édité chez
Alpha, ce mois ci : lire la critique de l’Enlèvement au Sérail
de Mozart par Jérémie Rhorer et Le Cercle de l’Harmonie… Des
anciens, Hogwood et Brüggen à présent décédés, à aujourd’hui
Dantone et donc Rhorer, la vitalité expressive des instruments
d’époque  retrouve  le  format  et  l’esthétique  original,  pas
encore  (et  jamais  originelle  :  qui  peut  savoir  ?  Et
techniquement cela reste impossible…), mais un nouveau spectre
sonore,  une  nouvelle  palette  de  couleurs  et  d’accents
révolutionnent  totalement  notre  compréhension  profonde  des
oeuvres.

Ainsi s’agissant des Symphonies de Haydn, les grands chefs se
retrouvent,  confrontés  chacun  à  la  fantaisie  souvent
ahurissante, voire expérimentale de Joseph Haydn, depuis son
service chez le Comte Morzin puis pour les princes Esterhazy à
Esterhaza… Une matière complexe, exigeant un savoir faire, un
lacher prise, une inventivité exceptionnellement développée et
une  souplesse  de  ton  qui  révèlent  ainsi  les  meilleurs
interprètes… A Hogwood et son Academy of Ancient Music revient
dès le début des années 1980 (1984 précisément pour les 100 et



104, puis 1985 pour le 96, soit les plus récentes dans le
catalogue  mais  les  anciennes  quant  aux  dates
d’enregistrement),  pour  le  label  l’Oiseau  Lyre  /  Decca  à
l’époque, – plus proches de nous, au cours des années 1990:
les Symphonies A, B, 1 à 25, 27-34, 36, 17, 40, 53-57 ; en
2000 et 2005, 60-64, 66-77 ;

A  l’immense  Frans  Brüggen  revient  deux
cycles : l’un avec l’Orchestra of the Age
of Enlightenment : soit les 19 « Sturm und
Drang  »  (jalon  primordial  pour
l’expression  emblématique  de  ce  courant
esthétique entre Baroque et Romantisme),
26, 35, 38, 39, 41-52, 58, 59 et 65 ; le

second avec l’Orchestra of the Eighteenth Century pour les
Symphonies au style européen, emblématique de ce goût des
Lumières  :  et  qui  témoignent  surtout  de  la  diffusion
exceptionnelle voire inédite d’un Symphoniste en Europe : les
6 « Paris » 82-87 ; les 88-92; La concertante London n°12,
enfin les dernières : 93-104. Le chef enregistre ses premières
Symphonies à Utrecht (n°90, live) dès 1984), puis à 1986 (93)
et  1987  (103);  puis  complète  son  cycle  à  Londres,  Paris
(Symphonies parisiennes, cité de la musique, 1996)… de 1994 à
1997.

En fin au plus jeune, cadet des deux précédents : Ottavio
Dantone,  dont  le  tempérament  latin  apporte  une  conception
renouvelée de la ciselure expressive et poétique : Symphonies
78-81,  particulièrement  appréciée  par  la  Rédaction  cd  de
classiquenews, enregistrées en juin, juillet et septembre 2015
en Italie (Bagnacavallo).

Le  projet  Decca  marque  l’écoute  en  ce  qu’il  réunit  3
tempéraments d’exception, 3 chefs de première importance qui
composent aussi les jalons de l’interprétation des orchestres
sur  instruments  d’époque  :  où  l’éloquence  nouvelle  des
couleurs  d’époque  dans  leur  format  d’origine  redéfinit
l’équilibre  global,  l’esthétique  expressive  et  poétique,
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dévoile surtout sur le plan du style et des idées, la vision
du chef. Solaire, ou Apollinien, parfois distancié et comme en
dehors de la matière palpitante et humaine du chant haydnien,
le Britannique Christopher Hogwood dont le geste a marqué
avant tous les autres, l’approche historiquement informée des
Symphonies de Haydn, avec un orchestre au format idéal, en
impose  par  son  souverain  équilibre,  une  éloquence  lisse,
parfaite,  sans  aspérités  ni  tensions  contradictoires…  pour
autant captivante sur le long terme ?
De leurs côtés, et finalement de la même école, – alliant la
souplesse et la vivacité coûte que coûte, les frémissants Hans
Brüggen et l’espiègle, très imaginatif et plus récent, cadet
des  trois,  Ottavio  Dantone,  saisit  par  leur  subtilité
expressive,  un  travail  remarquablement  caractérisé,  qui
n’hésite pas à rapprocher toutes les symphonies dans chacune
de leur séquence, … de l’opéra. Opéras pour instruments, voilà
une  conception  qui  prévaut  chez  chacun  d’eux.  Que  vaut
l’écoute de quelques cd étalons, pris à la volée et presque en
aveugle ? Que révèlent-ils de chacun des maestros ?

Hogwood, Brüggen, Dantone… 3 chefs
viscéralement haydniens
HANS  BRÜGGEN,  le  poète  vif-
argent.  Noblesse  passionnante,
et  triomphe  sous  jacente  des
idées  des  Lumières,  les
Symphonies 90, 91 et 92 de 1788
et 1789 illuminent par l’effet
d’une  puissante  certitude  qui
s’exprime essentiellement par le
feu  d’un  orchestre  suractif  et  aussi  instrumentalement
caractérisé : ce triplet, dont le finale est l’éloquence vive
et loquace de la Symphonie « Oxford » est l’une des plus
mozartiennes de Haydn : une jubilation permanente qui est
portée  par  un  sourire  lumineux,  crépitant,  d’une  justesse
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humaine, souvent enthousiasmante. Ne serait-ce que pour ce
seul  cd,  le  geste  vif,  souple  d’un  Brüggen  admirable  de
vivacité  convainc  et  surprend  par  son  allure  tendre  et
déterminé : du nerf et de la douceur tour à tour. Un modèle
d’équilibre et une claire conscience des couleurs de chaque
instruments d’époque.
Même aboutissement avec le cd 33 : la n°96 à juste titre
intitulée « Miracle » : grandeur solaire et pourtant très
expressive,  en  particulier  dans  le  sens  de  l’articulation
instrumentale (hautbois dans le Menuetto) ; flûte mordante
incisive du Finale noté Vivace assai : vitalité malicieuse,
grandeur nimbé de lueurs préromantiques propres au début des
années 1790 (1791) ; facétie « Militaire » qui devient feu
crépitant et ronde urbaine civilisée pour la n°100 en sol
majeur : au dessin instrumental virevoltant : Brüggen s’y
montre fabuleusement espiègle, totalement convaincant avec son
orchestre du XVIIIè siècle.

CHRISTOPHER HOGWOOD, solaire et apollinien,… trop parfait ? La
mécanique Hogwood est d’un équilibre parfait, parfois trop
distanciée, et donc un rien trop huilée, sans vrai nécessité.
Propre  aux  années  dorées  du
support cd, soit les années 1980,
le geste, s’il tourne parfois à
l’exercice systématisé (excès de
la  demande  marketing?),  d’une
rare  exigence  philologique  du
chef britannique fouille le legs
haydnien  dans  ses  moindres
détails : au point de présenter
par exemple : la Symphonie n°54
dans ses deux versions (cd 16) :
c’est  un  travail  exigeant  et
jusqu’au boutiste qui souhaite comprendre de l’intérieur la
fabrique  du  Haydn  symphoniste.  Versions  diverses  où  le
magicien sorcier de la matière symphonique régorganise l’ordre
des mouvements, cherchant dans une expérimentation continuelle
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la meilleure formule : bousculant les premiers standards pour
choisir en définitive, deux adagios tout d’abord, auxquels
succèdent le Menuet et le Presto final. Peu à peu les idées se
précisent  et  s’organisent;  de  l’émergence  première  à
l’organisation  du  discours  :  l’acuité  et  la  probité  de
l’entreprise convainquent tout à fait ; et l’on comprend que
pour permettre aux Brüggen et Dantone de poursuivre dans cette
voie décisive, en provenance d’Angleterre, il a fallu qu’un
Hogwood ouvre la voie et prépare aux audaces suivantes. Ce cd
16 résume à lui seul toute la pertinence de la vision Hogwood.
De  séquence  en  épisode,  chacun  idéalement  caractérisé,  se
dessine et la justesse de l’interprète, et la bouillonnante
activité créatrice du compositeur (ici, en 1774 : au carrefour
du baroque et du préromantisme…).
Dans une autre acoustique, plus proche, chambriste et mordante
par son acuité instrumentale, la transposition des Symphonies
94  » « , 100 « Militaire », 104 « Londres », signée Salomon,
transcripteur et agent à Londres de Haydn, toujours soucieux
de diffuser sa musique, y compris dans des arrangements pour
quelques instruments (pianoforte, flûte et quatuor à cordes ;
ultime  avatar  du  rayonnement  des  œuvres  de  Haydn  ainsi
diffusées à Londres en 1791, 1793, 94 et 95. Là aussi la
curiosité de Hogwood et ses solistes de l’Academy of Ancient
Music.

LE MIRACLE DANTONE. Quel sens du
contraste  chez  Ottavio  Dantone
dont l’allegro spirituoso de la
Symphonie  80,  pleine  de
rebondissements  et  contrastes
dramatiques,  dévoile  cette
fièvre  et  ce  débridé
élégantissime si absent chez les
Britaniques.  L’Accademia

Bizantina fait miracle de chaque trait instrumental, chaque
pause, négociant aussi les silences, restituant à une musique
courtoise et civilisée, prise de façon trop artificielle ou
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donc mécanique ailleurs, regorge de vitalité simple, de nerf
franc,  de  santé  première  :  un  miracle  de  jaillissement
impétueux, cependant idéalement canalisé par ses intentions,
son style, sa claire élocution. De toute évidence, Dantone a
clairement choisi le feu scintillant d’un Brüggen plutôt que
la  Rolls  routinière  Hogwood.  Le  sens  des  dynamiques,  la
balance  sonore  globale,  l’équilibre  des  couleurs  et  des
timbres  par  pupitre  relèvent  d’une  direction  miraculeuse.
Jamais ici le chambrisme des cordes, propre à l’orchestre de
chambre ne sacrifie l’éclat millimétré des accents de chaque
instruments. C’est bien le propre des instruments d’époque que
d’affirmer une carte des identités sonores nouvelles, plus
intenses,  pleine  de  caractère,  certes  moins  globalement
puissante, mais plus finement caractérisée. Ce dosage, cette
alchimie sont parfaitement comprises et exploités par Dantone
(la ligne de la flûte au dessus de cordes dans l’Adagio de la
même  n°80  de  1784)  :  miracle  d’inventivité,  d’un  nerf
pulsionnel Strum und Drang ; mais aussi d’un raffinement de
teintes et de couleurs d’une perfection allusive phénoménale.
Ottavio  Dantone  relève  haut  la  main  par  sa  très  grande
sensibilité : chaque éclair dramatique est revitalisé, dans
une vision globale énergique qui saisit chaque contraste sans
en  gommer  un  seul  :  une  délicatesse  jamais  maniérée  qui
enchante et s’enivre dans la nervosité sanguine Sturm und
Drang  de  l’Allegro  ;  la  suprême  lumière  intérieure  de
l’Adagio, le movement le plus long, résolument par ses teintes
et  son  caractère  plus  introspectif,  moins  noble  que
nostalgique : Empfindsamkeit. Ce
dont  le  chef  et  son  orchestre
sont  capables  d’un  épisode  à
l’autre  est  stupéfiant  de
vitalité, d’expressivité fine et
ciselée, de couleurs… L’on avait
jamais  écouté  avant  lui  tant
d’arguments, de récits opposés,
associés,  accordés  :
l’imagination  du  maestro  inspiré  (magicien  par  ses  idées
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innombrables) rend le plus hommage à Haydn. C’est fluide,
allant,  naturel  et  aussi  d’une  fantaisie  espiègle  souvent
absente de ses prédécesseurs. Alors oui, la compréhension de
l’Accademia Bizantina affirme aujourd’hui, ce miracle sonore
et  expressif  que  seul  apporte  un  orchestre  d’instruments
anciens. Comme affûtées, mordantes, presque acides mais d’une
ductilité  là  encore  frémissante  (parfaitement  accordées  à
l’esthétique  scintillante  et  surexpressive,  très
empfindsamkeit, les Symphonies du cd 24, plus tardives (n°78
et 79), harmoniquement plus tendue s’imposent tout autant,
avec une gestion dramatique saisissante (tension/détente du
Vivace introductif de la 78), d’autant que Dantone semble
ciseler le moindre accent, dévoilant la subtile et souvent
imprévisible  texture,  souvent  rugueuse  et  métallique  aux
couleurs particulièrement changeantes : véritables éclairs aux
cors, caquetage des bois, permanente fantaisie, et parfois
délirante ivresse (excellent Menuetto de la 78). Trois maîtres
de la baguette pour une intégrale musicalement irrésistible et
très éloquente se révèlent dans ce coffret majeur. CLIC de
CLASSIQUENEWS de l’été 2016.

CD, compte rendu critique, coffret événement. HAYDN :
intégrale des 107 Symphonies sur instruments anciens :
Brüggen, Hogwood, Dantone (35 cd DECCA

CD,  compte  rendu  critique.
Mozart  :  L’Enlèvement  au
sérail (Jérémie Rhorer, Jane
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Archibald, septembre 2015 – 2
cd Alpha)
CD,  compte  rendu  critique.
Mozart : L’Enlèvement au sérail
(Jérémie Rhorer, Jane Archibald,
septembre  2015  –  2  cd  Alpha).
Sous le masque léger, exotique
d’une turquerie créée à Vienne
en  1782,  se  précise  en  vérité
non  pas  la  confrontation  de
l’occident  versus  l’orient,
occidentaux  prisonniers,
esclaves  en  terres  musulmanes,
mais bien un projet plus ample et philosophique : la lutte des
fraternités contre le despotisme et la barbarie cruelle (la
leçon de clémence et de pardon dont est capable Pacha Selim en
fin d’opéra reste de nos jour d’une impossible posture : quels
politiques de tout bord est-il capable de nos jours et dans le
contexte géopolitique qui est le nôtre, d’un tel humanisme
pratique ?). Cette fraternité, ce chant du sublime fraternel
s’exprime  bien  dans  la  musique  de  Mozart,  avant  celle  de
Beethoven.

D’AIX  A  PARIS…  de  la  scène
lyrique  au  théâtre  sans
décors. A Aix préalablement et
dans la réalisation scénique de
l’autrichien  Martin  Kusej  (non
pas  allemand  comme  on  le  lit
habituellement), cet Enlèvement,
retransposé  sans  maquillage  et

en référence direct aux Talibans et à Daech avait marqué les
esprits de l’été 2015, par sa radicalité souvent brutale (des
textes  réécrits,  donc  actualisés,  et  parfois,  une  foire
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confuse  aux  actualités  contemporaines)  dénaturant  cependant
l’élégance  profonde  du  Mozart  originel.  C’était  de  toute
évidence exprimer l’acuité polémique brûlante de l’opéra de
Mozart, tout en lui ôtant sa part d’onirisme, de rêve éperdu.
Presque un an plus tard, le disque sort et avec lui, la magie
de la direction musicale et des incarnations vocales, alors
saisies sur le vif en un concert sans mise en scène, au TCE à
Paris en septembre 2015 : le résultat est au delà de nos
attentes, et révèle l’engagement irrésistible du chef quadra
Jérémie Rhorer. Sans les images (et la vacuité anecdotique de
la mise en scène aixoise), la force et la grandeur de la
musique nous éclaboussent à plein visage (ou pleine oreille).
Alors qu’à Aix, il dirigeait le Freiburger BarokOrchester,
Jérémie Rhorer dans ce live parisien de légende retrouve ses
chers instrumentistes, de son propre orchestre, Le Cercle de
l’Harmonie. La direction fourmille d’éclairs, d’éclats ténus,
de  scintillements  sourds  et  raffinés  qui  montrent  combien
Mozart en peintre du coeur humain est inatteignable car la
grâce sincère que nous fait entendre alors Jérémie Rhorer,
exprime au plus près le génie de l’éternel Wolfgang : une
langue qui parle l’ivresse et le désir des cœurs, l’aspiration
à cet idéal fraternel qu’incarne toujours, le pacte libertaire
du  quatuor  Belmonte/Constanze,  Pedrillo/Blonde.  La  vitalité
continuement juste de l’orchestre saisit de bout en bout. Et
depuis Aix, le chef retrouve à Paris les chanteurs du Quatuor
: Norman Reinhardt / Jane Archibald, David Portillo / Rachele
Gilmore… Assurément son carré d’as, tout au moins pour les 3
derniers, d’une suprême vérité.

De  quoi  s’agit-il  précisément  ?  Formidable  profondeur  et
jutesse poétique ce dès l’ouverture qui tout en égrennant à la
façon  d’un  pot-pourri,  les  motifs  les  plus  essentiels  de
l’action  qui  va  suivre,  dévoile  la  saisissante  fluidité
énergique du seul véritable acteur : l’orchestre Le Cercle de
l’Harmonie ; les instrumentistes déploient et diffusent une
rondeur  suractive  que  le  chef  sait  ciseler  et  exploiter
jusqu’à la fin en une énergie réellement irrésistible, live



oblige. L’attention de Jérémy Rhorer est de chaque instant,
d’une  finesse  dramatique,  qui  bascule  vers  l’intériorité,
rendant compte de tous les accents, nuances, couleurs, chacun
exprimé par leur charge émotionnelle, précisément calibrée.
C’est d’autant plus juste pour un ouvrage qui reste du côté de
l’espérance et de la force des opprimés. L’amour reconstruit
une espérance humaine contre la barbarie d’un emprisonnement
arbitraire. D’emblée, La vitalité des caractères s’affirme :
la Blonde de Rachele Gilmore a certes une voix petite, parfois
tirée mais elle demeure très engagée et à son aise d’un chant
affûté, vif argent, fragile mais tenance.

 

Saisi sur le vif en septembre 2015, L’Enlèvement au sérail de
Jérémie Rhorer confirme la direction du maestro français;

Live captivant au diapason du
sentiment,
Justesse  de  l’orchestre,
palpitation des femmes
 

 

Par ses 3 grands airs, la soprano en
vedette (« La Cavalieri » – Caterina
Cavalieri, à l’époque de Mozart) peint
très  subtilement  le  portrait  d’une
femme amoureuse : Constanze, affligée
mais digne. C’est d’abord solitude et
fragilité de l’être désemparé (seule
mais pas démunie : premier air « Durch
Zärlichkeit…  »  acte  I)  bientôt  gagnée  par  l’esprit  de
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résistance, la lumière des justes contre l’oppression et la
torture…  (grand  air  quasi  de  concert,  de  forme  fermée  :
«  Martern  aller  Arten«  …,  le  pivot  dramatique  du  II,
magnifiquement porté par l’engagement incarné de la soprano
Jane Archibald qui chante toutes les variations : saluée à ses
débuts français à Nantes dans un somptueux et onirique (voire
vaporeux) Lucio Silla, la soprano captive par la vérité de son
chant impliqué, intense, qui s’expose sans réserve pour tenir
fièrement malgré la violence de son geôlier, Selim : en elle,
pointe la noblesse héroïque de la future Fiordiligi, cœur
ardent,  âme  inflexible  de  Cosi  fan  tutte  :  une  vraie
résistante prête à mourir (duo final avec Belmonte, où les
deux amants se croient condamnés sans perdre leur courage).
Saluons surtout chez Archibald, le caractère de la souffrance
aussi, cultivant le lugubre saisissant (présence de la mort),
dans les colonnes des bois, aux lueurs maçonniques telles
qu’elles scintilleront 9 ans après L’Enlèvement, dans La Flûte
enchantée (1791) où à la solitude de Constanze répond, comme
sa sœur en douleur, la prière de Pamina…

Sommets  dramatiques   Sturm  une  Drang…  Au  cours  de
l’enchaînement des actes I puis II, qui fait se succéder les
deux airs si décisifs de Contanze, l’orchestre et sa sculpture
instrumentale si bien affûtée dessinent en contrepoint de la
sensibilité radicale de la jeune femme, un climat tendu et
raffiné,  d’essence  Sturm  und  Drang,  tempête  et  passion
effectivement-, dont les éclairs et tonnerre émotionnels sont
d’autant  plus  renforcés  par  contrastes  /  renfort  que  la
succession des séquences du I au II, alors, oppose le cœur
noble mais indéfectible de Constanze à la fureur électrique
(hystérique animale) du Pacha, puis de la non moins intense
confrontation Pedrillo / Osmin. Terrifiante confrontation des
êtres en vérité. Il n’est que la tendresse plus insouciante de
Blonde  (air  d’une  féminité  angélique  aérienne  :  «  Durch
Zärlichkeit...  »  qui  ouvre  le  II).  Et  à  travers  les
confrontations  occidentaux  /  musulmans,  l’exhortation  au
dépassement des rivalités, par l’amour et par la clémence



précise, suprême leçon d’humanisme, l’espérance de la musique
de Mozart, sublime par la justesse de son invention. On aura
rarement  écouté  pareille  réalisation  associant  chant  des
instruments, prières vocales.

 

Moins convaincant reste Norman Reinhardt : il ne donne aux
soupirs  de  Belmonte  amoureux,  qu’un  chant  moins  propre,
contourné, assez imprécis, souvent maniéré, moins percutant
que le brio de ses partenaires, voire carrément gras et épais
(Wenn  der  Freude  Tränen  fliessen…  escamoté  par  un  manque
persistant de simplicité).

Au III, la préparation de l’évasion / enlèvement piloté par
l’ingénieux Pedrillo (excellent et racé David Portillo),
puis l’enlèvement proprement dit (In Mohrenland entonné sur un
orchestre  guitare  aux  pizzicati  enchanteurs…),  forment  des
ensembles triomphants comme une délicieuse marche militaire,
qui  dit  la  certitude  et  la  complicité  solidaire  des
prisonnières et de leurs libérateurs inespérés…. tout cela est
toujours porté par l’ivresse et une frénésie scintillante à
l’orchestre  d’une  activité  prodigieuse  ;  Jérémie  Rhoroer
laisse  chaque  accent  de  cette  humanité  exaltée,  respirer,
s’épanouir avec une classe magistrale.
La vision du chef organise et édifie peu à peu tout ce que la
mise  en  scène  aixoise  n’atteignait  que  rarement  :  le
formidable élan progressif qui en fin d’action aiguise le
dernier chant mozartien ; fustigeant les haineux caricaturaux
(Osmin et sa cruauté sadique), sublimant la lyre éperdue, mais
tristement non triomphante du dernier ensemble où chacun dit
sa liberté, avant d’être probablement égorgé par le bourreau
qui même s’il en est le serviteur, passe outre la clémence
proclamée de son maître. Saisissante perspective.

TRAVAIL D’ORCHESTRE. L’enregistrement live de septembre 2015
suit  les  représentations  scéniques  aixoises  de  juillet
précédent, ainsi l’on peut dire donc (et constater que Rhorer
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possède  son  Sérail  :  tout  cela  coule  dans  ses  doigts  et
jusqu’à  l’extrémité  de  sa  baguette,  offrant  une  leçon  de
direction fluide, raffinée, précise et vivante, étonnamment
active et suggestive, imaginative, naturelle, vrai miroir des
sentiments sous-jacents. En réalité, la valeur de ce coffret
d’autant plus attendu que le moment du « concert » à Paris
avait marqué les esprits, confirme l’impression du public de
ce  21  septembre  2015  :  le  chant  de  l’orchestre  –  des
instruments d’époque, rétablit la proportion originelle de la
sensibilité mozartienne, où chaque phrase instrumentale, qu’il
s’agisse  des  solos  piano  ou  des  tutti  rugissants
orientalisants,  s’accorde  naturellement  à  la  voix  humaine,
dont la vérité et la sincérité sont constamment préservés. Le
sommum  étant  atteint  ici  dans  les  épisodes  où  les  trois
meilleurs  chanteurs  donnent  tout,  en  complicité  avec  un
orchestre  ciselé,  dramatiquement  superbe  et  parfaitement
canalisé  :  Jane  Archibald  (Constanze  troublante),  David
Portillo  (Pedrillo  ardent,  ingénieux,  tendre),  Mischa
Schelomianski  (Osmin  noir  et  barbare)  fusionnent  en
sensibilité sur le tapis orchestral… La réalisation voix /
orchestre  tient  du  prodige  et,  sous  la  coupe  sensible,
fièvreuse du chef Jérémie Rhorer, confirme (s’il en était
encore  besoin),  l’irresistible  poésie  expressive  des
instruments d’époque. C’est dit désormais : plus de Mozart
sans instruments d’époque, ou alors avec intégration totale du
jeu « historiquement informé ». La corde du sentiment y vibre
dans toute sa magicienne vérité. Magistral. Un must absolu à
écouter et réécouter sur les plages de cet été 2016.

 

 

 



CD, compte rendu critique. Mozart : L’Enlèvement
au sérail. Jane Archibald, David Portillo, Rachele
Gilmore,  Mischa  Schelomianski,  …  Le  Cercle  de
l’Harmonie.  Jérémie  Rhorer,  direction.  Live
réalisé à paris au TCE en septembre 2015 – 2 cd

Alpha, collection « Théâtre des Champs Elysées »). CLIC de
CLASSIQUENEWS de juin 2016.

 

 

CD.  Les  Quatre  Saisons.
Nicolas Bacri : Concertos –
Leleux  /  Verdier  (Klarthe,
2015)
CD. Les Quatre Saisons. Nicolas Bacri : Concertos – Leleux
/ Verdier (Klarthe, 2015). Premier enregistrement mondial.
Que donne en écoute immédiate ces Quatre Saisons françaises,
soit les quatre Concertos de Nicolas Bacri ainsi agencés ?
L’Hiver,  climat  tendu,  inquiet  fait  briller  la  mordante
vocalité du hautbois, à laquelle répond le tissu des cordes à
la fois souple et d’une fluidité dramatique permanente. Le
Printemps affirme la volubilité du même hautbois principal
(François Leleux, dédicataire des œuvres), en dialogue avec le
violon,  dans  un  mouvement  indiqué  amoroso,  pourtant  d’une
tendresse  lacrymal  ;  les  cordes  sont  climatiques  et
atmosphériques (ainsi le violon s’affirme plus enivré que le
hautbois,  à  l’acidité  volontaire;  plus  explicite  aussi  et
d’une revendication nerveuse ; pourtant une douleur se fait
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jour grâce aux cordes et au violon… et peu à peu comme par
compassion,  sensible  à  sa  mélopée  sombre,  le  hautbois
s’accorde finalement au violon qu’il semble accompagner et
doubler d’une certaine façon avec plus de recueillement. Ainsi
s’affirme inéluctablement la conscience inquiète du hautbois,
compatissant. Ample et colorée, l’écriture de Bacri déploie
une splendide houle aux cordes, contrastant avec le soliloque
halluciné et tendu du hautbois, avec la gravité plus feutrée
du violon : le final exprime de nouvelles stridences que le
sujet printanier n’avait pas à son début laissé supposer.
C’est pourtant cette gravité sourde, inquiétante, un temps
dévoilé par le violoncelle, que l’on retrouvera plus développé
et épanoui dans l’ultime Concerto, L’Automne : correspondance
porteuse d’unité ? Certainement.
Par son caractère plus rentré et finalement intérieur, ce
Concerto Printemps (opus 80 n°2, 2004-2005, amoroso), est le
plus surprenant des quatre.
Même Luminoso, le Concerto L’été est tout aussi contrasté,
grave, et presque mélancolique… C’est le plus récent ouvrage
du cycle quadripartite (2011) : mené là encore par un hautbois
plus méditatif que vainqueur (Printemps) et d’un souverain
accord  avec  le  violon  :  cette  alliance,  enrichie  par  la
profondeur  du  violoncelle  tisse  ainsi  la  combinaison
réellement envoûtante de la pièce de plus de 11 mn. Enfin,
captivante conclusion, L’Automne étale sa sombre chair par le
violoncelle introductif qui fait planer le chant d’une plainte
lugubre… L’écriture est ainsi davantage dans son thème indiqué
« nostalgico », d’une sombre tristesse à peine canalisée, aux
teintes rares, nuancées, d’un modelé languissant, plaintif…
conclu dans le silence, comme un irrémédiable secret perdu, le
développement  de  cet  ultime  Concerto  ne  laisse  pas  de
surprendre lui aussi. Passionnant parcours quadripartite.



Tenebroso, amoroso, luminoso,
nostalgico

Les saisons selon Nicolas
Bacri

Dans  cet  ordre  et  pas  autrement  :  d’abord  Hiver,  puis
Printemps, Été et Automne… : soit du rythme soutenu, incisif
de  l’Hiver,  à  la  plainte  sombre  presque  livide  du  plus
mystérieux  Automne  final…  L’Orchestre  Victor  Hugo  sous  la
conduite de Jean-François Verdier reconstruit ici 4 pièces
pour orchestre, écrits et composés à différentes périodes et
dans  diverses  circonstances,  dont  pourtant  le  cycle  final
affirme une belle cohérence globale (ainsi élaborée sur une
quasi décennie, de 2000 à 2009). Le dernier épisode est celui
qui a été a contrario composé le premier (Automne 2000-2002).
Il est finalement le plus apaisé, le plus intérieur, – le plus
secret-, quand l’Hiver, le Printemps et l’Été (le plus récent,
2011), sont nettement plus tendus, actifs, dramatiques. Les
deux Concertos pour hautbois concertant étaient déjà destinés
au  soliste  François  Leleux  (Concerto  nostalgico  soit
l’Automne, et Concerto amoroso soit le Printemps). A travers
chaque épisode, orchestre et solistes (François Leleu entouré
du violoniste Valeriy Sokolov, de l’altiste Adrien La Marca et
du violoncelliste Sébastien Van Kuijk) expriment la très riche
versatilité poétique d’une écriture frappante par son activité
et son sens permanent des contrastes ; où le travail sur le
timbre et ses alliages suggestifs scintillent en permanence,
d’autant plus détectables grâce à l’effort de clarté comme
d’éloquence de la part des interprètes.



Le  retable  à  quatre  volets
concertants  déploie  un  sens
suprême des climats, surtout le
sentiment d’un inéluctable cycle,
débutant  déjà  tenebroso
(l’Hiver),  voilant  presque  d’un
glas lancinant le clair timbre du
hautbois bavard, puis s’achevant
enfin par la plainte ineffable du
violoncelle  attristé  et  comme
endeuillé, dans un ultime soupir
(le dernier ?). L’omniprésence du

hautbois,  chantant  et  clair,  affirme  certes  la  couleur
pastorale, mais ce pastoralisme se teinte de mille nuances
plus  sombres  et  inquiètes  dont  la  richesse  fait  la  haute
valeur de l’écriture. Ainsi les Saisons n’ont pas le délire
génial du sublime Vivaldi, peintre des atmosphères extérieures
;  Nicolas  Bacri  réserve  plutôt  de  somptueuses  teintes
harmoniques  dans  les  replis  d’une  pensée  plus  trouble  et
introspective qui de l’ombre surgit pour s’anéantir et glisser
dans … l’ombre. Pensée plus abstraite mais non moins active.
Tenebroso, amoroso, luminoso, nostalgico… sont les nouveaux
épisodes d’une évocation de la vie terrestre ; on y détecte
comme des réminiscences jamais diluées, la tension sourde et
capiteuse du Dutilleux le plus méditatif sur la vie et le plus
critique (comme Sibelius) sur la forme musicale ; Bacri ajoute
en  orfèvre  des  teintes  et  des  couleurs,  des  combinaisons
insoupçonnées pour le hautbois, d’une ivresse enchanteresse,
que ses complices – autres solistes, savent doubler, sertir de
correspondances sonores des plus allusives. L’orchestre sonne
parfois dur, renforçant l’esprit de tension grave qui fait le
terreau général de ses somptueuses pièces.
Jamais déclamatoires ni opportunément volubiles, les Concertos
façonnent en fin de composition, un cycle d’une rare séduction
méditative et interrogative. Ces Quatre Saisons sont celle de
l’âme.  Superbe  cheminement,  oscillant  entre  suractivité
pulsionnelle,  pudeur,  interrogation,  soit  une  narration
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suractive au service de pensées secrètes, à déchiffrer au
moment de l’écoute.

CD, compte rendu-critique. LES QUATRE SAISONS.
Nicolas Bacri (né en 1961) : Concertos opus 80
n°3,  2,  4  et  1.  François  Leleux,  hautbois.
Valeriy Sokolov, violon. Adrien La Marca, alto.
Sébastien  Van  Kuijk,  violoncelle.  Orchestre

Victor Hugo Franche-Comté. Jean-François Verdier, direction. 1
CD Klarthe KLA 017. Enregistré en février 2015 au CRR du Grand
Besançon. Durée : 46mn. CLIC de CLASSIQUENEWS de juin 2016

CD,  compte  rendu  critique.
Piazzolla : Une histoire de
tango  (Héau,  Roggeri,  1  cd
Klarthe, 2015)
CD,  compte  rendu  critique.
Piazzolla  :  Une  histoire  de
tango  (Héau,  Roggeri,  1  cd
Klarthe, 2015).  Ce qui captive
chez  Piazzolla  c’est  le  génie
des  mélodies  suaves,
nostalgiques  et  le  sens  de  la
danse et du rythme. C’est aussi
une atténuation très subtile de
l’énoncé expressif qui évite le
pathos  comme  l’excès
démonstratif pour in fine, exprimer la sensation intérieure et
l’écoute introspective. A l’échelle de cette carte poétique
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spécifique, l’accord chambriste des deux solistes ici réunis
par le label Klarthe records porte ses fruits associant très
judicieusement une pianiste argentine (consœur donc du grand
Astor) et un clarinettiste français, dédicataire créateur de
partitions contemporaines majeures comme Le Chant des ténèbres
ou Chorus de Thierry Escaich, ou le Concerto pour clarinette
de  Philippe  Hersant…  les  deux  partenaires  s’étaient  déjà
retrouvés, autour des mélodies du compositeur argentin Carlos
Guastavino. Marcela Roggeri et Florent
Héau dessinent la fluide arche lyrique
intérieure  et  résolument  nostalgique
d’Oblivion  (plage  1)  ;  puis  le  plus
chaloupé (Adios Nonino), guilleret, et
presque  enivré  qui  met  en  avant  la
capacité du clarinettiste à caractériser
et  colorer  une  séquence  qui  passe  de
l’exaltation à la tendresse. D’une calme
torpeur caressante, alliant amertume et
pudeur blessée, Milonga del ángel (comme
doucement  enivré)  renforce  le  très
sensible accord de la clarinette avec le piano remarquablement
articulé  et  suggestif  de  Marcela  Roggeri.  D’ailleurs,  la
ductilité suggestive de la pianiste s’impose tout au long de
l’album,  soulignant  sa  dextérité  rare  qui  diversifie  les
effets  et  parties  du  clavier  selon  les  épisodes  et  les
morceaux : purement mélodique, précisément rythmique, surtout
enveloppant et envoûtant tel un nimbe harmonique, résonant
comme  un  petit  orchestre.  La  participation  délicate  de
l’Argentine  est  toujours  aussi  remarquable  en  terme
d’intelligence musicale. Jamais tapageuse, toujours dans la
suggestion des choses comme l’enrichissement feutré / ciselé
des climats.

Bordel 1900 affirme une nouvelle brillance plus explicite et
déterminée  ;  qui  exige  de  l’instrument  un  jeu  à  la  fois
percussif et agile, plein de caractère. De fait rien à voir
avec les vapeurs plus éthérées et le parfum d’une langueur
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plus insaisisable de Café 1930… épisode social, très parisien
: encore la preuve de l’inspiration de Piazzolla quand il
s’agit  d’évoquer  l’ambiance  et  l’urbanité  françaises,
spécifiquement  parisiennes.

Rêves intérieurs, complicité
élective : Piazzolla da

camera
Plage 8, fleuron de l’inspiration de Piazzola, l’Ave
Maria qui vient d’être abordé par le violoncelliste
Christian-Pierre La Marca (transposition remarquable
du compositeur et guitariste Samuel Strouk) dans son

excellent album titre CANTUS, CLIC de classiquenews de mai
2016,  s’impose  ici  aussi  par  son  opulence  secrète  d’une
absolue pudeur, caractère que relève le clarinettiste avec une
belle  sensibilité,  à  la  fois  rêveuse  et  lointaine,  comme
subtilement absente. Aucun doute, la mélancolie Piazzollienne
est toute entière recueillie dans cette mélodie de presque 6mn
dont l’instrument à anche souligne par ses couleurs empruntées
/  inspirées  du  bandonéon  surtout,  la  vocalità  souple  et
veloutée.

A  travers  le  parcours  du  programme
entier, on note la superbe gradation,
progressivement,  dans  les  replis  de
l’âme pensive, divagations de plus en
plus introspectives, précisément dans
les deux derniers épisodes, lesquels
déploient  une  suggestion  magicienne,
toute enivrée : Milonga en ré, surtout
Aire  de  la  zamba  niña,  dont
l’apaisement  affectionne  presque  la

fluidité  d’une  berceuse…  La  complicité  de  plus  en  plus
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convaincante  et  séductrice  des  deux  instrumentistes
visiblement dans le même esprit… d’une évanescence légère,
délicieusement chaloupée, éclaire ce que le trop court texte
d’introduction, – et presque sybillin, évoque avec justesse :
l’émotivité affleurante d’un Piazzolla chambriste, aux secrets
enfouis  (intimes?),  plutôt  dramatiques.  L’entente  des  deux
solistes,  –  la  pianiste  sur  son  seul  clavier  ;  le
clarinettiste changeant d’instruments selon le caractère de
chaque  pièce-,  gagne  peu  à  peu  en  économie,  intensité,
profondeur. Accord total, rêverie croissante. Donc CLIC de
CLASSIQUENEWS.

CD, compte rendu critique. Piazzolla : Une histoire de tango
(Florent  Héau,  clarinettes  –  Marcela  Roggeri,  piano)  —
enregistré à Paris en mars 2015 / 1 cd Klarthe 015 — durée :
54 mn. CLIC de CLASSIQUENEWS de juin 2016.

VANNES  :  6ème  Académie
Européenne  de  Musique
Ancienne
VANNES EARLY MUSIC INSTITUTE 2016. Du 4 au 12 juillet 2016, la
déjà 6ème Académie Européenne de Musique ancienne de Vannes
propose conférences, rencontres et concerts pour le public,
sans  omettre  de  formidables  sessions  de  travail  comme
d’approfondissement pour les apprentis musiciens, élèves de
l’Académie estivale.
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Le Vannes Early Music Institute, VEMI,
à  l’inititative  de  Bruno  Cocset.
Depuis 2011, la ville de Vannes fait
figure d’exemple sur le plan culturel
et  musical.  Le  Vannes  Early  Music
Institute (VEMI) propose son festival
dédié à la Musique Ancienne dans la
ville et dans sa région. L’événement

le plus important de l’été dans la cité et aux alentours de
Vannes défend à la fois le partage et la transmission, en sa
résidence urbaine, vannetaise, depuis le 3ème étage de l’Hôtel
de Limur, joyau du 17ème siècle restauré par la ville et ainsi
mis  à  disposition  de  l’Institut.  C’est  à  Vannes  que  le
violoncelliste Bruno Cocset a pu établir la résidence de son
propre ensemble de cordes anciennes, Les basses Réunies (au
CRD  Conservatoire  au  rayonnement  départemental).  Une
implantation  qui  n’a  pas  tardé  à  produire  ses  effets,
transformant peu à peu le coeur de la ville de Vannes, tel
l’un des foyers les plus actifs de la musique baroque en
Bretagne.  Son  grand  intérêt  tient  à  sa  faculté  à  mêler
recherche sur les pratiques instrumentales, lutherie, et lien
permanent avec les publics comme les jeunes instrumentistes.

 

6ème académie Européenne de Musique ancienne

VANNES, cité baroque en Bretagne
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CONCERTS  DANS  LA  VILLE,  DANS
L’ANNEE.  Un  violoncelliste
baroque fait bouger les lignes…A
l’initiative de l’instrumentiste
dont on sait aussi le goût sûr
et  l’expertise  quant  à  la
lutherie  baroque,  l’Institut
organise tout au long de l’année

des concerts de musique baroque, l’Académie estivale étant au
mois de juillet l’un des accents (forts) d’une programmation
plus globale. Depuis 2011, de nombreux cycles de concerts
rythment  désormais  la  vie  musicale  à  Vannes:  en  liaison
directe ou non avec la résidence de l’ensemble de Bruno Cocset
: Les basses Réunies au CRD ou dans le cadre de la saison du
TAB (Théâtre Anne de Bretagne) ; ainsi, les « Automnes » ou
« Hivers à Limur », les « Semaines de la Voix » et d’autres
programmes présentés en partenariat avec d’autres acteurs de
la vie musicale du Pays de Vannes : « Académie des Arts Sacrés
de Ste Anne d’Auray », « Maitrise de Vannes », « Maitrise du
CRD ». Activité rayonnante sur le territoire et aussi souci de
pédagogie  et  de  transmission  :  l’Institut  propose  des
concerts, des conférences et des masterclasses à destination
de  jeunes  musiciens  issus  d’écoles  musicales  européennes
conventionnées  avec  le  VEMI.  L’activité  est  donc  double,
former les talents de demain et proposer au grand public, une
série  de  concerts,  prolongements  naturels  des  sessions
acharnées de travail et de répétitions. L’Académie synthétise
tous les engagements de l’Institut : c’est un temps fort de
l’année musicale à Vannes qui permet au public la diversité
des approches et la grande cohérence qui s’en dégagent car
elles  s’avèrent  d’un  profit  complémentaire,  en  particulier
pour les jeunes instrumentistes en apprentissage. Comme pour
le  public  qui  peut  assister  à  un  nombre  important  de
manifestations et de sessions à un prix abordable voire en
accès gratuit : l’accessibilité du festival faisant partie de
ses objectifs, défendus à chaque édition depuis le lancement
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de l’événement. LIRE notre entretien avec BRUNO COCSET

 

 

LUTHERIE d’AUJOURD’HUI. Un atelier de lutherie à été créé à
Limur, atelier qui a vu en 2012 la naissance, « en direct »,
d’une viole de gambe anglaise (Lyraviole) réalisée sur site
par deux luthiers d’après des plans du 17ème siècle. Le nouvel
instrument a été joué lors de concerts, auprès de nombreux
publics (il est même l’objet d’un disque CD Alpha des Basses
Réunies consacré au « Captain Tobias Hume », célèbre musicien
anglais du 17ème siècle).

 

 

PEDAGOGIE ACTIVE. Le Vemi a aussi favorisé la création d’un
département de musique ancienne, apportant une aide concrète à
la professionnalisation des jeunes instrumentistes venus des
plus grandes écoles européennes pour se former encore à Vannes
le temps de l’Académie estivale ; les jeunes professeurs du
Département sont issus de l’Académie.

Pour chaque Académie, – depuis que l’Hôtel de Limur a ouvert
ses portes en 2010, Bruno Cocset s’est instiller une alchimie
prometteuse,  sachant  choisir  et  associer  élèves
instrumentistes,  professeurs  et  artistes  invités,  chacun
« spécialiste » de sa partie, surtout doué pour en transmettre
la maîtrise.

 

 

 

Programme
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6ème Académie Européenne de Musique Ancienne de Vannes

 

 

8 concerts & 2 conférences
Réservations dès le 15 juin 2016

Le  Festival  des  Musiciens
voyageurs /
« Face à la mer… »
 

 

Lundi 4 juillet 2016/ 21h / Vannes, Eglise St Patern (1)
CONCERT D’OUVERTURE N°1 : VENISE
W. Dongois, S. Gent, G. Balestracci, M. Gratton, B. Cuiller,
B. Cocset, R. Myron

Mercredi 6 juillet / 15h / Vannes, Hôtel de Limur (Gratuit –
2)
CONFERENCE N°2 : «Le silence, ponctuation du temps» / Franck
Bernède, Ethnomusicologue

 

Mercredi 6 juillet / 21h / Vannes, Auditorium des Carmes (1)
CONFERENCE CONCERT N°3 : «La Fontegara de Silvestro Ganassi»
William  Dongois  (cornet  à  bouquin),  avec  Pierre  Gallon
(clavecin)

 



Jeudi 7 juillet / 21h / Vannes, Auditorium des Carmes (1)
CONCERT  N°4  :  NAPLES  «Catari,  Maggio,  l’Ammore…»  Chants
Napolitains
Marco Beasley (voix) & Antonello Paliotti (guitare)

 

Vendredi 8 juillet / 19h, 20h, 21h / Vannes, Hôtel de Limur
(Gratuit – 2)
CONCERTS BALLADES N°5 : «3 Escales latines à LIMUR»
Etudiants de l’Académie

 

Samedi 9 juillet / 19h / Ile aux Moines, Eglise St Michel (1)
CONCERT DANS LES ILES N°6 : «Ondas, Face à la mer…»
Cantigas de Amigo de Martin Codax (Portugal)
Vivabiancaluna Biffi (vièle et voix) & Pierre Hamon (flûtes)

 

Dimanche 10 juillet / 15h / Pontivy, Basilique Notre Dame de
Joie (Gratuit – 2)
CONCERT N°7 : «D’une mer à l’autre, un souffle vers le Nord…»
Marcello, Locatelli, Telemann, Haendel…
M. Hantaï, G. Balestracci, B. Cuiller, B. Cocset, R. Myron

 

Dimanche  10  juillet  /  19h  /  Guern,  Sanctuaire  de  Quelven
(Gratuit – 2)
CONCERT d’orgue N°8 : «Venise… Amsterdam, l’autre voyage»
Gabrielli, Schütz, Praetorius, Scheidt
Maude Gratton & Etudiants de l’Académie

 

Lundi 11 juillet / 21h / Arradon, La Lucarne (Gratuit – 2)
CONCERT N°9 : Une fenêtre sur Limur… à la Lucarne !
Etudiants de l’Académie



 

Mardi  12  juillet  /  21h  /  Vannes,  Eglise  St  Patern
(Participation  libre)
CONCERT DE CLOTURE N°10 : «Florilegio»
Dall’Abaco, Corelli, Geminiani…
Etudiants et enseignants de l’Académie
Dir. Johannes Leertouwer

 

 

 

(1) – Concerts payants : 5€ et 10€ et Gratuit jusqu’à 12 ans
(2) – Dans la limite des places disponibles

Pour chaque concert et conférence,
réservation conseillée par téléphone :

+33 (0)6 13 43 05 14
par email v.earlymusic@gmail.com
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Zoom sur le Dimanche 10 juillet à Pontivy et Quelven : une
journée « hors les murs » aux consonances italiennes

Transport  en  car  au  départ  de  Vannes  organisé  pour  les
étudiants et le public sur réservation*

14h : départ de Vannes (en car)

15h : concert à Pontivy, Basilique Notre Dame de Joie
«D’une mer à l’autre, un souffle vers le Nord…»
Marcello, Locatelli, Telemann, Haendel…
M. Hantaï, G. Balestracci, B. Cuiller, B. Cocset, R. Myron

17h30 : visite du Sanctuaire de Quelven, à  Guern
Visite guidée du sanctuaire de Quelven suivie d’un buffet

19h : Concert d’orgue à Guern, Sanctuaire de Quelven
«Venise… Amsterdam, l’autre voyage»
Gabrielli, Schütz, Praetorius, Scheidt
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Maude Gratton & Etudiants de l’Académie

21h : départ de Guern, arrivée à Vannes vers 22h

* Tarif adulte : 15 € – Tarif enfant : 10 €

Pour chaque concert et conférence,
réservation conseillée par téléphone :
+33 (0)6 13 43 05 14
par email v.earlymusic@gmail.com

 

 

 

ECLAIRAGE  2016  :  cette  année,  le  festival  des  musiciens
voyageurs, invite Marco Beasley et Antonello Paliotti dans un
programme  de  chansons  napolitaines  ;  offre  de  voyager  au
Portugal avec le nouveau projet de Vivabiancaluna Biffi et
Pierre Hamon ; de remonter les sources de la musique classique
occidentale avec le cornet à bouquin de William Dongois et la
musique  de  Silvestro  Ganassi  sans  omettre  d’aborder  la
question du silence en musique dans différentes traditions
avec Franck Bernède…

 

 

Chaque adhésion au VEMI, chaque don apporté contribue à une
expérience musicale et pédagogique unique en France qui fait
du Baroque et de la pratique des instruments anciens, un lien
fort désormais unissant un nombre de plus en plus important
d’amateurs, instrumentistes ou non, que la musique baroque
enchante, inspire, stimule…
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VEMI : Vannes early music Institute / Académie de musique
ancienne 2016. Entretien avec Bruno Cocset, directeur général
du  VEMI.  A  l’occasion  de  la  prochaine  édition  (6ème)  de
l’Académie Européenne de musique ancienne à Vannes (Morbihan),
du  4  au  12  juillet  2016,  Bruno  Cocset  fondateur  du  VEMI
présente  et  explique  les  enjeux  de  son  activité  dans  le
Morbihan. A travers le VEMI, il s’agit certes de promouvoir la
magie du Baroque, en facilitant sa découverte, son partage, sa
pratique. Il s’agit surtout d’une formidable constellation de
complicités humaines qui redéfinit la réalisation d’un centre
culturel  dédié  à  la  musique,  où  tous  les  publics,  les
musiciens, aguerris comme apprentis, les partenaires trouvent
leur place et joue chacun, un rôle actif et complémentaire…
LIRE notre entretien avec BRUNO COCSET

 

 

 

https://www.classiquenews.com/VEMI : Vannes early music Institute / Académie de musique ancienne 2016. Entretien avec Bruno Cocset, directeur général du VEMI. A l’occasion de la prochaine édition (6ème) de l’Académie Européenne de musique ancienne à Vannes (Morbihan), du 4 au 12 juillet 2016, Bruno Cocset fondateur du VEMI présente et explique les enjeux de son activité dans le Morbihan. A travers le VEMI, il s’agit certes de promouvoir la magie du Baroque, en facilitant sa découverte, son partage, sa pratique. Il s’agit surtout d’une formidable constellation de complicités humaines qui redéfinit la réalisation d’un centre culturel dédié à la musique, où tous les publics, les musiciens, aguerris comme apprentis, les partenaires trouvent leur place et joue chacun, un rôle actif et complémentaire… COCSET-bruno-582-390-homepage-Bruno-Cocset
http://www.classiquenews.com/vemi-vannes-early-music-institute-entretien-avec-bruno-cocset/


 

CD  événement,  compte  rendu
critique.  Beethoven  :  Missa
Solemnis  :  Nikolaus
Harnoncourt (2015, 1 cd Sony
classical)

CD  événement,  compte  rendu
critique. Beethoven : Missa
Solemnis  :  Nikolaus
Harnoncourt (2015, 1 cd Sony
classical). La Missa Solemnis
de Beethoven : L’adieu à la
vie d’Harnoncourt. On connaît
évidemment  la  référence  de
l’œuvre,  monument
discographique  indépassable
par sa fièvre, sa poésie, son
souffle collectif comme ses
incises  individuelles:  la
Missa  Solemnis  de  Karajan

enregistrée en 1985 (là aussi véritable testament artistique
du maître autrichien) qui reste le sommet de l’esthétique
Karajan de l’enregistrement. Un autre immense chef qui nous a
donc  quitté  après  l’avoir  livrée,  Nikolaus  Harnoncourt
l’intrépide (né berlinois en 1929, décédé en mars 2016), nous
offre sa propre vision de la Solemnis (dans cet album qui
serait donc son dernier enregistrement chez Sony). Pour celui
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qui utilise les instruments d’époque pour non plus ressusciter
les partitions du passé mais bien les électriser, le défi de
la Solemnis, arche morale et spirituelle est un but toujours
ciblé, un Graal. Or dès 1954, la fondation de son propre
ensemble Concentus Musicus à Vienne indique désormais la voie
de la résurrection musicale. Jouer dans la joie. Recréer par
la  rhétorique  et  l’éloquence  servie,  le  mouvement  de
l’échange,  l’expressivité  mordante,  titillante  du  dialogue…
Non plus divertir, mais déranger le public et les interprètes,
et  les  secouer  même  s’il  le  faut.  La  direction  toute
d’atténuation sidérante dans la résolution finale de cette
Solemnis,  au  rebondissement  conclusif  digne  d’un  opéra,
atteint un degré de cohérence et d’extrême fragilité à couper
le souffle. Harnoncourt y invite le silence et le mystère,
inscrivant la fine ciselure instrumentale et collective dans
l’ombre. Le dernier accord en ce sens est inscrit dans le
silence, comme une révérence depuis le début présente, enfin
exprimée. L’effet relève du miracle.

 

 

 

 

Enregistrée live en juillet 2015, la Missa Solemnis comporte
le dernier Harnoncourt à son sommet…

Testament spirituel de Nikolaus
Harnoncourt

 



C’est  ce  que  nous  enseigne  et
diffuse  ce  dernier
enregistrement  dédié  à
Beethoven.  Ainsi  conclut
Harnoncourt  le  défricheur
visionnaire. Son irrespect tous
azimut,  sa  détestation  des
postures, ont aiguisé un esprit

expérimentateur,  foncièrement,  viscéralement  libre  dont
CLASSIQUENEWS a mesuré par un CLIC de mai 2016, l’excellence
poétique, dans les Symphonies de Beethoven (n°4 et n°5, CLIC
de CLASSIQUENEWS de mai 2016 : lire notre critique complète
des Symphonies de Beethoven par Nikolaus Harnoncourt) ; à
croire qu’après Mozart, Harnoncourt au final n’a respiré que
par le génie de Bonn après avoir approfondi comme peu, la
gravité innocente de Wolfgang. On sait que Beethoven fut une
source  d’immense  admiration  et  peut-être  l’origine  de  sa
vocation musicale, découvrant ce qu’en tirait Furtwängler : le
feu de la vie, la source primordial du désir fraternel, la
volonté humaniste. Le dernier Harnoncourt a rebours de bien
des lectures molles et consensuelles nous apporte la preuve
des bienfaits de l’audace, de la critique ; l’illumination qui
naît  de  la  révélation  :  le  maestro  sait  le  monde  ;  son
défaitisme et son pessimisme en ont témoigné. Ils ont exprimé
une expérience de la vie humaine : tout n’est qu’un vide
criant, nourri par la bêtise et la barbarie ordinaire ; il n’y
a que l’art qui puisse nous sortir de la pensée réaliste,
hideuse,  incontournable.  On  y  retrouve  le  regard  parfois
exorbité  du  maître  (nyctalope  ?),  d’une  sincérité
irrésistible. Une clairvoyance décuplée, déposée dans chacun
de  ses  gestes,  de  ses  phrases  pour  un  orchestre  miroir
(révélateur de ses propres visions, terreurs, espoirs). On s’y
délecte surtout de sa lecture féline et suave, éruptive, prête
à toutes les (re)découvertes sur une partition dont le Maître
ne cesse de révéler l’âpreté expressive, la justesse poétique,
la profonde humanité.
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Voici donc le testament artistique (et sacré)
du Maître Harnoncourt, enregistré sur le vif
lors du dernier festival Styriarte fondé par
le chef à Graz (Autriche), en juillet 2015. On
y retrouve le même pouvoir sidérant détecté
dans ses dernières Symphonies de Beethoven (4
et 5), complément de la Solemnis, composant un

dernier témoignage avant sa mort. Le souffle, la grandeur, une
éloquence ciselée qui ralentit volontiers les tempi, laisse
s’épanouir  le  sentiment  collectif  d’une  pleine  conscience,
comme  le  relief  des  instruments  anciens  (flûte,  cors,
hautbois)  attestent  évidemment  d’une  réflexion  sur  la
partition menée depuis des décennies. Abordée dès 1988, au
moment de son premier Fidelio à Hambourg, la Solemnis est une
cathédrale impressionnante dont le maestro restitue et soigne
constamment  l’esprit  de  clarté,  et  aussi  la  sérénité
« impénétrable » (ce choeur fraternel semble nous renvoyer le
miracle d’une humanité enfin réconciliée, plus irréelle que
possible).  Les  séquences  solistes  et  choeurs  sont
bouleversantes : cf l' »Amen » du finale de l’Et resurrexit ;
traitées avec une tendresse intérieure nouvelle.
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L’oeuvre  écrite  pour
l’élévation  d’un  ascendant
du chef lui-même, l’archiduc
Rodolphe  d’Autriche  (un
ancien  élève  de  Beethoven)
au  titre  d’Archevêque
d’Olomouc, est conçue sur un
long terme de 1817 à 1823.
Sa grandeur n’écarte pas son
profond  et  grave
questionnement  :  la
concentration recueillie des
solistes (début du Sanctus);
l’approfondissement
spectaculaire  et  d’une
majesté  qui  reste  secrète
dans  le  mystère  d’une
révélation  silencieuse  du
Praeludium  et  du
bouleversant Benedictus qui
lui  succède,  traduisent

cette humanisme d’un Beethoven qui parle au cœur, — instant de
suspension  ultime,  où  comme  si  à  l’orchestre  murmurant,
caressant,  il  s’agissait  des  eaux  qui  se  retirent  pour
découvrir / envisager un monde nouveau ; le compositeur / le
chef exprime(nt) sa/leur plus touchante prière dans l’énoncé
du violon solo (dialoguant avec les bois veloutés et suaves –
basson, clarinette…, puis les solistes et le choeur) : prière
pour une humanité libérée de ses entraves. Le quatuor vocal
réunit  par  Harnoncourt  est  irrésistible  (la  basse  et  ses
phrasés  :  Ruben  Drole  saisit)  :  voilà  qui  nous  parle
d’humanité, que d’humanité, en une effusion d’une sensibilité
adoucie, rassérénée… à pleurer.
Ce  testament  de  Nikolaus  Harnoncourt  est  un  événement,
incontournable à écouter, mesurer, comprendre ; d’une vérité
sincère qui est souvent le propre des ultimes témoignages des
maestros  en  leur  fin  sublime  et  déclinante  (LIRE  ici
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l’enregistrement sur le vif de la Symphonie n°9 de Bruckner
par Claudio abbado avec l’Orchestre du festival de Lucerne,
captée en août 2013 quelques mois avant sa disparition, publié
par DG en 2015, elle aussi gravure superlative couronnée par
le CLIC de CLASSIQUENEWS). La profonde acuité des accents,
l’équilibre,  la  transparence  et  la  clarté,  l’éloquence
chambriste de cette lecture saisissent. Harnoncourt est un
architecte  qui  construit  une  dramaturgie  d’une  cohérence
absolue : la dernière séquence Dona nobis, imprécation énoncée
par la basse et le choeur d’une atténuation grave, inspirée
par le renoncement en une couleur wagnérienne- étend dans sa
première phase, une langueur de sépulcre. Sans omettre l’unité
recueillie, tendre et sereine du choeur et des solistes d’un
bout à l’autre, le crépitement permanent du geste, la quête de
vérité dans la sincérité (quel style et quelle intonation chez
les solistes ainsi « accordés »), la concentration continue
frappent et singularisent une lecture qui deviendra légendaire
à  n’en  pas  douter  (finale  porté  par  une  espérance  d’une
sincérité retenue, pudique, franche). La vérité est beauté :
elle naît du risque assumée, portée avec une grâce inouïe,
sous la direction d’un chef qui donne tout.. puis s’enfonce
dans le mystère. Bouleversant. CLIC de CLASSIQUENEWS de juin
2016.

 

 

CD  événement,  compte  rendu  critique  :  Beethoven,
Missa  Solemnis  opus  123  (1823).  Laura  Aikin,
Bernarda Fink, Johannes Chum, Ruben Noble. Arnold
Schoenberg  Chor,  Concentus  Musicus  Wien.  Nikolaus

Harnoncourt, direction. 1 cd Sony classical. Enregistré à Graz
(Autriche) en juillet 2015. CLIC de CLASSIQUENEWS.COM

 

LIRE aussi les dernières Symphonies de Mozart, n°39,41 et 41,
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«  oratorio  instrumental  »  par  Nikolaus  Harnoncourt  (Sony
classical, 2014)

KLARTHE,  nouveau  label
français

CD,  actualités  du  label  KLARTHE.  Le  jeune
label  français  KLARTHE  surprend  dès  le
lancement  de  ses  premiers  albums.  Parmi  un
corpus  déjà  varié,  la  Rédaction  cd  de
CLASSIQUENEWS a distingué deux enregistrements
plutôt  convaincants  pour  ce  printemps  2016
(avant  de  nouveaux  titres  tout  autant

méritants,  salués  par  une  critique  dédiée…):  Les  Quatre
saisons  de  Vivaldi  par  l’Orchestre  Baroque  de  Barcelone
(Gilles  Colliard,  direction)  –  d’autant  plus  marquantes
qu’elles sont publiées avec les textes poétiques que Vivaldi
avait associé à chaque Concerto- : soit un Vivaldi dans le
texte…-, et un recueil monographique regroupant 7 partitions
du compositeur contemporain Samuel Andreyev : Moving. Soit 2
cd récompensés par un CLIC de CLASSIQUENEWS.

 

 

2 cd « CLICS » de CLASSIQUENEWS

2 cd Klarthe à connaître absolument
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CD,  compte  rendu
critique.  MOVING.  Pièces
de  Samuel  Andreyev
(2003-2015) : Bern Trio,

Moving,… ensemble proton bern (1 cd
Klarthe,  2015).  Le  nouveau  label
discographique Klarthe nous dévoile
la  sensibilité  crépitante  et  très
réfléchie  du  jeune  compositeur
d’origine  canadienne,  Samuel
Andreyev. Moving est un remarquable album monographique d’un
jeune compositeur à l’exigence sonore aiguë. Ses oeuvres très
écrites ne cèdent en rien à l’artifice de la seule performance
mais accréditent l’idée d’une modernité soucieuse de sens et
de développement et de temporalité sonore. Le programme dans
son ensemble est lumineux, intelligent et pour les interprètes
autant que l’auditeur, d’un impact continu, exaltant. En mai
et  juin  2015  à  Paris  (Maison  de  Radio  France),  les
instrumentistes de l’ensemble proton bern, sous la direction
de Matthias Kuhn, enregistrent plusieurs oeuvres de Samuel
Andreyev,  né  en  1981,  rassemblant  comme  en  un  album
monographique,  les  pièces  les  plus  emblématiques  du  jeune
compositeur, soit 7 compositions, de la plus ancienne PLP
(2003) à Bern Trio (2015).  LIRE la critique complète du cd
MOVING,  recueil  monographique  réunissant  7  partitions  de
Samuel Andreyev. Entretien avec le compositeur Samuel ANDREYEV
à propos de “Moving”…

 

 

CD, compte rendu critique. Vivaldi : Les Quatre
Saisons (Gilles Colliard, 1 cd Klarthe, 2015).
Encore  une  énième  version  des  Quatre  Saisons
Vivaldiennes  ?  En  vérité  celle-ci  compte

indiscutablement ; pour sa conception exhaustive, combinant
non sans raison, le verbe à la musique ; pour l’intégrité de
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sa  réalisation  instrumentale…  à  la  faveur  d’un  excellent
engagement de l’ensemble sur instruments d’époque, l’Orchestre
Baroque  de  Barcelone,  le  chef  et  violoniste  Gilles
Colliard (récent directeur artistique de la phalange catalane
depuis  2015)  s’associe  le  concours  d’un  narrateur  à
l’éloquence  discrète  mais  efficace,  le  journaliste
sportif Nelson Monfort, plus habitué des plateaux télé et
directs olympiques que des studios où s’enregistre la musique
classique, … le chroniqueur s’affirme en diseur des textes que
Vivaldi  a  conçu  pour  mieux  comprendre  l’enjeu  de  chaque
Concerto composant le cycle entier. Le récitant précise le
climat  concerné,  les  séquences  narratives  qui  lui  sont
associées  :  c’est  un  relecture  des  Saisons  dans  le  texte
poétique d’époque. LIRE la critique complète du cd GENESIS /
Les  Quatre  Saisons  de  Vivaldi  par  l’Orchestre  Baroque  de
Barcelone. Entretien avec Gilles Colliard.

 

 

LES  CLICS  de  CLASSIQUENEWS  :  voir  les  derniers  cd  élus
« CLICS » de CLASSIQUENEWS de mai et juin 2016

 

 

CD,  coffret,  annonce.  DECCA
SOUND 55 great vocal recitals
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CD, coffret, annonce. DECCA SOUND
55  great  vocal  recitals.  Une
affiche à faire pâlir toutes les
maisons d’opéra : le coffret DECCA
SOUND  55  great  vocal  recitals
offre une récapitulation des plus
grandes voix du siècle dernier et
de  celui  commençant,  synthèse
entre les XXè et XXIè, qui place
de fait Decca parmi les labels qui
ont  le  plus  compté  dans
l’émergence  et  la  diffusion  des  tempéraments  vocaux  et
lyriques les plus sidérants. Ce sont les archives du label
d’Universal  music,  un  filon  inestimable  qui  retrace  les
gloires  passées  des  années  1950,  1960,  1970,  1980,  1990…
jusqu’aux étoiles contemporaines : Kaufmann ou Calleja, deux
ténors en or. Dans les domaines enviables et impressionnants
tant ils exigent profondeur, finesse, agilité ou legato, soit
opéra italien et français, Wagner et les lieder et mélodies,
voici les grandes voix admirables qui nous ont bercé, qui ont
façonné aussi notre goût, touts et toutes uniques dans leur
spécificité incarnée, parfois d’une vérité criante ou d’une
blessure envoûtante à jamais mémorable. Decca ne fait que
livrer une partie infime de son immense catalogue vocal. Ce
premier  volet  en  appelé  d’autres  :  nous  en  sommes  déjà
impatients.

55 récitals, 55 voix légendaires

Ici,  chaque  chanteur,  tempérament  singulier,  révélant  sa
propre identité sonore, sa marque artistique forte dans un
répertoire  désormais  bien  délimité,  enregistre  chez  Decca
relève d’un accomplissement et d’une reconnaissance semblable
aux pianistes qui donnent un récital à Carnegie Hall : un
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tremplin formidable et déjà, un statut à part. De là à passer
au statut de légende vivante, le pas est souvent vite franchi.
Voyez ainsi dans les oeuvres qu’ils ont profondément marqué
par la justesse de leur incarnation : pour les années 1950 :
Ferrier, Corena…; pour les 60’s : Berganza, Nilson, Crespin… ;
pour les 70’s : Pavarotti, Södeström…; pour les 80’s : Kanawa,
Bartoli… pour les 90’s : Gheorghiu, Fleming, …

Chanteurs  par  date
d’enregistrement  de
leur  récital  titre  :
Suzanne  Danco
(1950-1956),  Kathleen
Ferrier  (1950-1952),
Cesare  Siepi
(1954-1958),  Fernando
Corena  (1952-1956),
Mario  del  Monaco
(1952-1956),  Kirsten
Flagstad  (1956-1958),
Lisa  della  Casa
(1952-1956),  Giuletta

Simionato  (1955-1961),  Gérard  Souzay  (1950-1956),  Carlo
Bergonzi  (1957-1965),  Giuseppe  di  Stefano  (1958),  John
Sutherland  (1959-1962),  Regina  Resnik  (1960-1967),  Hilde
Gueden (1951-1969), Teresa Berganza (1959-1962), Tom Krause
(1965-1967), Peter Pears (WIntereise de Schubert avec au piano
Benjamin Britten, 1963), Birgitt Nilson (1962-1963), Marilyn
Horne (1964-1966), Renata Tebaldi (1958-1972), Hermann Prey
(Schwanengesang  de  Schubert  de  1963  avec  Gerald  Moore  au
piano),  Elena  Souliotis  (1965-1967),  Régine  Crespin
(1963-1967),  Gwyneth  Jones  (1966-1968),  Luciano  Pavarotti
(1964-1976),  Nicolai  Ghiaurov  (1962-1974),  Sherill  Milnes
(1971-1978), Hans Hotter (lieder et mélodies, 1973), Sylvia
Sass  (1977-1978),  Pilar  Lorengar  (1966-1978),  Elisabeth
Söderström (mélodies russes avec Vladimir Ashkenzay au piano

http://www.classiquenews.com/wp-content/uploads/2016/05/DECCA-SOUND-55-great-recital-singers-for-Decca-coffret-box-cd-review-critique-cd-CLASSIQUENEWS.jpg


1974-1977), Mirella Freni et Renata Scotto en duo (1978),
Martti Talvela (1969, 1980), Paata Burchuladze (1984), Leo
Nucci (1986), Susan Dunn (1987), Cecilia Bartoli (1988), Kiri
Te Kanawa (1989), Brigitte Fassbaender (1990), Sumi Jo (1993),
Angela Gheorghiu (1995), Andreas Scholl (1998), René Fleming
(Mozart,  Tchaikovski,  Strauss…  avec  Solti,  1996),  Barabara
Bonney  (1999),  Matthias  Goerne  (2000),  Juan  Diego  Florez
(2002), Jonas Kaufmann (avec Claudio Abbado en 2008), Joseph
Calleja (2010).

Sans  omettre  les  moins  connus  Virginia  Zeani,
Jennifer Vyvyan, Robert Merril et James McCracken
(duo, 1963-1965), Huguette Tourangeau (1970-1975),
Maria Chiara (1971-1977), Josephine Barstow (1989),

Kiri Te Kanawa (1989)… CD, coffret, annonce. DECCA SOUND 55
great vocal recitals. Prochaine grande critique dans le mag cd
dvd livres de classiquenews. CLIC de CLASSIQUENEWS de juin
2016.

Giselle en majesté à l’Opéra
Garnier
Paris, Palais Garnier : Giselle, du 27 mai au 14 juin 2016.
L’Opéra  de  Paris  affiche  un  sommet  du  ballet  romantique,
Giselle (1841). Giselle, œuvre populaire et prestigieuse du
répertoire, symbole du ballet romantique par excellence aux
côtés de Raimonda, Coppelia, Les Sylphides. .., a été créée au
Théâtre de l’Académie Royale de Musique en 1841. Le ballet
répond au goût pour le fantastique, l’étrangeté, les scènes
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saisissantes  voire  terrifiantes  liées  à  l’émergence  du
surnaturel, propre au ballet post-révolutionnaire (apparition
de Myrthe puis de Giselle à l’acte II, acte des fantômes et
des  spectres  faisant  du  ballet  romantique,  un  tableau
fanstastique).  Morte  par  amour  pour  le  prince  Albrecht,
Giselle réapparaît en effet au deuxième acte en Willis, ces
dangereux spectres de jeunes fiancées défuntes (figure fixée
par Heinrich Heine), mi-nymphes mi-vampires.

 

A l’occasion des représentations de Giselle au Palais Garnier,
le danseur étoile Matthieu Ganio répond à vos questions le 1er
juin 2016, lors d’un live chat : cliquez ici pour participer

Contrairement aux idées reçues, la partition d’Adam est d’une
subtilité onirique que des chefs comme Karajan – rien de moins
– ont enregistré (Decca, avec le Philharmonique de Vienne en
septembre 1961), révélant à travers une orchestration aussi
raffinée que les ballets de Tchaikovski, une finesse de style
qui porte évidemment les mouvements des danseurs sur la scène.
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Des Orientales à La Wili… Giselle, étoile des ballets blancs.
Tiré  des  Orientales  de  Victor  Hugo,  éditées  en  1828,
l’intrigue de Giselle mêle aussi aux aspiration de l’héroïne
hugolienne – qui aimait trop le bal au point d’en mourir, les
fantasme  évanescents  et  lugubres  du  fantastique  germanique
tels que Heinrich Heine les a collectés et magnifiquement
transposé dans De l’Allemagne (1835). Ainsi s’impose la figure
des Wilis, fiancés morte avant leur noce mais qui ressucitent
le soir sur leur tombe et entraîne dans une danse ivre et
extatique les pauvres jeunes hommes qui croisent leur chemin.
La  vengeance  non  d’une  blonde  mais  d’une  âme  fragile  et
passionnée qui en muse romantique hante les bois profonds afin
de se venger des jeunes mâles trop naïfs. A partir de ce
mélange franco-germanique, Théophile Gauthier et Saint-Georges
façonnent  le  livret  d’un  ballet  d’action  en  deux  actes.
Déguisé en paysan villageois, le prince Albrecht courtise la
belle du village, Giselle. Mais Hilarion jaloux éconduit par
la jeune femme démasque l’aristocrate devant la foule et la
fiancée de ce dernier, Bathilde. Foudroyée par le menteur,
Giselle meurt.

Au cimetière (cadre habituel des ballets blancs, c’est à dire
fantomatiques, Giselle est devenue une Wili sous l’autorité de
la reine Myrtha. Alors peuvent se réaliser les sentiments
d’une femme morte certes mais douée d’un sens moral aigu :
elle foudroie Hilarion le fourbe mais pardonnant à Albrecht
qui sauvé par Giselle, peut épouser Bathilde. Pardon et amour
pour une femme admirable.

Le rôle-titre est le plus convoitée des ballerines ; le ballet
conçu par Gauthier fusionne pantomime et danse, car le ballets
d’action offre des scènes dramatiques, très expressives qui
font  avancer  l’action  tragique  et  pathétique.  La  musique
d’Adam a parfaitement intégré la nécessité du drame et chaque
pas  de  danse  exprime  au  plus  juste  une  avancée  de  la
situation. Ici l’envol de la Wili, Giselle (Carlotta Grisi à
la création en 1843) est manifeste non par les machineries



mais l’élan et la cohérence globale de la musique et de la
chorégraphie, signée Jean Coralli et Jules Perrot. Admirateur
passionné, Gauthier encense la Grisi qui fusionne les qualités
pourtant  opposées  de  Marie  Taglioni  (championne  de  La
Sylphide) et de Fanny Essler. Grisi, nommé Etoile, Première
danseuse  après  la  création,  incarne  la  nouvelle  danseuse
romantique par excellence grâce à Giselle, le ballet blanc
légendaire

 

 

 

Giselle au Palais Garnier à Paris

ballet en 2 actes

chorégraphie : Jean Coralli, Julles Perrot

musique : Adolphe Adam

livret : Théophile Gautier, Jules-Henri Vernoy de Saint-
Georges

Palais Garnier, Opéra national de Paris
Du 17 mai au 14 juin 2016
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