
Critique CD. GOUNOD : Cinq-
Mars,  1877.  Vidal,  Gens,
Christoyannis, … (2 cd 2015)

Livre cd, compte rendu critique.
GOUNOD : Cinq-Mars, 1877. Vidal,
Gens,  Christoyannis,  …  (2  cd
2015).  Dès  l’ouverture,  les
couleurs vénéneuses, viscéralement
tragiques,  introduites  par  la
couleur  ténue  de  la  clarinette
dans  le  premier  motif,  avant
l’implosion  très  wébérienne  du
second  motif,  s’imposent  à
l’écoute  et  attestent  d’une
lecture  orchestralement  très
aboutie.  Du  reste  l’orchestre
munichois, affirme un bel énoncé
du mystère évoqué, éclairé par une
clarté transparente continue, qui
quand il ne sature pas dans les

tutti trop appuyés, se montre d’une onctuosité délectable.
Tant de joyaux dans l’écriture éclairent la place aujourd’hui
oubliée de Charles Gounod dans l’éclosion et l’évolution du
romantisme français. Et en 1877, à l’époque du wagnérisme
envahissant,  (le  dernier)  Gounod,  dans  Cinq-Mars  d’après
Vigny, impose inéluctablement un classicisme à la française
qui  s’expose  dans  le  style  et  l’élégance  de  l’orchestre
(première scène : Cinq-Mars et le chœur masculin). D’emblée
c’est le style très racé de la direction (nuancé et souple Ulf
Schirmer), des choristes (excellentissimes dans l’articulation
d’un français à la fois délicat et parfaitement intelligible)
qui éclaire constamment l’écriture lumineuse d’un compositeur
jamais épais, orchestrateur raffiné (flûte, harpe, clarinette,
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hautbois toujours sollicités quand le compositeur développe
l’ivresse enivrée de ses protagonistes).

 

 

 

Cinq-Mars éclaire le raffinement du
dernier Gounod

 

 

Justesse immédiate dès la première scène et surtout la seconde
entre De Thou et Cinq Mars : timbres suaves et naturellement
articulés du ténor et du baryton ainsi fusionnés, Cinq-Mars et
son aîné (paternel) De Thou, soit l’excellent Mathias Vidal et
Tassis Christoyannis : vrai duo viril, l’équivalent français
en  effusion  et  tendre  confession  mêlée,  du  duo  verdien  :
Carlos et Posa, dans Don Carlo. Le même duo revient d’ailleurs
pour fermer l’épisode tragique, juste avant l’exécution de
Cinq-Mars par Richelieu, à la fin du drame en 4 actes.

Force vocale palpitante, liant tout le
déroulement de l’action, la prise de rôle
de Mathias Vidal en Cinq-Mars engagé et
nuancé,  relève  du  miracle  lyrique  et
dramatique  :  un  tempérament  ardent  et
juvénile,  au  style  impeccable  qui

renouvelle  sa  fabuleuse  partie  dans  les  Grands  Motets  de
Mondonville révélés par le chef hongrois Gyorgy Vashegy (LIRE
notre critique du cd Grands Motets de Mondonville, CLIC de
classiquenews de mai 2016).
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Intriguant  sombre,  persifleur  grave  et  insidieux,  le  père
Joseph (éminence grise de l’ombre, créature à la solde de
Richelieu),  Andrew  Foster-Williams  captive  aussi  par  la
vraisemblance  de  son  incarnation  ;  même  épaisseur
psychologique  pour  la  Marie  de  Gonzague  de  l’aînée  de
tous, Véronique Gens, à la diction idéale, creusant l’ambition
de la princesse, immédiatement saisie par son avenir de Reine…
on note cependant une certaine tension dans les aigus vibrés
mais comme c’est le cas de l’autre soprano française, d’une
étonnante longévité – Sandrine Piau, Véronique Gens convainc
ici par le contrôle de son instrument; par son style sans
effet, sa grande vérité directe et fluide : bel angélisme de
son air « Nuit silencieuse » au caractère d’ivresse suave
éperdue.

 

 

La  cohérence  évidente  de  cette  magnifique
lecture rend hommage au génie de Gounod inspiré
par le Cinq mars de Vigny (1826). 50 ans après
Vigny, Gounod conçoit ce Cinq Mars où brille et
scintille l’enchantement d’un orchestre délicat
et raffiné auquel la direction aérée et souple,

globalement  somptueusement  suggestive  de  l’expérimenté  Ulf
Schirmer,  exprime  les  facettes  irrésistibles,  toutes  sans
exception,  dramatiquement  très  efficaces.  Avant  Cinq-Mars,
Gounod n’avait pas composé d’opéras depuis 10 ans : son retour
pour l’Opéra-Comique dirigé par Léon Carvalho, est traversé
par l’intelligence, cette limpidité (dont parle le critique et
compositeur Joncières pourtant très wagnérien), ce souci du
coloris et une sensualité dont il a conservé le secret. D’un
opéra  historique  déployant  les  intrigues  politiques  et
courtisanes  qui  opposent  Richelieu  et  les  princes  qui
conspirent dont le Marquis de Cinq-Mars, Gounod fait un drame
sentimental poignant qui touche par la justesse des séquences,
tant collectives qu’intimistes et individuelles.
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On  s’incline  devant  une
partition  aussi  bien  ficelée,
devant  une  lecture  ciselée,
attentive à sa subtile texture,
autant instrumentale que vocale.
Superbe  réalisation,  de  loin,
l’une des mieux conçues de tous
les titres jusque là parus dans
la  désormais  riche  et
fondamentale collection « Opéra
français » (écoutez aussi dans la même tenue artistique et
pour  mesurer  un  autre  chef  d’œuvre  oublié  :  l’oratorio
romantique La Mort d’Abel de Rodolphe Kreutzer, source de
l’admiration sans borne de Berlioz, paru en 2010). CLIC de
CLASSIQUENEWS de mai / juin 2016. Si la publication au disque
est opportune et tout à fait légitime, on regrette qu’aucun
opéra en France ne prenne l’initiative de programmer ce sommet
lyrique romantique français : les interprètes sont prêts et
l’orchestre, sur instruments d’époque, existe. Le dossier de
presse  accompagnant  le  titre  mentionne   la  prochaine
production scénique de la partition à l’Opéra de Leipzig (20,
27 mai puis 11 juin 2017). Quid en France ?  Le public
français a toute compétence pour juger de la valeur d’un telle
perle lyrique. On commet une grossière erreur à l’en priver.

 

 

 

Livre cd, compte rendu critique. GOUNOD : Cinq Mars, 1877.
Vidal, Gens, Christoyannis, … 2 cd Ediciones Singulares —
Palazzeto Bru Zane, enregistrement réalisé à Munich en janvier
2015

 

LIRE aussi notre dossier présentation et synopsis de Cinq-Mars

http://www.classiquenews.com/rodolphe-kreutzer-la-mort-dabel1810-1825livre-2-cd-palazzetto-bru-zane/
http://www.classiquenews.com/rodolphe-kreutzer-la-mort-dabel1810-1825livre-2-cd-palazzetto-bru-zane/
http://www.classiquenews.com/cinq-mars-de-gounod-recree-en-janvier-2015/
http://www.classiquenews.com/cinq-mars-de-gounod-recree-en-janvier-2015/


de Gounod, lors de sa recréation en janvier 2015 à l’Opéra
royal de Versailles

 

 

CD,  compte  rendu  critique.
John Field : intrégrale des
Nocturnes. Elizabeth Joy-Roe,
piano (1 cd Decca 2015)

CD, compte rendu critique. John Field : intrégrale des
Nocturnes. Elizabeth Joy-Roe, piano (1 cd Decca). L’ÂME

IRLANDAISE AVANT CHOPIN : les CHAMPS ENCHANTEURS DE FIELD. On
aurait tort de considérer l’anglo-saxon John Field (1782-1837)
tel le précurseur inabouti de Chopin. L’irlandais, voyageur
impressionnant,  a  certes  inventé  la  forme  éminemment
romantique du Nocturne pour piano seul; il en a, avant Chopin,
sculpter les méandres les plus ténues sur le plan expressif,
trouvant une langue mûre, sûre et profonde assimilant avec un
génie créatif rare, et la bagatelle (héritée de Beethoven) et
la Fantaisie… La jeune pianiste Elizabeth Joy Roe trouve un
délicat équilibre entre intériorité, fougue et pudeur dans un
univers  personnel  et  puissamment  original  qui  verse
constamment – avant Wagner et son Tristan empoisonné mais
inoubliable, vers les enchantements visionnaires de la nuit ;
nuits plus réconfortantes et intimes, plutôt vrais miroirs
personnels et introspectifs que miroitements inquiétants ; la
rêverie qui s’en dégage invite peu à peu à un questionnement
sur l’identité profonde. Une interrogation souvent énoncée sur
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le  mode  suspendu,  éperdu,  enivré  :  ans  un  style  rarement
rageur et violent comme peut l’être et de façon si géniale,
Chopin, d’une toute autre mais égale maturité. Voici donc 18
Nocturnes (l’intégrale de cette forme dans le catalogue de
Field)  sous  les  doigts  d’une  musicienne  qui  les  a  très
longtemps et patiemment traversés, explorés, mesurés ; un à
un,  quitte  à  en  réaliser  comme  ici,  une  édition  critique
inédite (à partir du fonds Schirmer).

 

 

Dédiée au rêve nocturne de Field, la jeune pianiste américaine
Elizabeth Joy Roe nous permet de poser la question :

Et si Field était plus bellinien
que Chopin ?

 

La souplesse du jeu caressant montre
la  filiation  avec  le  songe
mélancolique de Schubert (n°1 en mi
bémol majeur h24) et aussi le rêve
tendre de Mozart. Le n°6 (« Cradle
Song  »  en  fa  majeur  h40)  montre
combien la source de Chopin fut et
demeure  Field  dans  cette
formulationsecrètement  et
viscéralement inscrite dans les replis
les plus secrets et imperceptibles de
l’âme.  Songes  enfouis,  blessures
ténue, silencieuses, éblouissements scintillants… tout tend et
se résout dans l’apaisement et le sentiment d’un renoncement
suprême : on est loin des tensions antagonistes qui font aussi
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le miel d’une certaine sauvagerie et résistance chopiniennes;
à l’inverse de ce qui paraît tel un dévoilement explicité, la
tension  chez  Field,  infiniment  pudique,  vient  de  la
construction  harmonique  au  parcours  sinueux,  jamais
prévisible.
Field sait aussi être taquin, chaloupé et d’un caractère plus
vif argent : n°12 « Nocturne caractéristique » h13… avec sa
batterie  répétée  (main  droite)  qui  passe  de  l’espièglerie
insouciante au climat d’un pur enchantement évanescent, plus
distancié et poétique.
La mélodie sans paroles (« song without words ») n°15 en ré
mineur  exprime  un  cheminement  plus  aventureux,  d’une
mélancolie moins contrôlée c’est à dire plus inquiète, mais
d’une tension très mesurée cependant. La pudeur de Field reste
extrême. Le n°16 en ut majeur (comme le n°17) h60 est le plus
développé  soit  plus  de  9  mn  :  d’une  élocution  riche  et
harmoniquement  captivante,  d’une  finesse  suggestive  qui
annonce là encore directement Chopin.

L’expressivité filigranée de la pianiste américaine
née  à  Chicago,  élève  de  la  Juilliard  School,
détentrice d’un mémoire sur le rôle de la musique
dans l’oeuvre de Thomas Mann et Marcel Proust, cible

les mondes souterrains dont la nature foisonnante se dévoile
dans  ce  programme  d’une  activité  secrète  et  souterraine
irrésistible. Au carrefour des esthétiques et des disciplines,
le goût de la jeune pianiste, déjà très cultivée, enchante
littéralement chez Field dont elle sait éclairer toute l’ombre
propice et allusive : ne prenez que ce n°16, certes le plus
long,  mais  en  vérité  volubile  et  contrasté,  véritable
compilation  de  trouvailles  mélodiques  et  harmoniques  comme
s’il s’agissait d’un opéra bellinien mais sans parole. Au
mérite de la pianiste revient cette coloration permanente qui
l’inscrit dans l’accomplissement d’un rêve éveillé, d’une nuit
étoilée et magicienne à l’inénarrable séduction. Récital très
convaincant.  D’auant  plus  recommandable  qu’il  révèle  et
confirme la sensibilité poétique et profonde du compositeur
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pianiste irlandais. Et si Field se montrait plus Bellinien que
Chopin ? L’écoute de ce disque habité, cohérent nous permet de
poser la question. CLIC de CLASSIQUENEWS de mai et juin 2016.

 

 

 

CD,  compte  rendu  critique.  John  Field  :  intégrale  des
Nocturnes  (1-18).  Elizabeth  Joy  Roe,  piano  (enregistrement
réalisé  dans  le  Suffolk,  en  septembre  2015).  CLIC  de
CLASSIQUENEWS de mai et juin 2016. 1 cd DECCA 478 8189.

 

 

 

Festival de Gstaad 2016
GSTAAD, Festival (Suisse). 14 juillet – 3
septembre 2016. « Musique et famille ». Pour
ses 60 ans, le festival à l’air pur propose

70 concerts en 2016… Cette année le festival estival suisse
joue la carte des fratries et des familles musicales : qu’il
s’agisse des compositeurs évoqués en « familles musiciennes,
en dynasties enchanteresses », ou des interprètes invités en
2016, place donc aux filiations directes, surtout frères et
sœurs que la musique accompagnent leur vie durant dans la
complicité et le partage artistique, … le festival 2016 selon
le souhait de son directeur Christoph Müller (depuis 2002),
met l’accent sur les complicités irrésistibles : ainsi les

https://www.classiquenews.com/festival-de-gstaad-2016/
http://www.classiquenews.com/wp-content/uploads/2016/05/image001.png


soeurs  Khatia  &  Gvantsa  Buniatishvili,  Katia  &  Marielle
Labèque…, les frères Kristjan et Neeme Järvi, la dynastie des
clarinettistes Ottensamer, les frères Janoska …

Fondé en 1957 par le violoniste légendaire
Yehudi  Menuhin  dont  2016  marque  le
centenaire, le festival de Gstaad dans les
Alpes  Suisses  sait  accorder  la  splendeur
des  sites  naturels  à  la  passion  des
musiciens  qui  le  font  vivre  chaque  été.
C’est selon le voeu de Yehudi Menuhin, une
expérience unique au monde pour le public et les artistes
acteurs, venus du monde entier jouer, partager, approfondir
les œuvres autour de valeurs clés : exigence, amitié, détente…
A l’été, 70 concerts résonneront jusqu’aux cimes enneigées :
récitals,  musique  de  chambre,  concerts  symphoniques,  à
l’église de Saanen ou sous la tente du festival, silhouette
désormais emblématique de l’événement estival.

Festival de Gstaad 2016…
La musique en famille

SCENE ORCHESTRALE. Aux côtés des
programmes  plus  intimistes,
d’ores et déjà les rendez vous
orchestraux  (établis  depuis
1989)  sont  très  attendus,
offrandes  exaltantes  nées  de

l’entente entre les instrumentistes et leur chef …à forte
personnalité. Pas moins de quatre grandes phalanges viendront
à  Gstaad  en  2016:  Giovanni  Antonini  &  le  Kammerorchester
Basel, Valery Gergiev & le Marijnsky Theatre Orchestra St.
Petersburg,  Riccardo  Chailly  &  le  Filarmonica  della  Scala
Milano, Gianandrea Noseda & le London Symphony Orchestra…
Côté récitals de grands solistes, ou tempéraments à suivre
absolument, ne manquez pas l’extrême sensibilité virtuose de

http://www.classiquenews.com/wp-content/uploads/2016/04/Yehudi-menuhin-cd-review-critique-Prodige-violon-Yehudi-Menuhin-portait-aussi-valeurs-humanistes_0_730_657.jpg
http://www.classiquenews.com/wp-content/uploads/2016/05/gstaad-festival-2016.jpg


Maria João Pires, Daniel Hope, Lang Lang, Gabriela Montero,
Sir András Schiff, Patricia Kopatchinskaja, Sol Gabetta, Bryn
Terfel,  Anja  Harteros,  Fazil  Say,  Maxime  Vengerov,  Diane
Damrau, Bertrand Chamayou, Renaud Capuçon, Philippe Jaroussky,
Valery Sokolov, Didier Lockwood ou le geste incandescent et
intérieur du Quatuor Ebène…

TEMPS FORTS. Parmi les nombreux temps forts, soulignons entre
autres,  le  concert  du  violoniste  Daniel  Hope,  habitué  de
Gstaad comme de l’Oberland bernois, et surtout héritier et
ancien élève de Yehudi Menuhin auquel il a rendu hommage dans
un récent cd édité chez Deutsche Grammophon (« Daniel Hope… my
tribute to Yehudi menuhin » : oeuvres de Mendelssohn, Reich,
Vivaldi, Henze, Taverner, Elgar…)… son concert du 24 juillet
reprend  en  partie  les  pièces  jouées  dans  l’album
discographique  (avec  l’Australian  chamber  orchestra).  Parmi
les autres hommages à Menuhin : Requiem de Mozart par Paul
McCreesh  (les  15  et  16  juillet),  les  3  récitals  d’Andras
Schiff les 20, 23, 25 juillet), le concert de clôture « Happy
Happy Birthday Yehudi » avec Gilles Apap, Valery Sokolov,
Didier  Lockwood…  l’Orchestre  Symphonique  de  Berne  sous  la
direction de Kristjan Järvi (le 3 septembre)…
Les amateurs de musique de chambre apprécieront en particulier
le Gala Beethoven à deux (Maria Joao Pires et Sol Gabetta, le
17 juillet), Louis Schwizgebel-Wong (le 3 août), les soeurs
Buniatishvili (le 4 août), les membres du Quatuor Ebène (le 8
août : « Confidences d’Isis et d’Osiris », Haydn, Debussy,
Beethoven…), Bertrand Chamayou et la suite de son Projet Ravel
(le  16  août)  ;  les  chefs  d’oeuvre  viennois  défendus  par
Isabelle Faust, Jean-Guilhen Queyras et Alexander Melnikov, le
26 août…

Les festivaliers plus lyricophiles ou amateurs de beau chant
ne  manqueront  pas  entre  autres  :  récital  d’Arabella
Steinbacher, le 28 juillet ; concert de lieder et mélodies de
R. Strauss et Dvorak par Diana Damrau et Xavier de Maistre, le
14 août ; Philippe Jaroussky et son ensemble Artaserse le 25



août ; le Gala Opera (avec Anja Harteros, Bryn Terfel sous la
direction de Gianandrea Noseda, le 28 août)…

Le  thème  de  la  famille  n’est  pas  seulement  à  Gstaad  une
affaire de musiciens ou d’instrumentistes ; il s’agit aussi
d’évoquer les clans et dynasties de compositeurs. Ainsi, la
Dynastie Bach (Jean Rondeau, le 18 juillet), la famille Mozart
(Gabriela  Montero,  le  26  juillet)…  et  aussi  un  très
intéressant  programme  (évoquant  les  Schumann  et  le  jeune
Brahms, si proches) : Clara, Robert et Johannes, les 22, 23
juillet, autre volet de la série « Musique et Famille »… ;
sans omettre une évocation de la famille Mendelssohn (Katia
Buniatishvili, Renaud Capuçon, orchestre de chambre de Bâle,
le 17 août)…
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PEDAGOGIE,  TRANSMISSION…  une  expérience  musicale  unique  à
partager. Gstaad ce n’est pas seulement des têtes d’affiche
exaltantes, à applaudir le temps d’un concert ; ce sont aussi
surtout  des  tempéraments  taillés  pour  la  transmission  et
l’exercice  pédagogique  :  d’ineffables  moments  de  partage,
d’apprentissage, d’explication et d’approfondissement, vécus
entre  maîtres  et  élèves.  Gstaad,  par  la  volonté  de  son
fondateur Yehudi Menuhin dont l’intelligence pédagogique reste
exemplaire, un modèle pour tous, enseigne ainsi à plusieurs
profils de musiciens, dont les jeunes chefs qui demain seront
les baguettes les plus convaincantes… Ainsi le concert des
écoliers du Canton de Berne, entre 10 et 18 ans, appelés à
travailler la 9ème Symphonie de Beethoven (Tente de Gstaad, le
2 septembre 2016), sans omettre les Académies du Festival
(Gstaad  String  Academy,  concert  de  clôture,  le  15  août  ;
Gstaad Conducting Academy, le 17 août ; Gstaad Vocal Academy,
concert  de  clôture,  le  28  août  ;  Gstaad  baroque  Academy,
Maurice Steger, concert de clôture le 3 septembre), comme les
nombreux  concerts  pour  les  enfants  et  les  familles
(Beethoven4all, The Pumpernickel company, le 2 septembre).

Musique  de  chambre,  concert  choral  sacré,  programmes
symphoniques, sans omettre la voix comme les grands moments de
partage  et  de  dépassement,  prolongements  des  séries
pédagogiques,  …  toutes  les  musiques  et  les  expériences
musicales sont à vivre à Gstaad, cet été, en famille, dès le
14 juillet, et nul part ailleurs.

 

 

 

Gstaad Menuhin Festival & Academy. « Musique et
Famille » : du 14 juillet au 3 septembre 2016.
Toutes les infos et les modalités de réservation

sur le site du Festival de Gstaad.
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L’Orchestre Idomeneo à Sully
sur Loire et Auvers sur Oise

SULLY-SUR-LOIRE, le 20 mai, 20h.
Orchestre Idomeneo : Concert Pur
Mozart.  Etonnante  approche  et
très pertinente, défendue par le
nouvel  orchestre  créé  en  2013
par la chef d’orchestre, Debora
Waldman. Elève du regretté Kurt
Masur  entre  autres,  la  jeune

femme,  née  au  Brésil,  manie  la  baguette  avec  finesse  et
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articulation, en particulier chez Mozart dont elle ne cesse de
défendre  la  langue,  flexible,  ciselée,  naturelle  et  si
profonde.  Mais  plus  encore,  car  portant  en  une  énergie
collective  souvent  exceptionnelle,  l’ensemble  des
instrumentistes de son orchestre Idomeneo, Debora Waldman, en
architecte du sens et de la forme, révèle chez Wolfgang, la
force irrésistible des émotions. Sa lecture de la symphonie
mozartienne dialogue ici avec plusieurs airs d’opéras où perce
le diamant aigu, affûté, percutant et tendre aussi de la jeune
soprano Julia Knecht (ci dessous): qu’elle soit Elvira et même
la Reine de la nuit, la voix s’alanguit, murmure, déclame,
rugit sans faiblir… le délicat dosage du chant orchestral
combiné avec la voix soliste offre une spectaculaire palette
de sentiments contrastés. Et dans un regard transversal et
synthétique, Debora Waldman nous montre combien la Symphonie
est un vrai opéra sans paroles, et chaque air lyrique, un jeu
enivré, envoûtant entre voix et instruments.

 

 

 



 

 

 

Pour Sully sur Loire puis à l’Eglise Notre-Dame d’Auvers sur
Oise, voici deux femmes, deux tempéraments, irrésistiblement
complices,  dont  la  langue  mozartienne  affirme  la  justesse
expressive.  L’orchestre  Idomeneo  récemment  fondé,  regroupe
nombre de jeunes instrumentistes pour lesquels l’approche et
la pratique historiquement informées ne posent aucun mystère :
accents,  nuances,  jeu  et  coups  d’archet,  ornementation,
dynamique,  phrasés…  tout  cela  s’intègre  dans  une  vision
flexible et expressive dont la respiration fait corps avec le
chant de la soprano. Récital événement.
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Concert PUR MOZART
Airs d’opéras, Symphonie…

Orchestre Idomeneo
Julia Knecht, soprano

Debora Waldman, direction

Festival de Sully sur Loire
Vendredi 20 mai 2016, 20h

réservez

Eglise Notre-Dame d’Auvers sur Oise
Samedi 21 mai 2016, 21h

Concert organisé pour la réfection de la toiture de
l’église ND

réservez

Programme
Ouverture de La Finta Giardiniera

Symphonie en La majeur n°29
Airs de concerts : A se in ciel benigne stelle, Vorrei

spiegarvi O Dio
Messe du couronnement : Agnus Dei

Divertimento K136 Allegro / andante
Air d’Elvira : Or sai chi l’onore (Don Giovanni)

Air de la Reine de la nuit : « O zittre nicht, mein lieber
Son » (La Flûte enchantée)

Air de la Reine de la nuit : « Der Hölle rache kocht in meinem
herzen »… (La Flûte enchantée)
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Programme initialement présenté dans une première version, à
Maisons-Alfort, Théâtre Claude Debussy, le 27 novembre 2015.

LIRE notre compte rendu critique complet PUR MOZART par
Idomeneo et Debora Waldman

VOIR notre sujet video court : l’Orchestre IDOMENEO et Debora
Waldman jouent des extraits de la Symphonie n°41 « Jupiter »
de Mozart (Maisons-Alfort, novembre 2015 © classiquenews.tv)
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CD,  compte  rendu  critique.
Vivaldi : Les Quatre Saisons
(Gilles  Colliard,  1  cd
Klarthe, 2015)
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 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
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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.

TRAME POETIQUE. On peut dès lors associer précisément chaque
séquence climatique au prétexte narratif que Vivaldi avait à
l’origine conçu, particulièrement doué d’un imaginaire fécond
:
– joie des villageois réunis en kermesse pastorale « tendre et
légère », orage toujours lointain, aboiements du chien (largo
central) pour le Printemps ;
– brûlure étouffante d’un air chaud suffocant à l’énoncé des
premières mesures de l’été (allegro non molto, le plus long
des mouvements soit plus de 5mn) ; le compositeur n’oublie pas
les nuées de moustiques sur fond d’orage lointain (adagio
central)… jusqu’à ce que la tension palpable, accumulée alors
se déverse en un torrent d’éclairs et d’orage menaçant (pour
les  cordes  seules  :  fougueux  Presto  final,  impétueux  de
l’été).
– la joie villageoise est de retour pour fêter l’automne, le
temps  des  récoltes  abondantes  et  nourricières,  avant  les
délices  de  la  sieste  (formidable  Adagio  central).  Pause
réparatrice pour mieux réussir la chasse énoncée telle une
marche au panache martelé au son du cor (allegro final).



– hiver hypnotique… Le plus réussi des
Concertos demeure ici l’Hiver : froid
saisissant et oppressant du vent du
nord  dans  l’Allegro  initial  (cordes
mordantes  et  persifflantes,  aux
couleurs  aigres  et  incisives);  puis
ondulantes,  dansantes  et  crépitantes
mais a contrario, exprimant plutôt la
chaleur brûlante des flammes du feu de
cheminée  (flexibilité  onirique  des
cordes de l’Orchestre baroque de Barcelone). En poète esthète,
Vivaldi fusionne finesse du violon et volutes et arabesques
des  patineurs  sur  la  glace…  avant  que  les  vents  dont  le
sirocco-,  n’entrent  en  guerre,  atteignant  à  une  implosion
recréatrice  qui  force  l’admiration  :  véritable  chaos
regénérateur  en  guise  de  conclusion  mobile.

 

 

 

Vivaldi dans le texte
Le chef, compositeur et violoniste Gilles Colliard signe une
version des Quatre Saisons, indiscutable

Saisons subtiles et caractérisées
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L’auditeur  demeure  saisi  par  la  force
emblématique  des  images  climatiques  et  des
loisirs  humains  évoqués,  par  la  justesse  des
procédés expressifs que le compositeur vénitien a
trouvé,  pour  en  réaliser  leur  transposition

musicale,  combinant  la  subtilité  et  souvent  l’inouï.  Les
interprètes savent ciseler la richesse dynamique liée à la
maîtrise technique ; le violon de Gilles Colliard synthétise
toutes les avancées de l’approche historiquement informée, en
une lecture gorgée de vitalité saine, qui sait aussi murmurer
et rugir, trépigner et s’alanguir, au diapason des atmosphères
ténues dont Vivaldi a le secret.

L’éditeur prend soin de préserver les attentes de chacun : le
cd comprend d’abord chacun des 12 épisodes (3 mouvements pour
chaque saison) avec le commentaire, – les textes étant lus
exactement au bon moment, – au début de chaque épisode pour en
comprendre l’enjeu narratif et dramatique ; puis les Quatre
Saisons sont jouées sans textes, – traditionnellement, afin
que les puristes puissent se délecter de la musique et de
l’interprétation, sans parasitage d’aucune sorte.

Chef  violoniste  et  instrumentistes
barcelonais défendent avec un réel sens des
contrastes  et  des  atmosphères  chacun  des
Quatre Concertos. Le geste est sûr, onctueux
et détaillé, trouvant d’un Concerto l’autre,
ce lien continu qui nourrit la cohérence
organique entre eux. Saluons le souci du
chef  compositeur  Gilles  Colliard  (né  à
Genève  en  1967)  :  partenaire  de  Gustav
Leonhardt  et  de  Christophe  Coin,  sa
direction est affûtée, contrastée, d’un rare
fini  caractérisé  (profondeur  allusive  des

mouvements lents dont entre autres l’irrésistible adagio molto
de l’Automne ou le volet central de L’Hiver…) : son charisme
et  sa  fougue  canalisée  savent  emporter  voire  souvent
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électriser les musiciens qui le suivent. L’énergie collective
est magnifiquement mise en avant dans cet enregistrement qui
s’avère  de  bout  en  bout  très  convaincant.  L’enjeu  de  la
partition  est  idéalement  compris  et  mesuré  :  le  prétexte
textuel  est  évidemment  présent  dans  l’écoute  mais  la
réalisation  des  interprètes  grâce  à  la  justesse  des
instrumentistes savent atteindre à cette abstraction onirique
qui fait de chaque Concerto, le volet d’un retable de musique
pure. L’expressivité ardente supplantant ici la seule portée
descriptive… Avant Beethoven et sa Pastorale (6ème Symphonie,
comprenant elle aussi danses villageoises et orage fameux),
Vivaldi éprouve jusqu’aux limites expressives de l’instrument
à corde. Partie prenante de son recueil triomphal : « Il
Cimento  dell’armonia  e  dell’invenzione  (opus  8,  publié  à
Amsterdam en 1725), le compositeur démontre par son génie de
la  couleur  combien  harmonie  et  invention  ne  sont  pas
antinomiques  mais  bel  et  bien  sœurs  d’un  art  souverain  à
construire Dans ce sens, Vivaldi a atteint un chef d’œuvre
d’une  richesse  poétique  infinie,  servie  ici  par  des
instrumentistes  particulièrement  inspirés.

Seule  réserve  :  le  concours  de  Nelson  Monfort  apporte  le
bénéfice  du  prétexte  poétique,  préludant  à  chaque
développement musical. Dommage que la prise de son qui intègre
la voix du narrateur / récitant ait été réalisée dans une
prise trop réverbérante qui semble plaquer artificiellement la
voix aux instruments.

CD, compte rendu critique. Vivaldi : Les Quatre saisons /
Genesis.  Version  avec  résitant  /  version  musicale  sans
récitant.  Nelson  Monfort,  récitant.  Orchestre  Baroque  de
Barcelone. Gilles Colliard, direction. Enregistrement réalisé
à  Barcelone  en  mai  2015.  1  cd  Klarthe  012.  CLIC  de
CLASSIQUENEWS  de  mai  et  juin  2016.



CD,  compte  rendu  critique.
MOVING.  Pièces  de  Samuel
Andreyev  (2003-2015)  :  Bern
Trio,  Moving,…  ensemble
proton  bern  (1  cd  Klarthe,
2015
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,
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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).

Composé  à  Paris,  PLP  dont  les  trois  lettres  renvoient  à
l’effectif lui-même (Lupophone et deux pianos) affirme dès
2003, un fort tempérament créateur, très dramatique (écrivant
par  séquences  de  3  mn  indicativement),  dont  la  curiosité
s’exprime d’abord dans le choix de l’instrument protagoniste
(même  si  sa  partie  égale  celle  des  deux  pianos,  mais  se
détache du fait même de son timbre rare : le lupophone, sorte
de hautbois baryton). Andreyev construit et déconstruit la
matière sonore à partir de 3 parties en apparence opposées,
confrontées, vrai cheminement triple, où les deux claviers
vont leur propre développement, sans pourtant perturber la
voie droite et sûre du lupophone au timbre à la fois aigre et
caressant (proche en cela du saxo). Toutes les résonances
obtenues dans ce concert à trois voix mettent in fine en avant
la fluidité chromatique, très incarnée de l’instrument ; il
existe  une  vidéo  accessible  de  PLP  avec  le  même  soliste,
Martin  Bliggenstorfer  (co  fondateur  de  l’ensemble  proton
bern),  lupophoniste  ès  mérite,  d’une  agilité  haletante.
Considérée comme « injouable », la partition était restée dans
les  papiers  de  l’auteur  sans  perspectives  réelles  d’être
créée, sauf en 2011 à Bern donc, grâce à l’instrumentiste
précité  qui  recherchant  une  partition  pour  lupophone,  a
demandé à Andreyev d’exhumer sa partition de 2003. De plus de
10  mn,  la  pièce  originelle  est  la  plus  longue  (après  La
Pendule de profil, 2007), si le déroulement depuis son début
semble hésiter, osciller entre des directions divergentes, la
claire affirmation du lupophone, presque martelée, hurlée dans
l’aigu en fin de dialogue, affirme nettement la suprématie de
l’instrument à hanche sur les deux claviers.

Baptisant  l’album,  la  2ème  partition  ici  jouée,  Moving,
remonte à 2005 : elle est jouée dans la révision récente de
2015, réécrite en partie pour l’enregistrement parisien. Le
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titre au double sens, de mouvement et de touchant, éclaire là
encore une pièce, à la fois tendue, virtuose, et d’un esprit
« cubiste », où la multitude des facettes sonores (agglomérat
de  timbres,  accents  furtifs,  ruptures  de  rythmes…)  semble
imploser, diviser, multiplier l’image unitaire primitive, en
une constellation de fragments épars, distincts mais toujours
secrètement reliés les uns aux autres. Ce jeu millimétré,
riche en interactions souterraines et filigranées fait toute
la valeur d’une partition très écrite qui laisse cependant
libre comme flotter à la surface du sonore, le jeu scintillant
de chaque instrument. Cursif, incisif, d’une polyphonie très
complexe, l’écriture de Samuel Andreyev se révèle dans cette
seule pièce que l’album légitimement met en avant. Le jeu
électrique,  tendu,  précis  des  interprètes  préservent  la
qualité  de  la  partition  dans  sa  fugacité  permanente,  ses
contrastes heurtés mais connectés les uns aux autres, dont le
jeu collectif restitue le lien organique.

MOVING de SAMUEL ANDREYEV
fusion du fond et de la forme…

Plus feutrée et riche en coloris ténus,
presque inquiétants entre étrangeté et
inquiétude, comme des sons tapis dans
l’ombre prêts à imploser, La pendule de
profil (2007-2009), sait aussi par un
sens  décuplé  des  timbres  et  des
combinaisons  sonores,  associer  cor  de
basset,  basson  et  cordes  (alto,
violoncelle  et  contrebasse)  :  le
prétexte en est l’œuvre surréaliste et
dadaïste  de  Marcel  Duchamps  :  «  La
mariée mise à nue par ses célibataires,

même » – où une pendule de profil indique un autre temps que
celui linéaire du temps réel : perspective qui rend possible
dans les champs d’un imaginaire sans limite, la perception
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d’une  temporalité  inédite.  très  méticuleuse,  l’écriture
dépasse son origine narrative littéraire, assumant totalement
le  déploiement  d’une  très  riche  texture  sonore  et
instrumentale, souvent proche du murmure et de la respiration,
jouant surtout sur la plénitude des timbres, en particulier
dans la résolution finale, celui du cor de basset, dont la
dernière note, soupirante, ténue, referme la pièce, en la
repliant sur son secret.

Plus inquiétant et d’un flux continu, la pièce plus récente au
titre  narratif  :  «  A  propos  du  concert  de  la  semaine
dernière » (2013-2015), affirme une toute autre sensibilité,
opposée en réalité à ce que laisserait supposer l’anecdotisme
de son titre : Andreyev travaille plutôt sur la notion de
climats et d’atmosphères aux modelés ténus, remarquablement
calibrés ; ombres et pénombres, développant pour la première
fois une écriture concertante, diaprée, résonant comme une
constellation  scintillante  là  encore,  qui  en  dépit  de  la
grande diversité de cette mosaïque d’identités sonores sait
cultiver  la  transparence  et  la  fragilité,  tout  un  monde
secret, parallèle, ouvrant sur un intimisme nouveau, inédit
réellement fascinant. La fin interrompue ouvre plus grande
encore le possible du mystère, celui d’un temps subrepticement
dévoilé.

Apre et tendu Flex fait littéralement souffler et respirer le
violon d’une agilité crépitante façonnée sur 100 notes (limite
de la commande) : stimulé par la contrainte, Andreyev semble
repousser  toujours  plus  loin  le  spectre  expressif  de
l’instrument sollicité : minimaliste certes, la partition est
moins performance que brûlure aux éclats choisis, agencés avec
un sens de l’épure indiscutable (exactement comme l’économie
et le spectre sonore de Midnight audition pour alto, de 2013).



Pour  nous,  c’est  le  sommet  du
programme : Bern Trio (2015) est
l’un de nos opus préférés ; le
cycle calibré comme un triptyque
épuré,  concis,  –  parfait  dans
ses équilibres, diffuse sa lyre
(harpe  à  la  scordatura
permettant les quarts de ton…)

enveloppante,  hypnotique  ;  impression  diaphane  et  presque
évanescente que souligne encore sur le registre tendre et plus
apaisé, la couleur du hautbois d’amour. La partition est l’une
des  plus  récentes,  avec  cette  inclination  actuelle  pour
l’éllipse, la concision (moins de 7 mn au total) et le repli
murmuré, comme l’énoncé d’un labyrinthe secret : c’est l’une
des directions de l’inspiration la plus captivante ; et pour
nous,  une  véritable  révélation.  Le  compositeur  semble
interroger la notion même de timbre, de souffle, de couleur,
Autant  de  tempérament  et  d’intelligence  poétique  appellent
l’élaboration  d’une  narration  plus  ambitieuse  et  de  grand
format (l’opéra?), que pourrait inspirer la confrontation avec
un  grand  texte  ou  un  drame  achevé.  Le  compositeur  semble
écrire comme s’il écrivait un livre, soucieux de la ligne
narrative  autant  que  de  sa  réalisation  sonore  :  cette
conscience  de  la  construction  implicite  et  des  enjeux
dramatiques découlent d’une grande sensibilité pour la poésie
et les textes : Andreyev a fondé une maison d’édition de
poésie contemporaine… en parallèle à ses études du hautbois.
Il  est  lui-même  l’auteur  d’un  recueil  de  poésie  (The
Relativistic  Empire,  éditions  Bookthug,  Canada,  septembre
2015).

A travers les 7 partitions jouées ici en 2015 à
Paris,  -jalons  passionnants  conçus  comme  des
miniatures ou des haikus à déchiffer, s’affirme
l’acuité d’une sensibilité très originale, dont
le verbe instrumental et le sens caractérisé du

développement  confirment  une  passionnante  personnalité
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d’aujourd’hui.  Poète,  hautboïste,  compositeur  entre  les
disciplines,  né  au  Canada  (à  Kincardine  en  1981),  devenu
français de cœur, se formant à Sevran puis Paris (CNSMD, dès
2003), Samuel Andreyev est une figure à suivre ; il a décroché
le Prix Dutilleux (2011) puis a été nommé pensionnaire de la
Casa Velasquez à Madrid (2012-2013) ; il incarne une exigence
absolue opérée sur le son et le timbre, la forme et le sens
expressif  du  développement  et  de  la  durée  ;  l’hautboïste
maîtrise  comme  aucun  autre  la  pratique  instrumentale,
composante structurelle de l’écriture du compositeur ; avec
lui, le geste instrumental devient drame, inscrivant toutes
les nuances de la digitalité de l’interprète au cœur de sa
recherche comme de sa pensée musicale. Saluons le nouveau
label  Klarthe  de  s’engager  à  la  diffusion  d’une  pareille
sensibilité.  L’album  d’une  absolue  nouveauté,  —  miroir  de
mondes inédits, décoche logiquement le CLIC de CLASSIQUENEWS
de mai et juin 2016. A découvrir et à écouter d’urgence.

CD, compte rendu critique. MOVING. 7 partitions (2003-2015) de
Samuel  Andreyev.  Ensemble  Proton  Bern.  Matthias  Kuhn,
direction.  1  cd  Klarthe.

CD, coffret événement. Compte
rendu  critique.  Schubert  :
The edition 1 (39 cd Limited
edition, DG)
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CD,  coffret  événement.  Compte  rendu
critique. Schubert : The edition 1 (39 cd
Limited edition / édition limitée). Voici
un coffret préliminaire ou premier volet de
l’intégrale DG dédiée à Franz Schubert, qui
comprend donc dans un premier temps, tout
l’oeuvre  pour  orchestre,  musique  de
chambre,  piano.  Chefs  d’oeuvres  éternels
servis  par  des  interprètes  indiscutables  que  la  question
schubertienne  a  particulièrement  inspirés,  ou  continue
d’inspirer avec une justesse et une profondeur d’un inusable
crédit.

 

 

 

39 cd pour mieux comprendre le génie réservé de Schubert à
Vienne…

Intégral du Schubert,
symphonique, pianistique,

chambriste…
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CLAUDIO  ABBADO,  maître  du
symphonisme  schubertien.  Côté
symphonies et oeuvres symphoniques
:  évidemment  les  Symphonies
n°1,2,3,  4  «  Tragique  »,  6,  8
« inachevée et 9 « La Grande » soit
toutes les symphonies sauf la 7,
par Claudio Abbado et le Chamber
orchestra  of  Europe  (CD1  à  4)  :
lecture  d’une  intégrité  qui  joue

plus  sur  la  transparence  et  l’équilibre  que  le  souffle
dramatique. La clarté et le souci d’articulation défendent ici
la figure légendaire, enfin réestimée du Schubert Symphoniste
à  Vienne,  longtemps  écarté  par  Haydn,  Mozart  et  bien  sûr
Beethoven. Les 8 et 9 sont des incontournables par la fine
éloquence structurelle de l’approche.
Passionnante (re)découverte pour tous, la musique symphonique
complémentaire, ainsi regroupée qui offre une superbe vision
générale de l’écriture schubertienne pour orchestre, dévoilant
sa conception du développement par variations et répétitions,
sa prenante facilité mélodique : ainsi les musiques pour le
drame  Rosamunde,  princesse  de  Chypre  D797  (ouverture,
entractes,  choeur  et  ballets…  sans  omettre  la  fameuse
romance…, Anne Sofie von Otter, Claudio Abbado, 1987 / 1989,
cd 5). Curiosités : le mouvement de concerto pour violon D345
par Gidon Kremer au violon (1991), quelques ouvertures dans le
style italien par Sawalich à Dresde, 1967); surtout, miroirs
des  préoccupations  dramatiques  et  lyriques  de  Franz,  ses
Ouvertures, en liaison avec ses diverses tentatives d’opéras,
tels : Le Diable Hydraulicien, Le chevalier au miroir, Le
château du diable, Les frères Jumeaux, surtout Alfonso et
Estrella, – sa plus grande partition lyrique, ou Fierrabras
D796 par le Haydn Sonfonietta Wien, sous la direction vive,
vivante de Manfred Huss (1997, cd8).
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Au  chapitre  de  la  musique  de
chambre (cd 9 à 21), les plus
habiles  dans  l’intériorité
partagée sont portés / canalisés
par le violoniste Gidon Kremer
dont tout un cycle a été ainsi
enregistré par DG (Octuor D 803,
cd9)  ;  cependant  que  les  Quatuors  sont  confiés  au  Melos
Quartett dans un cycle de référence réalisé entre 1971 et
1975(en ut majeur, D 956 – Zurich, 1977 et aussi les Quatuors
n°1, 2, 3, en ut mineur D103 — cd12 / n°4, 5, 6, 7, 8, 9 —
cd13 et 14 « la jeune fille et la mort » , puis Quatuor 10 et
13 « Rosamunde » D 804 — cd15, ) ; taillé comme un diamant aux
arêtes  vives  (le  Quintette  pour  piano,  violon,  alto…  La
truite » D 667, avec Emil Guilels au piano en 1975 – cd11) ;
les Trios sont défendus avec quel panache et précision fruitée
par le Beaux Arts trio dont Menahem Pressler, pianiste à la
main leste et preste (1966-1969); Les Sonates pour violon (et
aussi  les  Variations  d’après  Die  Schöne  Müllerin  D  795)
occupent ici toutes les ressources personnelles et chambristes
de l’excellent violoniste Gidon Kremer, très engagé sur le
sujet schubertien : avec Oleg Maisenberg au piano (cd 20,21 —
1990-1995).

Il faut bien ici 13 cd pour couvrir tout l’œuvre pour piano
seul : ce qui rappelle combien le piano fut le confident, le
double de Schubert, voyageur à la quête infinie, porteur de ce
spleen  typiquement  romantique  et  germanique  à  Vienne,  ou
«  Sehnsucht  ».  Avouons  notre  préférence  à  Andras  Schiff,
plutôt que le clavier droit, dur, trop net de Kempff. Nette
séduction pour l’envoûtante Maria Joao Pires (Impromptus, CD
29, 1996 / 1997 cd30) ; même enthousiasme pour les Moments
musicaux et les 2 Scherzi (Live, 1989 — cd31). Parmi les
inédits (première publication au disque), le programme du cd33
: valses, écossaises, Allemande, Ländler, Trios, Menuet et
Fantaisie… par Paul-Badura Skoda et Jörg Demus (1961-1965).
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Complément  à  l’exploration
symphonique initialement traitée dans
les premiers cd de cette compilation
/ coffret choc : les 3 derniers cd
37,38  et  39.  Compléments  plus
qu’utiles  :  nécessaires  pour  votre
culture sonore et musicale ; cd 37 :
Symphonie  n°8,  fragments  D708A
(complétés,  réorchestrés  par  Brian
Newbould)  ;  très  rare  symphonie
n°7,n°10,  et  fragments  D615,  par
Neville Marriner et son Academy Saint

Martin in the fields (Londres 1982-1983). Enfin le cd 39,
regroupe 3 interprétations devenues à juste titre légendaires,
les trois dans la même 8ème Symphonie : Carlos Kleiber et le
Wiener Philharmoniker, d’une limpidité étonnante aux chants
intérieurs  d’une  suavité  murmurée  ineffable  (1978),
Furtwangler et le Berliner en 1952, au souffle chtonien qui
semble exprimer toute la morne langueur des tragédies connues
; enfin Leopold Stokowski (notre photo ci contre) et le London
Philharmonic  orchestra,  d’une  vitalité  détaillée  enivrante,
sculptée comme un chirurgien poète au geste mordant, onctueux,
d’une  élégance  intérieure  superlative(1969).  3  esthétiques
diverses  et  complémentaires  qui  en  appellent  évidemment
d’autres et dont celle de Abbado par comparaison, s’en tire
avec  tous  les  honneurs  (cd2,  1987).  Superbe  édition,
accompagnée présentée par un livret dont un article traduit en
français : « Venons-en à nos chères partitions… la musique
instrumentale de Franz Schubert » par Michael Kube, tente une
claire  synthèse  des  dernières  recherches  sur  le  génie
Schubertien.
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CD,  coffret  événement.  Compte  rendu  critique.
Schubert : The edition 1 (39 cd Limited edition /
édition limitée), Deutsche Grammophon 4795545 GB 39
Deutsche Grammophon. Livret de 100 pages.

 

 

MOULINS : « Barockissimo! »,
Les Arts Flo en scène
MOULINS.  Exposition.
BAROCKISSIMO!  Les  Arts
Florissants  en  scène
jusqu’au 18 septembre 2016.
Le  Centre  national  du
costume  de  scène  expose
quelques uns des joyaux en
tissu,  façonnés  pour  les
productions  lyriques
dirigées par la directeur et
fondateur  des  Arts  Flo,
William  Christie.
Opportunité  pour  le  chef
d’orchestre mythique et désormais incontournable sur le sujet
de  l’opéra  baroque  en  France,  de  récapituler  plusieurs
décennies  de  recherches,  d’approfondissement  et  surtout  de
trouvailles  visuelles  …  ici  le  déploiement  des  étoffes
prolonge, habille, explicite le geste musical. Le catalogue
concentre  la  pertinence  de  l’approche  muséale,  tout  en
permettant aux personnalités organisatrices de s’exprimer sur
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les choix, la sélection des objets (costumes, maquettes, etc…)
présentés (chapitre ou « acte » I), et aussi la réflexion née
à partir des répertoires abordés : « L’Italie et la naissance
de l’opéra, les voix » (acte II) ; « La France, Louis XIV et
Lully » ; « L’Angleterre, Purcell et Shakespeare » ; « Handel
et l’opéra » ; « L’Opéra français, à l’heure de Jean-Philippe
Rameau », sans omettre de tracer des perspectives : « au delà
du baroque ». Ainsi Catherine Massip, Martine Kahane dont les
recherches sont depuis longtemps associées à l’activité des
Arts Florissants analysent très finement les ouvrages abordés,
et la singularité critique défendue depuis ses débuts par le
fondateur William Christie.

LES ARTS FLORISSANTS :
1979-2015

30 ans d’enchantement visuel
et scénique

Une  très  intéressante  partie
connexe  et  complémentaire
intitulée  «  Ascoltando  »
(cosignée par Dider Doumergue
et  Anne  Verdier,  les  chefs
costumiers  des  productions
lyriques évoquées) est dédiée
aux  formes  et  enjeux  du
spectacles : dimension sociale
(Atys  et  Le  malade

imaginaire),  affirmation  d’une  élégance  rhétorique  (La  Fée
Urgèle, La répétition interrompue), la musique au fondement de
l’inspiration (Médée, Hippolyte et Aricie), Montage de sens,
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montage de temps (L’amour médecin, Le sicilien ou l’amour
peintre) ; sans omettre la très intéressante contribution de
Jean-Marie Villégier à propos de sa coopération avec Bill
autour  de  la  production  légendaire  d’Atys  («  Quelques
feuillets de mon album, 1985-1992″, texte écrit en janvier
2016 pour l’exposition)… Au final le très beaux livre de 126
pages rend compte, tout autant que les objets de l’exposition
à Moulins dans son intégralité, de la grande diversité des
propositions de costumes dont le raffinement et le luxe répond
directement au désir d’enchantement et d’éloquence défendu par
William Christie quand il interprète telle ou telle partition
ancienne et baroque.
A  partir  de  l'  »Acte  II  »,  —  à  partir  de  l’évocation
thématisée  de  la  naissance  de  l’opéra  en  Italie,  la
publication met en lumière, photographies en pleine page, la
beauté des costumes façonnés pour chaque production. Costumes
de Sant’Alessio (Caen, 2007), Il Riturno d’Ulisse (Aix, 2000 —
avec un chapitre complémentaire dédié aux ateliers de costumes
du  Festival  aixois…),  L’Incoronazione  di  Poppea  (Madrid,
2010), Il Tito de Cesti (Strasbourg, 2001 — en complément
plusieurs  photos  de  scène  en  noir  et  blanc)  ;  la  France
baroque renaît aussi grâce aux costumes des spectacles ainsi
ressuscités : Le Malade imaginaire (Châtelet, 1990), évidement
Atys  (costumes  de  la  création  de  1986  à  Florence  puis  à
l’Opéra Comique en 1987, enfin pour la récente reprise de 2011
— costumes du dieu du sommeil pour Paul Agnew…) ; Actéon de
Charpentier (TCE, Paris, 2011) ; Armide (TCE, 2008)…; sans
omettre, côté baroques britanniques : chez Purcell (Dido and
Aeneas (New York, 2010), The Fairy Queen (Aix, 1989), enfin
propre aux enchantements multiples du théâtre de Handel :
Alcina (Palais Garnier, Paris, juin 1999), Serse (TCE, Paris,
2003),  Hercules  (Aix,  2004),  Theodora  (TCE,  Paris,  2015)…
accomplissement tout autant convaincant, l’offre visuelle pour
les opéras de Rameau dont son évoqués aussi par de magnifiques
costumes : Hippolyte et Aricie (Paris, Palais Garnier, 1996 —
dont l’inimaginable costume en une pièce des 3 Parques, sorte
de monstruosité textile à trois têtes !), Les Indes Galantes



(Palais Garnier, Paris, 1999), la récente production créée à
Caen : Rameau, Maître à danser (2014), Platée (Vienne, puis
paris,  2014),  Pygmalion  (Aix,  2010),  Les  Boréades  (Palais
Garnier, Paris, 2003), … Jamais l’univers visuel et poétique
de William Christie et de ses Arts Flo (fondés en 1979),
n’auront à ce point enchanter en une grande fresque onirique
reconstruite  sur  plusieurs  décennies.  La  perspective  ainsi
restituée est inédite et la richesse de l’offre visuelle,
passionnante. Exposition et catalogue, incontournables.

EXPOSITION : Barockissimo ! Les Arts Florissants en scène.
Moulins, Centre national du costume de scène (CNCS), du 9
avril  au  18  septembre  2016.  Catalogue  220  pages,  Édition
lienart,  Les  Arts  Florissants  William  Christie.  CLIC  de
CLASSIQUENEWS de mai 2016.

CD,  compte  rendu  critique.
Stradella  :  Santa  Editta
(Mare  Nostrum  2015,  1  cd
Arcana)
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CD,  compte  rendu  critique.
Stradella  :  Santa  Editta
(Mare  Nostrum  2015,  1  cd
Arcana). Malgré des aigus qui
dérapent dan se prologue la
soprano  fait  une  allégorie
caractérisée invectivant, et
prenant à témoin l’auditeur
par la seule intensité de sa
déclamation : voix longue et
incisive qui impose un éclat
en  ouverture.  L’Edita  de
Veronica  Cangemi  imposé  un
sens  du  texte  et  une  très
belle  tenue  accentuée  malgré  un  timbre  volée.  La  nobilta
incandescente  e  lexcellentz  soprano  Francesca  Aspromonte
(jeune tempérament à suivre) accuse le relief d’une écriture
très vocale car le génie de Stradella se dévoile surtout dans
la conduite des récitatifs, vrais chantiers passionnants de
cette intégrale en cours.
D’ailleurs on connaît l’engagement du continuiste Andrea De
Carlo, soucieux d’une articulation juste et naturelle comme
d’une intonation poétique Conforme à cette éloquence élégante
et très sensuelle d’un Stradella maître de l’oratoirio du
plein Seicento  (xvii ème Le très beau timbre racée fin de la
basse bien chantante de Sergio Foresti complète un plateau de
solistes très finement caractérisés.
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STRADELLA,  GENIE  DE  L’ORATORIO
BAROQUE.  Après  un  cd  très
convaincant  –  malgré  quelques
faiblesses (bien anecdotiques) :
San  Giovanni  Crisostomo  (2014,
CLIC  de  CLASSIQUENEWS  de
septembre  2015),  l’ensemble
italien Mare Nostrum dirigé par
l’excellent  Andrea  De  Carlo,
poursuit son cycle dédié aux oratorios d’Alessandro Stradella,
ici avec un absolu inédit sur un sujet spécifique, en liaison
direct  avec  le  contexte  de  composition  :  Santa  Editta,
probablement écrite à Rome au début des années 1670 (reprises
attestées en 1684 puis 1692). Créée en Italie lors du dernier
festival Stradella à Nepi (probable cité natale de Stradella,
province de Viterbe, 50 km au nord de Rome) en août 2015, la
production  dont  l’enregistrement  prolonge  la  performance
éblouit  littéralement,  sur  le  plan  musical,  grâce  à  une
écriture  dramatique  nerveuse,  efficace,  d’une  sensualité
directe.

Sur le plan artistique grâce à un plateau
vocal qui réunit les jeunes talents du
chant italien, l’œuvre peut scintiller par
sa fine écriture expressive, soulignant le
contraste né entre l’aspiration à la vie
monastique  et  les  tentations  des
séductions  mondaines  :  entre  les  deux
mondes,  où  penchera  l’âme  (faussement)

tourmentée de la souveraine ? Ainsi rayonne l’irrésistible
Francesca  Aspromonte,  Nobiltà  (Noblesse)  d’une  diction
mordante, incisive, naturelle qui rétablit aussi ce génie des
récitatifs  qui  caractérise  Stradella.  Voici  donc  après  La
Forza  delle  Stelle  (la  Force  des  étoiles),  et  donc  San
Giovanni Crisostomo – deux réalisations au concert puis au
disque critiquées par classiquenews-, un troisième oratorio
stradellien d’une grande beauté, servi par de jeunes chanteurs
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très impliqués. Peu d’action, beaucoup de sentiments, d’extase
émotionnelle et sensorielle : la Sainte admirable, qui renonce
au désir terrestre pour ne pas souffrir est ici confrontée à
plusieurs allégories : Umiltà (Claudia de Carlo), Grandezza,
Belleza  (Fernando  Guimãraes)  et  Senso  (excellente  basse
chantante Sergio Foresti)…
Toujours un souci du verbe agissant, un relief déclamatoire
qui force l’admiration. Et témoigne du niveau vocal et de
l’exigence globale défendus aujourd’hui par Andrea De Carlo et
son ensemble Mare Nostrum.

Voix usée et ligne continue mais contournée (ports de voix)
qui n’a pas le mordant piquant des voix plus jeunes qu’elle,
Veronica  Cangemi  déploie  une  belle  ligne  d’une  fragilité
touchante, dans la seconde partie, à l’expressivité juste,
rendant à Edith ce profil vacillant, fébrile, en proie au
doute existentiel, emblème édifiant de la condition humaine.
Chacune de ses confrontations avec les allégories (Bellezza,
Senso, Grandezza, Nobilità) se fait prise de conscience sur la
vanité  de  toute  forme  de  plaisir  terrestre  et  sensuel  :
fastes, pompe, plaisir, … saisissante révélation et leçon de
réalisme que condense la question d’Editta, énoncée, dans la
seconde partie comme un leit motiv avant chaque apparition :
 » Dite su, piacer, che siete ? » / Dîtes-moi Plaisir, qui
êtes vous ? »…
Autant  de  questions  /  réponses  qui  jalonnent  un  rite  de
passage, celui du renoncement, véritable école de l’adieu et
qui  culmine  dans  l’air  d’Editta  (n°40)  :  «  L’orme  stampi
veloce il piè… » / Que les pas, vite, foulent le sol… Tout
célèbre le choix moral de la Reine qui a su renoncer au
pouvoir, aux futilités terrestres et matérielles.

Vraie tempérament grave et caverneux, la basse Sergio Foresti
éblouit  par  son  sens  du  verbe  éloquent,  percutant  sans
boursouflures, sur un souffle naturellement expressif (Senso)
; les chanteurs savent caractériser tous sans exception les
arêtes vives de leurs textes respectifs. Avec cet engagement



prêt  à  prendre  des  risques  et  à  s’exposer  au  delà  d’une
réalisation conforme sans âme ; de fait l’imprécation finale
par Humilità (d’un sentiment de culpabilité excessive : –
« qui sème la douleur, récolte le bonheur ») permet à la jeune
soprano Claudia Di Carlo, de refermer le livre qu’elle avait
ouvert, un Sybille embrasée, vive, nerveuse.

Au regard de la cohérence vocale du plateau, du
soutien subtilement caractérisé du continuo, voici
l’un  des  meilleurs  enregistrements  du  cycle
Stradella  en  cours  :  l’oeuvre  est  passionnante,

belle révélation du Festival Nepi 2015 joué pour son ouverture
(le 30 août). CLIC de CLASSIQUENEWS de mai 2016.

CD, compte rendu critique. Stradella : Santa Editta, vergine e
monaca, Regina d’Inghilterra. Oratorio pour 5 voix et basse
continue. Ensemble Mare Nostrum. Andrea De Carlo, direction (1
cd Arcana), enregistré en août 2015.

CD,  compte  rendu  critique.
SCHUMANN : letzter gedanke /
dernière  pensée.  Soo  Park,
pianoforte  (1  cd  Hérisson,
2015)
CD événement. Soo Park joue le dernier Schumann… Capté /
réalisé  sur  le  (grand)  piano  Gebauhr  (fabrication
prussienne à Königsberg, 1850) de la collection du musée de la
Musique à Paris – en octobre 2015 (juste après la restauration
de l’instrument), cet excellent récital dévoile l’intimisme
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secret, allusif du dernier Schumann. Au programme les 6 Etudes
opus 56 (1845), les 9 nouvelles pièces pour clavier opus 82 de
1849 et les derniers cycles du début des années 1850, avant
l’hospitalisation du compositeur foudroyé par ses dérèglements
suicidaires et intérieurs. Au sommet d’une inspiration touchée
par la grâce rayonnante, pourtant celle d’un cerveau atteint,
le cycle « Gesänge der Frühe opus 133 de 1853 et surtout le
Thème et Variations Geistervariationen anh F39 de 1854, soit
un programme pour clavier ciselé, fragile, fébrile, au spectre
sonore ténu où percent la tension et le poids d’une mécanique
parfois instable, de 1h20. En dépit d’une prise live et du
caractère souvent imprévisible d’un instrument historique, la
pianofortiste coréenne Soo Park s’entend à merveille dans ce
cheminement  entre  ombre  et  pénombre,  lugubre  et  abysse,
jusqu’au tréfonds de la conscience dont le génie est demeuré
intact et d’une rare force créatrice malgré la prégnance de la
folie, en dépit des attaques d’un désordre mental.
Soo Park affirme sans déclamation, sa propre pensée poétique
au service d’un Schumann funambule et diseur. L’approche est
fine, subtile, maîtrisée en ce qu’elle sait exploiter sans
effets gratuits les possibilités sonores et expressive d’un
clavier  typique  de  l’esthétique  allemande  et  viennoise  du
plein XIXè, avec ses marteaux recouverts d’une fine pellicule
de cuir, son riche medium, ses graves souterrains, ses notes
aigues cristallines, sa résonance naturelle, la perception du
bois,  les  craquements…  tout  ce  qui  fonde  l’intérêt  d’un
récital  sur  un  clavier  historique  d’un  tel  pedigree  (le
Gebauhr correspond au type instrumental salué par le seul prix
pour  un  facteur  d’instruments,  remis  lors  de  l’Expo
universelle  de  Londres  en  1851).

Ici les dernières pensées de Schumann révèlent le génie tardif
d’un  compositeur  touché  par  la  grâce  absolue,  dès  1845,
profondément transformé par la découverte et l’usage maîtrisé
du contrepoint, puis sur la fin, soucieux de la lenteur, porte
vers l’introspection la plus subtile. La notice souligne avec
justesse combien Schumann a souffert de cette approche biaisée



qui interprète tout l’oeuvre à travers le prisme réducteur de
la folie.

Schumann ultime : un diseur touché
par la grâce
 

Or ce qui saisit ici ce n’est en
rien les velléités obscures d’une
âme  tourmentée,  mais
définitivement  la  claire  pensée
d’un  bâtisseur  hors  normes,
infiniment raisonné et cohérent,
solaire  par  la  sûreté  de  son
écriture,  l’une  des  mieux
conçues,  des  plus  éloquentes.
Pensée  volubile,  d’une
évanescence  géniale  aux  éclairs
fulgurants  (irrisations

enchanteresses de « Vogel als Prophet », d’une déchirante
sincérité), de plus en plus simple et sobre, et aussi capable
de force et de fureur presque de dureté péremptoire (Première
des  3  Fantasiestücke  opus  111)  ;  entre  ses  caractères
parfaitement  élaborés  comme  les  faces  contraires  et
complémentaires d’un même visage : Eusébius, Florestan, et le
médian Maître Raro, Schumann hyperconscient et tout à fait
clairvoyant  sur  la  multiplicité  humaine,  a  toujours  su
canaliser l’immense flux imaginatif de son génie compositeur.
Et  comment  ne  pas  comprendre  le  Thème  final  et  ses  5
Variations, tels l’énoncé maîtrisé d’une prière parmi les plus
intimes  et  les  plus  pudiques  de  l’auteur,  totalement
construites dans un élan d’espoir, de certitude, d’apaisement
qui  montre  deux  ans  avant  sa  mort,  l’intelligence  et  la
maturité d’une pensée intacte. Lumineuse approche, tissée dans
l’intériorité la plus suggestive. CLIC de CLASSIQUENEWS de mai
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2016.

 

CD, compte rendu critique. SCHUMANN : letzter gedanke
/ dernière pensée. Soo Park, pianoforte : Gebauhr,
1850  (1  cd  Hérisson,  octobre  2015).  CLIC  de
CLASSIQUENEWS  —  Durée  :  1h20  mn.

http://www.classiquenews.com/wp-content/uploads/2013/12/CLIC_macaron_2001.jpg

