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Cd, compte rendu critique. Schumann : Lederkreis opus 39.
Frauenliebe und leben. Berg : 7 lieder de jeunesse. Dorothea
Roschmann, soprano. Mitsuka Uchida, piano. 1 cd Decca. Le sens
du verbe, 1'élocution ardente et précise de Dorothea Roschmann
rétablit les climats proches malgré leur disparité esthétique,
des lieder de Schumann et de Berg. Schumann vit de l’'intérieur
le drame sentimental ; Berg en exprime avec distanciation tous
les questionnements. En apparence étrangers 1’'un a l'autre,
les deux écritures pourtant s’abandonnent a une intensité
lyrique, des épanchements irrépressibles, clairement inspirés
par l’univers profond voire mystérieux de la nuit, que le
timbre mir de la soprano allemande sert avec un tact
remarquable. L'’exquise interprete écoute tous les vertiges
intérieurs des mots. (C’'est une diseuse soucieuse de
1’intelligibilité vivante de chaque poeme. L'’engagement vocal
exprime chez Schumann comme Berg, le haut degré d’une
conscience marquée, éprouvée qui néanmoins est en quéte de
reconstruction permanente.
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SCHUMANN |

Liederkreis
Frauenliebe und Leben

BERG |

Sieben frihe Lieder

DOROTHEA ROSCHMANN

_“MHSUKOLKHHDA:

Composés en 1840, pour célébrer son union enfin réalisée avec
la jeune pianiste Clara Wieck, les Frauenliebe und 1leben
lieder affirme 1’exaltation du jeune époux Schumann qui écrit
dans un jaillissement presque exclusif (apres n’avoir écrit
que des piece pour piano seul), une série de lieder inspirés
par son amour pour Clara. Les poemes d’'Adelbert von Chamisso,
d’origine francaise, dépeint la vie d’une femme mariée. “J’ai
aimé et vécu”, chante-t-elle dans le dernier des huit lieder,
et le cycle retrace son voyage de son premier amour, en
passant par les fiancailles, le mariage, la maternité,
jusqu’au deuil. L'hommage d’un amant admiratif au dela de tout
mot se lit ici dans une joie indicible que l’articulation sans
prétention ni affectation de la soprano, éclaire d'une
intensité, naturelle, flexible. D'une rare cohérence, puisque
certain passage du dernier rappelle 1’énoncé du premier, le
cycle suit pas a pas chaque sentiment féminin avec un tact
subtil, mettant en avant l’impact du verbe. De ce point de
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vue, Ich kann’'s nicht fassen, nicht glauben, tres proche du
parlé, fusionne admirablement les vertiges musicaux et le sens
du poeme. D’'une infinie finesse de projection, gérant un
souffle qui se fait oublier tellement la prononciation est
exemplaire, Dorothea Rdschmann éclaire chaque séquence d’une
sensibilité naturelle qui porte entre autres, 1l’exultation a
peine mesurée mais d’'un abattage linguistique parfait des 5e
et 6e mélodies (Helft mir, ihr Schwestern.. et SiBer Freund, du
blackest..). Sans décors ni prolongement visuel, ce live
restitue 1’impact dramatique de chaque épisode, la force de la
situation ; 1l’essence du théatre ans le chant. Le cycle
s’'acheve sur 1’abime de douleur de la veuve éplorée au chant
tragique et lugubre (Nun hast du mir den ersten Schmerz
getan..) : l'attention de la soprano a chaque couleur du poeme
réalise un sommet de justesse sincere par sa diversité
nuancée, son élocution la aussi millimétrée en pianissimi
ténus d’'une indicible langueur doloriste. D'autant que
Schumann y cite les premiers élans des premiers lieder : une
réitération d’une pudeur allusive bouleversante sous les
doigts a l’écoute, divins de 1l’autre magicienne de ce récital
exceptionnel: Mitsuko Uchida. Cette derniere phrase
essentiellement pianistique est la meilleure fin offerte au
chant irradié, embrasé de 1’'immense soprano qui a tout donné
auparavant. La complicité est rayonnante; la compréhension et
l’entente indiscutable. Le résultat : un récital d’une force
suggestive et musicale mémorable.

Mélodies de Schumann et de Berg a Londres

Roschmann et Uchida : 1’écoute et
le partage

Datés de mai 1840 mais publiés en 1842, les Liederkreis, opus
39 sont eux-aussi portés par un jaillissement radical des
forces du désir, et du bonheur conjugal enfin vécu. Die Stille



(5) est un chant embrasé par une nuit d’extase infinie ou la
tendresse et l’'innocence étendent leur ombre carressante. Le
piano file un intimisme qui se fait repli d’une pudeur
préservée : toute la délicatesse et 1'implicite dont est
capable la magicienne de la suggestion Mitsuko Uchida, sont
la, synthétisés dans un Schumann serviteur d’une effusion
premiere, idéale, comme virginale.

En fin de cycle , trois mélodies retiennent plus précisément
notre attention : Wehmut, (9), plus apaisé, est appel au
pardon, tissé dans un sentiment de réconciliation tendre ;
puis Zwielicht (10) souligne les ressources de la diseuse
embrasée, diseuse perfectionniste surtout, et d’une précision
archanéenne, quant a la coloration et 1’intention de chaque
mot, n’hésitant pas a déclamer une imprécation habitée qui
convoque les références fantastiques du texte (de fait la
poésie d’'Eichendorff est constellé de détails parfois
terrifiants comme ces arbres frissonnants sous l’effet d’une
puissance occulte et inconnue). Enfin, 1'ultime
Frihlingsnacht (retour a la nuit, 12) s’affirme en son élan
printanier, palpitant, celui d'une ardeur souveraine et
conquérante, porteur d’un irrépressible sentiment d’extase,
avec cette coloration réguliere crépusculaire, référence a la
nuit du réve et de 1’onirisme.



Au centre du cycle se trouvent deux lieder 1liés : “Auf einer
Burg” et “In der Fremde”. Le premier, avec sa subtile
tapisserie contrapuntique, est écrit dans un style ancien, et
son atmosphére austére préfigure le célebre mouvement évoquant
la “Cathédrale de Cologne” dans la Symphonie “Rhénane” de
Schumann. La tonalité réelle du lied n'est pas le mi mineur
dans lequel il commence, mais un la mineur suggestif. La
musique aboutit a une demi-cadence sur l'accord de mi majeur,
formant une transition avec le lied suivant, dont la ligne
mélodique est clairement issue de la méme graine.

Les autres lieder du Liederkreis op. 39 sont parmi les plus
célebres de Schumann : “Intermezzo”, (“Dein Bildnis
wunderselig”), avec son accompagnement de piano syncopé d'une
excitation a peine contenue ; l’évocation magique d’une nuit
au clair de lune dans “Mondnacht”, avec la ligne vocale
répétée hypnotiquement est lui aussi paysage nocturne, du
moins jusqu'au retour chez lui du poéte mais enivré et exalté
dans le “Frihlingsnacht” final, ou il voit son amour comblé au
retour du printemps.

Les paysages nocturnes des Sept Lieder de jeunesse d’Alban
Berg, remontent a ses études quand il était éleve de
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composition en 1904 dans la classe de Schoenberg, et furent
regroupés et minutieusement édités avec accompagnement
orchestral en 1928. Dorothea RoO6schmann chante 1leur
transcription pour piano. Le plus éperdu (plage 15) demeure
Die Nachtigall (le Rossignol) lequel marqué par le romantisme
d’un Strauss semble récapituler par son souffle et son
intensité, toute la 1littérature romantique tardive,
synthétisant et Schumann et Brahms. Pianiste et chanteuse
abordent avec un soin quasi clinique chaque changement de
climat et de caractere, offrant une ciselure du mot d’une
intensité sidérante : impressionnisme de Nacht, traumgekront
plus wagnérien, ou Sommertage (jours d'été) clairement
influencé par son maitre d’alors Schoenberg : fondé sur une
déconstruction et un style a rebours caractéristique éléments
dont le piano a la fois mesuré, incandescent de Uchida
souligne 1’embrasement harmonique, jusqu’a 1’ultime résonance
de la derniere note du dernier lied. D’apres Nikolaus Lenau,
Theodor Storm et Rainer Maria Rilke —, Berg cultive ses golts
littéraires avec une exigence digne des grands maltres qui
l'ont précédé. Dorothea Roschmann semble en connaitre les
moindres recoins sémantiques, les plus infimes allusions
poétiques qui fait de son chant un geste vocal qui retrouve
1’essence théatrale et 1'enivrement lyrique les plus justes.

Cd, compte rendu critique. Schumann : Lederkreis
opus 39. Frauenliebe und leben. Berg : 7 lieder de
jeunesse. Dorothea RoOschmann, soprano. Mitsuka
Uchida, piano. 1 cd Decca 00289 478 8439.
Enregistrement live réalisé au Wigmore Hall, London, 2 & 5 Mai
2015.

ROBERT SCHUMANN (1810-1856)
Liederkreis, op.39

1 I In der Fremde 1.45

2 II Intermezzo 1.53

3 IIT Waldesgesprach 2.38
4 IV Die Stille 1.49
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5 V Mondnacht 3.52

6 VI Schone Fremde 1.22

7 VII Auf einer Burg 3.19
8 VIII In der Fremde 1.25
9 IX Wehmut 2.40

10 X Zwielicht 3.29

11 XI Im Walde 1.35

12 XII Fruhlingsnacht 1.28

ALBAN BERG (1885-1935)
Sieben fruhe Lieder
Seven Early Songs - Sept Lieder de jeunesse

13 T Nacht 4.14

14 IT Schilflied 2.18

15 TII Die Nachtigall 2.14
16 IV Traumgekront 2.41

17 V Im Zimmer 1.21

18 VI Liebesode 1.57

19 VII Sommertage 2.00

ROBERT SCHUMANN
Frauenliebe und -leben, op.42

20 I Seit ich ihn gesehen 2.39

21 II Er, der Herrlichste von allen 3.41

22 IITI Ich kann's nicht fassen, nicht glauben 1.58

23 IV Du Ring an meinem Finger 3.01

24 V Helft mir, ihr Schwestern 2.15

25 VI SuBer Freund, du blickest 4.43

26 VII An meinem Herzen, an meiner Brust 1.33

27 VIII Nun hast du mir den ersten Schmerz getan 4.39

DOROTHEA ROSCHMANN soprano
MITSUKO UCHIDA piano

CD/Download 00289 478 8439
Recording Location: Wigmore Hall, London, 2 & 5 mai 2015
(enregistrement live ).



CD, événement. Compte rendu
critique. Arvo Part : Musica
selecta (2 cd ECM New series)

CD, événement. Compte rendu
critique. Arvo Part

Musica selecta (2 cd ECM
New series). Arvo Part est
le compositeur contemporain le plus
célebre actuellement, ses cuvres ne
professant pas, tel un idéologue, la
primauté d’une posture intellectuelle
et expérimentale : c’'est un fervent
sincere dont 1le fameux style
tintinnabuli, est en quéte de profondeur, d’essence, de repli
contemplatif et réflexif : une musique qui parle a l'ame et
notre souci de sens. Le compositeur estonien né en septembre
1935, et son producteur Manfred Eicher, fondateur du label ECM
New series en 1984 ont réalisé une nouvelle sélection (d’'ou le
titre de ce double coffret: Musica selecta) a partir du fonds
tres riche des cuvres enregistrées de Part chez ECM: au
départ, Eicher souhaitait créer une plateforme pour diffuser
les oeuvres du compositeur a 1’époque révélé avec sa piece
Tabula Rasa (donc en 1984). Aujourd’hui, le corpus musical
saisit par sa diversité de forme et surtout sa cohérence
esthétique. A travers les pieces réarrangées, se précise une
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poétique de la méditation servie par un instrumentarium
originale (cordes et percussions dans une prise tres
réverbérée pour jouer des résonances). La pensée musicale de
Part dépasse les contingences musicales des clans affrontés
propre aux années 1960 : le tonalisme spirituel du compositeur
estonien au moment de son anniversaire en 2015 (80 ans)
affirme une réelle consistance face aux tenants du post
sérialisme.

Musica selecta est donc une collection validée par 1’auteur
lui-méme ou figurent les légendaires premiers enregistrements
parus chez ECM, tels les premiers opus ainsi créés au disque
des des versions légendaires : Es sang vor langen Jahren, Fur
Alina, Mein Weg, Kanon Pokajanen, Silouans Song, Fratres,
Alleluia-Tropus, Trisagion, Beatus Petronius.

Dans le cd2 on ne manquera pas non plus le subtil et court
Magnificat de 1989, ni Festina Lente dans sa version de 1990,
ni Wallfahrtslied/Pilgrims‘ Song, et surtout le bouleversant
Cantus in Memory of Benjamin Britten de 1977.. ni 1la version
inédite de Most Holy Mother of God (2003).

Ecoute sélective. CD1l: Pour voix et violon, comme sur une
corde raide, en apesanteur ou sur le fil, Es sang vor langen
Jahren (ici enregistré en 1987) est un chant de dénuement
radical qui exprime 1les tréfonds d’une ame solitaire et
pourtant déterminée, la voix semble réaliser le chemin
intérieur le plus essentiel : un face a face avec soi-méme.
Connais toi toi-méme... dit le philosophe. Part a pris pour son
compte cet adage de sagesse : il en fait une partition
rayonnante par sa profondeur, sa vérité, son ascétisme
apparent, une nouvelle concentration et la quéte de l'’essence
ou chaque note, chaque pese et fait sens.

Mein Weg, pour orchestre de cordes et percussions, (enregistré
ici en mai 2007), semble creuser encore plus nettement les
tréfonds de 1’ame, en une sorte de marche sombre et
solennelle, rythmé par 1le glas de cloches (style
tintinnabuli), a la fois stimulantes et aussi fracassantes.
L’'oeuvre joue de la résonance dans un espace tres réverbéré,



ou le spectre des cordes se superpose aux cloches en une série
de déflagration puissante, au souffle chtonien, d’une force
irrépressible, vagques apres qui récurrent, déconstruisent pour
reconstruire. Ce qui se joue la dépasse la réalité simple et
engage les pulsions les plus ancrées, les plaques d’une
tectonique souterraine entre souffrance et cri, et dans le
méme temps, recueillement et consolation.

Kanon Pokajanen (bande de 1997) convoque un choeur mixte
plutdét homophonique d’'une gravité bouleversante qui recueille
toutes les peines du monde : cri et priere a la fois. C'est
pourtant la retenue et le repli pudique qui supplante toute
autre registre : la fin est murmurée dans le souffle ultime
(comme d’ailleurs beaucoup de pieces de Part : la musique sort
de 1’'ombre et retourne a 1’ombre).

Le point culminant de ce premier
cd demeure Fratres, pour violon
et piano dans la réalisation
d’'octobre 1983 (32 ans déja! )
signée Gidon Kremer et Keith
Jarrett : 1le parcours semble
celui d’'un moine en priere qui
pense toutes les douleurs du
monde. Comme un mantra musical,
c’est un rituel d’une force cathartique immense, sa puissance
émotionnelle reste irrésistible ; aux trépidations éperdues, a
la fois déterminées et désespérées du violon, répond des
séries d'accords suspendus du piano. A chaque séquence, le
violon, double de 1la voix humaine, déploie sa question
lancinante traversant toutes les dimensions de la conscience,
ce pendant presque 12 mn, l'intensité de la priere s’exprimant
par le son filé, hurleur, exacerbé du violon.

Quel contraste avec la ferveur plus détendue, presque
bondissante exprimée dans Alleluia-Tropus (novembre 2011)
extrait de son cycle Adam’s Lament.

Trisagion pour orchestre de cordes (1995) : évoque une terre
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dévastée, brilée ou.. tout peut renaitre. Quoique les tutti
impressionnants et aspirant, écartent toute rémission, avant
que le violon ne laisse envisager un recommencement possible
rien de plus fragile que l1’'équilibre qui gere la vie
terrestre.

En conclusion, extrait du méme
Adam’s Lament, Beatus Petronius
rayonne d’'une nouvelle lumiere
celle exprimée par un orchestre
régénéré, ou les vents et les
bois sont possibles, portant le
choeur et dialoguant avec 1lui.
La sonorité associée aux
cloches, dans un espace la aussi tres réverbéré, autorise une
accalmie, entre pudeur et tendresse, un havre de paix
recouvrée, une ouverture vers le salut. Inutile de souligner
combien la musique d’'Arvo Part parle a 1'ame, relevant toutes
les détresses humaines, elle s’éleve et surgit comme un phare
dans la tourmente. Les voix de Beatus Petronius aspirent a la
fois a la paix et chantent déja la perte inéluctable de 1'état
bienheureux qui fut jadis mais n’est jamais. Nostalgie et
quéte : a la fois statique et mobile, le chant efface toutes
les tensions dans ses phrases finales. C(C’est l’enregistrement
le plus rasséréné, le plus réconfortant de 1'album et le plus
récent (2011). Cette séquence concu donc comme une playlist
récapitule dans sa diverse profondeur, 1’art contemplatif et
suspendu d’Arvo Part.

CD, compte rendu critique. Arvo PART : Musica selecta (2 cd
ECM New series). + d'infos sur le site
clubDeutschGrammophon.com
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CD. Stravinsky : Le Sacre du .
printemps, 1947. Teodor ¥
Currentzis, MusicAeterna, 2013,

1 cd Sony classical). Tout est 7
fait dans ce nouveau cd pour
brouiller les cartes et
provoquer l’acuité critique de
l'auditeur. La couverture
dérange en son alignement
optique trouble et courbe comme gff
un Vasarely pointilleux critique
acide, ou une figure mouvante et
géométrique qui dérange 1'oeil : Teodor Currentzis, lui
dérange 1l’oreille et au-dela 1’écoute/. Une vision plus
soutenue décele cachées sous cette grille, les lettres du
titre : « CURRENTZIS STRAVINSKY ». Le chef vedette de 1’écurie
Sony classical réitere un coup d’éclat, un coup de maitre ici,
alors qu’il paracheve son intégrale de la trilogie Mozart / Da
Ponte (et avec le méme fabuleux orchestre : Le Nozze di Figaro
puis Cosi fan tutte font toujours débat.. on attend Don
Giovanni courant 2016).
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Aucune cuvre n'a mieux pressenti les
secousses telluriques de son époque que
Le Sacre du Printemps, entre sauvagerie
et gouffres poétique, sensualité
instrumentale et abstraction musicale.
La partition de Stravinsky que le chef
d'origine grecque a choisi est celle de
1947, plus instrumentalement calibrée,
plus incisive dans sa portée musicale
aux timbres affinés, a 1'équilibre des
pupitres plus homogenes et plus
mordants aussi, est enregistrée a
Cologne en octobre 2013. La vitalité caractérisée des
instrumentistes de MusicAeterna fait merveille dans la
ciselure symphonique avec une acuité gorgée d’énergie, de
précision et de souffle dramatique qui font du ballet imaginé
par Stravinsky a Paris pour Diaghilev, la partition la plus
moderne et la plus visionnaire du XXe. Tout cela fourmille
d’'idées, d’éclats, d’'éclairs sertis au service d’une vision
allante et poétique, ou enjeu premier de 1'ouvrage,
1’éloquence orgasmique voire extatique des instruments requis
est mise en avant : exposée, optimisée, radicalisée : 1la Danse
des adolescentes est rugueuse et étincelante, habitée par les
convulsions primitives que souhaitaient le compositeur en
imaginant son ballet inspiré par 1’'idée d’'un paganisme des
premiers ages. Les Rondes printanieres ou convulsent les
cordes, rugissent les cuivres, font entendre 1la grande
crispation de la terre matricielle et le jaillissement des
énergies primitives : ce Sacre organique dont les palpitations
régulieres obligent 1’orchestre a tout donner (frénésie et
aspiration, enfin résonance sauvage des Jeux des cités
rivales). Puis c’'est 1’immersion dans le mystere le plus
léthal du sage et de son Cortege, avant la derniere convulsion
la plus engageante et ses frottements inoules aux cordes dans
une Danse de la terre qui semble concentrer la vitalité de
toutes les forces rassemblées.

La Sacrifice débute comme le décompte d’'un champs de ruines,
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nocturne et dépressif (la séquence la plus longue du ballet) a
mesure que s’'étend une ombre menacante et mystérieuse et qui
s’'acheve par une courte phrase de conclusion au violoncelle
L’ivresse éperdue du Cercle mystérieux des adolescentes, entre
apaisement (fldte, clarinettes..) et inquiétude fait toute 1la
valeur de la séquence suivante.. Avec la Glorification de
L’Elue (triste désignation jusqu’a son sacrifice finale), les
spasmes de l'orchestre redoublent entre hystérie sanguinaire
et derniers cris de la victime consciente de son futur
sacrifice.

L'action rituelle des Ancétres se fait danse sacrificielle aux
lueurs secretes d’une dangereuse séduction a 1’05 : de la
flidte au basson, c’'est un décompte méticuleux qui cache son
intention criminelle.. avant le déferlement de la Danse sacrale
finale : ou Sacre signifie sacrifice et pour 1’orchestre,un
défi permanent aux équilibres redoutables, a la mise en place
rythmique éruptive autant que millimétrée (en deux séquences
symétriques avec une courte respiration, bréve pause a 2’57,
avant la mise a mort de 1'adolescente ainsi désignée).

Intention. Les mots intentionnels
de Teordor Currentzis pour
expliquer son approche sont
« sacre » évidemment,
subconscient et délire, « steppe
de l'art tribal », ou le printemps éternel
revient cycliquement par un sacrifice « cruel
et vertical », une révolution, une rupture
rédemptrice ; de fait dans la Danse sacrale
finale, on ne pense pas barbarie mais bien régénération et
ascension vers la lumiere. Une rampe de plus en plus
éblouissante. Currentzis dans sa préface assez sybilline ou
curieusement prophétique, il laisse aller son admiration
lyrique pour Stravinsky dont 1’audace et la vérité ont
réinscrit 1'esprit rural (celui de la steppe) comme facteur
premier de modernité. En mettant le feu, Stravinsky produit la
petite étincelle d’'un grand brasier rédempteur : celui de la
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transe collective qui a 1’échelle des danseurs ou ici des
instrumentistes, se fait énergie primitive d’essence
folklorique. Il faut savoir parfois se brller pour prendre
conscience. Et voir et ressentir. Si le texte de Currentzis
reste confus et alambiqué (il faut absolument le lire relevant
d'une mystique post moderne et bourgeoise), son euvre comme
chef reste elle passionnante et infiniment plus vivante. De
fait cette lecture du Sacre compte autant que celle des
Siecles dirigé par Francois-Xavier Roth, autre ambassadeur
zélé inspiré de Strasvinsky et qui a été comme nul autre avant
lui, tres trés loin dans la restitution criante de vérité des
instruments parisiens, utilisés, adaptés, voulus par
Stravinsky lui-méme au moment de 1la création, en 1913.
Evidemment la posture idéologique et artistique du chef
perturbateur provocateur en agacera plus d’un ; mais le geste
qui déconstruit pour reconstruire proposant une vision entiere
cohérente passionnée donc subjective donc discutable de
Currentzis nous parait stimulante, face au politiquement
correct de tant de versions et productions que l’'on nous sert
comme toujours plus faussement neuves et constructives. Sa
force de curiosité, son désir de défrichement critique
rappelle les meilleurs artisans de la derniere révolution
musicale, celle des Baroqueux : Christie, Harnoncourt en téte.
Pour nous, l’'avenir de la musique et du classique a encore de
beaux jours, grace a des personnalités comme Teodor
Currentzis. Lecture événement.

CD. Stravinsky : Le Sacre du printemps, 1947. Teodor
Currentzis, MusicAeterna, 2013, 1 cd Sony classical).
Enregistrement réalisé a Cologne en octobre 2013.



CD, compte rendu critique.
Véronique Gens : Néere,
mélodies de Hahn, Duparc,
Chausson (1 cd Alpha, 2015)

CD, compte rendu critique.
Véronique Gens : Néere, mélodies
de Hahn, Duparc, Chausson (1 cd
Alpha, 2015) . Maturitée
rayonnante de la diseuse. Le
timbre s’'est voilé, les aigus
sont moins brillants, la voix
s'est installée dans un medium
de fait plus large.. autant de
signes d’un chant mature qui
cependant peut s’appuyer sur un
style toujours mesuré et nuancé, cherchant la couleur exacte
du verbe. Prophétesse d’une émission confidentielle, au
service de superbes poemes signés Leconte de Lisle, Goethe,
Gautier, Louise Ackermann, Viau, Verlaine, Maurice Bouchor,
Baudelaire et Banville.., Véronique Gens captive
indiscutablement en diseuse endeuillée, sombre et grave, d’une
noblesse murmurée et digne. L’'’expressivité n’est pas son
tempérament mais une inclination maitrisée pour 1’allusion, 1la
suggestion parfois glacante (propre aux climats lugubres et
funebres d’un Leconte de Lisle par exemple quand il évoque le
marbre froid de la tombe). La nostalgie générale de Néére de
Hahn pose d’emblée 1’enjeu de ce programme faconné comme une
subtile grisaille : les milles nuances du sentiment intérieur.
De notre point de vue, le piano est trop mis en avant dans la
prise, déséquilibre qui nuit considérablement a 1la juste
perception de la voix versus l’instrument (déséquilibre criard
méme dans Trois jours de vendange d'apres Daudet). De Hahn, La
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Gens sait exprimer 1’ineffable, ce qui est derriere les mots.

1000 nuances de l’allusion vocale : la mélodie romantique
francaise a son sommet

Chez Duparc, Hahn, Chausson,
Véronique Gens subjugue

En accord avec l’instrument seul, la soprano peut tisser une
étoffe chambriste somptueuse, feutrée, jamais outrée
précisément chez Duparc : douceur grave de Chanson triste
(mais que le piano trop mis en avant la encore perce et
déchire un équilibre et une balance subtile dont était
fervente la voix justement calibrée : carton jaune pour
1’ingénieur du son indélicat ; une faute de golt impardonnable
car aux cO6tés du clavier, la soprano mesure, distille cisele),
un réve vocal qui rétablit le songe du Duparc. C’est un
enchantement vécu il y a longtemps dont 1la sensation
persistante fait 1le climat diffus, vaporeux, brumeux
(wagnérien?) de Romance de Mignon (et son apothéose du la-bas
d’apres Goethe) ou la tenue et le soutien comme la couleur des
sons filés rappellent une autre diseuse en état de grace
(Régine Crespin) : quel art du tissage de la note et du verbe
habité, halluciné, poétique. Enivrée, intacte malgré la perte,
1’évocation elle aussi endeuillée nostalgique de Phidylé
(1882) déploie sa robe caressante et voluptueuse grace au
medium crémeux, rond, replié et enfoui de la voix melliflu qui
appelle a la paix de 1'ame : voici assurément le sommet de la
mélodie romantique francaise, écho original du Tristan
wagnérien, une résonance extatique d’une subtilité enivrante.

Leconte de Lisle, magicien fantastique et déja symboliste,
fait le lien entre le texte de ce Duparc et la premiére
mélodie des 7 de Chausson qui suivent : le chant est embrasé
et halluciné, bien que perdant parfois la parfaite lisibilité
des voyelles — probleme régulier pour les voix hautes, mais
l'intelligence dans 1’articulation émotionnelle des vers



oscille entre précision, allusion, incantation. La tension des
évocations souvent tristes et méme dépressives trouve dans la
Sérénade italienne d’'apres Paul Bourget, une liquidité
insouciante soudainement rafraichissante.

Des Hahn suivant, plus linguistiques, Véronique
Gens semble éclaircir la voix au service de
voyelles plus lumineuses structurant les phrases
(superbe Rossignol des lilas, hommage au
volatile), ciselant 1la encore 1le versant
métaphorique des vers. Enoncé comme une romance mozartienne
(malgré un piano trop présent), A Chloris a la délicatesse
d’'une porcelaine francaise usée a Versailles : 1'émission
endeuillée enveloppe la mélodie d’'une langueur suspendue qui
fait aussi référence au Bach le plus tendre. C’est évidemment
une lecture trés incarnée et personnelle de la mélodie de
Hahn, autre sommet de la mélodie postromantique francaise et
méme cliché ou pastiche étonnamment réussi (1916). Le temps
des Lilas de Chausson hypnotise par la justesse des couleurs,
la précision allusive de chaque mot vocal : priere extatique
et dépressive, voici un autre sommet musical (1886) du
postwagnérisme francais. Le chant exprime sans discontinuer la
profonde et maudite langueur des ames irradiées. Le tact et le
style de La Gens affirme une remarquable acuité dans
1’allusion. Méme finesse de style et richesse de 1’intonation
dans 1l’exceptionnelle Au pays ou se fait la guerre de Duparc
(1870), priere retenue, pudique d’'une femme de soldat : Duparc
annonce le désespoir intime de Chausson. Le feu ultime que 1la
soprano sait offrir au mot « retour » finit de saisir. Associé
a l’Invitation au voyage de la méme période (d’apres
Baudelaire), ce premier Duparc gagne un regain de splendeur
poétique : tragédienne subtile et intérieure, la cantatrice
atteint ici un naturel linguistique magicien, imprécation,
déclamation, révélation finale dans le recto tono énoncé comme
la débrouillement d’une énigme « ordre et beauté, luxe, calme
et volupté ». Il aurait fallu que le récital s’achevat sur ce
diptyque Duparc la. Aucun doute, a l’'écoute de ses sommets
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mélodiques, Véronique Gens affirme un talent envoltant, entre
allusion et pudeur (méme si ici et la, quelques aigus sonnent
serrés, a peine tenus).

Sans la contrainte d’'un orchestre débordant, hors de la scene
lyrique, le timbre délicat, précieux de Véronique Gens au
format essentiellement intimiste gagne ici en studio un
somptueux relief : celui qu’affirme son intuition de soliste
tragique et pathétique. Si le tempérament indiscutable de la
coloriste diseuse s’affirme, on regrette vivement la prise de
son qui impose le piano sans équilibre en maints endroits.
OQui, carton jaune pour l’ingénieur du son.

CD, compte rendu critique. Véronique Gens, soprano : Néeére,
mélodies de Hahn, Duparc, Chausson. Susan Manoff, piano. 1 cd
Alpha 215. Enregistré au studio Teldex en mars 2015. CLIC de
classiquenews d’'octobre 2015.

CD, compte rendu critique.
Rolando Villazon, ténor :
Treasures 0f Bel Canto (2014,
1 cd Deutsche Grammophon)
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CD, compte rendu critique. Rolando
Villazon, ténor : Treasures Of Bel
Canto (2014, 1 cd Deutsche
Grammophon). Rolando retour au bel
canto.. prolongeant ou "
approfondissant son exploration Fa ; DthstraE:LE;gtu
récente dans Mozart, qui est, tous ﬂ auoicale Horeniing
les grands chanteurs le savent, un

baume pour 1les voix, Rola’ndo ’__F%G e NDO
Villazon éprouve les défis du bel \/H_'_AZON

canto : bellinien, verdien,
donizettien, s’accordant aussi la légereté érudite du dernier
Rossini. Plus qu’'une épreuve, ce récital libere un chant
maitre de ses effets : plus économes, plus précis aussi dont
plus touchant. Timbre flexible, aigus couverts et timbrés,
parfois serrés, mais 1’intonation cherchant a servir le texte
rien que le texte et pas 1l'expressivité.. font ici la réussite
totale de ce récital qui signe le grand retour du ténor
mexicain. Nous 1’avions quitté chez Mozart, dans L’Enlévement
au sérail ou nouveau jalon de l'intégrale en cours avec son
complice a Baden Baden, 1le chef Yannick Nézet-Séguin, il
chantait la partie de Pedrillo, plutdét fort bien : les mémes
qualités se retrouvent ici dans le sens (méritant) de la
mesure, de 1’élégance, écartant tout clin d’oeil ou pochade
dans un surjeu douteux : les quatre mélodies d’ouverture de
Bellini permettent de chauffer en douceur et en intensité
réservée, une voix qui sait se reconstruire dans le respect
précis et sobre du texte (belle douceur mozartienne du mini
drame Torna, vezzosa Filide.. y compris dans sa derniere
séquence plus passionnelle et dramatique ou le berger trahi,
crie et pleure 1’absence du cher visage de Phyllis) : le chef
et l'orchestre florentin savent se mettre au diapason de cet
chant direct, sobre, sincere, sans effets factices.

Treasures of

Le récital enregistré en septembre 2014, il y a donc un an,
apres son Pedrillo précité, confirme donc une régénération
salutaire et méme prometteuse : que le chanteur reprenne le
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chemin des grandes prises de roles, c'est tout le mal que nous
lui souhaitons.

Bellini, Verdi, Rossini, trois mélodistes pour une
résurrection vocale

Grand retour de Villazon par le
chant romantique

Comme s’'il devait se ménager, le ténor retrouve une certaine
candeur, une fraicheur stylistique qui lui permet de phraser
et de colorer avec un tact stimulant. Le pas vers une
expressivité plus franche et sauvage (comparée a la
distinction et la finesse du bel canto bellinien) est
évidemment clairement réalisé dans les 4 Verdi, dont la
premiere mélodie (Deh, pietoso, o Addolorata..) celle d’un
coeur amoureux désespéré s'adressant a 1la Vierge
miséricordieuse et compatissante permet un controle tout aussi
intelligent des possibilités : expressif et proche du texte
(d"apres Goethe), plutdét que démonstratif et exclamatif.
L'expérience du chanteur se ressent dans ce geste controlé en
permanence qui évite les débordements du pathos. Le feu
ardent, intérieur, lui aussi mesuré en surface mais dévorant,
et culminant dans 1’enfouissement reste 1’embleme de ce
récital tres incarné, mais habité dans 1’introspection : la
derniere mélodie verdienne est a ce tire emblématique de cette
acuité vocale, intensité incandescente qui pourrait se
déverser mais sait grace au style du ténor, mesurer, et
canaliser son élocution : la maitrise du nouveau Villazon
s’'expose avec vérité et sincérité dans la confession de
l’amant qui avoue ainsi son terrible secret (le titre de la
séquence) : un torrent de feu qui le consume de 1’intérieur.
Ce Mistero, sur un texte de Felice Romani, le librettiste de
Bellini, assurant ainsi le passage de Bellini a Verdi)
recueille tous nos suffrages pour son économie et son
intensité rentrée qui dans une projection franche pourtant,



reste toujours souple et phrasée. La classe qui révele en
Villazon, un grand diseur.

A mi chemin au sein du récital, que donnent ses
Donizetti, apdétre d’un réalisme parfois sauvage ?
L’amor funesto conserve un style impeccable : ni
ports de voix impétueux, ni effets de gorge ni
appuis surexpressifs.. Le ténor nous gratifie de
la Mere et 1'Enfant chanté en francais, une séquence congue
dans le registre larmoyant mais digne. Méme si l’air semble
trop grave pour le chanteur, sa gestion du souffle, la pureté
de la ligne, l'expressivité tres mesurée, et des aigus nets et
percants (Du pain, du pain pour mon enfant), avec certes un
abattage tres accentué (mais cela fait partie de son charme)
font toute 1’intensité de son interprétation, s’agissant de
1’une des rares mélodies francaises de Donizetti, a écouter en
urgence.

Les Rossini permettent de conclure ce récital avec toute la
subtilité dont est capable le compositeur romantique épris de
finesse et de subtilité : 1le chef et 1’orchestre s’'accordent
et réservent un tapis instrumentalement raffiné qui porte de
toute évidence le chant toujours sobre du ténor (L’'éxilé) ;
jouant de facon tres efficace des registres poétiques, la
noblesse et 1'héroisme de facade n’étant jamais éloignés d’une
certaine couleur facétieuse, Rossini excelle dans la mélange
des genres, mine de rien : une érudition tres inspirée qui
sied idéalement a Villazon.


http://www.classiquenews.com/wp-content/uploads/2013/12/CLIC_macaron_200.jpg

Plus exposé dans La Danza, mais
sur un tempo allegro ma non
troppo, le ténor soigne son
articulation, évitant
soigneusement les cracs,
exprimant ce vertige de la danse
la plus féline, essor d'une
voluptueuse extase ou la frénésie sait garder le cap. Propre
aux délicieux Péchés de vieillesse, Villazon, empruntant les
chausses du ménestrel enamouré a Elvira, se met au diapason de
la verve toute en finesse d’un Rossini souvent imprévisible et
toujours d’'une séduction irrésistible. Villazon sans appuyer,
sans forcer, sans démontrer nous offre ce sentiment d’abandon,
d’'ivresse, de plénitude voluptueuse (accordé a la harpe) 1la
aussi avec un style simple, réellement délectable. Du grand
art.

Presque moqueur pour son duo d’amoureux, pour lequel Villazon
est rejoint par Cecilia Bartoli, La Tiranna pour deux voix
Les Amants de Séville, chanté en francais, sonne tres opéra
comique. La finesse millimétrée des deux solistes qui soignent
la fusion des timbres, éclairent cet humour insigne du dernier
Rossini. On ne peut imaginer meilleurs diseurs en francais
dans cet épisode d’'une finesse amusée, qui semble parfois
railler le genre amoureux. La délicatesse et le souci de
simplicité que préserve toujours Rolando Villazon font 1la
réussite de ce récital admirable en tout point, vrai indice de
sa nouvelle santé vocale, de son style d’une intelligence
recouvrée. Bravissimo !
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CD, compte rendu critique. Rolando Villazon,
ténor : Treasures Of Bel Canto. Mélodies avec
orchestre de Bellini, Verdi, Donizetti, Rossini.
Avec Cecilia Bartoli, mezzo soprano (Rossini).
Orchestra del Maggio Musicale Fiorentino. Marco
Armiliato, direction. Enregistré a Florence en septembre 2014.
1 cd Deutsche Grammophon 00289 479 4959.

CD, compte rendu critique.
Stephen Kovacevich : the
complete Philips recordings
(25 cd Decca)

CD, compte rendu critique. Stephen Kovacevich

the complete Philips recordings (25 cd
Decca). Le pianiste et chef d’'orchestre
américain (il a été directeur musical de
1'0Orchestre de chambre d’Europe), Stephen
Kovacevich (Stephen Bishop-Kovacevich de son
vrai nom) est né le 17 octobre 1940 a San
Pedro (Californie) d’'un peére serbe originaire
de Croatie (région de Lika) et d’une mere
américaine. A 11 ans, il jouait déja a San Francisco en 1951
le Concertino pour piano de Jean Francaix. A Londres, le jeune
homme de 18 ans parfait sa technique et sa musicalité aupres
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de Myra Hess. Sa carriere débute officiellement en 1961 lors
d’un récital, au Wigmore Hall de Londres (au programme : la
Sonate de Berg, trois Préludes et Fugues de Bach et les
Variations Diabelli de Beethoven).
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Le coffret regroupant toutes
les archives anciennement
Philips, souligne 1les grands
défis interprétatifs qui sont
aussi les territoires
particulierement appréciés par
le pianiste américain
Beethoven (concertos, Sonates,
Bagatelles), Brahms surtout
(Concertos, Scherzos, Valses, Intermezzos, Rhapsodies,
Klavierstucke..), Bartok (Concertos), Mozart (Concertos).
Piliers de cet héritage pianistique, les réalisations avec les
orchestres londoniens BBC Symphonic orchestra, London Symphony
orchestra LSO (en particulier sous la direction de Colin
Davis), sont les arguments majeurs du coffret Kovacevich 2015.
Compagnon de la féline et irrésistible Martha Argerich,
Stephen Kovacevich rayonne ici par son jeu carré et fin, doué
d'une clarté communicante et vive qui s’'est affirmée sans
réserves chez Beethoven, Mozart, Schumann, Ravel ou Bartok. Le
partenaire et compagnon de Martha Argerich, a construit sa
carriere sur 1'engagement et la réflexion critique des
partitions : leur fille Stéphanie a récemment réalisé un film
documentaire d’une écriture libre qui laisse la part belle a
1’évocation pudique de leur vie de famille : Bloody daughter,
2013 : LIRE notre compte rendu du dock Bloody Daughter par

Stéphanie Argerich Kovacevich.

Stephen Kovacevich : the complete Philips recordings (25 cd
Decca)
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Livres, compte rendu
critique. Hélene Pierrakos :
L’ardeur et la mélancolie -
Voyage en musique allemande
(Fayard)

Livres, compte rendu critique. Héleéne

Héiéne Pierrakos Pierrakos : L’ardeur et la mélancolie -
Cardeur Voyage en musique allemande
et la mélancolie (Fayard). Question : qu’est-ce que

r . i I
l-r-"l'.-f'.-:;" £n J.-'.'.rl'.-'u'."Jf.’J'r' Allernande

« 1’'identité allemande de la musique » ? Y
a t fil des composantes et des caracteres
propres a l'’ame musicale germanique telle
gu’elle se manifeste chez « Bach, Schubert,
Brahms, Mahler.. » ? Voila des questions
brilantes auxquelles 1'auteure de cet
essai, animatrice sur Fréquence
protestante, tente de répondre. Une quéte
d'identité, en notre époque ou la question de la culture
identitaire dresse les partis et les positions les plus
radicalisées.. Hasard du calendrier des parutions comme si
l'actualité de 1la recherche musicologique et musicale
rejoignait les grands débats de société.

A la question de la germanité, l'auteure fait vibrer 1la carte
sonore, celle de 1’écoute attentive et active : Hélene
Pierrakos offre ainsi un guide d’écoute, relevant, détectant,
soulignant les spécificités des compositeurs germaniques, tous
pénétrés par le sentiment impérieux du voyage. Qu’'il soit
errance ou exploration, chaque séjour par la musique suit les
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pas des compositeurs abordés 1’un apres l'autre, tous et
chacun semant les jalons d’un parcours unique et singulier
entre Wandern et Heim (pour reprendre les mots de la préface,
laquelle économie dommageable ne les traduit pas,or ils sont
essentiels et emblématiques pour comprendre les deux
directions qui structurent tout le texte : Wandern et Heinm,
donc c’'est a dire : Voyage et patrie ; désir de conquéte et
repli introspectifs, action et nostalgie, « ardeur et
mélancolie » pour reprendre le titre, mis au diapason d’Eros
et de Thanatos. Au fil de ses écoutes concentrées, Hélene
Pierrakos analyse et argumente 1’'idée d’'un territoire
germanique propre, composant au fil des pages une cartographie
de la musique allemande, surtout romantique on 1l’aura compris
(Bach mis a part).

Des thématiques surgissent alors, fédérant une constellation
de caracteres qui deviennent ici fondateurs et déterminants

« Poétique du pas, le chant fraternel, le folklore révé, la
pensée inquiete » sans omettre « 1’idylle d’azur ou le labeur
et le réve ». A travers les nombreuses analyses et essais
critiques sur une myriade d’oeuvres et d’écritures, se précise
1'idée centrale, stimulante d’un cheminement intérieur et
profond : Schubert, Brahms, Mahler, Schumann envisagent par la
musique, le dévoilement d’un monde parallele, dont 1’'acces est
aussi inaccessible ou reporté que la présence, pourtant tout a
fait perceptible. De cet éloignement et de cette présence
originelle, fondant 1la nostalgie spécifiquement germanique
(Sehnsucht, selon 1’adage appliqué aux voyages schubertiens
entre autres) réside une dynamique poétique qui pourrait en
effet caractériser cette germanisé faite musique. Passionnant.

Livres, compte rendu critique. Livres, compte rendu
critique. Hélene Pierrakos : L’ardeur et la mélancolie -
Voyage en musique allemande. EAN : 9782213681740. Parution
octobre 2015. 200 pages. Format : 135 x 215 mm Prix public
TTC: 18 €. Editions Fayard
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CD, compte rendu critique.
Gluck: Orfeo ed Euridice,
1762 (Franco Fagioli,
Laurence Equilbey, 3 «cd
Archiv, avril 2015)

CD, compte rendu critique. Gluck:
Orfeo ed Euridice, 1762 (Franco
Fagioli, Laurence Equilbey, 3 «cd
Archiv, avril 2015). Laurence Equilbey
et son orchestre sur instruments
d’'époque, Insula orchestra jouent ici
la premiére version d’'Orfeo de Gluck,
tel qu’il fut créé a Vienne en 1762
avec un castrat dans le role-titre -
quand la reprise dix années plus tard
a Paris (1774 précisément) pour la Cour de Marie-Antoinette
sera réalisée avec ballets et un ténor pour plaire au golit
francais. Avec le librettiste Ranieri de Calzabigi, Gluck
réinvente ici l'opéra : langage resserré sur l'intensité de
1’action, la nécessité dramatique et non plus les caprices des
chanteurs vedettes. Il en ressort une esthétique épurée,
dense, économe, ou la force des choeurs tres sollicités
relance la tension du huit clos psychologique composé par le
trio vocal tragique : Amour, Orfeo, Euridice. Efficace,
fulgurant, le 5 octobre 1762 au Burgtheater de Vienne, Gluck
ouvre son opéra avec les lamentations déchirantes du choeur
funebre, électrisé encore par les pleurs de son époux
endeuillé Orfeo : Euridice est déja morte.
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D'une partition riche et poétiquement
tres élaborée dans ses passages et
transitions d’un tableau a 1’autre,
la chef réunit ses deux phalanges
Insula 1l’'orchestre, Accentus, Lle
choeur. Dans 1le role d’'Orfeo,
reprenant la partie créée pour 1la
création par le castrat Gaetano
Guadagni, Franco Fagioli, vraie
vedette de cette production
enregistrée live a Poissy en avril
2015, <convainc par son chant
surexpressif mais sincere et mesuré,
ou justement 1la virtuosité et 1la
surperformance de 1l'interprete (dont
la vocalita a la Cecilia Bartoli a conquis un tres large
public depuis ses débuts fracassants) ne contredit pas le
souci d’'expressivité ni le culte de la poésie pure, souvent
élégiaque, défendus du début a la fin par Gluck et Calzabigi.
Le contre-ténor argentin maitrise méme la ligne vocale, le
phrasé spécifique de Gluck, — ce pathétique intérieur souvent
sublime qui cultive la réflexion et 1le sentiment /
préromantique, sur l’action a tout craint-, son attention au
texte, favorisant les piani plut6t que les cascades creuses et
décoratives. La 1lyre de Gluck est celle d’'une profondeur
tragique qui sait étre aussi tendre et remarquablement juste.
Avec le Chavalier réformateur, 1’opéra est devenu un relief
antique qui sur le sujet mythologique qu’il sert, ressuscite
les passions humaines les plus déchirantes. Dignité, noblesse
mais humanité et vérité des intentions musicales.

Malin Hartelius, -Eurydice aimable, surtout 1’Amour tendre,
compatissant et souvent salvateur d‘Emmanuelle de Negri
éclairent elles aussi cette lecture dramatiquement séduisante.
Pour compléter le tableau, Laurence Equilbey ajoute en bonus,
les points forts de la version parisienne créée en 1774,
L’année de la mort de Louis XV, et pour le public francgais
dont Rousseau, un choc mémorable : les modernes contre Rameau,
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reconnaissent alors en Gluck, leur nouveau champion lyrique.
Soucieuse de montrer qu’elle connait et maitrise la partition
gluckiste dans ses avatars multiples, la chef qui ne parvient
pas cependant a convaincre totalement par un manque manifeste
d’orientation globale, de structuration claire, ajoute donc,
propres a la version parisienne si admirée par 1l'ex éléve de
Gluck a Vienne, Marie-Antoinette soi-méme : les fameux
épisodes dramatiques d’une inspiration neuve et dramatiquement
irrésistible : 1'hyper expressive Danse des Furies, vraie défi
pour les orchestre a cordes, tiré en vérité d’'un ballet
précédent (Don Giovanni / Don Juan), et les ombres heureuses
aux Champs-Elysées comprenant le solo de flite, enchantement
d’une innocence exquise qui est l’autre versant pudique,
enivré, tendre de 1l’inspiration autrement frénétique du
Chevalier Gluck.

Télé. Diffusion le 8 octobre 2015, a 00h30 : France 2
programme le concert d'Orfeo par Laurence Equilbey, donné au
Théatre de Poissy en avril dernier. Le concert est aussi en
acces permanent pendant 4 mois sur culturebox.

CD, compte rendu critique. Christoph Willibald Gluck
(1714-1787): Orfeo ed Euridice, opéra en trois actes, version
viennoise de 1762 (pour castrat). Avec Franco Fagioli (Orfeo),
Malin Hartelius (Euridice), Emmanuelle de Negri (Amore /
Amour). Choeur Accentus, orchestre Insula. Laurence Equilbey,
direction. 3 cd Archiv Produktion 4795315. Enregistrement live
réalisé a Poissy en avril 2015.

Moses und Aron de Schoenberg
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France musique, samedi 31
octobre 2015, 19h : Moise et
Aaron de Schoenberg. Moise et
Aaron propose comme opéra
philosophique voire théorique
deux concepts du Dieu des

fervents : 1le Dieu incarné et
représenté par 1’image et par la langue ici le chant, celui
d’Aaron ; 1’'idée abstraite d'une force et d’'une autorité

(invisible, inconcevable, infinie) qui ne se représente pas et
ne peut pas méme étre exprimée, celui de Moise qui de fait
dans 1’'écriture méme de 1l’'opéra de Schoenberg, ne chante pas
mais s’exprime dans un parlé chanté permanent (sprechgesang,
role parlé donc), plutdét synthétique. La parole déforme et
dénature plutét qu’elle transmet et communique.. Dans la
carriere de 1'auteur, Moses und Aaron créé en 1954 a Hambourg
(en version de concert renforcant ainsi la force de
1’abstraction idéologique selon Moise), annonce 1’essor proche
de la nouvelle langue contemporaine et moderne, 1’'atonalité.
Contradiction frappante et stimulante que de représenter sur
la scene un opéra dont 1'une des composantes tend a
1'invisibilité et 1'’abstraction. Concretement, Schoenberg
utilise dans la partition une seule série dodécaphonique dont
il sait développer les variations : dans les faits, le
compositeur occupé par ce chantier lyrique contradictoire et
d’'une certaine facon handicapant a défaut éreintant, des 1934,
n'acheva jamais 1’'édifice, laissant sous forme d’esquisse tout
l’acte III (jamais mis en musique). Pierre Boulez, Solti,
Michael Gielen ont souligné en 1’abordant la cohérence d’une
oeuvre qui réconcilie idée et formalisme, concept et
réalisation. Juif inquiété au début des années 1920,
1’allemand Arnold Schoenberg développe treés tot une lecture
personnelle de la religion juive qui concentre l’essence de
propre identité, une question esthétique et autobiographique,
dont témoigne son ouvrage, d’abord cantate puis ouvrage
théologique enfin opéra. Ici pese le sens de la parole exacte
peu généreuse face a une foule instable et mouvante, mais
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omniprésente (le choeur des hébreux incrédules). En définitive
outre la cristallisation d’un nouveau langage musical,
Schoenberg exprime la recherche de toute une vie : comment
témoigner malgré les révoltes et la montée de la haine
raciste, la vérité de sa propre identité ? La question le
hante sa vie durant et explique pourquoi il eut tant de mal a
terminer son oeuvre.

L’action se déroule en Egypte,
au moment ou Moise recoit les
tables de la Loi d’un Dieu
invisible et omniscient. Le
peuple hébreu fuit les troupes
de Pharaon qui les avait réduit
en esclavage. Tout 1l’acte I
représente Moise et Aaron en un
duo complémentaire : Aaron exprimant en langage intelligible,
les vérités divines que Moise énonce synthétiquement; mais
quand il faut croire en Dieu, Aaron use des miracles (l’eau du
Nil changé en sang ; la verge de Moise, en serpent, etc..) afin
de convertir le peuple Hébreux.

A 1’acte II, Moise quitte le peuple hébreu pour se rapprocher
de Dieu. En son absence, 1les adorateurs se livrent a
1’adoration du Veau d’'or, représentation concrete du dieu a
honorer : ballets, orgies, décadence collective.. Quand Moise
redescend, il détruit le Veau et reproche a Aaron de 1’avoir
trahi.

Acte III, Moise défend 1'idée de 1’essence de Dieu qui ne peut
étre réduit a aucune représentation. Aaron meurt. Moise guide
le peuple dans le désert, hors du joug de Pharaon.

Moses und Aron

Moise et Aaron a 1’Opéra de Paris, Opéra Bastille
Du 17 octobre au 9 novembre 2015

1h45 sans entracte

Nouvelle production

entrée au répertoire de 1'0Opéra de Paris

Informations
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Opéra en apparence difficile, Moise et Aaron d’'Arnold
Schoenberg a travers son sujet, questionne le langage musical
appliqué a l'opéra c’'est a dire a 1’explicitation d’un drame
et d’une idée. L'Opéra bastille accueille la mise en scene du
réalisateur, faiseur d’images mi fantastique mi surréalistes,
Romeo Castellucci.

Direction musicale : Philippe Jordan. Avec Thomas Johannes
Mayer (Moses / Moise) et John Graham-Hall (Aaron)..

Diffusion medias :

En direct sur Arte concert le 20 octobre 2015, sur Arte télé
le 23 octobre 2015.

En différé sur France Musique, samedi 31 octobre 2015

LIRE aussi notre dossier Moses und Aron / Moise et Aaron, 1954
d’Arnold Schoenberg

En direct sur Arte. A Berlin,
Gustavo Dudamel dirige 1les
Noces de Figaro de Mozart

arte Arte. En direct : Les

Noces de Figaro de
Mozart. Vendredi 13 novembre
2015. Gustavo Dudamel,
direction. En direct du
Staatsoper im Schiller Theater
Unter der linden de Berlin, le
vénézuélien actuel direction
musical du Los Angeles
Philharmonic, Gustavo Dudamel,
1’éleve le plus doué et le plus médiatisé du Sistema
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vénézuélien s'essaie (enfin) a la direction 1lyrique en
pilotant la Staatskapelle de Berlin. Apres ses réalisations
réussies, toutes enregistrées par Deutsche Grammophon
(Symphonie de Mahler en particulier), le jeune maestro joue de
la baguette opératique dans le sommet sentimental de Mozart et
da Ponte d’apres Beaumarchais. La Folle Journée mozartienne
trépigne d’'une indicible excitation, que rendent explicite les
airs de Chérubin, jeune ceur éperdu bient6t enr6lé (mais si
troublé par la Comtesse) ; l'opéra souligne surtout le génie
de Mozart dans la peinture de 1’ame féminine : La Comtesse
(qui palpite et s’alanguit mélancoliquement au souvenir des
années perdues ou Almaviva 1’aimait encore), Suzanne, vivace
et pétillante, jeune épouse de Figaro ; sans omettre Barberine
et son délicieux air au clair de lune, d’'une émotivité a fleur
de peau.. Il semble que Mozart et Da Ponte aient finalement
produit un miracle de justesse psychologique dans chacun des
portraits des femmes ici présentes.

Le duo de la lettre entre Suzanne et La Comtesse y serait sans
doute le point d’orgue, d’une vérité émotionnelle, d’'une
justesse musicale, irrésistibles. Qu’en sera-t-il sous la
baguette du jeune vénézuélien Gustavo Dudamel ? Le maestro que
tout le monde attend, se revelera-t-il brillant chef lyrique ?
Réponse ce soir sur Arte en direct de Berlin.

LIRE aussi notre dossier spécial Les Nozze di Figaro, Les
Noces de Figaro : 1'opéra de femmes

ARTE, Vendredi 13 novembre 2015, 20h45

Mozart : Les Noces de Figaro — en direct de Berlin
A 1'affiche du Staatsoper im Schiller Theater unter
den Linden de Berlin

Les 7, 9, 11, 13, 15 novembre 2015

Direction musicale : Gustavo Dudamel
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Mise en scene : Jirgen Flimm
Staatskapelle Berlin
Staatsopernchor sous la direction de Frank Flade

Cinquieme mise en scene des Nozze di Figaro par Jirgen Flimm,
directeur-général du Berliner Staatsoper Unter den Linden. La
commedia mozartienne est ici transposée en Espagne a Cadiz ou
la bonne société se rafraichit en bord de mer au coeur de
1'été.

Avec Ildebrando D’'Arcangelo et Dorothea Réschmann en Comte et
Comtesse Almaviva, Anna Prohaska en Susanne, Marianne Crebassa
en Cherubino, Lauri Vasar en Figaro.. A la baguette, le trés
prisé chef vénézuélien Gustavo Dudamel dirige le Staaskapelle
Berlin.

LIRE la présentation des Noces de Figaro sur le site du
Staatsoper de Berlin

Approfondir : dossier spécial

Les Noces de Figaro : partition des Lumiéres, opéra des femmes
?
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Mozart / Da Ponte : modernité des Noces de Figaro. En pleine
période dite des Lumiéres, au moment ou Paris et 1la Cour de
Versailles sous l'impulsion de Marie-Antoinette vivent leurs
heures artistiques les plus glorieuses, Mozart et Da Ponte
concoivent en 1786, Les Noces de Figaro. Premier volet d’une
trilogie exemplaire dans 1’'histoire de 1'opéra, qui est
1l’enfant d’une collaboration a quatre mains aux apports
irrésistibles, 1’ouvrage poursuit sa carriree sur les scenes
du monde entier : c’'est que sa musique berce 1’'ame et son
livret, excite l'esprit par leur justesse combinée, accordée,
idéalement associée. Un mariage parfait ? Figaro et Suzanne,
c’'est le couple de 1’avenir .._LIRE notre dossier complet Les
Noces de Figaro
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