
Livres. Alex Ross : Listen to
this,  la  musique  dans  tous
ses états (Actes Sud)
Livres. Alex Ross : Listen to this, la
musique dans tous ses états (Actes Sud).
Mémoriser tout Mozart sur son lecteur MP3
(au total 9,7 Go), en concevoir autant de
playlists thématiques (n’écoutez que les
adagios,  les  Kyrie…)  ;  suivre  un
instrumentistes  du  Los  Angeles
Philharmonic pour en dévoiler la faculté
d’adaptabilité  à  tous  les  répertories
(suscitant  ainsi  l’admiration  du
compositeur Thomas Adès…) ; constater les
apports  indiscutables  de  la
dématérialisation de la musique classique grâce à internet
(lire l’excellent chapitre « Les machines infernales ») ;
égrainer  en  illustrations  sonores  précisément  choisis,
l’histoire  de  la  basse  continue  à  travers  les  âges
(« Chaconne, lamento et walking blues »)… voilà autant de
regards et entrées subjectifs qui font ici une vision et une
compréhension  profonde,  sincère,  passionnée  (donc
passionnante) de la musique classique. Alex Ross, chroniqueur
et journaliste au New Yorker retrouve dans ce second opuscule
(après le non moins excellent The rest is noise (2010, Actes
Sud) d’une liberté de ton (qui lui donne au demeurant sa
viscérale cohérence), une facilité argumentée sur des sujets
variés  ;  décomplexée,  juste,  précise,  l’explication  du
classique  y  gagne  évidemment  en  clarté,  en  originalité
d’approche,  réconciliant  pour  beaucoup  :  classique  et
technologie  ;  culture  ancienne,  baroque  et  romantique,  et
ambiance sonore de son enfance / adolescence (pop, rock, new
age, jazz…).
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La  partie  centrale  regroupe  pas  moins  d’une  douzaine
d’évocations-portraits  de  musiciens  morts  ou  vivants  :
compositeurs, chefs, pianistes, rockeurs, chanteurs, auteurs-
compositeurs… autant de préludes aux trois hommages (les mieux
sentis) à trois immenses tempéraments musicaux : Bob Dylan (I
saw the light, sur les traces de Bob Dylan), Lorraine Hunt
Lieberson (la soprano tragique emportée par un cancer, en
juillet 2006, – Phèdre du siècle, dans Hippolyte et Aricie de
Rameau  au  Palais  Garnier  sous  la  direction  de  William
Christie),  le  dernier  Brahms.

Eclectique  sans  pédantisme,  cultivé  mais
accessible,  Alex  Ross  distille  ici  son  art
majeur  ;  et  même  s’il  manque  parfois  des
éléments  importants  pour  mieux  juger  et
prendre  parti  sur  les  thèmes  et  les
personnalités  abordées,  la  plume  de
l’Américain curieux, rétablit journalisme avec

information,  sans  les  récupérations  et  instrumentalisations
néfastes pour le genre et surtout la patience du lecteur.
Listen to this est paru outre-Atlantique en 2010, l’année où
était traduit son premier ouvrage chez Actes Sud, The rest is
noise.

Alex Ross : Listen to this, la musique dans tous ses états
(Actes Sud). Traduit de l’américain. Parution : janvier 2015.
ISBN : 978 2 330 02688 2. Prix indicatif : 29 € ttc.

CD.  Magnificat.  Vivaldi,
Bach. Jordi Savall (1 cd / 1
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dvd Alia Vox).
CD.  Magnificat.  Vivaldi,  Bach.
Jordi Savall (1 cd / 1 dvd Alia
Vox). Alia Vox offre un montage
spécifique  pour  les  fêtes  de
Noël  2014,  associant  les
Magnificat  de  Vivaldi  puis  de
Bach,  en  les  faisant  précédée
chacun  de  Concerti,  préambules
profanes  qui  fonctionnent
cependant à merveille, comme les
portiques d’une ferveur épanouie

à suivre, d’une évidente profondeur exaltée. Au volet Vivaldi,
le Concerto pour 2 violons RV578 enregistré en 2003 à Cardona
précède donc le Magnificat enregistré en live à la Chapelle
royale de Versailles dix années après, en juin 2013. Puis le
Magnificat de Bach capté à la même date à Versailles est
introduit par le Concert pour clavecin en Ré mineur BWV 1052,
enregistré quant à lui quelques semaines plus tard en juillet
2013 à Fontfroide.

 

 

2013 : Magnificat de Vivaldi et Jean-Sébastien Bach

2 Magnificat embrasés par Savall
Après la théâtralité mordante (un rien hachée et
parfois sèche) du RV 578 vivaldien (de 1725), le
Magnificat  rayonne  par  sa  somptueuse  rondeur
collective,  idéalement  réverbérée  sous  la  voûte

versaillaise. Le sens des contrastes, la volupté active des
solistes, l’accent et l’allant de l’orchestre plus assuré,
plus mûr savent plus nettement emporter les effectifs vocaux
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que dans la prise de 2004, dans le même lieu (album spécifique
:  Marc-Antoine  Charpentier  à  la  Chapelle  royale  de
Versailles).  Savall  trouve  même  des  couleurs  plus
convaincantes  dans  le  mystère  resplendissant  d’Et
Misericordia… (plage 6). le Fecit potentia qui suit, fait
valoir la coupe frénétique et très opératique du chœur, ses
accents projetés (dispersit), d’une énergie pourtant mesurée.
Autant de fermeté partagée par tous les pupitres qui affirment
non sans justesse, l’éloquente certitude de Vivaldi sur le
plan sacré.

L’art des transitions est total passant du final exclamatif et
presque guerrier du Magnificat vivaldien à la coupe tragique
et enivrée du Concert pour clavecin en ré mineur BWV 1052.
véritable partition aux flammes enivrantes dont Pierre Hantaï
sait exprimer les crépitements denses et dramatiques.
Exalté, percutant, précis, d’une parfaite ivresse, le début du
Magnificat  de  Bach  est  irrésistible,  totalement  enivrant
d’autant plus méritant pour une prise live : les airs solistes
sont de la même grâce inspirée ; c’est évidemment une lecture
irrésistible. à classer parmi les meilleures bandes live de
Savall  à  Versailles.  Le  duo  pour  2  voix  (haute-contre  et
ténor),  Et  misericordia  est  d’une  séduction  tendre
superlative,  d’une  juvénilité  ardente  (le  sommet  du
Magnificat). Même coupe dramatique et fervente du Deposuit 
potentes (plage 24) ; idem dans Esurientes implevit… qui suit
(plage 25) : doublé aux flûtes en duo, Damien Guillon affirme
un  sens  superlatif  du  texte  (acidité  précise  et  ronde  du
timbre). Même souffle avec trompettes percutantes superbement
mesurées (et des voix chorales parfaitement détachées) pour le
Gloria Patri final. Rien à dire à cette célébration totalement
réussie et qui mérite amplement d’être fixée par le disque et
le dvd.



Exalté,  rythmique  mais  inspiré  chez  Vivaldi  ;
tragique  et  d’une  fièvre  précise  alternant
l’exclamation doxologique et la ferveur attendrie
des  séquences  de  solistes,  Jordi  Savalll
émerveille dans ce recueil dédié aux Magnificat

des deux baroques. Le geste voluptueux mais mesuré, la grâce
collective  font  tout  le  prix  de  ce  programme  que  le  dvd
complémentaire, renforce encore par la séduction de l’image.

 

 

Magnificat. Jordi Savall. Vivaldi et JS Bach : Concerti et
Magnificat.  La  Capella  Reial  de  Catlunya,  Le  concert  des
nations.  Pierre  Hantaï,  clavecin.  Jordi  Savall,  direction.
Enregistrements de juin 2013 (Magnificat de Bach et Vivaldi),
2003 et 2013 pour le Concerti de Vivaldi, de Jean-Sébastien
Bach. 1 cd + 1 dvd Alia Vox AVSA 9909D. Parution : décembre
2014.

 

 

CD. Mantova : Livres 4,5,6 de
madrigaux de Monteverdi (Paul
Agnew, Les Arts Florissants)
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CD.  Mantova  :  Livres  4,5,6  de
madrigaux  de  Monteverdi  (Paul
Agnew, Les Arts Florissants). La
lecture  révèle  un  souci
linguistique  et  surtout  un
travail  spécifique  sur
l’expression  de  la  langueur
monteverdienne.  Comparée  aux
versions  d’autres  interprètes
britanniques,   plus  anciens
(dont  Anthony  Rooley  depuis
démodée à laquelle participait déjà Paul agnew… il y a plus de
20 ans) et identifiables par des voix blanches souvent en
manque d’expressivité comme de vertiges langoureux,  comparée
aussi à la version référentielle de l’italien Alessandrini, 
Les Arts Florissants accomplissent une voie médiane qui prend
le  meilleur  des  options  entre  suprême  articulation  et
lisibilité (souci majeur défendu avec la grâce que l’on sait
par leur fondateur William Christie) et abandon sensuel,  les
deux esthétiques étant d’autant plus complémentaires que Paul
Agnew ajoute sa propre signature : un sens de l’écoute rare, 
qui découle en 2014 évidemment de son expérience de chanteur
soliste : le ténor vedette qui a réussi ses prises de rôles
événement à la suite du légendaire Jélyotte entre autres chez
Rameau, convainc totalement par la combinaison jubilatoire des
voix retenues,  leur cohésion millimétrée,  le chambrisme
suave et articulé qui met toujours la force incantatoire et le
plus souvent blessée du verbe en avant.  Notre seule réserve
si l’on prend pour principe strict de comparer deux choses
égales,  reste la notion de florilège et de sélection. S’il ne
s’agit pas hélas d’une intégrale puisqu’elle s’appuie sur une
collection de madrigaux choisis d’un Livre l’autre,  le fini, 
le raffinement de l’esthétique, le soin du geste vocal hissent
la réalisation madrigalesque qui en découle au nombre des
meilleures propositions discographiques. On attend en toute
logique les deux recueils suivants avec attention : volumes 1
(Cremona, ce dernier annoncé en février 2015) puis volume 3
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(Venezia). Ce premier opuscule Mantova (volume 2) plonge au
coeur du laboratoire montéverdien à Mantoue, quand pour le Duc
Vincent de Gonzague, Claudio plus réformateur et audacieux que
jamais, « osait » inventer avec son Orfeo de 1607, l’opéra
baroque.

Suivons pas à pas la progression des interprètes à travers les
jalons  de  ce  premier  volume  conçu  comme  un  florilège.  Le
premier titre du Livre IV (1603) : Sfogava con le stelle
d’après Rinuccini) fait valoir fusion, clarté, précision d’une
sonorité  totalement  fondue  des  voix  dont  l’écoute  et  la
flexibilité frappante offrent une expressivité nette et suave.
Si ch’io vorrei morire est sur un mode davantage expressif :
le  madrigal  apporte  une  saveur  complémentaire  au  souci
d’intelligibilité,  celle  du  drame  qui  sous  tend  chaque
madrigal.  Toutes  les  pièces  s’imposent  comme  autant  de
miniatures passionnées.

Le sublime Anima dolorosa d’après Guarini creuse encore repli
et gouffres de l’âme, ces vertiges introspectifs marqués par
la langueur, désormais inscrits dans la quête de chaque pièce
: amoureuse certes mais surtout ardente et insatisfaite.

Piagn’ e sospira inspiré du Tasse saisit par son itinéraire
tortueux,  montée  harmonique  dissonante  qui  heurta  tant  le
conservatisme  religieux  d’un  Artusi  :  c’est  là  aussi  une
plongée  sans  issue  dans  une  introspection  suspendue,
irrésolue, un gouffre de ressentiments inéluctables, tragiques
et même graves (préfiguration de La Sestina à venir…).

 

 

Livres IV, V, VI de madrigaux de Monteverdi (1603, 1605, 1614)



Accomplissement madrigalesque par
Paul Agnew

Puis à partir de Cruda Amarilli : les 5 perles
sélectionnées du Livre 5 (toutes sur les poèmes de
Battista Guarini) expriment davantage encore cette
même plénitude et surtout langueur (que des victimes

de l’amour). A croire que Monteverdi est plus sensible aux
plaintes  et  déplorations  qu’à  la  sublimation  exaltée  et
conquérante du sentiment amoureux… Dans ce voyage intérieur,
Era l’anima mia semble explorer le continent silencieux de la
psyché : les interprètes rendent tangible cette étrangeté,  –
intériorité secrète et énigmatique qui naît du silence et
meurt  avec  lui  en  un  murmure  dont  Paul  Agnew  et  ses
complices, savent ciseler la profonde langueur comme un poison
qui envoûte et hypnotise (c’est du Wagner avant l’heure :
l’amour est un poison, et la passion, un envoûtement…).

Et  quand  surgit  de  façon
inédite, les instruments (T’amo
Mia vita) : en un essor nouveau,
complice,  les  cordes  inféodées
aux méandres du texte souverain
semblent plus encore libérer la
voix  dans  son  exploration
imprévue. Les Arts Florissants,
guides inspirés, expriment dans
le  Livre  V  de  1605,  la

découverte par Monteverdi d’un monde ignoré jusque là : celui
de  l’individualité  ardente,  désirante,  consciente  et
nouvellement conquérante de sa propre psyché. Mais c’est une
conquête partagée désormais par un cercle d’âmes épanouies,
exaltées comme l’indique le dernier madrigal E cosi a poco a
poco… accomplissement en effectif renforcé …. où se distingue
le duo amoureux / langoureux qui contraste avec l’ensemble des
solistes,  chœur  d’humanités,  là  aussi  très  finement  
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individualisées. Le Livre VI (édité en 1614) marque évidemment
une  avancée  dans  la  maturation  émotionnelle  et
l’approfondissement  du  sentiment.  C’est  même,  après  la
création  mantouane  d’Orfeo,  une  nouvelle  construction
littéraire  dont  témoignent  désormais  d’amples  sections  :
d’abord le Lamento d’Arianna et la Sestina, composés chacun en
plusieurs parties auxquelles le souffle printanier et d’une
innocence juvénile de Zefiro torna fait contraste : il tempère
l’envoûtement  déploratif  et  même  funèbre  des  deux  pièces
ambitieuses.  Ici  les  voix  magistralement  ciselées
s’alanguissent mais sans s’exaspérer ni sombrer dans l’extase
impuissante  ou  démunie  :  aucune  ombre  ni  tension  mais
l’expression  franche  d’âmes  sensibles  et  sincères.

L’intérêt du disque va croissant : le Lamento d Arianna (seul
trace de l’opéra du même nom) marque bien l’essor impuissant
face à la mort et cet expressionnisme hallucinant, allusif,
totalement saisissant : plainte d’une indicible langueur – à
la fois épurée et profonde-, qui organise toutes les voix au
diapason de celle qui fut abandonnée par Thésee. Sommet de la
prière lugubre, la Sestina frappe par la fusion des voix, la
justesse  des  intonations,  l’équilibre  articulé  de  chaque
prière des amants réunis, démunis, au sépulcre de l’Aimée. La
pudeur  et  la  complicité  expressive  dont  font  preuve  les
chanteurs réunis autour de Paul Agnew (dont l’excellente basse
Cyril  Costanzo,  récent  lauréat  du  jardin  des  Voix,  2013)
éclairent toute la vibration d’une partition traversée par
l’affliction la plus mortelle.

Enfin,  en  guise  de  conclusion,  retour  au  Livre  V  avec
l’ambitieux  Questi  vaghi  avec  instruments  (22ème  opus
sélectionné ans ce florilège)… d’une tendresse partagée, celle
d’une douceur et effusion nouvelles : il fallait bien cet
apaisement final pour se remettre des gouffres et visions qui
précèdent.
Ce chant pastoral évoque l’entente miraculeuse d’un choeur en
célébration porté par une certitude indéfectible: le contraste



avec la brûlure d’amour des premiers madrigaux de ce florilège
Mantova,  est frappant.  Même dans la détente Monteverdi reste
un orfèvre du verbe auquel le collectif de solistes réuni par
Paul Agnew sait apporter suavité,  souplesse,  richesse des
nuances. .. une prodigieuse palette d’affects qui parle autant
au coeur qu’à l’esprit.  La révolution baroque est en marche
et l’auteur d’Orfeo a déjà réalisé l’impensable en 1607, avec
la  création  de  l’opéra  ni  plus  ni  moins.  Les  madrigaux
témoignent de cette maturation miraculeuse ; ils recueillent
toutes ces avancées comme un laboratoire. Autant dire que ce
premier volume est totalement convaincant ; d’un métier précis
et  investi.  Voilà  qui  annonce  un  cycle  madrigalesque
passionnant : les deux prochains volumes Cremona (annoncé en
février 2015) puis Venezia éclaireront encore l’apport très
abouti, orfévré de Paul Agnew. L’intégrale reprend du service
au concert : les Livres VII et VIII sont interprétés par les
Arts Florissants en 2015 à travers une tournée internationale.

Des  madrigaux,  un  texte  littéraire…  Fidèle  à  sa  ligne
éditoriale, le label Les Arts Florissants édite en complément
aux  madrigaux  de  Monteverdi,  une  courte  nouvelle  inédite,
intitulée La Sybille et la fresque des illusions par René de
Ceccatty, visiblement inspiré par La Chambre des époux du
peintre  Mantegna  (fresque  réalisée  au  palais  ducal  de
Mantoue). La valeur du verbe commandé et mis en parallèle avec
le florilège madrigalesque n’en prend que plus de valeur : il
y gagne même un sens redoublé, confronté au drame vocal conçu
par Claudio. A lire.

VOIR notre reportage vidéo Mantova, Madrigali, volume 2 :
Livres  IV,V,VI  de  madrigaux  de  Monteverdi  par  Les  Arts
Florissants, Paul Agnew.
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Livres.  Catalogue  Rameau  et
la  scène  (BnF,  Opéra  de
Paris)
Livres. Catalogue « Rameau et la scène  »
(BnF). En complément à l’exposition Rameau qui
s’ouvre aujourd’hui au Palais Garnier (galerie
de la Bibliothèque-musée de l’Opéra jusqu’au 8
mars  2015),  la  BnF  et  l’Opéra  national  de
Paris  éditent  un  catalogue  remarquable  qui
comme  l’intitulé  et  le  contenu  du  parcours
muséographique, illustre et explicite  » Rameau et la scène
« . L’inspiration de Rameau ne s’est jamais mieux révélée que
dans sa confrontation à l’espace théâtral, aux exigences du
déploiement scénique : l’opéra et les formes diverses qu’il
autorise  en  France  ont   particulièrement  bien  inspiré  le
Dijonais.  

Au  début,  3  portraits  de  Rameau  marquent  l’esprit  :  le
violioniste sans archet avec son pourpoint rouge d’après Aved
; l’extraordinaire buste en terre cuite de Caffieri de 1760
(la  finesse  et  la  vivacité  des  traits  distinguent  ici  le
modèle ; ils en distinguent l’intelligence de la figure) ;
enfin le compositeur travaillant plume à la main et perruque
et costume mondain, aux traits étonnamment plus épais et ronds
d’après Van Loo, vers 1770). Cette diversité de figuration
renseigne sur la prodigalité et la générosité d’un compositeur
pluriel, aux multiples talents…
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catalogue de l’exposition « Rameau et la scène »

Rameau : le génie retrouvé
 

 

Enfin il y a l’extraordinaire portrait
de profil composant face au clavecin
fermé, une admirable aquarelle gouache
de Carmontelle où Rameau paraît comme
« voltairisé » : homme des lumières
qui  effectivement  collabora  avec
Voltaire (livrets de Samson, Le Temple
de la gloire, La Princesse de Navarre…
ces deux dernières œuvres heureusement
écoutées à Versailles en octobre et
novembre  2014),  pure  silhouette
nerveuse  presque  maigre  mais  au
sourire lui aussi sagace et astucieux
(la  flamme  et  l’activité  de

l’inspiration  ?)…   Plus  qu’un  suiveur  du  légendaire  et
fondateur Lully, Rameau n’est pas qu’un harmoniste habile et
un encyclopédiste prolifique, c’est un sensuel prodigieux qui
sait  aussi  réformer  le  genre  tragique.  Ce  sont  tous  ces
paramètres d’un auteur inclassable, audacieux, critique aussi
qui suscitent l’admiration au début du XXè d’un D’Indy ou d’un
Debussy pionniers de la redécouverte de Rameau au XXè, et
ardents  défenseurs  d’une  célébration  nationale  de  l’art
français.  Avec  Rameau,  le  pathétique  des  passions  et  le
merveilleux de la fable dont le fantastique des enfers ou le
spectaculaire  de  la  nature  s’y  mêlent  en  grâce  et  en
continuité  avec  les  chœurs  et  la  danse  particulièrement
développées : Rameau est un génie dont la mesure se révèle
quand il est confronté à la réalité de la scène. Et pour le
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XVIIIè, à son époque, les planches concernent concrètement les
enjeux et les possibilités du genre lyrique ; les décors,
costumes et mises en scène ; le profil et les ressources
propres des interprètes sur la scène : chanteurs et danseurs…
le catalogue suit cette constellation qui réalise in fine,
l’unité  et  la  richesse  du  théâtre  lyrique  français  des
Lumières. Une totalité – avant Wagner -, qui milite par sa
profonde cohérence et son exubérance formelle pour le génie de
Rameau.

Au registre des interprètes, on y comprend pourquoi le choc
suscité par les tragédies et les ballets de Rameau eurent tant
de succès à leur époque : le génie musicien a pu bénéficié
d’interprètes virtuoses qui ont incarné un âge d’or des arts
du  spectacles  en  France,  qu’ils  soient  chanteurs  (Marie
Pélissier, la haute-contre légendaire Jélyotte, Marie Fel…) ou
danseuses  (Marie  Sallé,  La  Camargo…).  Au  pinacle  des
interprètes ramélliens, Pierre de Jélyotte, devient le ténor
favori de Rameau à partir de Dardanus en 1739. C’est lui qui
lui permet de réaliser tous ces défis inimaginables avant lui,
dont évidemment le personnage délirant de la nymphe des Marais
Platée  (1745).  Le  ténor  magnifiqueparaît  en  plusieurs
occasions : en Dardanus évidemment (couverture de l’ouvrage,
encre et aquarelle de Boquet, pour la reprise à Fontainebleau
en 1763), en Pygmalion du même Boquet (1748 : superbe crayon
rehaussé dont la ligne vive et le pinceau vaporeux semble
dialoguer avec le feu sensuel et éclatant de la musique du
sujet)…

En complément aux trois articles majeurs de l’ouvrage, un
« catalogue » des œuvres présente 7 ouvrages parmi les plus
significatifs du génie de Rameau, frappant par leur justesse
expressive ou leur originalité formelle (chaque ouvrage est
présenté sous la forme d’un mini dossier récapitulant date et
production de la création, auxquels se joignent les archives
visuelles des reprises connues) : Hippolyte et Aricie, Les
Indes Galantes, Castor et Pollux, Dardanus, Platée, Abaris ou



les Boréades, sans omettre sous la forme d’un dernier article,
Acante  et  Zéphise,  Zoroastre,  La  Princesse  de  Navarre
(richement illustrée par Cochin) et surtout les trop écartés
ou passés sous silence opéras comiques développés à la Foire
(de L’Endriague de 1723 au Procureur dupe de 1758…) : Rameau
fut certes un flamboyant tragique, il reste tout au long de sa
vie un fieffé comique, délirant, plus bouffon et poète que les
Italiens (voyez son inclassable Platée, préfiguration dès le
XVIIIè de la comédie musicale…), un créateur d’un juvénilité
intacte,  jusqu’àsa  mort  en  1764.  Aucun  doute,  le  génie
raméllien demeure bouleversant par sa complexité enivrante,
les  enjeux  qu’il  fait  naître  quand  il  est  confronté  aux
impératifs de la scène. Pour les 250 ans de sa mort, Rameau
méritait indiscutablement cette exposition : le catalogue qui
l’accompagne restera un outil précieux pour en comprendre sens
et valeur, profondeur et démesure.

 

 

Soulignons particulièrement la beauté des illustrations réunis
(dont les planches de Cochin entre autres) et l’intérêt de
deux articles : les propos recueillis de Jean-Marie Villégier
sur le théâtre chez Rameau ; l’esthétique de l’opéra du XVIIIè
au XXIème … (par Mathias Auclair).

Rameau et la scène, par Mathias Auclair et E. Giuliani, co
édition BnF, Opéra de Paris. 216 pages. 39 €. Parution :
décembre 2014. Catalogue de l’exposition :  » Rameau et la
scène « . Paris, Palais Garnier, Bibliothèque-Musée, jusqu’au
8 mars 2015. LIRE aussi notre présentation de l’exposition
Rameau et la scène au Palais Garnier à Paris
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Didier  Lockwood,  le
violoniste  » improvisible « 
Paris, Bouffes Parisiens. Le violon «improvisible» de Didier
Lockwood, jusqu’au 10 janvier 2015. Violoniste de jazz et
compositeur, Didier Lockwood aime se mettre en difficulté,
être au bord du précipice et chaque soir de spectacle réussir
le pari fou de l’improvisation sur des textes collectés au
moment du spectacle. Avec la musique, le violoniste erre,
cherche, expérimente, se perd… pour mieux se retrouver et nous
emmener  avec  lui.  Au  public  de  participer  à  la  fabrique
musicale en tirant au sort pendant la soirée les thèmes du
programme.  A  l’instrumentiste  improvisateur  de  réaliser
ensuite, le lien entre les textes et les témoignages, les
sujets et les séquences : à Didier de raconter une histoire…
nouvelle chaque soir. C’est un one man show d’une liberté
magicienne où le risque croise la poésie et la générosité,
l’intelligence de l’instant. Pour ses 40 ans de carrière,
Didier Lockwood met en scène ses dons d’improvisateur hors
pair. Jusqu’au 10 janvier, ce jongleur funambule présente un
spectacle  original  et  fascinant,  chaque  samedi  (18h30)  et
dimanche (18h) au théâtre des Bouffes Parisiens (durée du
spectacle : 1h40mn).
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Didier Lockwood, le jongleur
improvisateur
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DIDIER  LOCKWOOD,  biographie.  Né  à
Calais  en  1956,  Didier  Lockwood
grandit  au  sein  d’une  famille
d’artistes. Il entre au Conservatoire
à l’âge de 6 ans. A 13 ans il intègre
l’Orchestre  lyrique  du  Théâtre
municipal de Calais et remporte trois
ans  plus  tard  le  Premier  prix  de
violon du Conservatoire National de
Calais  ainsi  que  le  Premier  Prix
national de musique contemporaine de
la SACEM.
Admirateur de musique classique, il
se  passionne  également  pour  la
musique  improvisée  et  le  jazz.  Il

fait ses débuts avec le groupe Magma à l’âge de 17 ans aux
côtés du percussionniste Christian Vander. Puis remarqué par
Stéphane  Grappelli,  il  se  voit  propulsé  sur  la  scène
internationale du jazz. En 1994, il réalise son premier album
américain New-York Rendez-vous et compose en 1996 son premier
concerto en trois mouvements pour violon électro-accoustique
et orchestre symphonique intitulé Les Mouettes. En 2000, il
publie Tribute to Stéphane Grappelli pour lequel il reçoit de
nombreuses  distinctions  :  Diapason  d’Or,  Choc  Jazzman,
Sélection Fip. Il crée en 2001 le Centre des Musiques Didier
Lockwood,  son  école  d’improvisation  à  Dammarie-lès-Lys.
L’année 2013/2014 correspond au quarantième anniversaire de sa
carrière, qu’il célèbre accompagné d’amis de longue date à
travers de nombreux concerts en tournée.

Didier Lockwood : Improvisible, spectacle musical et théâtral
conçu par Didier Lockwood et mis en scène par Alain Sachs
jusqu’au  10  janvier  2015  aux  Bouffes  Parisiens  à  Paris.
Réveillon (mercredi 31 décembre 2014 à 18h30 avec en invitée
surprise la soprano Patricia Petibon).
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Éternel Peau d’Âne de Jacques
Demy et Michel Legrand

Arte, Peau d’âne. Mercredi 24 décembre
2014,  20h50.  Il  est  des  joyaux

inaltérables  qui  c’est  le  propre  des  chef
d’œuvre, malgré leur inscription dans un style
bien marqué, continuent de nous fasciner sans
faillir. Mais très daté 1970 (année de sa sortie dans le
salles),  Peau  d’âne  version  Demy  et  Legrand  continuera
longtemps de hanter nos souvenirs et de cultiver nos rêves
d’enfance. Les robes éblouissantes de Catherine Deneuve en
princesse  masquée,  la  musique  et  les  chansons  de  Michel
Legrand (la recette que chante Peau d’âne dans sa maisonnette,
du cake d’amour), la fée protectrice (sublime et si suave
Delphine  Seyrig  en  fée  des  lilas),  tout  cela  recompose  à
chaque visionnage, la magie d’un film devenu culte car il
fonctionne exactement comme les contes pour enfants : une
source  inépuisable  de  magie  et  de  poésie.  La  beauté
atemporelle  de  Catherine  Deneuve  rejoint  les  icônes  de
l’hyperféminité  :  troublante,  ingénue,  et  pourtant  si
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déterminée : une battante angélique, la sœur plus forte et
aguerrie de Marylin, et la jumelle des sirènes blondes elles
aussi  des  films  de  Hitchcock,  grand  amateur  de  plantes
hypersexuées donc érotiques. C’est un conte cinématographique
qui revisite le pouvoir d’enchantement de l’image et de la
narration  après  Jean  Cocteau.  En  offrant  un  nouveau  chef
d’œuvre visuel qui renouvelle aussi le genre de la comédie
musicale, Jacques Demy dans la conception de Peau d’âne, ne
rendrait-il  pas  allusivement  hommage  au  film  tout  aussi
envoûtant pas son climat magique et hypnotique, La belle et la
bête ?

 

Comme tous les contes (et ceux
de Charles Perrault regorgent de
symboles  interrogatifs-,  le
fonds onirique de Peau d’âne (au
départ un conte pour… adultes)
ne manque pas de nous troubler ;
il se prête à diverses lectures
psychnalytiques : quoi de plus
inacceptable en préambule qu’un
père  désireux  d’épouser  sa
propre fille ; la jeune victime
a plus de bon sens que tout un

chacun et s’enfuit à juste titre pour vivre sa propre vie loin
de ce père abusif et possessif : revêtue de la peau d’âne qui
efface sa naissance noble, Peau d’âne peut enfin être libre et
découvrir le monde, surtout la société des hommes dont voici
une critique acerbe et mordante. Saluons Arte de cultiver ses
joujoux et de nous les réserver pour le réveillon le plus
attendu de l’année… On ne se lasse pas de voir et écouter Peau
d’âne. Etrange qu’aucun compositeur n’ait souhaité l’adapter
en opéra : ce serait à n’en pas douter… un carton.
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Arte, mercredi 24 décembre 2014, 20h50. Peau d’âne le film
(Jacques  Demy,  1970).  Musique  de  Michel  Legrand.  Avec  
Catherine  Deneuve,  Jean  Marais,  Jacques  Perrin,  Micheline
Presle, Delphine Seyrig et Fernand Ledoux).
Diffusion de la version restaurée. Durée : 1h25mn.
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Paris.  Féerie  de  La
Source,ballet  romantique  au
Palais Garnier
Paris, Palais Garnier : Ballet La Source. Jusqu’au 31 décembre
2014, le Palais Garnier vous offre une soirée au romantisme
orientaliste  et  féerique  irrésistible  :  La  Source  (1866)
récente recréation de la maison (2011) ressuscite, affirmant
derechef la cohérence esthétique du spectacle et l’excellence
des danseurs parisiens. En réexhumant le ballet La Source de
Saint-Léon, Minkus et Delibes, Jean-Guillaume Bart, ex étoile
parisienne,  réussit  totalement:  régénéré  dans  ses  décors
somptueux et une chorégraphie subtile et fluide, le spectacle
devrait  s’inscrire  durablement  sur  la  scène  de  Garnier,
devenant  même  l’équivalent  du  Lac  des  cygnes  ou  de  La
Bayadère.

C’est de facto in loco un « 
romantisme réenchanté ».On aime
l’équilibre des épisodes et des
tableaux,  l’alternance  ciselée
des numéros solistiques et des
collectifs  spectaculaires  (les
épisodes  des  nymphes  comptent
jusqu’à  20  ballerines),

l’enchantement  permanent  d’une  danse  jamais  purement
athlétique et démonstrative, mais qui sait a contrario relire
le  vocabulaire  du  romantisme  féerique  et  orientalisant,
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laissant aux 5 personnages clés, l’occasion de composer des
personnages de chair et de sang. En préservant le caractère
dans  chaque  pas,  l’élégance  et  la  clarté  du  dessin,  la
simplicité des tableaux symétriques, Bart fait un ballet aussi
prenant et enchanteur que les classiques du genre: le Lac des
Cygnes ou La Bayadère (1992, chorégraphie de Noureev). Mais le
chorégraphe va plus loin qu’une simple évocation réactualisée
du  ballet  romantique  français:  il  en  révèle  grâce  à
d’excellentes coupes, la poésie, la grâce et la subtilité.
L’orientalisme du sujet est bien présent (les costumes des
Caucasiens  et  des  Odalisques  signés  Christian  Lacroix
rappellent Bakst) et le déroulement de l’action du début à la
fin, soigne les enchaînements et les contrastes. Voici un
grand  ballet  digne  de  la  maison  parisienne,  dont  les
enchantements  multiples  font  un  spectacle  résolument
incontournable. D’autant plus adapté pour les fêtes et les
sorties familiales.
LIRE nos critiques du ballet La Source, octobre 2011, décembre
2014.

Une soirée exceptionnelle à voir et revoir au Palais Garnier à
Paris les 2, 3, 5, 6, 7, 8, 10, 12, 13, 15, 17, 19, 20, 22,
23, 24, 26, 27, 28, 29, 30 et 31 décembre 2014. Spectacle
idéal pour les fête de cette fin d’année 2014.

Gala  des  adieux  de  Nicolas
Leriche
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Arte.  Soirée  Nicolas
Leriche,  lundi  29

décembre 2014, 22h30. Le danseur
étoile Nicolas Leriche a régné
34 ans sur la scène de l’Opéra
de  Paris  dans  les  ballets
classiques et les créations : il
est  rentré  dans  le  Ballet  de
l’Opéra de Paris à 9 ans, et a
suivi  chacun  des  jalons  du
parcours  «  ordinaire  »  d’une
danseur promis au sommet… Voici la soirée du 9 juillet 2014
(filmée au Palais Garnier), celle de ses adieux, à 42 ans : la
fin de son contrat étant arrivée. Félinité agile, sensualité
souple et sauvage à la fois, et précision technicienne font de
lui l’un des très grands danseurs du Ballet parisien. Son duo
avec en particulier l’Etoile Sylvie Guillem demeure mémorable.
Leriche  laisse  un  profil  viril  et  conquérant,  nerveux  et
dynamique, un vrai tempérament artistique au service des rôles
abordés et des ballets choisis.

Pendant cette soirée de gala, Nicolas Leriche rend hommage à
tous ceux qui l’ont repéré (Noureev qui l’a nommé « étoile »),
fait travailler (Roland Petit et Béjart), … ainsi il danse
pour sa soirée, les ballets qui l’ont façonné, dévoilé peu à
peu en un regard rétrospectif : Les Forains, Le Jeune homme et
la mort, Raymonda, L’après midi d’un faune, Appartement (Mats
Ek),… autant de chorégraphies diverses et contrastées qui ont
confirmé et enrichi pas à pas le talent multiple d’un danseur
qui fut un travailleur sans limites. Sa chorégraphie récente
Caligula a montré une nouvelle orientation dans sa carrière,
celle du maître de ballet. Le danseur a même convié pour son
gala, un artiste chanteur de sa génération, Mathieu Chedid
pour lequel il avait dansé dans le métro au moment de la
parution de son album de disque « Îl ».
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Chorégraphie,  transmission,
pédagogie…  les  nouveaux  champs
d’activité  du  danseur  sont
aujourd’hui  nombreux.  Comment
réussir  sa  reconversion  sans
perdre  son  identité  ?  C’est  à
peu  près  le  défi  de  Nicolas

Leriche à l’aube d’une seconde vie. Après avoir occupé le
devant  de  la  scène  comme  Etoile,  unanimement  applaudie,
Nicolas Leriche partage avec les techniciens, l’univers plus
obscur des coulisses, comme pédagogue et comme chorégraphe.
Nicolas Leriche n’oublie pas les créations pour autant (après
Darkness is hiding black horses de Saburo Teshigarawa, il y
aura bientôt Solaris, nouvelle création annoncée). Désirant
piloter  sa  propre  compagnie,  Leriche  entend  produire  de
nouveaux ballets, esquisser de nouveaux horizons tout en se
nourrissant de son expérience exceptionnelle au sein du Ballet
parisien.

Pour  cette  soirée  d’adieux,  Nicolas  Leriche  a  proposé  en
hommages  subtilement  exprimés,  un  spectacle  original  et
personnel  qui  synthétise  sa  propre  vision  de  la  danse,
n‘hésitant pas à réaliser une danse improvisée sur la chanson
live de Mathieu Chedid. Humble serviteur de son art, plutôt
que  gloire  célébrée  prenant  sa  retraite,  le  jeune  homme
danseur réalise un sans fautes avec la simplicité et la poésie
qu’on lui connaît.

Extrait du poème hommage écrit et lu par Guillaume Gallienne,
invité par Nicolas Leriche, lors de cette soirée événement :

… « Avez-vous remarquez la finesse des doigts?
Et sa délicatesse alternée quelque fois,
Par une unique rage , une sauvagerie
Terrible? Puis d’un coup, avec espièglerie,
Il s’adoucit. Soudain, nous voyons cet enfant
Qu’il est souvent encore à quarante deux ans.
Il bondit comme un tigre et vole comme un ange,
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Il atterrit en chat et telle une mésange,
Virevolte aussitôt sans même se soucier
De savoir si nous autres avons pu respirer.
J’ai vécu grâce à lui mes plus longues apnées,
Et n’oublierais jamais ces acmés insensées
Que dans tous ces ballets il a su nous donner.
Mais ce n’est pas fini, tout ca va continuer…
Ce n’sont pas des adieux, non, ce n’est qu’un passage.
Ton génie Nicolas est plus grand que ton âge,
Et puisque cet endroit te déclare trop vieux,
Pour continuer ici tes grands sauts périlleux,
Eh bien tu les feras ailleurs, sur d’autres scènes.
Tu auras pour créer le soutien des mécènes
Ou celui de l’Etat, ce serait pas mal çà…
Que tu puisses transmettre. Enfin, c’est pas tout ça
Mais j’entends en coulisses un cheval qui trépigne,
Et n’ayant pu trouvé de belle rime en igne,
Avant que ce canasson me dise allez oust,
Je m’en vais pour conclure citer Marcel Proust.
Il dit, pour définir un autre immense artiste,
Ce qu’à mon tour je puis dire de ce soliste,
Qui est mon ami. En toute simplicité,
Il l’appelle Novateur à perpétuité. »
(Guillaume Gallienne)

Arte. Soirée Nicolas Leriche, lundi 29 décembre 2014, 22h30.
Gala d’adieu du danseur étoile (juillet 2014).

Portrait de Vladimir Horowitz
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Arte.  Portrait  :  Vladimir
Horowitz,  dimanche  14  décembre
2014,  16h50.  Un  portrait
fascinant  couronné  par  deux
Emmys,  du  pianiste  ukrainien
légendaire   Vladimir  Horowitz.
En  1985,  Peter  Gelb  l’actuel
patron du MET alors directeur de
CAMI  Video  et  producteur,
réussit à convaincre Vladimir Horowitz d’ouvrir la porte de
son appartement de New York et de se laisser filmer par les
frères Hayes. Ainsi se réalise une occasion unique pour un
voyage  émouvant  et  divertissant  dans  l’univers  musical  et
intime du virtuose. Dans son anglais à jamais « russisant »,
avec un goût inné pour la mise en scène, un indéniable talent
d’acteur,  un  humour  facétieux  et  allusif  d’une  élégance
perdue, Horowitz explique et célèbre en paroles et au piano
tour-à-tour le recueillement d’un choral de Bach, la noblesse
d’un prélude de Rachmaninov, l’héroïsme d’une Polonaise de
Chopin. Sous l’oeil vigilant, tendre et autoritaire de Madame
Wanda Toscanini-Horowitz depuis le canapé à fleurs… Séducteur,
doué  d’un  intelligence  malicieuse,  voici  Horowitz  moins
dernier romantique que réel funambule prodigieux du clavier.
Horowitz à un an près est l’exact contemporain du maestro
Karajan, mort comme lui en 1989. Rival de Rubinstein, meilleur
technicien que lui, Horowitz savait taire les rumeur en se
déclarant différent et meilleur « musicien ».  De fait moins
monstre puissant à la Liszt comme Rubinstein, Horowitz cultive
une  musicalité  à  part,  rayonnante  par  sa  malice,  son
imagination, ses nuances résolument « proustiennes » ou plus
pianistiquement correctes, « chopiniennes ». En dépit d’une
légèreté affichée, ce bienheureux enjoué traversa des périodes
difficiles,  rompant  soudainement  avec  l’élan  des  grandes
tournées et pris comme par la nausée qu’un trop plein de
concerts ne manquait pas de susciter.
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Arte.  Portrait  :  Vladimir  Horowitz,  dimanche  14
décembre  2014,  16h50.  Horowitz,  le  dernier
romantique  ?

 

 

 

puis même chaîne à 18h30 :
Horowitz  à  Vienne  :  extraits  du  concert  mémorable  que  le
pianiste  donna  en  mai  1987  dans  la  Goldener  Saal  du
Musikverein de Vienne. Au programme : Scarlatti, Rachmaninov,
Scriabine, Liszt, Schumann et Chopin.  Ponctuant les morceaux,
des extraits d’entretiens avec le virtuose montrent comment il
s’est inscrit dans l’histoire de son temps ; une large place
est aussi laissée à l’émotion, notamment lorsque le musicien
évoque des souvenirs d’enfance avec Scriabine et Rachmaninov.

 

 

 

CD.  Valer  Sabadus,  haute-
contre.  Gluck,  Sacchini  (De
Marchi, 2014)
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CD. Valer Sabadus, contre-ténor.
Gluck,  Sacchini:  Le  Belle
imagine (1 cd Sony classical).
Parmi  les  étoiles  du  chant  de
tête,  incarnation  actuelle  des
castrats  mythiques  style
Farinelli  ou  Cafarelli,
plusieurs jeunes chanteurs de la
nouvelle  génération  se  sont
récemment affirmés sur la scène
:  évidemment  Franco  Fagioli,
David  Hansen  et  aussi,  en
troisième position mais très prometteur, Valer Sabadus : les
trois  contre  ténors  ont  fait  la  réussite  de  l’excellente
production recréatrice initiée par leur aîné et confrère, Max
Emanuel  Cencic  :  Artaserse  de  Leonardo  Vinci  (1730).
Magistrale production où s’impose pour l’éclat de la vocalité
virtuose du seria napolitain, le chant maîtrisé des voix de
fausset  enfin  accordé  à  un  jeu  scénique  cohérent…  et  des
tempéraments dramatiques d’une nouvelle profondeur.
Et puis, il y eut ensuite, au festival d’Aix 2014, également
publié en dvd, l’éblouissante et trouble Elena de Cavalli
(1659), opéra des travestissements et de la sensualité masquée
enivrante  où  s’est  confirmé  un  talent  immense  pour  la
fasinante fusion des sexes : le Menelas de… Valer Sabadus, un
rôle d’une force érotique majeure, révélant la puissante lyre
suave et volptueuse du compositeur vénitien… comme l’intensité
diamantine d’une voix singulière.

Aujourd’hui, pour Sony classical, le contre ténor
qui  est  devenu  simplement  Valer  Sabadus  (après
s’être appelé Valer Barna-Sabadus) affirme une même
autorité vocale, agile et caractérisée chez Gluck
et  Sacchini,  deux  auteurs  du  plein  XVIIIè,

élégantisismes  mais  pas  moins  humains  et  profonds  pour
autant..  Le  chanteur  opère  une  glissement  chronologique,
ouvertement tourné vers la seconde moitié du XVIIIè, ce moment
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viennois  d’importance  où  le  chevalier  Gluck  confirme  sa
réforme  au  début  des  années  1770,  passant  du  baroque  au
néoclassicisme,  …  où  se  précise  un  style  expressif,
essentiellement  dramatique  (c’est  à  dire  centré  sur
l’intelligence des situations moins sur la seule performance
vocale), tout autant servi par l’Européen Antonio Sacchini,
qui  d’ailleurs  retrouvera  en  France  le  même  Gluck.  Valer
Sabadus chante de Gluck,  entre autres le Cid (créé à Londres
en 1773) comme le Paris de Paris et Hélène créé à Vienne en
1770, écriture lyrique prolongeant sa Semiramide riconosciuta
(Vienne, 1748).

 

 

 

Porté par la direction fine et subtile d’Alessandro De Marchi…

Valer  Sabadus  chante  Gluck  :
éblouissant !
 

Saluons au début de ce récital lyrique, l’élégie tendre de
l’aria de Paride (oh, del mio dolce ardor) en dialogue avec le
hautbois, instrument d’une âme dévoilée, saisi par Cupidon,
désirante : legato et passage aisés qui laisse se déployer une
voix aux aigus charnus, taillés pour les personnages blessées,
en souffrance mais dignes (le fonds de commerce futur de notre
excellent soliste).

Gluck  s’affirme  dans  sa  franche  coupe  orchestrale  d’un
dramatisme  direct,  d’un  souffle  irrésistible  qui  semble
annoncer  et  Mozart  et  Beethoven  :  l’ouverture  des  fêtes
d’Apollon (acte d’Orphée, Vienne 1769) confirme le tempérament
du Chevalier pour une fureur nouvelle mais élégante, très



viennoise  –  préhaydnienne.  D’un  maintien  et  d’une  tenue
mesurée  défendue  par  la  nervosité  scintillante  du  chef,
l’orchestre  sait  être  précis  et  mordant  à  souhait.  Une
écriture  intesément  dramatique  à  mettre  en  parallèle
évidemment  avec  le  Mozart  de  Don  Giovanni.

En Orfeo, La voix se fait écho de sa propre errance, avec la
flûte en résonance (Chiamo il mio ben cosi)… Timbre corsé et
clair mais d’une brillance blessée qui exprime idéalement le
tourment des héros sacrifiés démunis tel Orphée : ainsi le
poète face au choeur infernal.
On retrouve ici ce que sera les futurs mouvements les plus
réussis de l’Orphée et Euridice de Gluck à Paris au début des
années 1770 : mais ici, l’époque est aux années 1760 : et le
futur ballet des furies, s’intitule Danza des spectres et des
furies, intégré dans Don Juan ou le festin de Pierre (Vienne
1761) : une page vivaldienne par sa fureur électrisante, son
souffle orchestral où perce le chant alterné et combiné des
cordes et des cuivres. Précis, équilibré, chatoyant aussi par
des couleurs finement tissées, l’orchestre sait tempérer et
calibrer  idéalement  ses  effets  dramatiques  avec  un  souci
constant de la clarté : un maître mot que n’aurait pas renié
Gluck soi-même.

Dans le second air extrait du même Paris inaugural, Valer
Sabadus accroche chaque verbe du récitatif comme une brûlure
ardente,  sachant  conduire  l’air  proprement  dit  avec  une
gravité souterraine, l’expression d’une psyché qui grâce à
l’exigence de Gluck se colore et se nourrit différemment, hors
des  cascades  de  notes  et  de  vocalises  essentiellement
extérieures. En 1770, l’air « le belle immagini… » qui donne
son titre au récital est d’une noblesse tendre, irrésistible,
d’autant que chanteur et instrumentistes y réalisent une belle
complicité  expressive  :  au  chef  revient  ce  souci  des
équilibres et du format ténu, véhicule du sentiment, non plus
de la passion démonstrative. Le climat est proche de Mozart.
Si son Paride est halluciné, crépusculaire, voire lugubre, son



Rodrigo (Cid, Londres 1773) est amoureusement tendre, d’autant
plus lumineux avec le concours de la flûte affectueuse. Saber
Sabadus, pour cette première mondiale, dévoile un Sacchini au
style européen, vraie célébrité à son époque, et vedette à
Londres et à Paris (où il est justement exposé en challenger
de  Piccinni,  les  deux  napolitains  étant  comparés
systématiquement à Gluck dans les années 1780 soit sous le
règne de Marie-Antoinette) : l’écriture de ce Cid est très
sentimentale,  ciselée,  pudique,  langoureuse  mais  humaine,
touchée constamment par la grâce et l’élégance du genre seria
(agilité virtuose du « Placa lo sdegno o cara » où l’abattage
de Sabadus fait mouche, comme l’air qui suit d’une sensibilité
élégiaque attendrie là encore). De plus le timbre juvénile de
Valer  Sabadus,  intense,  incarne  idéalement  l’ardent  désir
volcanique du jeune amant audacieux (ample air : Ecco,o cara…
se pietà tu senti al core… ») qui en maître de ses sentiments,
est prêt au pardon, à la tendresse obligée : cet air est une
prière irrésistible.

Dommage de terminée sur une note plus artificielle, – quoique
subtilement  ornementée  au  violon  /  violoncelle-,  celle  de
l’air de Scitalce de Semiramide reconosciuta : un air proche
du pathos napolitain, plus convenu, et après la franchise
introspective de Paride ou de Rodrigo, semble empêtré dans une
cascade  obligée  de  vocalises  de  bon  ton.  Même  si  l’on
reconnaît comme on a dit l’imbrication très délicate des deux
instruments obligés dans le chant du soliste.

Le  travail  du  chef  et  des  instrumentistes  doit  être
particulièrement  salué  par  sa  finesse  et  son  étonnante
richesse  agogique  (un  raffinement  qui  devrait  inspirer
certains chefs conquérants du même répertoire tels Christophe
Rousset, infiniment moins profond). Une telle balance entre
instrumentistes et voix relève d’un chef qui depuis des années
a révélé une étonnante voire saisissante maîtrise dans le
répertoire  du  baroque  tardif  et  romantisme  naissant,  à
l’époque du XVIIIè, servieur particulièrement zélé par exemple



de Jommelli (un compositeur né en 1714 dont le tricentenaire
est passé totalement sous silence).

Outre  les  considérations  musicologiques  sur  la  valeur
intrinsèque de chaque air, ce récital du contre-ténor Valer
Sabadus est une totale réussite. Le chanteur est bien de la
génération des interprètes fins et originaux, d’une musicalité
sûre, d’autant plus convaincant qu’il est accompagné par un
superbe chef et un orchestre aux couleurs d’une subtilité
saisissante. C’est avec ses confrères et contemporains Franco
Fagioli  et  David  Hansen,  le  champion  actuel  du  chant  de
contre-ténor,  alliant,  finesse,  puissance,  originalité,
personnalité.  Notre  époque  est  merveilleuse  :  que  les
directeurs  et  producteurs  d’opéras  sachant  employer  chacun
avec intelligence et discernement, sans omettre le chef que
l’on entend si rarement en France.

 

Valer Sabadus, contre-ténor. Hofkapelle München. Alessandro de
Marchi, direction. Gluck, Sacchini: Le Belle imagine (1 cd
Sony classical). enregistrement réalisé à Munich en février
2014.
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