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CD. Rameau : Les fêtes de l’Hymen et
de l’Amour (Niquet, février 2014, 2
cd  Glossa).  A  l’époque  où  La
Pompadour  enchante  et  captive  le
coeur d’un Louis XV dépressif, grâce
à  ses  divertissements  toujours
renouvelés,  Rameau  et  son
librettiste favori Cahuzac imaginent
de  nouvelles  formes  lyrique  et
théâtrales. Quoiqu’on en dise, les
deux compères forment l’un des duos
créateurs  les  plus  inventifs  de
l’heure,  ce  plein  milieu  XVIIIè,
encore  rocaille  et  rococo  qui
pourtant  par  sa  nostalgie  et  ses
aspirations à l’harmonie arcadienne
préfigure déjà en bien des points,
l’idéal pacificateur et lumineux des
Lumières.  Au  contact  de  Cahuzac,
Rameau  échafaude  un  théâtre  musical  délirant,  poétique,
polymorphe  dont  la  subtilité  et  l’élégance  viscérales
composent  l’an  basique  d’un  âge  d’or  de  l’art  français.
L’Europe est alors française et l’art de vivre, éminament
versaillais. De toute évidence, Rameau est alors le champion
de  la  mode  et  son  théâtre,  le  miroir  de  l’excellence
hexagonale.
Hervé Niquet s’engage dans cette constellation de disciplines
complémentaires (chant, théâtre, ballets) avec un réel sens
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dramatique,  imposant  surtout  un  superbe  allant  orchestral
(suractivité  et  sonorité  somptueuse  des  cordes),  ce  qui
rappelle combien chez Rameau c’est bien la musique qui domine
l’action : en particulier dans les épisodes spectaculaires
comme le gonflement du Nil (puis le tonnerre dans la seconde
Entrée  » Canope « ). Le plateau vocal, peu articulé, parfois
inintelligible  (un  comble  après  le  modèle  déjà  ancien  du
standard façonné par le pionnier William Christie, décidément
inégalé dans ce répertoire) reste en deçà de la direction
musicale avec des voix étroites, parfois usées dans des aigus
mal couverts et tirés, surtout un choeur dont la pâte manque
singulièrement de rondeur comme d’élégance : prise de son
défectueuse  probablement,  le  choeur  paraît  constamment
tiraillé,  combiné  sans  réelle  fusion  à  l’action  –  un
contresens  si  l’on  songe  au  souci  de  fusion  défendu  par
Cahuzac.  Désolé  pour  les  interprètes  de  la  génération
nouvelle, mais le modèle des Arts Florissants demeure de facto
inatteignable  chez  Rameau  :  la  délicatesse  prosodique  des
récitatifs moulés dans la souple étoffe des airs souffre ici
d’une approche inaboutie : le sens du verbe échappe à la
majorité des solistes.
Non obstant ces réserves, le flux souple et nerveux, d’un
indiscutable raffinement canalisé par le chef reste l’argument
majeur de ce live enregistré à l’Opéra royal de Versailles en
février 2014 dont les ors et bleus textiles sont postérieurs à
Jean-Philippe Rameau (lequel créa son ballet au Manège des
Ecuries en 1747, à l’occasion du second mariage du Dauphin).

Rameau – Cahuzac : le duo détonant
Dans sa formulation flamboyante, la partition est un chef
d’oeuvre de finesse chorégraphique, le chant plutôt italien
s’y mêle étroitement aux divertissements dansés et chantés par
le  choeur  (si  essentiel  ici),  le  spectaculaire  et  le
merveilleux  (thèmes  chers  à  Cahuzac)  permettant
l’accomplissement du dessein esthétique de Rameau. Les deux
hommes se sont rencontrés (et compris immédiatement) dès 1744



: Rameau l’aîné, a déjà composé des oeuvres majeures imposant
son génie à la Cour et à la ville : Hippolyte et Aricie
(1733), Les Indes Gamantes (1735),Castor et Pollux (1737, plus
tard révisé en 1754), Les Fêtes d’Hébé et Dardanus en 1739. 
Né à Montauban, Cahuzac participe à l’encyclopédie (qui est
fermée  alors  à  Rameau,  à  la  faveur  de  son  ennemi  jaloux
Rousseau)… Le librettiste plus jeune que Rameau, est franc-
maçon  et  introduit  dans  le  théâtre  ramélien  d’évidentes
références au rituel maçonnique. L’Egypte, temple du savoir
antique, y reste un délicieux prétexte pour un exotisme en
rien réaliste, plutôt symbolique, permettant de s’engager dans
la  faille  de  la  licence  poétique  :  où  règne  le  sommet
dramatique de l’ensemble le fameux  » débordement » du Nil de
l’entrée Canope, scène 5 : Rameau y retrouve la liberté et
l’ampleur  spatiale  atteintes  dans  ses  Grands  Motets  de
jeunesse).

Malgré la disparité apparente des 3 entrées, Rameau y déploie
un  continuum  musical  et  lyrique  d’une  incontestable  unité
organique  (suite  de  symphonies  remarquablement  inspirées,
premier ballet d’Osiris) où brillent la fantaisie mélodique,
l’originalité  des  enchaînements  harmoniques,  l’intelligence
des airs italiens et français, mais aussi les ensembles plus
ambitieux  (le  sextuor  d’Aruéris,  format  unique  dans  le
catalogue  général),  comme  l’inventivité  formelle
remarquablement  cultivée  par  Cahuzac  (jeu  des  danseurs
minutieusement décrit dans les « ballets figurés » dont la
précision  narrative  et  la  belle  danse  ainsi  privilégiée,
influenceront  Noverre  lui-même  pour  son  ballet  d’action  à
venir,  intégration  très  subtile  des  choeurs  –  mobiles  et
acteurs-, et des danses dans l’action proprement dite). Ici,
le geste inspiré du maestro éclaire un triptyque marqué par
l’opposition fugace de l’Amour et de l’Hymen : les débuts sont
apparemment  emportés  par  un  souffle  dramatique  de  nature
dionysiaque que l’organisation et la tendresse des danses et
de la seule musique conduisent vers l’apaisement final : de
l’amour libre et souverain à l’hymen rassérénante l’action de



chaque  entrée  sait  cultiver  contrastes  et  variétés  des
situations.
Des 3 Entrées enchaînées, c’est Canope puis Aruéris qui se
distinguent par leur cohérence. Canope bénéficiant de facto
des deux solistes les plus sûrs, à la claire diction sans
appui ni effets (vibrato incontrôlé chez d’autres) des deux
chanteurs  Mathias  Vidal  (Agéris)  et  Tassis  Christoyannis
(Canope).  Le  dernier  Rigaudon  emporte   l’adhésion  par  sa
fluidité et son entrain orchestraux.
Aruéris ou Les Isies laisse au timbre angélique de Chantal
Santon (Orie, qui succède ici à la légendaire Marie Fell, muse
et  maîtresse  finalement  inaccessible  du  pauvre  Cahuzac…))
l’occasion de déployer sans forcer ses attraits : noblesse,
tendresse,  clarté  du  timbre  emperlé  d’une  amoureuse
souveraine,  convertie  aux  plaisirs  et  délices  de  l’amour
conjugué aux Arts : coloratoure enivrée de son air d’extase :
«  Enchantez  l’amant  que  j’adore…  ».  Emboîtant  le  pas  au
légendaire Jélyotte (interprète fétiche de Rameau), Mathias
Vidal (Aruéris) y campe un dieu des Arts, ardent, palpitant,
lui aussi d’une sobre diction mesurée : ses fêtes à Isis,
Isies, réalisent l’union convoitée depuis l’origine du cycle,
de l’amour et de l’hymen. De sorte que l’ultime entrée exprime
les  béatitudes  que  promet  Amour  quand  il  est  l’allié  de
l’Hymen : un clair message favorisant / célébrant l’union de
La Pompadour et de Louis.

Résumons  nous  :  saluons  le  geste  hautement  dramatique  et
souple  d’Hervé  Niquet  même  s’il  y  manque  cette  élégance
nostalgique  indicible  que  sait  y  déployer  toujours
l’indiscutable William Christie : l’orchestre s’impose par son
opulence  colorée,  sa  précision  contrastée,  ses  accents
dynamiques (parfois rien que démonstratifs : final des Isies).
Le plateau vocal déçoit globalement à trois exceptions près.
Quoiqu’il en soit, saluons le choix d’enregistrer pour le
250ème  anniversaire  de  Rameau,  une  oeuvre  délicieuse,
délicate, élégantissime qui synthétise le raffinement suprême
de la Cour française au milieu du XVIIIème. C’est tout le



génie  de  Rameau  qui  s’affirme  encore  et  qui  y  gagne  un
surcroît d’évidence. La science s’y marie avec la justesse et
la sincérité. Quel autre auteur alors est-il capable d’une
telle gageure ?

Rameau : Les Fêtes de l’Hymen et
de  l’Amour,  1747.  Ballet
héroïque  créé  pour  le  second
mariage du Dauphin au Théâtre du
Manège à Versailles. Le Concert
Spirituel.  Hervé  Niquet,

direction.  Enregistré  en  février  2014  à  l’Opéra  royal  de
Versailles. 2 cd Glossa. L’éditeur réunit aux 2 galettes,
quatre  contributions  scientifiques  d’autant  plus  méritantes
qu’elles soulignent le génie de Rameau, qui avec Cahuzac, sait
dans le cas de la partition de 1747, renouveler le genre
lyrique à la Cour de Louis XV. L’année des 250 ans de la mort
de  Rameau  ne  pouvait  compter  meilleur  apport  sur  l’art
toujours méconnu du Dijonais. Par la valeur enfin révélée de
l’ouvrage, le soin éditorial qui accompagne l’enregistrement,
le titre est l’un des temps forts discographiques de l’année
Rameau.  Parution annoncée le 23 septembre 2014.

CD.  Guillaume  Connesson  :
Concerto  pour  violoncelle,
Lucifer (Spinosi, 2013)
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CD.  Guillaume  Connesson  :
Concerto  pour  violoncelle,
Lucifer (Spinosi, 2013). Tonale
comme  Escaich  ou  Hersant,  la
musique  du  Français  Guillaume
Connesson  (né  en  1970)  nous
touche par sa fabuleuse activité
dramatique  que  colore  une
véritable  sensibilité
orchestrale  :  sa  rythmique
trépidante  (évidemment  proche
des  répétitifs  américains  dont
surtout Reich ou Glass), sa précision et son énergie engageant
toutes  les  ressources  de  l’orchestre  s’affirment  en
particulier ici, dans deux œuvres à l’instrumentation choisie
et  changeante,  surtout  immédiatement  accessibles,  affirmant
une  narration  et  une  imagination  proche  de  l’opéra  :  son
Concerto pour violoncelle et surtout le ballet Lucifer qui
allie  une  ivresse  lyrique  éperdue  à  un  sentiment  de
désespérance  maudite  (certainement  liée  à  la  figure
descendante  de  l’archange  déchu,  porteur  de  lumière,
finalement  voué  aux  ténèbres).  La  richesse  de  l’écriture
exprime cette tragédie intime qui surgit malgré l’élan des
danses  explicites,  le  mouvement  souvent  irrépressible  des
épisodes mis en musique…  Le quadra offre dans ce nouvel album
édité  par  Deutsche  Grammophon,  une  fabuleuse  traversée
orchestrale que de plus récentes inflexions nuancent quelque
peu : son goût de la voix et de l’opéra récent (inéluctable
aboutissement),  une  nouvelle  ivresse  plus  introspective
(cantate Athanor de 2003), affinent encore un parcours musical
des plus convaincants. 
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Composé en 2008, sur une proposition du
soliste Jérôme Pernoo (créateur de la
partition  à  Paris),  le  Concerto  pour
violoncelle et orchestre est une sorte
de théâtre instrumental où l’instrument
brille  comme  une  véritable  «  voix
humaine ».  Toujours fougueux, le chef
Spinosi  comprend  les  reliefs  d’une

écriture  très  dramatique,  soucieuse  aussi  de  couleurs  et
d’équilibre entre soliste et ensemble. En formation chambriste
(format  Mozart  enrichi  de  percus),  les  instrumentistes
déploient  un  tapis  clair  et  transparent  sur  lequel  le
violoncelle  affirme  son  tempérament  lyrique  et  virtuose.
Toujours inspiré par des images fortes, Connesson avoue avoir
été frappé pour le début de son Concerto (premier mouvement
« Granitique »), par le spectacle grandiose et minéral des
blocs de glaces de l’Antarctique, montagnes posées sur le bleu
de la mer… A la force de l’image primitive répond une musique
toute  en  contrastes  calibrés.  Entre  tension  d’abord,  puis
détente et lumière, la partition se déroule en 5 mouvements
enchainés dont la diversité formelle et les moyens techniques
requis, ont été résolus par le violoncelliste créateur. Un
échange productif entre Pernoo et Connesson dont profitent
indiscutablement  l’efficacité  de  l’œuvre,  sa  densité
structurelle,  son  unité.

Contrastant  avec  l’âpreté  des  deux  premiers  épisodes
(granitique et vif), le scherzo liquide prépare à la séquence
« paradisiaque » qui évoque le jardin des Hespérides, sorte de
passé perdu, temps miraculeux, celui de l’enfance quand paraît
l’orgue  de  verre…  une  immersion  très  réussie  qui  séduit
immédiatement  par  son  caractère  vaporeux,  suspendu,
instrumentalement  serti  de  trouvailles  en  combinaisons  et
assemblages  de  timbres  très  raffinés,  immédiatement  /
efficacement  évocatoires  (bruits,  murmures,  seconds  chants
manifestant  l’activité  permanente  de  l’orchestre,  écho
compatissant à la plainte du violoncelle). Le soliste réalise
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la  transe  finale  où  explosent  les  tensions  contenues,
mouvement de libération qui s’élève progressivement vers la
lumière.

Le ballet Lucifer : la chute de
l’archange

Créé à Pau le 24 juin 2011 par le Ballet de Biarritz
et  l’Orchestre  de  Pau  Pays  de  Béarn,  le  ballet
Lucifer  met  en  musique  le  propre  livret  du
compositeur  avec  toutes  les  ressources  d’un

orchestre symphonique auquel Connesson ajoute un synthétiseur.
C’est  un  traitement  libre  et  personnel  de  la  figure
luciférienne que le compositeur enrichit encore en y joignant
celles de Prométhée et du Graal. Prométhéen, Lucifer dans
l’Antiquité est le porteur de lumière, sa satanisation est
plus  tardive.  Dévoré  par  le  désir  de  puissance,  il  sait
renoncer à l’amour et règne ainsi sur les enfers. L’oeuvre,
fresque symphonique en 7 mouvements, récapitule les avatars de
Lucifer causés par sa rencontre malheureuse avec l’humanité :
par son amour impossible et interdit, il chute, devient fou,
renonce  à  l’amour,  s’abandonne  à  sa  nature  satanique  et
ténébreuse. Le ballet récapitule cette descente infernale. La
partition dévoile le tempérament narratif et souvent poétique
d’un Connesson coloriste, qui sur les traces de Roussel entre
autres,  est  capable  de  motricité  rythmique,  d’une
orchestration fouillée, en quête de jaillissement permanent.

Au début (premier épisode, le couronnement), Lucifer, superbe
archange,  est  le  souverain  adoré,  objet  de  toutes  les
attentions : il sera bientôt ceint de la couronne d’émeraude
mais agité, pense à tout ce qu’il ne connaît pas en dehors des
nuées…   suractivité,  allégresse  dyonisiaque,  l’orchestre
révèle la vraie nature de Lucifer, son indomptable curiosité,
sa volonté non maîtrisée, son désir irréfléchi, et fatal. Suit
tel un scherzo fantastique, la descente de Lucifer parmi les
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hommes  (le  voyage)  où  l’orchestre  exprime  le  manteau
immatériel  et  mouvant  qui  porte  l’Archange  merveilleux  et
lumineux… Avec l’épisode qui suit, et qui forme le centre du
ballet,  La  Rencontre,  Connesson  atteint  son  meilleur,
dévoilant une subtilité instrumentale irrésistible, témoignant
de la nature humaine voire lascive du Lucifer envoûté par la
plus belle femme terrestre : attraction, séduction, fusion
charnelle et sensuelle de plus en plus explicite : le héros ne
peut s’empêcher de succomber au désir que suscite la Femme
sirène.

Plus dramatiques, le Procès du Lucifer séditieux, et surtout
sa Chute sont de brefs tableaux expressionnistes tout autant
saisissants.  Lucifer  est  exilé  dans  l’Ailleurs  dont
l’évocation  rejoint  le  long  développement  de  la  Rencontre
(plus de 8mn), et exprime toutes les contradictions qui font
pourtant  l’identité  profonde  de  Lucifer.  Lande  dénudée,
l’espace  lui  renvoie  sa  solitude  et  son  impuissance,  son
éternelle faute : la colère et la folie, la haine l’emportent
alors,  et  dans  une  bacchanale  grotesque,  l’Archange  déchu
engendre son propre peuple de monstres qui l’acclame comme un
nouveau  souverain.  Intérieure,  mystérieuse,  plus  finement
psychologique, l’écriture parvient à peindre la transformation
maudite  du  porteur  définitivement  abîmé  dans  les
ténèbres.  Efficace,  nuancée,  la  partition  emporte  par  son
énergie scintillante. Très belle révélation. Lucifer est de
loin l’une des meilleures partitions de Guillaume Connesson.
Logiquement CLIC de classiquenews de septembre 2014.

agenda, concert

Jérôme Pernoo joue le Concerto pour violoncelle de
Guillaume  Connesson,  le  18  septembre  2014  au
Festival  Les  vacances  de  Monsieur  Haydn  (10ème
édition,  concert  d’ouverture),  La  Roche  Posay,

Gymnase, 21h). 
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DVD.  Verdi  :  Il  Trovatore
(Netrebko,  Domingo,
Barenboim, Berlin 2013)

DVD.  Verdi  :  Il
Trovatore (Netrebko,
Domingo,  Barenboim,
Berlin  2013).  Dans

l’imaginaire  du  scénographe
Philippe Stölzl, le Trouvère
est  un  conte  lunaire,
basculant  constamment  entre
cynisme  barbare  et  délire
fantastique.  La  première
scène est digne d’une gravure
gothique d’Hugo ou d’une eau
forte  de  Callot  :  Ferrando
(excellent Adrian Sâmpetrean)
plante le décor où règne la
malédiction  de  la  sorcière
effrayante brûlée vive sur le
bûcher par le comte de Luna…
une  vision  primitive  qui
inspire tout le spectacle qui
suit,  dont  les  tableaux  jouant  sur  le  blanc  et  le  noir,
détaillant d’effrayantes ombres graphiques sur les murs d’une
boîte dont l’angle regarde vers la salle et les spectateurs,
instaure ce climat si original, celui façonné par un Verdi
subjugué  par  le  jaillissement  du  surnaturel,  de  la
malédiction, la figure troublante d’âmes éperdues (Leonora)
qui  ivres  et  portées  par  leur  seul  désir,  demeurent
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continûment aveuglées par la passion qui les consume : la
jeune femme dans une arène de silhouettes souvent grotesques
et grimées jusqu’à la caricature, y paraît tel un lys pur,
éclatant par son chant amoureux, juvénile, ardent, innocent.
Ce  qu’apporte  Anna  Netrebko  relève  du  miraculeux  :  le
jaillissement  brut  d’un  amour  immense  qui  la  dépasse
totalement,  la  possède  jusqu’à  l’extase  :  le  chant  est
incandescent, âpre, d’une sincérité tendre irrésistible.

Le public berlinois lui réserve une ovation collective dès son
premier air. Légitimement. Tout le premier acte (Le Duel) est
stupéfiant de justesse réaliste et expressionniste, saisissant
même par ses ombres rouges aux murs défraichis. Un régal pour
les  yeux  et  aussi  pour  l’esprit  exigeant  :  la  direction
d’acteur est précise et constamment efficace.

Trouvère  berlinois,  fantastique,
effrayant : superlatif

Dans la fosse Daniel Barenboim des
grands jours sculpte chaque effet
ténébriste  d’une  partition  qui
frappe  par  sa  modernité
fantastique,  rappelant  qu’ici  la
vision de Verdi rejoint les grands
noms  du  romantisme  lugubre  et
cynique,  surnaturel,

cauchemardesque, et poétiquement délirant : Aloysius Bertrand,
Villiers de l’Isle Adam, ETA Hoffmann.  On s’étonne toujours
que bon nombre continue d’affliger l’ouvrage verdien d’une
faiblesse dramatique due à un livret soit disant faiblard :
c’est tout l’inverse. Et la présente production nous montre a
contrario des idées reçues et colportées par méconnaissance,
la  profonde  cohérence  d’une  partition  au  découpage  très
subtil, aussi forte et glaçante que Macbeth, aussi prenante
que  Rigoletto,  aussi  échevelée  et  juste  que  La  Traviata…
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Philipp  Stölzl  apporte  aussi  ce  picaresque  espagnol  dans
costumes  et  maquillages  qui  revisitent  en  outrant  ses
couleurs, Velasquez et les caravagesques ibériques, de Ribeira
à Murillo.  Si Leonora, incarnée par la sensuelle et embrasée
Anna Netrebko, captive de bout en bout, le Luna, rongé par la
jalousie et l’impuissance amoureuse trouve en Placido Domingo,
un baryton ardent, habité par une psyché qui lui aussi le
submerge : passionnant duo.

Par son code couleur vert froid,
exprimant un cynisme fantastique
de plus en plus présent au fur
et  à  mesure  de  l’action,  le
théâtre  de  Philipp  Stölzl
rappelle  évidemment  l’immense
Peter Mussbach (repéré dans son
approche parisienne de La Norma

au Châtelet) : le choeur des gitans y singe une foule aux
accents apeurés, orgiaques avant que ne paraisse le chant
halluciné d’Azucena (très honnête Marina Prudenskaya, de plus
en plus touchante : c’est elle qui porte le germe de la
vengeance finale ; elle est elle aussi, comme Leonora, une
poupée fardée, usée, transfigurée par la passion qui la porte
et  la  consume  :  si  Leonora  est  dévorée  par  l’amour  pour
Manrico le trouvère, Azucena est portée, aspirée par l’effroi
du sacrifice primordial : l’assassinat de son propre fils (le
véritable) par les flammes. Le Manrico de Gaston Rivero sans
partager la brulure de ses partenaires défend haut la figure
du Trouvère. Jamais production n’a à ce point mieux exprimer
l’essence hallucinée et lunaire de l’opéra verdien : c’est
essentiellement un théâtre de la brûlure, des âmes embrasées,
où  pèse  dès  l’origine,  l’image  effrayante  flamboyante  du
bûcher initial. Une éblouissante réussite qui passe surtout
par la cohérence du dispositif visuel. Chef et solistes sont
au  diapason  de  cette  lecture  colorée,  expressionniste,
remarquablement convaincante. Voilà qui renvoie à la marche
inférieure la plus récente production du Trouvère avec le duo
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Netrebko  et  Domingo,  présentée  cet  été  au  Festival  de
Salzbourg… La galerie de peintures qui s’y impose paraît en
comparaison  fatalement  anecdotique  tant  ici,  la  création
visuelle, le théâtre des ombres découpées sur les murs du cube
nourrissent le feu de l’action. Un must et donc un CLIC de
classiquenews.com.

Verdi : Il Trovatore. Anna Netrebko (Leonora), Placido Domingo
(Placido Domingo), Azucena (Marina Prudenskaya), Manrico le
Trouvère  (Gaston  Rivero,  Adrian  Sâmpetrean  (Ferrando)…
Staatskapelle  Berlin.  Daniel  Barenboim,  direction.  Philipp
Stölzl, mise en scène. 1 dvd Deutsche Grammophon. Enregistré à
Berlin au Staatsoper Unter den Linden de Berlin, im Schiller
Teater, en décembre 2013.

 

 
 

 

TELE.  En  octobre  2014,  Mezzo  diffuse  l’Elvira  candide,
juvénile d’Anna Netrebko (Metropolitan Opera 2006-2007) : I
Puritani avec Anna Netrebko au Met 2007 sur Mezzo Live HD : 6
> 24 octobre 2014. 
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CD. Joyce DiDonato, mezzo :
Stella  di  Napoli  (2013,
Erato)
CD.  Joyce  DiDonato,  mezzo  :
Stella  di  Napoli.  Dans  le
prolongement  de  son  récital
anterieur  intitulé   »  Drama
queens  » (héroïnes baroques des
17 et 18 ème  siècles, 2012) … –
tremplin  et  condensé  de
caractérisation  lyrique-,  la
diva vedette de l’écurie Erato,
Joyce  Di  Donato  (née  en  1969)
poursuit  ses  explorations  de
répertoires,  confirmant  un
tempérament très engagé au service des rôles choisis. Chaque
automne  étant  propice  aux  récitals  défricheurs  –  voyez
ailleurs  La  Bartoli  autre  mezzo  virtuosissime  qui  fait
paraître  simultanément  un  nouvel  album  intitulé   »  Saint
Pétersbourg  » où elle invite l’auditeur à la recherche de
l’opéra italien à l’époque des tsarines-, La Donato déploie
ici  toute  sa  fabuleuse  richesse  expressive  et  son  chant
poétique  dans  ce  nouveau  programme  opératique  qui,  en  se
dédiant au goût romantique napolitain – diffusant son immense
séduction depuis le San Carlo – qui est pour Naples ce que La
Scala, est pour Milan et l’histoire du chantout tout court-,
nous  raconte  la  fabuleuse  épopée  du  bel  canto  napolitain
romantique…. C’est une immersion dans la vocalità ardente et 
souvent éplorée voire tragique qui de Rossini à Bellini, sans
omettre  Pacini,  Mercadante,  et  aussi  Donizetti,  récapitule
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l’évolution  esthétique  de  ce  premier  romantisme  lyrique
préverdien…

D’emblée la diva américaine s’affirme particulièrement dans le
registre sombre et tragique des héroïnes dignes et sacrifiées,
souveraines ou princières… toujours irrésistiblement humaines.
Ses  Donizetti  s’imposent  indiscutablement  (Elisabetta  puis
Maria Stuarda dont elle éclaire le récitatif ardent dramatique
de la reine décapitée martyr) : les deux sommets donizettiens
préparent  à  la  sortie  spectaculaire  de  ce  récital,
poétiquement très juste : la mort de Sapho dont la posture
sublime et digne nous offre une révélation signée Pacini :
entre  élégie  tendre  bellinienne  et  fort  dramatisme
préverdien….  Belle  exhumation  servie  par  une  interprète
inspirée,  d’une  très  fine  caractérisation  qui  rétablit  la
figure de la poétesse telle l’égale de Cléopâtre ou Didon :
féminité déterminée et fervente jusque dans la mort.

D’ailleurs le programme met en lumière tout ce qui gravite et
suit plus qu il ne l’égale le modèle Bellinien : la superbe et
directe prière de Nelly (Adelson et Salvini) montre tout le
génie du Sicilien dont la suavité suspendue enchante par son
élégance tendre. Même irrésistible lamento funèbre de Roméo
avec le cor lointain en contrechant… qui apaise à peine la
rage incantatoire avec laquelle la diva sculpte chaque mot du
récitatif précédant la cantilène.

 

 

Reine de Naples
 

La Quadra peut être fière d’accomplir ainsi un parcours marqué
par des choix judicieux dont les programmes mêlent habilement
tempérament dramatique et vocalità acrobatique. C’est en somme



une Bartoli bis, et tout autant que sa consoeur, semblablement
douée  pour  la  curiosité  et  l’innovation,  capable  d’un
engagement spécifique. En affichant en couverture une posture
de  top  modèle  aux  lignes  sveltes  et  ondoyantes,  la  diva
démontre toute l’ampleur de ses capacités actuelles. La voix
n’est pas puissante mais parfaitement placée, d’une intonation
rarement défaillante, aux subtilités flexibles et millimetrés
qui  mieux  qu’au  concert  ou  sur  scène,  se  révèle
particulièrement riche en nuances au studio. La Donato est une
diseuse,  orfèvre  inspirée  qui  sculpte  le  verbe  avec  une
intensité  canalisée  et  précise,  restituant  pour  chaque
incarnation une remarquable interprétation. Rien à dire donc
de ses Bellini, suggestifs et sotto voce… généreux en reliefs
linguistiques.  Voilà  qui  rompt  avec  l’image  doucereuse  du
Bellini  trop  efféminé,  pas  assez  nerveux  et  viril.
L’incarnation  qu’en  offre  Joyce  Di  Donato  est  superbe  de
tempérament et d’intensité mesurée.

Las… Les instrumentistes lyonnais malgré le soin du chef très
à  l’écoute  des  moindres  inflexions  de  la  soliste,  ne
restituent pas la très fine expressivité de chaque partition
qu’auraient  autrement  coloré  les  instruments  d’époque.  Il
faudrait  que  les  directeurs  d’opéras  optent  définitivement
pour les phalanges les mieux adaptées en particulier pour le
répertoire spécifique entre Bellini et Donizetti : plus à même
de singulariser les manières encore méconnues des Mercadante
(songe onirique et déchirant de La Vestale : ligne vocale
idéalement tendue), Carafa (très fine caractérisation là aussi
de Lucia di Lammermoor, soeur de Bellini, à laquelle Joyce Di
Donato  apporte  la  profondeur  d’un  sentiment  d’extase
douloureuse….),  Valentini   (délire  languissant  déploratif  
d’Adèle, coeur déchiré inconsolable après l’abandon de son
amant à jamais perdu).
Chacun  des  compositeurs  magistralement  servi  par  la  mezzo
trouve étrangement un orchestre à l’énoncé standard, flatteur
pour  les  grandes  salles  mais  en  perte  de  vrai  chambrisme
(plusieurs aigus de la soliste sont platement couverts dont



les deux notes longues crescendo de Saffo… qui doit maintenir
son intonation malgré le choeur et l’orchestre conclusif)… On
rêve de ce qu’aurait pu apporter le format originel et le
timbre plus raffiné des instruments d’époque avec le chant
diapré, serti d’accents justes de l’immense Di Donato. En
dépit de l’orchestre trop formaté, un rien standard et souvent
surpuissant qui donc logiquement contredit tout ce travail sur
la suggestion intime et pudique de la diva, ce récital est
superlatif. Il n’y a donc pas que Bartoli capable de nous
surprendre voire nous saisir dans une collection de perles
romantiques et lyriques méconnues voire inédites (Stella Di
Napoli de Pacini qui ouvre le récital tout en le baptisant ;
ou Il Sonnambulo de Carlo Valentini). Récital magistral.

 

Joyce DiDonato, mezzo. Stella di Napoli : airs d’opéras de
Pacini, Bellini, Mercadante, Valentini, Donizetti… Orchestre
de l’Opéra de Lyon. Riccardo Minasi, direction. 1 cd ERATO,
Warner classics.

 

 

agenda
Au moment où parait son disque napolitain, la mezzo Joyce Di
Donato est en tournée en Europe dont une date passe par la
France, le 27 septembre prochain, avec au programme, une bonne
partie des arias enregistrés dans le cd Erato,  » Stella di
Napoli  » :

STELLA DI NAPOLI
Airs d’opéras italiens romantiques

Pacini
Stella di Napoli, « Ove t’aggiri o barbaro »
Donizetti
Elisabetta al castello, « Par che mi dica ancor »
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Rossini
Elisabetta Regina d’Inghilterra, Sinfonia
Carafa
Le Nozze di Lammermoor, « L’amica ancor non torna… Oh di sorte
crudel »
Rossini
Le siège de Corinthe, Ballabile I et III
Zelmira, « Riedi al Soglio »
Bellini
Norma, Sinfonia
Mercadante
La Vestale, « Se fino al cielo ascende »
Verdi
Alzira, Sinfonia
Bellini
Adelson e Salvini, « Dopo l’oscuro nembo »
Pacini
Saffo, « Teco dall’are pronube »

Samedi 27 septembre 2014, 20h
Théâtre des Champs-Elysées
Joyce DiDonato, soprano
Orchestre de l’Opéra de Lyon
Riccardo Minasi, direction

 

 

CD. JS BACH : Le Clavier bien
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tempéré.  Pierre  Laurent
Aimard, piano (1 cd Deutsche
Grammophon)
CD. JS Bach : Le Clavier bien
tempéré. Pierre Laurent Aimard,
piano  (1  cd  Deutsche
Grammophon).  Genèse,  enjeux,
esthétique.  Sommet,  Bible,
Everest du clavier baroque – en
fait  du  clavier  tout  court-,
«  le  clavecin  bien  tempéré  »
ainsi  qu’il  était  nommé  du
vivant de Bach, – encore que le
choix  de  l’instrument  soit
laissé par Bach à la décision de
l’interprète-,  reste  la  pierre  angulaire,  l’accomplissement
artistique de tout claveciniste comme de tout pianiste. C’est
aussi la référence au Père vénéré : un retour à la source
première,  auprès de celui dont la quête expérimentale pousse
les possibilités du langage musical jusque dans ses ultimes
limites  ;  celui  qui  semble  tout  reconstruire  et  repenser
l’univers  à  l’aulne  de  sa  pensée  et  de  sa  seule  science
musicale ; où l’oeuvre miraculeuse inspirée par le Créateur se
retrouve ainsi récapitulée et comme célébrer grâce au seul
chant des deux mains sur le clavier : chacun des deux Livres
fait alterner comme une séquence primitive, un prélude suivi
de sa fugue dans les 12 demi tons de la gamme chromatique soit
24 modes majeurs et mineurs. Ici le Premier Livre – BWV846 à
869-, achevé dès 1722 (mais révisé jusqu’à la mort de Bach en
1750) est écrit quand Bach est à Köthen ; suivra 22 ans plus
tard (à Leipzig), le 2ème Livre en 1744 (BWV 870 à BWV 893) …
il en découle l’impression d’une suite séquentielle qui par le
processus de son développement logique et naturel engendre
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tout un cycle organique que l’interprète inspiré, – démiurge
par transfert, favorise en une croissance cohérente. Le défi
principal en est d’exprimer la prodigieuse pensée musicale
d’un génie inégalé en écartant rien de ce qui fonde aussi sa
force poétique : une vision de l’infini et aussi l’expression
très juste de la vérité humaine. Intellect et sensibilité,
grandeur abstraite et intimité secrète se mêlent de façon
inédite,  sans  que  beaucoup  d’interprètes  parviennent  à  en
saisir la double nature. La complexité contrapuntique sous
tend en vérité une prière personnelle dont on suit de séquence
en séquence, de Préludes en Fugues, l’évolution linguistique
comme  la  volonté  de  variété  comme  de  caractérisation
contrastée d’un dyptique à l’autre. Le ton dune progessive et
absolue sincérité fait entre autres toute la valeur des 12
derniers épisodes du Livre I soit du numéro XIII au numéro
XXIV : plus sobre, plus dense, de plus en plus dépouillé, le
geste s’économise, les dynamiques sexacerbent, signes d’une
maturité rayonnante et profonde non dénuée de gravité, de
nostalgie, de grâce comme de tendresse … autant de caractères
très subtilement énoncés et développés qui composent aussi
comme le portrait profond et juste de l’auteur.

Estimation, fortune critique, réception de les
Livres. Avant le XIXème redécouvreur (grâce à
Mendelssohn  et  la  recréation  de  la  Saint
Matthieu à Berlin en 1829 – un an après la mort
de  Schubert  à  Vienne…),  l’éditeur  Rellstab
souhaita publier les deux recueils du Clavier

bien tempéré dès 1790. Bach était mort depuis 40 ans mais son
aura et sa légende, minutieusement entretenus par son fils
ainé, le fidèle Carl Philipp Emmanuel, étaient intacts.  Les
plus grands compositeurs des Lumières et du siècle romantique
vénéraient les 2 Cahiers : Haydn, Mozart (qui instrumenta des
fugues à 3 pour ensemble de cordes)… et Beethoven qui étudiait
et travaillait les préludes et fugues des deux recueils avec
son maître Neefe. La somme est d’autant plus précieuse que les
manuscrits autographes nous sont parvenus. Le premier jet du
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Cahier 1 remonte à  l’automne 1722 : tout y est déjà précisé
et  abouti  (construction  harmonique,  contrepoint,
ornementation) même si Bach affine encore son intention de
très nombreuses années après. C’est un chantier jamais fermé
que le compositeur perfectionne toute sa vie.
Les contemporains de Bach reconnaissent avoir été éblouis par
la  technique  du  Bach  claviériste  :  souplesse,  chant,
intériorité  gomment  ici  la  rudesse,  et  les  difficultés
accumulées dans chaque séquence (Prélude puis Fugue).  La
légende suggère que le cycle ait été composé pendant le temps
d’incarcération de Bach, soit presque un mois à compter du 6
novembre  1722  :  son  patron,  le  Duc  de  Weimar  étant
particulièrement furieux d’avoir constater à maintes reprises
le désir de son serviteur musicien de le quitter.
Bach devait à l’issue de son emprisonnement rejoindre la Cour
de Coethen qui avait négocié son transfert. Auparavant destiné
exclusivement à l’orgue, l’enchaînement Prélude et Fugue peut
désormais être joué sur tous les claviers dont évidemment le
plus  répandu:  le  clavecin.  La  formule  ne  suscita  guère
d’enthousiasme et le succès du cycle revient surtout à son
usage comme extraordinaire recueil d’exercices. Or comme nous
l’avons dit, il dépend de l’interprète de dépasser les défis
techniques  pour  en  exprimer  l’éloquente  ivresse  sonore,
dansante. Au-delà de la performance contrapuntique, saisir et
exprimer  le  chant  intime  et  les  enjeux  expressifs  de  la
musique pure.

Intimité, clarté, sensibilité
de Pierre-Laurent Aimard

 



Après  avoir  proposé  chez
Deutsche  Grammophon  également
une  lecture  de  l’Art  de  la
fugue, affirmant déjà une sûreté
technicienne  doublée  d’un
superbe  instinct  musical,  le
pianiste  Pierre  Laurent  Aimard
s’attaque ici à un autre volet
spectaculaire du génie de Bach
père.  D’emblée,  le  jeu  touche

par son élocution sincère et naturelle, une discrétion toute
en  finesse  qui  sait  préserver  la  clarté  de  l’écriture  et
surtout le contenu poétique voire intime du complexe tissu
sonore. Si les 12 premiers volets sont en soi magistralement
conçus révélant l’ampleur et la force expérimentale de la
pensée de Bach, les 12 derniers numéros indiquent une évidente
transformation plus introspective, plus dense voire fulgurante
: y surgissent de nouveaux caractères -plus confidentiels dans
les  12  précédents-  :  profondeur,  gravité,  silence,  repli,
énigme. Autant de valeurs clés qui sortent de l’ombre grâce à
la sensibilité du Pierre-Laurent Aimard.

Au tout début du Livre I, l’entrée dans le cycle passe par
l’enchantement du premier Preludium sculpté comme l’invitation
dans un jardin enchanté (l’Arcadie rêvée ?… celle des amants
qu’a  peint  Watteau  et  dont  les  silhouettes  ou  la  trace
imperceptible  semble  inspirer  JSBach).  Le  jeu  de  Pierre
Laurent Aimard parcourt chaque climat du paysage mental et
musical,  creusant  d’incessants  contrastes  lorsque  s’affirme
l’ivresse juvénile irrépressible du Preludium III, sa légèreté
trépidante et insouciante comme un printemps primitif (grâce
enivrée du jeu digital … annonciatrice de l’ivresse et du
crépitement exalté du Préludium X), puis le déterminisme de la
Fugue VII, en une volonté qui affirme la toute puissance de la
musique  pure.  Entre  pensée  et  incarnation,  la  savant
architecte se fait poète : son jardin, nouveau labyrinthe de
l’âme désireuse. Mais le pianiste soigne tout autant failles
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et replis en d’inquiétants vertiges : sérénité plus sombre du
Preludium VIII enchaîné avec la fugue VIII grave et retenue,
de loin la plus méditative.

Le cd 2, présente le cycle des 12 derniers épisodes ; corpus
plus mûr, plus essentiel, moins démonstratif ; autant dans les
12 premiers, Bach semble tricoter et tisser longtemps avant de
produire la profondeur ; ici en quelques mesures, il atteint
une gravité pleinement épanouie (jouant du silence et des
ombres)  en  une  urgence  irrésistible…  Cette  pensée  qui
s’affirme  peu  à  peu  est  d’autant  plus  spectaculaire  et
impressionnante que le pianiste excelle tout autant à exprimer
dans le Preludium XIII, sa grâce ingénue, et mieux dans la
Fugue  qui  suit  (et  le  complète)  :  la  broderie  aérienne,
insouciante, sa fluidité essentielle, son esprit dansant qui
jaillit  avec  une  simplicité  primitive.  Quelle  science  des
contrastes. Et pour l’interprète, quel défi dans la gestion
d’autant de climats changeants, volubile, fugaces… pourtant
admirablement canalisés.
En plus de la gravité et de la profondeur, Pierre-Laurent
Aimard fait jaillir avec une grande subtilité la tension et la
gravité à fleur de peau du Preludium XIV, puis dans la Fugue
qui suit, le temps suspendu de méditation, cette plongée et
cette immersion lente cette retenue et cette pudeur, celles
d’une  fine  allusion,  surtout  introspective  (Watteau  là
encore…). A la vivacité précise, intense, enlevée comme un
bambochade (excitation de l’irrésistible Preludium XV), au feu
dansant qui traverse et habite le flux des entrelacs croisés
de la Fugue XV, répond aussi le songe insouciant du Prélude
suivant (XVI).
Le  pianiste  suit  l’itinéraire  mental  progressif  d’un  Bach
arpenteur  de  l’univers  :  l’édifice  contrapuntique  se  fait
colossal (affirmation de la pensé musicale) dans les deux
Fugues XVI et XVII. Voici le Bach constructeur de cathédrales.
Et pourtant le jeu de Pierre-Laurent Aimard se montre ciselé,
simple, enfantin, d’un naturel limpide, souvent désarmant par
sa fragilité.



Cycle de maturité oblige, et donc immersion
dans la profondeur voire la gravité, place
au Prélude XVIII : le plus touchant, où
saisit  une  sensibilité  introspective  la
plus ténue, pudeur grave, là encore d’une
élocution très simple… à laquelle répond sa
Fugue, long développement complexe auquel
l’élocution  et  le  jeu  très  nuancé  et
dépouillé jouent surtout sur le clarté ; il

restitue  sa  grâce  éloquente  son  allant  irrépressible,  son
équilibre olympien. La grâce mozartienne du Prélude XIX, sa
délicatesse musicale indique que Bach a mûri et va droit à
l’essentiel  ;  il  touche  immédiatement  car  la  science  est
surtout proche du coeur.
Il y aurait tant à dire d’un épisode à l’autre. Le Prélude et
Fugue XX en seraient la quintessence affirmant et la pensée
universelle  de  Bach  et  la  sensibilité  du  pianiste  qui  en
détecte et en exprime l’expérience intime : l’énergie conçue
comme une urgence torrentielle est un élément nouveau : brio,
flexibilité,  clarté,  simplicité  et  ici  synthèse  frappe
l’écoute (il annonce la vivacité du XXI). Puis l’ambition de
la  structure  contrapuntique   (de  la  Fugue,  l’une  de  plus
développée et des plus longues… qui annonce l’absolu, sommet
final, la XXIV), sa gravité et son ascèse (variation abstraite
de la musique) affirme une certitude jamais écoutée avant
(l’affirmation du génie musicien du Bach alors emprisonné ?).
Son caractère universel, construit une éllipse sans fin comme
un mouvement perpétuel illimité qui étire le souffle jusqu’au
delà l’humain. Il faut bien des accords martelés finaux pour
en réaliser la fin et l’élan conclusif. Vertigineux. Alors
comment ici ne pas évoquer la Fugue ultime, la XXIV, de près
de 7mn : son énoncé simple, sobre, profond et aussi d’une
grande  tristesse  exprimeraient-ils  le  renoncement  comme  si
Bach, tirait la révérence avec mélancolie et une grâce pudique
elle  aussi  irrésistible  ?  Au  pianiste  revient  le  mérite,
d’apporter la brume ensorcelante d’un balancement hypnotique.
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Malgré  la  grande  disparité  des  climats,  la  succession
vertigineuse  des  contrastes  enchaînés  et  l’architecture
complexe de l’écriture, on demeure saisit du début à la fin
par la grâce volubile et insouciante du jeu, la finesse du
toucher. Un très grand album… qui laisse espérer déjà le Livre
II.

CD. JS Bach : Le Clavier bien tempéré, Livre I. Pierre Laurent
Aimard, piano (1 cd Deutsche Grammophon)

Livres.  Leyla  Gencer  par
Zeynep  Oral  (Bleu  Nuit
éditeur)

Livres.  Leyla  Gencer  par
Zeynep  Oral  (Bleu  Nuit
éditeur).  Voici  un  texte
hommage  à  la  soprano

coloratoure  turque  Leyla  Gencer
(1928-2008), une première somme que nous
attendions  avec  d’autant  plus  de
curiosité  qu’il  n’existe  pas  de
biographie sur la cantatrice mythique.
Diva  des  années  1960  et  1970,  elle
chante Elisabeth1ère de Rossini, ou pour
la  couverture  de  ce  texte,  Caterina
Cornaro…  La diva turca qui fut la voix des reines romantiques
à  l’opéra  :  c’est  elle  !  Elle  aura  comme  Callas,  sa
contemporaine, réinventé le chant Donizettien et Rossinien,
marqué  par  son  style  subtil  et  très  incarné,  les  opéras
verdiens et aussi mozartiens. De ses choix de répertoire,
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grâce à son engagement sans équivalent alors pour chaque prise
de  rôle,  une  nouvelle  cohérence  artistique  se  profile,
privilégiant ce bel canto romantique italien qui de Bellini à
Verdi et comptant Rossini, Donizetti, affirme une intelligence
chantante : un modèle absolu pour les jeunes cantatrices à sa
succession. Après La Gencer, les divas des années 1980 dont
surtout Montserrat Caballe profiteront, marchant dans ses pas
(Elisabeth  1ère  de  Rossini  que  Leyla  Gencer  dévoile  en
recréation mondiale à Palerme en 1971). La « diva turca »
demeure un modèle en terme d’intelligence dramatique et de
perfection  vocale.  Ses  crises  d’humeur  sont  restées
légendaires  :  inféodant  le  choix  des  chefs  à  sa  propre
conception des rôles qu’elle avait approfondis comme personne
(sinon  comme  Callas,  autres  monstre  de  travail  et  de
perfectionnisme). Le sens de chaque mot, l’intelligence des
situations dramatiques, la soumission de la technique pure
pour l’articulation du texte et la lisibilité des tableaux
dramatiques font de sa Lady Macbeth, d’Elisabeth d’Angleterre,
mais aussi de Maria Stuarda, ou Donna Anna et Donna Elivra,
des incarnations mémorables.

 

 

 

premier texte biographique sur Leyla Gencer

Reine  à  l’opéra  :  la  diva
turca assoluta
 

 



 

 

Le livre est un essai biographique en 100
chapitres (signée par la journaliste et
éditrice Zeynep Oral en 1992, traduite
enfin en français à l’été 2014) : sous la
forme d’évocations et de témoignages sur

l’une  des  figures  mythiques  du  chant  lyrique,  les  textes
abordent la figure de la diva assoluta qui a contrario de ses
consœurs, ne connut pas les honneurs du disque. Pour preuve,
hélas, – bonus ô combien délectable cependant-, le cd très
judicieusement ajouté au texte, regroupe une collection de
joyaux verdiens enregistrés entre 1957 et 1961 sur le vif : on
y retrouve les grandes incarnations qui ont dévoilé le génie
Gencer  :  Leonora  du  Trouvère,  Gilda  de  Rigoletto,  Lady
Macbeth, Amalia de Simon Boccanegra…  Celle qui décida de la
vocation du chef Riccardo Muti, qui fut aussi la doublure de
Callas… ne laisse pas qu’un chant admirable par sa pleine
conscience critique, son exigence, sa culture… Leyla Gencer
incarne surtout un tempérament qui savait choisir ses rôles,
les défendre sur scène avec un génie dramatique exceptionnel :
une  vérité  brûlante.  Tenant  tête  aux  chefs  quant  à
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l’interprétation de ses personnages, la diva turca ne cède
rien  sur  l’autel  de  la  perfection  lyrique.  Elle  triomphe
légitimement  sur  la  scène  de  la  Scala  dont  elle  devient
pendant 25 ans la soprano vedette : ses héroïnes touchent pas
leur sincérité raffinée (Traviata), leur véracité expressive
(Maria Stuarda)… Défricheuse, La Gencer révèle aussi tout un
répertoire celui du bel canto préverdien: avec la complicité
des  chefs  partenaires  dont  Gavazzeni,  Gui,  Serafin,  Leyla
Gencer ressuscite des opéras oubliés, favorisant le retour de
Rossini et Donizetti : Belisario, Caterina Cornaro (sous les
traits  de  laquelle  Leyla  Gencer  paraît  en  couverture  du
livre)…

 

 

Oubliée par son pays, Leyla Gencer qui avait
cessé toute activité lyrique et scénique en
1983, ne reçut une distinction de la Turquie
qu’en … 1988 (pour ses 60 ans). La diva vécut
la reconnaissance qui lui revenait surtout en
Italie  (entre  Milan,  Florence,  Naples,
Palerme…), aux USA (New York) et si peu en
France (quelques récitals à Paris au début
des années 1980 sur la scène du théâtre de
l’Athénée).  Sa  biographie,  mieux  structurée,  nettoyée  des
petites erreurs ici et là relevées (non, Ruggero Raimondi
n’est pas un ténor! cf. p. 212) attend toujours son auteur,
soulignant la nature altière, la volonté radicale, l’instinct
artistique exceptionnel d’une diva immensément douée, capable
d’une culture inimaginable. Nos réserves n’ôtent en rien le
grand intérêt de ce texte vivant, diversifié, conçu d’abord
comme  un  témoignage  de  proximité,  réalisant  le  premier
portrait d’une diva d’exception.
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Livres. Leyla Gencer par Zeynep Oral. EAN : 9782358840361.
Editions : Bleu Nuit éditeur.

 

 

Musique et franc-maçonnerie
Arte.  Les  francs-maçons  et  la
musique, le 24 août 2014, 00h15.
De  Mozart  à  Duke  Ellington,
voici  une  riche  histoire  des
relations  entre  la  franc-
maçonnerie et la musique. Quel
est le point commun entre Jean
Sibelius, Franz Liszt, Wolfgang
Amadeus Mozart, Duke Ellington,
Count Basie, Lionel Hampton ou
Louis Armstrong, sans omettre Schiller, Goethe, Beethoven et
sa fameuse ode à la joie concluant sa dernière symphonie ?
Tous ont été francs-maçons ou ont été influencés par l’idéal
fraternel de la franc-maçonnerie ! Voilà qui explique pourquoi
les idéaux qui animaient les loges (sagesse, force, beauté)
ont  inspiré  les  oeuvres  les  plus  variées  –  chansons
populaires, opéras, cantates, morceaux de jazz… L’opéra La
flûte enchantée de Mozart, par exemple, comporte de nombreuses
références maçonniques : son déroulement dramatique emprunte
aux rituels maçonnique que Mozart connaissant très bien pour
être membre avec Shikaneder, – le poète librettiste de La
Flûte, de la loge à Vienne : « du nouvel espoir couronné ».
C’est aussi le cas des symphonies parisiennes de Joseph Haydn,
commandées par la loge “Olympique” et de la Fantasia quasi
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Sonata de Franz Liszt (le compositeur avait été reçu en 1841
au  sein  de  la  loge  “Zur  Einigkeit”,  à  Francfort).  Mais
l’histoire  des  relations  entre  la  francmaçonnerie  et  la
musique  ne  se  limite  pas  à  l’Europe  des  Lumières.  De

nombreuses  loges  afro-américaines  sont
nées aux États-Unis. Dans la première
moitié du XXe siècle, elles accueillent
Duke  Ellington,  Count  Basie,  Lionel
Hampton, Louis Armstrong… Et Lafayette
lui-même, franc maçon, membre de la loge
de  Provence,  écrivit  la  Déclaration
universelle des Droits de l’homme qui
reste  encore  un  idéal  fraternel  et
social  inégalé.  Les  symboles  franc-

maçons sont fixés au XVIIIème, à l’époque des Lumières. Ils
puisent dans l’abondante iconographie crées au Moyen Age, à
l’époque des cathédrales gothiques quand tailleurs de pierre
et architectes se représentent avec leurs outils, comme les
concepteurs  des  églises  et  de  leurs  riches  décors.
L’édification  des  cathédrales  exigent  adresse,  compétence,
savoir,  mais  aussi  entente  fraternelle  entre  ouvriers  et
concepteurs. Le documentaire très illustré met en scène les
valeurs  de  fraternité  des  franc-maçons  :  en  témoignent
Sibelius, Albert Lortzing (auteur de l’opéra le Tsar et le
charpentier dont les mélodies ont toutes été d’abord conçu
pour la loge à laquelle appartenait le compositeur). De tous
les musiciens, c’est Mozart qui se distingue nettement : sa
musique n’a jamais été égalée tant elle exprime toutes les
valeurs franc-maçonne : sa Trauermusik, aux côtés de La Flûte
Enchantée, illustre de façon poétique et subtile, toutes les
thématiques qui tiraillent le cœur de l’apprenti, devenu Frère
: la mort, le travail sur la pierre brute, sur le moi profond,
la vérité de l’être et sa place et son action sur le monde et
dans la société. La question n’a jamais été autant actuelle,
 vive  et  pertinente.  En  défendant  des  valeurs  morales
hautement humanistes, la franc maçonnerie reste par son idéal
d’humanité fraternelle, une source d’inspiration à laquelle
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bon nombre de musiciens et non des moindres, se sont abreuvés.

Arte. Les francs-maçons et la musique, le 24
août 2014, 00h15. Tous les hommes deviennent
frères.  Documentaire  de  Michael  Meert
(Allemagne,  2012,  52mn)

Le Stabat Mater de Vivaldi,
1712

France Musique. Vivaldi : Stabat Mater.
Le  15  août  2014,  16h.  D’une  durée
approximative  selon  les  versions,

d’environ  20  mn,  le  Stabat  Mater  d’Antonio
Vivaldi  est  une  partition  marquante  de  son
auteur. Composé entre 1711 et 1712, le Stabat est
créé à Brescia – ville natale du père d’Antonio,
le 18 mars 1712 dans l’église Santa Maria della
Pace à l’occasion de la fête des Sept douleurs de Marie. Pour
voix soliste (haute-contre ou soprano), le Stabat Mater (RV
621) est redécouvert au XXème à Sienne en 1939, à la Settimana
Vivaldiana (Semaine vivaldienne). France Musique présente une
mise en contexte de l’œuvre, en particulier à la lumière des
événements historiques survenus en Europe en 1712… Le Stabat
Mater de Vivaldi sur France Musique

Parallèlement au Stabat, Vivaldi fait publier L’Estro Armonico
(L’invention Harmonique), recueil de 12 concertos pour 1,2 ou
4 violons, dédicace faite au Grand duc de Toscane, Ferdinand
III de Médicis. Au même moment Destouches, élève de Campra,
crée Callirhoé et le suave et sensuel Watteau peint Jupiter et
Antiope…
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La partition du Stabat Mater, en fa mineur, comprend neuf
mouvements :

1. Stabat Mater dolorosa – Largo
2. Cuius animam gementem – Adagissimo
3. O quam tristis et afflicta – Andante

4. Quis est homo – Largo
5. Quis non posset contristari – Adagissimo
6. Pro peccatis suae gentis – Andante

7. Eia Mater, fons amoris – Largo
8. Fac ut ardeat cor meum – Lento
9. Amen

Les parties sont enchaînées en trois groupes de 3 mouvements
chacun.  Les  deux  premiers  énoncent  les  strophes  du  texte
médiéval  sur  la  même  base  musicale,  ce  qui  confère  à
l’ensemble  une  étonnante  unité.

24 ans plus tard, un autre compositeur de génie compose son
propre Stabat Mater, Pergolesi en 1736 : là aussi une œuvre
singulière et envoûtante, d’autant plus poignante qu’elle fut
composée 2 mois avant la mort de l’auteur, dans le monastère
de Pouzzoles. C’est l’ultime offrande musicale d’un musicien
fauché à … 26 ans. Deux voix portent l’intensité dramatique
des  strophes  :  une  soprano  et  une  alto  qui  à  l’origine
pouvaient être deux castrats. Les Italiens semblent avoir été
particulièrement  inspirés  par  le  thème  de  la  Vierge
douloureuse…  outre  Alessandro  Scarlatti,  c’est  au  XIXème,
Rossini qui relèvera à nouveau le défi dans une partition
dramatique  et  flamboyante,  elle  aussi  particulièrement
irrésistible.



Chez  Vivaldi  comme  chez  Pergolèse,  le
texte du Stabat Mater convoque la figure
mariale dans le contexte doloriste de la
Crucifixion.  Stabat  Mater…  /  Debout  la
Mère…  assiste  impuissante  et
compatissante  au  sacrifice  de  son  Fils
sur la croix. Sa douleur est immense :
elle  est  inconsolable.  Peintres  et
sculpteurs  ont  représenté  ce  moment
extrême  où  la  mère  témoin  de  la  mort
douloureuse du Fils supplicié, s’évanouit
prenant à témoin tous ceux qui découvrent

sa peine et son affliction. Il n’est pas de douleur égale à la
sienne…  Le texte pourrait avoir été compilé au XIIIème par
Jacopone da Todi pour fêter dans le calendrier liturgique
Notre-Dame  des  douleurs,  chaque  15  septembre.  Siméon  le
prophète a annoncé à Marie sa douleur profonde : « Et toi-
même, ton cœur sera transpercé par une épée » (Luc, II, 35).
La Mater Dolorosa, Mère douloureuse appartient de fait à une
nouvelle  esthétique  religieuse,  plus  théâtrale  et  lyrique,
démonstrative et attendrie qui s’affirme à la fin du XIIIème
siècle.  Marie  n’y  paraît  pas  en  Reine  des  cieux,
miséricordieuse,  bienheureuse ou triomphante intercesseuse,
c’est au contraire une mère affligée, détruite, agonisante au
pied de la Croix de la Passion.

Marie douloureuse par Pontormo, Van der Weyden (DR)

Portrait du dernier Liszt, de
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Tivoli à Rome
Arte. Le dernier Liszt.
Dimanche 17 août 2014,

00h40.  Franz  Liszt  :  Les
dernières années. Entre Weimar,
Vienne,  et  surtout  Rome  (sans
omettre Budapest dont il est le
fondateur de l’Académie musicale
qui  portera  son  nom),  Franz
Liszt (1811-1886) pendant ses 25
dernières  années  ne  cesse
d’occuper la scène musicale : si
sa vie spectaculaire comme récitaliste virtuose, saltimbanque,
prodige  génial  du  clavier  (l’antithèse  de  Chopin),  est  à
présent derrière lui, Franz parcourt l’Europe en train (mais
en 3ème classe, non par ce qu’il est pauvre – loin de là, mais
parce  que  l’ascétisme  spartiate  des  voitures  lui  convient
idéalement) : il quitte Weimar et sa petitesse bourgeoise
étriquée. Le couple qu’il forme avec sa dernière compagne la
princesse  Carolyne  de  Wittgenstein,  amie  associée  très
fortunée, pose problème : vivant en concubinage, les deux
choquent la bonne société ; Carolyne ne cesse de vouloir se
remarier  avec  Franz.  Elle  partira  se  fixer  à  Rome  pour
solliciter le Pape en vain… De fait, Liszt étouffe à Weimar :
il rejoint Carolyne à Rome mais las, usé et défait par le
refus du Vatican de célébrer leur union, Liszt et Carolyne
s’éloignent  progressivement  sans  se  séparer  cependant;
Installée via del babuino dans un appartement dans lequel elle
ne cesse fumer pour cacher les odeurs putrides venant de la
rue, Carolyne entame alors la rédaction d’un texte critique
vis  à  vis  de  l’église  qu’elle  juge  défaillante  et
réactionnaire. Ce qui lui vaudra plusieurs interdictions du
Pape.
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Aspiration du dernier Liszt,
de Tivoli à Rome
Liszt qui vient déjeuner et diner presque quotidiennement chez
Carolyne, s’est fixé quant à lui via Sistina près de la Piazza
di Spagna…
Mais davantage encore que les beautés multiples et parfois
rien que divertissantes de la Ville éternelle, Liszt recherche
la retraite et la solitude de sites isolés, non loin de Rome,
en particulier après la mort de Carolyne : il séjourne ainsi
au monastère Sainte Marie du Rosaire qui conserve encore le
petit clavier (Boisselot) qu’il jouait dans sa cellule : c’est
là le 11 juillet 1863 que le pianiste compositeur, vivant en
ermite et qui va bientôt recevoir les ordres franciscains
(1865), joue pour Pie IX venu l’écouter, La prédiction aux
oiseaux  de  Saint-François  d’Assise.  Liszt  fréquente  aussi
l’observatoire des jésuites qui lui permet de contempler les
étoiles : vision enivrante pour ce défricheur mystique qui
souhaitait apporter au Vatican une nouvelle musique. Mais ses
audaces harmoniques, sa modernité trop déconcertante agace et
irrite les conservateurs de la Curie : Liszt le compositeur ne
sera  jamais  réellement  compris,  accepté,  célébré  de  son
vivant.
Il  trouve  surtout  à  Tivoli,  dans  la  Villa  d’Este,  où  il
s’installe dans une chambre qui domine toute la vallée, un
nouveau havre de paix, fécond pour sa créativité. En témoigne
les fameux Jeux d’eau de la villa d’Este à Tivoli, partition
visionnaire dont la liquidité préfigure les pages le plus
modernes de Debussy…
Le documentaire qui s’appuie surtout sur le témoignage du
pianiste  russe  Lev  Vinoco  souligne  combien  Liszt  veuf  de
Carolyne, solitaire et vieillissant, dans ses 20 dernières
années, devenu l’abbé Liszt (il a reçu les 3 ordres mineurs),
affine encore et toujours son écriture épurée, de plus en plus
immatérielle  et  passionnée,  réservée,  inquiète,  mystérieuse



voire  énigmatique  (dépressive  diront  ses  détracteurs
totalement étrangers à sa science expérimentale). Le Méfisto
en soutane demeure un pur esprit romantique jusqu’à sa mort :
défricheur,  moderne,  d’une  force  créative  inédite  à  son
époque. L’attrait du film est la place réservée aux lieux que
Liszt a habité et vécu intimement.

Arte.  Le  dernier  Liszt.  Dimanche  17  août  2014,
00h40.  Franz  Liszt  :  Les  dernières  années.
Documentaire  de  Günther  Klein  (Allemagne,  2011,

52mn)

 

Anna Netrebko chante Leonora
en direct de Salzbourg
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ARTE.  Vendredi  15  août  2014,
20h50.  Verdi  :  Le  Trouvère.  Anna
Netrebko.  Salzbourg, août 2014 : voici
assurément l’un des événements lyriques
du festival autrichien créé en 1922 par
le  trio  légendaire  Strauss  /
Hoffmannsthal / Reinhardt. C’est qu’aux
côtés des Mozart, Beethoven, Strauss,
les  grands  Verdi  n’y  sont  pas  si
fréquents.  La  nouvelle  production
verdienne fait déjà figure d’événement
lyrique  aux  côtés  de  l’excellent
Chevalier à la rose dirigé par Welser-Most, et du plus terne
opéra en création : Charlotte Salomon du Français Marc-André
Dalbavie…  Créé  à  Rome  en  1853,  d’après  El  Trovador  de
Gutiérrez, 1836), Le Trouvère de Verdi saisit par sa fièvre
dramatique,  une  cohérence  et  une  caractérisation  musicale
indiscutable malgré la complexité  romanesque de l’intrigue.
L’action se déroule en Espagne, dans la Saragosse du XVème, où
le conte de Luna est éconduit par la dame d’honneur de la
princesse de Navarre, Leonora dont il est éperdument amoureux
: la jeune femme lui préfère le troubadour Manrico.  Dans le
camp  gitan,  Azucena,  la  mère  de  Manrico,  est  obsédée  par
l’image de sa mère jetée dans les flammes d’un bûcher, et de
son jeune frère, également consommé par le feu. Manrico décide
de fuir avec Leonora. Mais il revient défier Luna car sa mère
est condamnée à périr sur le bûcher elle aussi.  Emprisonné
par  Luna  avec  sa  mère,  Manrico  maudit  Leonora  qui  semble
s’être finalement donnée au Conte : elle a feint et s’est
versée le poison pour faire libérer son aimé. En vain, Luna
comprenant qu’il n’aura jamais celle qu’il aime (à présent
morte), ordonne l’exécution par les flammes de Manrico. Au
comble de l’horreur, Azucena lui avoue qu’il vient de tuer son
propre frère : leur mère avait échanger les enfants sur le
bûcher.  De  sorte  que  l’opéra  s’achève  sur  la  vengeance
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d’Azucena (elle a enfin vengé la mort de sa
mère par Luna) et le sacrifice des deux amants
(Leonora  et  Manrico).  La  mezzo  apparemment
démunie  a  manipulée  le  baryton  jaloux,
vengeur… aveuglé par sa haine : la production
de Salzbourg promet d’être mémorable, grâce en
partie  à  la  distribution  réunie  pour

l’occasion  :  la  divine  Anna  Netrebko  au  timbre  sensuel
(Leonora  :  la  cantatrice  a  inauguré  le  rôle  au  Berliner
Staatsoper à l’hiver 2013), Placido Domingo (Luna), Francesco
Meli (Manrico), Marie-Nicole Lemieux (Azucena)… Qu’en sera-t-
il  de  la  mise  en  scène  signée  Alvis  Hermanis  et  de  la
direction musicale assurée par Daniele Gatti ? Réponses ce 15
août sur Arte… EN LIRE +

ARTE,  vendredi  15  août  2014,
20h50. Giuseppe Verdi : Le Trouvère. Avec
Anna  Netrebko  (Leonora),  Francesco  Meli

(Manrico),  Marie-Nicole  Lemieux,  Placido  Domingo.
Philharmonique de Vienne. Daniele Gatti, direction. L’écoute
de  cette  diffusion  France  Musique  est  d’autant  plus
incontournable que l’opéra en juin, proposant 6 dates du 9 au
24 août 2014, était déjà sold out (complet) : affichant le
Philharmonique de Vienne, Anna Netrebko, Lemieux (Azucena),
Domingo (Luna), la production salzbourgeoise permet de mesurer
l’évolution de la voix et du chant de la soprano vedette Anna
Netrebko dans un rôle qui semble taillé pour elle. Réponse le
31 août sur les ondes de France Musique.

Programme retransmis ensuite sur France Musique. Verdi : Le
Trouvère. Anna Netrebko. Le 31 août 2014, 20h.

Le DVD Blu ray du Trouvère (Trovatore) de Verdi avec Anna
Netrebko  (production  berlinoise  de  l’hiver  2013)  est  déjà
annoncé en septembre 2014 chez Deutsche Grammophon.
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