
DVD.  Live  from  Red  Square
Moscow.  Netrebko,
Hvorostovsky (2003)
DVD. Netrebko, Hvorostovsky. Live from red square, Moscou (1
dvd Deutsche Grammophon)

Juin 2013, le soleil se couche très tard et illumine jusque
tard dans l’après midi ce concert live en plein air installé
scène et projecteurs, Place Rouge à Moscou.  Tout le gratin se
presse au devant de la scène ; et les musiciens sur l’estrade
sont gênés par les rayons solaires… Musicalement, ceux qui
venaient écouter  » La  » Netrebko en ont pour leur argent :
la diva plus pulpeuse que jamais offre un éventail de ses
capacités,  privilégiant  Verdi  évidemment,  bicentenaire  2013
oblige : sa Leonora bénéficiant de la voix enfin bien chauffée
se distingue du lot : aucun doute, Anna doit impérativement
chanter  le  principal  rôle  du  Trouvère  sur  la  scène…  Le
programme alterne pause orchestrale avec choeur, airs de la
diva, et du baryton : Dmitri Hvorostovsky assume chacun de ses
airs,  plus  dans  la  vaillance  démonstrative  qu’avec  une
subtilité de l’intonation (mais dans un récital en plein air
est-il vraiment possible de chanter en phrasant ? Les micros
de font pas tout…).
 

 

Divina Anna …
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Sujet de toutes les curiosités comme de toutes
les  attentes,  Anna  Netrebko  qui  change  quatre
fois de robes, du bleu royal au blanc satiné, se
bonifie en cours de récital : La Mamma morta
(Andrea Chénier de Giordano) est un grand moment
de pathétisme frénétique qui prélude efficacement
au  grand  duo  final  Onéguine/Tatiana  de  Eugène
Onéguine  de  Tchaïkovski  (la  jeune  amoureuse

devenue épouse respectable y retrouve le solitaire désemparé à
ses genoux …), le duo avec Hvorostovsky est très émouvant. Le
chef veille au rythme de la soirée qui prend réellement des
allures de magie lyrique quand la nuit est tombée et que les
murailles et coupoles du Kremlin percent sous leurs éclairages
scintillants. C’est outre le grand retour – réussi – de la
diva  à  la  double  nationalité  (autrichienne  et  russe),
touristiquement, une belle carte postale vendant l’onirisme
moscovite.
 

Live from Red Square Moscow
Anna Netrebko · Dmitri Hvorostovsky
State Academic Symphony Orchestra « Evgeny Svetlanov »
Constantine Orbelian, direction.

1 DVD-Video 0440 073 4529 0 DVD-VIDEO NTSC

 

Elektra de Richard Strauss
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Paris, Opéra Bastille, jusqu’au 1er
décembre 2013. Strauss : Elektra  
…    La  pièce  de  Wilde,  Elektra
cimente l’une des collaborations les
plus  fructueuses  à  l’opéra,  après
celle de Mozart et Da Ponte ou avant
eux,  Monteverdu  et  Busenello,

Richard Strauss et Hugo von Hofmannsthal : ils se rencontrent
pour produire d’après la pièce de théâtre de Oscar Wilde, un
opéra efficace, fulgurant, sauvage, dès 1906.
Orchestre  gigantesque,  voix  poussées  dans  leurs  derniers
retranchements, le post-wagnérisme flambe une dernière fois
dans  cette  tragédie  en  un  acte  d’une  violence  et  d’une
noirceur inouïes. Dans Elektra, les forces de la psyché sont à
l’oeuvre : comment une fille peut-elle rompre le lien à la
mère ? C’est à dire achever de réaliser sa vengeance sur celle
qui a fait assassiner son père pour en épouser un autre… Ivre
d’impuissance,  éprouvant  à  son  comble  le  sentiment  de
l’injustice,  l’hystérique  ne  parvient  pas  à  surmonter
l’horreur  d’un  drame  familial.  Et  tout  est  là,  dans  les
rugissements fauves d’un orchestre apocalyptique qui pourtant
expriment l’insoutenable folie d’une seule âme éprouvée. Un
orchestre océan, miroir d’une solitude apeurée… Avec Elektra,
Richard  Strauss  démontre  qu’il  est  désormais  possible  de
composer un opéra après Wagner.

Richard Strauss (1864-1949)
Elektra, 1909
LIVRET DE HUGO VON HOFMANNSTHAL
TRAGÉDIE EN UN ACTE, OP. 58 (1909)

Robert Carsen, mise en scène

Paris, Opéra Bastille, du 27 octobre au 1er décembre 2013.
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Livres.  Xavier  de  Gaulle  :
Benjamin Britten l’impossible
quiétude (Actes Sud)
Livres.  Xavier  de  Gaulle  :  Benjamin  Britten  l’impossible
quiétude (Actes Sud)   …
Voici la nouvelle édition d’un essai biographique paru en 1996
et actualisé à la faveur du centenaire Britten 2013. Cette  »
impossible quiétude  » vient de l’obligation viscérale du
compositeur à exprimer ce qu’il est profondément : un être
libre  soucieux  de  défendre  sa  différence…  peut-être  violé
pendant son adolescence, Britten affirme dans son oeuvre non
pas la nostalgie de l’innocence, trésor sacré de l’enfance,
mais sa  » sublimation  » : une question éthique qui est au
centre de son oeuvre et qui est magistralement démêlée dans
cette étude à la fois exhaustive et très personnelle.

Un homme libre soucieux de sa différence …
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Il  ne  saurait  en  être  autrement  car
l’oeuvre  et  la  vie  de  Britten
n’appartiennent qu’à lui-même : singulières
et uniques. Un goût pour le rapport texte-
musique,  une  refonte  du  langage  lyrique,
sans  ornement,  sans  pompe  mais  essentiel
tourné vers le secret le plus intime des
êtres,  un  festival  dédié  à  son  oeuvre
(Aldeburgh), et en fond sonore et entêtant,
telle une permanente humeur identitaire, la
mer : né sur la côte Est de l’Angleterre (à
jamais  nostalgique  de  son  cher  Suffolk),
Britten reste un homme attaché à la nature

océane. La stature de ce pacifiste objecteur de conscience
s’affirme  pendant  la  guerre  où  il  décide  de  s’exiler  au
Canada,  accord  tacite  du  gouvernement  britannique  sous
condition  qu’il  y  travaille  comme  compositeur  et  comme
interprète : auteur surtout reconnu après la guerre avec Peter
Grimes,  Britten  fut  aussi  un  pianiste  inspiré  et  un  chef
précis  autant  qu’électrisant,  admiré  de  Dietrich  Fischer-
Dieskau ou de Janet Baker …Les entrées sont variées, parfois
thématiques et toujours particulièrement pertinentes (Britten
et ses interprètes, Britten et les compositeurs contemporains
dont Chostakovitch, autre pacifiste forcené-, Britten et les
poètes, Britten et ses librettistes, les sources d’inspiration
chez Britten …).

L’organisation du texte suit la chronologie, indiquant période
par période, les grandes oeuvres, leur contexte, leur enjeu
esthétique, et surtout peu à peu, liée à une force de travail
admirable autant qu’à une claire conscience de sa vocation,
l’évolution de son art : marqué par l’épure, une certaine
économie que traverse le goût pour la musique orientale.

Chaque opéra, de Peter Grimes à Mort à Venise (mais aussi
toutes les oeuvres chambristes et symphoniques, les cycles de
lieder…), est minutieusement présenté, analysé avec la finesse
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d’une écriture passionnée, pourtant soucieuse de clarté et
d’accessibilité.  Voici  le  livre  référence  sur  Britten,
opportunément réédité en 2013 pour le centenaire Britten.

Xavier de Gaulle : Benjamin Britten, l’impossible quiétude
(Actes Sud 1996, réédition 2013). ISBN 978 2 330 02479 6.
Parution octobre 2013.

DVD.  Coffret  Verdi  (BelAir
classiques)
Verdi 2013 : La Traviata, Aida, Macbeth (Coffret 3 opéra, 5
dvd BelAir classiques) …   Pour célébrer le bicentenaire verdi
2013, l’éditeur BelAir classiques sort de son déjà (riche)
catalogue lyrique, 3 opéras dans 3 productions, toutes, d’une
égale  cohérence  dramatique  et  visuelle.  Trois  tempéraments
scénographiques  d’une  forte  tenue  et  qui  viennent
opportunément  fêter  Verdi  en  soulignant  son  exigence
théâtrale, et rappeler que toutes les productions d’opéras,
fussent-elles  décalées/actualisées,  ne  sont  pas  forcément
indigestes.

 

 

boîte magique : La Traviata, Aida, Macbeth

3 Verdi pour 1 centenaire
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Prenez  cette  Aida  (Zurich  2006)  aux  décors
grandiloquents  volontairement  pompeux  voire
pompiers (très Second Empire selon la vision de
Nicolas  Joel)  :  l’intimisme  de  la  fresque
égyptianisante (huit clos psychologique comme
La Traviata) y est pourtant idéalement préservé
avec des solistes convaincants (la wagnérienne
Nina Stemme dans le rôle-titre et la somptueuse

alto  Luciana  d’Intino  qui  fait  une  rivale  redoutable
(Amnéris)…  :  deux  âmes  féminines  parfaitement  opposées  et
contrastées qui se disputent à raisons l’héroïque Radamès.

Voyez ensuite ce Macbeth de 2009 à l’Opéra de Paris : la
vision moderne et très cinématographique de Dmitri Tcherniakov
insuffle au mythe des époux criminels, un parfum d’inhumanité
parfaitement atroce, un drame noir et glaçant aux effluves
contemporaines  …  qui  laisse  toute  sa  place  au  théâtre.
Magnifique spectacle.

Quant à La Traviata devenue légendaire et à juste titre, en
provenance d’Aix en Provence 2003 (il y a donc 10 ans déjà),
le  spectacle  démontre  qu’une  bonne  actualisation  poétique
régénère notre perception du conte amoral mais si touchant de
Violetta Valéry ; selon la vision, – rêve ou cauchemar-, de
l’excellent Peter Mussbach, la dévoyée courtisane parisienne
erre en Maryline au bord d’une autoroute quand le fil de
l’action se déroule à la façon d’un road-movie. Voir Mireille
Delunsch,  diva  radicale  prête  à  se  mettre  en  danger,
scéniquement  et  vocalement,  en  blonde  platine,  inondée  de
lumière sous le feu des projecteurs qui semblent la brûler sur
place, reste un autre grand moment visuel et lyrique. Des
instants que tout liricophile, passionné ou débutant, se doit
de posséder. Beau choix pour un coffret célébratif hautement
recommandable.

 

Coffret Verdi 2013 : La Traviata, Aida, Macbeth (Coffret 3
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opéra, 5 dvd BelAir classiques)

 

descriptif du coffret Verdi BelAir classiques

LA TRAVIATA :  Mireille Delunsch • Matthew Polenzani
Mise en scène : Peter Mussbach
Festival d’Aix-en-Provence (2003)

AIDA :  Nina Stemme • Salvatore Licitra
Mise en scène : Nicolas Joel
Opernhaus Zürich (2006)

MACBETH
Dimitris Tiliakos • Violeta Urmana
Mise en scène : Dmitri Tcherniakov
Opéra national de Paris (2009)

 

CD. Pierre Boulez : Intégrale
Mahler (1994-2011)
Mahler : intégrale des Symphonies et lieder avec orchestre
(Pierre  Boulez  :  1994-2011)     …      14  cd  Deutsche
Grammophon. Si l’on remonte aux gravures les plus anciennes,
1994  avec  entre  autres  :  la  6è  et  le  7è,  à  la  tête
respectivement  du  Wiener  Philharmoniker  et  du  Cleveland
Orchestra,  voici  donc  enfin  l’intégrale  Gustav  Mahler  de
Pierre  Boulez,  éditée  presque  20  ans  après  ses  premières
fondations. La 9è avec le Chicago Symphony remonte à 1995,
quand au  » grand oeuvre « , par son effectif et aussi la
valeur  de  son  texte  réunissant  une  belle  distribution  de

https://www.classiquenews.com/cd-pierre-boulez-integrale-mahler-1994-2011/
https://www.classiquenews.com/cd-pierre-boulez-integrale-mahler-1994-2011/


solistes,  la  Symphonie  des  Mille  n°8,  la  réalisation
démiurgique remonte à 2007, l’une des plus récentes donc, avec
les troupes de la Staatskapelle de Berlin … Le dernier apport
reste la Symphonie n°3 (Wiener Philharmoniker) avec Anne Sofie
von Otter, enregistrée en 2011. Le cycle entier prend valeur
de miroir artistique d’autant plus captivant s’agissant d’un
chef compositeur parmi les plus cultivés et les plus affûtés
de notre époque.

 

 

Pierre Boulez dirige tout
Mahler

L’intégrale magicienne
 

La  baguette  claire,
équilibrée,  volontiers
cérébrale, est d’une fièvre
maîtrisée et d’une élégance
arachnénenne  superlative,
autant  dire  que  malgré  la
diversité  des  orchestres
américains  (Chicago,
Cleveland)  et  européens
(Staatskapelle de Berlin) le
maestro suit sa route d’une
évidente cohérence, un legs
qui frappe par sa maturité,
son  assise,  sa  vision  très

architecturée et finement articulée, ce dès la Titan… Avec ses
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chers instrumentistes du Wiener Philharmoniker, Boulez grave
ici une part importante de son intégrale Mahler : n°2  »
Résurrection « , Symphonie n°3, Symphonie n°5, Symphonie n°6, 
sans  omettre  les  cycles  de  lieder,  si  importants  pour
l’enrichissement du matériau symphonique, Das Klagende Lied
(superbe et embrasée Dorothea Röschmann),   Kindertotenlieder
(Quasthoff, Urmana, Otter), Das lied von der Erde (Schade,
Urmana), … Jamais débridée, mais tendue jusqu’au point de
rupture, la direction de Pierre Boulez frappe d’emblée par sa
précision, sa netteté tranchante qui avec les Wiener atteint
des sommets de transe expressive (la 6ème). Certains lui ont
reproché une trop grande réserve, comme une mise à distance :
reconnaissons a contrario, la perfection de sa métrique, la
subtilité de sa gestion agogique : la science et une pudeur
spécifique,  -retenue  et  mesure  aspirant  à  la  lumière-,
dialoguent irrésistiblement avec le  » bavardage mahlérien  »
; osons même dire que Pierre Boulez lui apporte une rigueur,
une concision et une intensité rares qui évitent bien souvent
le déballage expansif de la confession a voce sola. Le souffle
que le maestro insuffle à l’ensemble de l’épopée mahlérienne
force  l’admiration.  Avouons  que  même  comparée  à  diverses
approches  sur  instruments  anciens  (dont  celle  récente  de
Philippe Herreweghe : une Titan époustouflante  au concert
avec les jeunes musiciens du JOA Jeune Orchestre Atlantique à
Saintes à l’été 2013), le geste millimétré et si détaillé de
Boulez demeure un modèle de précision et aussi d’intimité … ce
quelque soit son orchestre (quoique les Wiener semblent lui
répondent au doigt et à l’oeil… en vrais complices). Intégrale
événement.

 

Pierre Boulez : intégrale des symphonies et des lieder avec
orchestre  de  Gustav  Mahler.  14  cd  Deutsche  Grammophon.
Parution annoncée : début novembre 2013.

 



 

CD.  François-Xavier  Poizat,
piano : Liszt, Stravinsky
CD. François-Xavier Poizat, piano : Liszt, Stravinsky   …  
Formé à l’école russe de Alexeï Golovine à Genève et Evgeni
Koroliov  à  Hambourg,  le  pianiste  franco-suisse   François-
Xavier Poizat, remarqué par Martha Argerich pour son immense
talent virtuose et brillant, est né en 1989 à Grenoble. Il a
marqué récemment le jury et le public au Concours Tchaikovski
de Moscou 2011, remportant le Prix Spécial du Jury. Associer
Stravinski et Tchaikovski à Liszt et Bizet est une sélection
hardie (Liszt et Stravinsky) voire audacieuse (rare Aragonaise
de Bizet).

 

 

Piano flamboyant et intérieur
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D’emblée l’assurance et l’assise
de  la  technique  saisissent
l’écoute,  cependant  que  la
digitalité  véloce  n’entrave
jamais  une  claire  vision
dramatique  et  clairement
architecturée  des  oeuvres.  La
trame  narrative  qu’il  s’agisse
de Tchaïkovski (Casse noisette)
et surtout du superbe Petrouchka
de  Stravinsky  imposent  ici  un
réel sens du récit, quand bien
même  l’essor  polyphonique
pourrait  noyer  la  ligne

narrative principale, le pianiste n’oublie jamais de tracer
son chemin, sûr de la route empruntée, allant jusqu’au bout de
ses choix de rubato. Le jeu n’est jamais forcé ou purement
démonstratif  :  tout  cela  est  investi  avec  intériorité  et
finesse, et son style franc, direct, clair, souligne chez
Petrouchka, le souffle du conte trempé de fabuleux espoir et
de naïveté engageante.  Le Stravinsky est de loin sa meilleure
interprétation.
Avec Liszt, et Mephisto-Walzer  n°1 de 1859-61, nous plongeons
dans le romantisme ténébreux, souvent vertigineux où il faut
apporter un sens aigu de la narration certes, surtout une
profondeur  naturelle,  des  teintes  claires  obscures,  une
gravité confinant au mysticisme…  une tendresse hallucinée
avec cette exacerbation  mesurée du sentiment démoniaque que
le jeune pianiste possède indiscutablement. A la sûreté de
l’architecture répond une sensibilité ardente, neuve, quasi
rafraîchissante  (finesse  peut-être  issue  de  ses  origines
chinoises par sa mère). Ses piani sont magnifiquement vécus,
ciselés, d’une onirisme à couper le souffle. L’intelligence de
l’intonation,  la  compréhension  intime  de  la  partition
séduisent  et  captivent  en  un  jeu  d’une  inventivité
remarquable. L’éveil décuplé, la liberté qu’il s’autorise, des
respirations  justes,  un  sens  de  la  relecture  investie  et
humble à la fois, nourrissent un vrai tempérament qui éclaire
les oeuvres avec autorité, vivacité, personnalité.  Le Bizet 
souligne la facilité avec laquelle le pianiste aime détourner
l’objet musical : l’Aragonaise ivre et telle une mécanique qui
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s’emballe et semble au bord de l’implosion : la facétie avec
laquelle  François-Xavier  s’empare  du  motif,  dans  la
transcription de Volodos, laisse toute sa place au sentiment
d’une souveraine liberté. Quel feu et quel style. Le jeune
interprète promet d’autres stupéfiantes réalisations par cette
audace si musicienne. Ses concerts (- surtout en Suisse et en
Allemagne-)  ne  croisent  pas  encore  la  France   (voilà  qui
explique pourquoi le livret du présent cd ne soit pas en
français) mais à son premier récital annoncé dans l’Hexagone,
ne  ratez  pas  l’occasion  d’aller  l’entendre.   Très  belle
sensibilité  pour  souhaitons-le  lui,  une  carrière  semée  de
succès comme d’accomplissements.

 

François-Xavier Poizat, piano : Liszt, Stravinsky, Bizet. 1 cd
Ars Produktion, avril 2013. Enregistrement SACD.
Le site officiel de François-Xavier Poizat

 

Livres.  Alain  Galliari  :
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Alban Berg 1935 (Fayard)
Alain Galliari  : Concerto à la mémoire d’un ange, Alban Berg
1935 (Fayard)   …    On doit à l’auteur un récent ouvrage
dédié au thème du salut dans les opéras de Wagner, remarquable
vision d’une rare subtilité sur le sens profond et la nature
véritable  du  salut  tel  qu’il  est  défendu  /  illustré  par
l’auteur du Vaisseau Fantôme, de Tannhäuser, de Parsifal. En
précisant  l’état  et  les  enjeux  d’un  malentendu  sur  la
question,  Alain  Galliari  lève  le  voile  sur  l’ambition  de
Wagner qui n’a rien de religieux ni de sacré mais relève
plutôt d’un narcissicisme romantique exacerbé.

 
 
Concerto à la mémoire d’un ange

Vienne, 1935 : l’ultime opus
de Berg
 

Ici, dans le même style fin et pudique,
l’auteur  s’intéresse  aux  vraies
événements et aux ferments intérieures
d’une  vie  d’artiste  et  de  créateur
éprouvé dont découle la composition du
Concerto pour violon A la mémoire d’un
ange d’Alban Berg. Le contexte plonge
dans la Vienne de 1935, à l’arrière fond
social et politique délétère où l’homme
de 50 ans, plutôt déprimé (n’ayant pas
du  tout  la  prémonition  de  sa  mort…
survenue  à  la  fin  de  l’année)  doit
renoncer à l’achèvement de son nouvel
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opéra  Lulu  parce  qu’il  reçoit  la  commande  d’un  Concerto
grassement payé. Le violoniste américain de 32 ans, Louis
Krasner lui offre 1500 dollars pour cette oeuvre appelée à un
destin  exceptionnel…  Suit  alors  une  série  d’événements
singuliers  et  tragiques  dont  la  mort  de  la  jeune  Manon
Gropius, fille de Walter Gropius et de la veuve de Mahler,
Alma Schindler, qui s’éteint le 24 avril 1935 soit le lundi de
Pâques de cette année horribilis. La pauvre Manon vit son
corps se raidir inéluctablement sous l’effet d’une paralysie
générale survenue pendant un séjour à Venise en 1934 … Le
décès  bouleverse  Berg  au  plus  haut  point  (la  jeune  fille
n’avait que 18 ans) ; qu’elle ait été cet  » ange gazelle » ou
une  gosse  gâtée  (selon  les  témoignages  de  l’entourage),
l’attachement  que  lui  portait  Berg  déclenche  chez  le
compositeur l’inspiration tant recherchée… avec le succès et
la justesse que l’on sait.
On a dit Berg amoureux de la jeune Manon : fausse piste que
défend  l’auteur  en  révélant  que  le  musicien  restait
profondément attaché à Hanna Fuchs, sa passion première, même
s’il  était  marié  à  Hélène  Hahowski,   fille  naturelle  de
l’empereur François Joseph.

Au fil des pages, ce sont les jardins intimes de Berg qui
émergent  peu  à  peu,  ses  liaisons  féminines,  sa  pudeur
créatrice, et pour revenir à Manon, ses relations avec la
Vienne d’hier dont la mère Alma, veuve de Gustav alors, reste
l’icône la plus fascinante … les airs du jeune Berg, d’une
grâce féminine à la Oscar Wilde avait touché l’esprit d’Alma
et explique la faveur dont pu jouir Berg à la différence de
son maître Schoenberg ou de leur ami, Webern.

Ni Requiem pour lui même, ni produit frustré d’un amour sans
lendemain, le Concerto  à la mémoire d’un ange  exprime au
plus près l’expérience intime d’un homme déjà défait voire
désespéré  que  la  mort  soudaine  d’un  petit  être  cher  a
subitement frappé et conduit à composer. Le texte plonge le
lecteur dans les pensées les plus personnelles de Berg au



moment de l’écriture de la partition, dévoilant la fabrication
du matériau musical et ses multiples sources d’inspiration
(dont  par  exemple  le  choix  de  choral  ouvrant  le  dernier
mouvement, composition personnelle d’après … Bach). Au début
de l’été 1935, le commanditaire et violoniste Louis Krasner
pouvait déjà jouer la première partie de l’oeuvre totalement
écrite. Tout était fini le 12 août.

Quant à la soit disante prémonition de Berg sur sa propre
disparition (liée à une piqûre d’insecte causant l’anthrax)
faisant du Concerto, un étalage visionnaire et son Requiem,
l’auteur demeure radical :  » Et dans sa construction linéaire
sans rétrogradation, le Concerto, qui parle autant de la vie
que de la mort, ou qui plus exactement parle du mystère de la
vie  menée  jusqu’à  son  point  final,  dénie  au  destin  un
quelconque  rôle.   »  On  ne  peut  être  plus  clair.

Alain Galliari, directeur de la Médiathèque Musicale Mahler,
rétablit la vérité des événements, s’immerge dans le processus
de composition d’un musicien parvenu en sa dernière année
(mais il ne le sait pas encore : Berg s’éteindra fin 1935),
volontiers pessimiste et fataliste, frappé pour ses 50 ans,
par une prise de conscience sur sa propre vie et le sens réel
de  l’existence  …  ayant  été  saisi  par  l’inéluctable  fin  :
expérience de la mort et non de sa mort, place sacrée de
l’amour dans la triste vie terrestre. Or la fin du Concerto
laisse  une  porte  d’entrée,  un  seuil  ouvert  à  toute  forme
d’espérance… un comble pour le compositeur qui ne portait pas
une telle certitude dans ses autres oeuvres, lui habité par ce
pessimisme foncier dont a parlé si justement son élève et ami
Théodore Adorno.
L’étude de la partition qui suit, les affinités de la plume
avec le monde intérieur et psychique de Berg font tous les
délices  (nombreux)  de  ce  texte  parfaitement  écrit  et
construit.

 



Alain Galliari : Concerto à la mémoire d’un ange, Alban Berg
1935.  Editions Fayard. ISBN : 978-2-213-67825-2. Paru le :
18/09/2013

 

CD.  Handel  :  Belshazzar.
William Christie (3 cd, 2012)

CD. Handel : Belshazzar. William Christie (3
cd, 2012)   …   Pour William Christie, le choix
d’aborder Belshazzar (King’s Theatre, Haymarket
1745)  comme  première  oeuvre  inaugurant  son
nouveau  label  discographique,  n’est   pas
fortuit. Dans la quête de perfectionnement de

l’oratorio  dramatique  anglais  (prolongement  naturel  de
l’opéra), Belshazzar incarne un sommet dans le catalogue 
Handélien,  tant  par  la  richesse  et  le  raffinement  de  sa
musique que la construction dramatique du livret de Jennens.
Le  geste  très  subtilement  caractérisé  de  Bill  (William
Christie) recueille ici des années de pratique handélienne
(comme  il  éblouit  littéralement  dans  l’interprétation  de
Rameau)  et  plus  concrètement,  l’enregistrement  de  ce
Belshazzar anthologique profite évidemment de la tournée des
concerts (décembre 2012) qui ont précédé les prises en studio.

 

 

cd événement, coup de coeur classiquenews.com
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Flamboyant Belshazzar de
William Christie

critique

 

 

Le  chef  et  fondateur  des  Arts
Florissants  exprime  le  souffle
mystique des préceptes de Daniel, la
souffrance  si  humaine  –  et  donc
bouleversante-, de Nitocris, la mère
de  Belshazzar,  comme  la  juvénilité
animale et aveugle de Belshazzar ;
portés  par  une  telle  vision,  les
protagonistes réalisent une très fine
caractérisation  de  chaque  profil

individuel.
C’est aussi un très intelligente restitution des situations du
drame (solistes sortant du choeur agissant avec les autres
choristes ainsi qu’avec les protagonistes ; duos rares si
enivrants (dont le sommet bouleversant entre Nitocris et son
fils à la fin du I) ; raccourcis fulgurants telle la mort de
Belshazzar sur le champs de guerre contre Cyrus le perse …  »
expédiée  » en quelques mesures). Tout cela ajoute du corps et
un souffle souverain, de nature épique au drame spirituel.

Mieux  les  choeurs  n’ont  jamais  été  plus  animés,  vivants,
imprécateurs  ou  acteurs  enivrés,  guerriers,  ou  captifs
persécutés, tour à tour, babyloniens, perses ou juifs selon
les tableaux. De ce point de vue, les chanteurs des Arts
Florissants  n’ont  jamais  semblé  plus  inspirés  et  mieux
chantants,  portés  par  la  force  des  images  et  le  sens
spirituels  du  texte.  Hallucinés  ce  sont  les  juifs  qui
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implorent  les  Babyloniens  de  ne  pas  commettre  des  actes
blasphématoires  (Recall,  O  King,  18b)  en  un  souffle
déclamatoire  à  la  fois  grandiose  et  sincère  (ampleur
incantatoire de Try grandsire trembled…); puis au début du II,
une  même  aisance  dans  l’articulation  collective,  entre
élégance et humanité suscite l’enthousiasme. Les sopranos se
surpassent dans un angélisme fluide (plage 8 : quatre sections
enchaînés, quand les eaux de l’Euphrate se retirent) et acte
contrasté assumé, ce sont les Babyloniens, enivrés, indécents
qui  commettent  l’irréparable  à  l’occasion  du  festin
spectaculaire (plage 10) : l’attention au texte, la liberté du
geste vocal expriment l’intense dramatisme de la situation
chorale ; le peuple de Belshazzar saisit par sa vulgarité
décadente, sa laideur morale, son déhanché provocateur. Du
très grand art et de la part de William Christie, une vision
géniale sur l’articulation du texte.
Le feu et l’implication de l’orchestre sous la conduite du
chef restituent l’arrière fond historique qu’apporte Jennens
au livre de Daniel, source centrale de l’oratorio. Autour du
roi félon, se pressent les agissements de ses ennemis : le
perse Cyrus qui assiège la cité, Gobrias, noble assyrien, père
inconsolable car Belshazzar a tué son fils…  Le collectif des
juifs, captifs à Babylone, aide Cyrus à détourner l’Euphrate
pour pénétrer dans la ville et tuer le jeune fou … (c’est la
raison pour laquelle Belshazzar mort, Cyrus est acclamé comme
un libérateur).
Trois  tempérament  se  distingue  au  sein  d’un  plateau  très
cohérent. Le choix de Iestyn Davies dans le rôle du prophète
Daniel est des plus judicieux : l’ample legato d’une couleur
diaphane et abstraite exprime la force atemporelle et divine
d’un  être  détaché  de  l’action  guerrière,  qui  inspire  à
l’auditeur comme à Nitocris, cette certitude admirable, cette
puissante aspiration vers le sublime mystique : du grand art.
Torche vivante, tendre et affligée, sur une corde tendue d’une
juste émotivité, la soprano Rosemary Joshua qui est familière
du rôle (elle l’a chanté à Aix en Provence sous la direction
de Jacobs) offre un portrait ardent et très fin lui aussi de



Nitocris.  Quant  à  Belshazzar,  la  fougue  primitive,  son
aveuglement animal, que réussit à trouver et développer le
jeune ténor Allan Clayton, il est lui aussi prodigieux. Sa
juvénilité sincère nous le rend touchant. Un comble.

Génie dramatique, Handel suit et sublime l’épopée biblique (en
particulier  le  Livre  de  Daniel),  avec  un  sens  du  drame
prophétique, mêlant sentiment du miracle et horreur absolue,
frénésie  guerrière  et  barbare,  irrésistible  élévation
spirituelle : l’écart des registres poétiques est saisissant
pour  ne  pas  dire  vertigineux.  Certains  passages  purement
orchestraux  insistent  encore  sur  la  tension  poétique  d’un
traitement  particulièrement  intelligent  de  l’histoire  :  le
mouvement panique à la cour de Belshazzar exigeant vainement
que  lui  soient  expliqués  l’apparition  magique  de  la  main
(pendant le festin où il a bu du vin dans les coupes provenant
du temple de Jérusalem) et ses inscriptions mystérieuses (que
Daniel est seul à décrypter).  Dans un intermède orchestral
bouillonnant  de  vaine  frénésie,  Handel  imagine  alors  le
déchaînement inutile des faux mages et des sages impuissants,
vaste parabole de la solitude, de la vanité et de la folie du
jeune  roi.  La  fièvre  instrumentale  qui  anime  alors  la
partition  est  bien  celle  de  l’opéra.
L’unité comme la perfection de l’architecture d’une oeuvre clé
sont d’autant mieux manifestes que pour l’enregistrement un
travail critique sur les 3 versions (1745, 1751, 1758) a été
mené à terme, offrant un modèle nouveau de caractérisation
handélienne.  Aucun  doute,  ce  Belshazzar  est  la  nouvelle
référence de l’oeuvre. Bravo maestro. Les Arts Florissants
réussissent haut la main, leur premier opus inaugurant le
nouveau  label  créé  par  William  Christie  :  on  attend  avec
impatience le prochain volume, dédié au dernier spectacle Le
Jardin de Monsieur Rameau, regroupant les 6 jeunes talents du
dernier Jardin des Voix, académie vocale baroque biennale des
Arts Florissants (promotion formée à Caen en février 2013).

 



 

A Babylone par Jean Echenoz
 

Porteur  d’un  projet  culturel  aux  regards
multiples,  William  Christie  s’intéresse
aujourd’hui  au  dialogues  des  arts,  c’est
pourquoi  le  nouveau  label  qu’il  a  fondé
exprime  aussi  une  vision  dynamique  et
critique des sujets abordés. En demandant à
l’écrivain  Jean  Echenoz  (auteur  d’un

remarquable livre sur Ravel récemment) un texte inédit sur
Belshazzar,  le  chef  musicologue  orchestre  un  remarquable
débat, ouvert, pluridisciplinaire qui suscite une prometteuse
aimantation des disciplines artistiques. Dans «  A Babylone
« , brêve littéraire qui se lit comme une nouvelle, Jean
Echenoz suit les traces d’un voyageur historique dans la cité
légendaire celles d’Hérodote manifestement impressionné par ce
qu’il y voit, ce qu’il y découvre, sans vraiment comprendre le
sens caché des us et coutumes des Babyloniens (problème de
langue probablement). Les témoignages antiques (Echenoz croise
les propos et récits de Hérodote donc, son fil conducteur,
avec les écrits de Ctésias de Cnide, Strabon, Xénophon…),
évoque alors la fière mégapole orientale (7 fois plus grande
que l’actuelle Paris), suractive et florissante, traversée par
l’Euphrate qu’ont domestiqué les reines Sémiramis et Nitocris,
quand les rois babyloniens étaient eux, soit efféminés et
passifs  (Sardanaple)  soit  comme  Belshazzar,  juvéniles  et
félins, fous et arrogants. Le lecteur apprend beaucoup de ce
texte condensé au fort pouvoir suggestif : l’acheminement des
matières  premières  sur  des  bateaux  recyclés,  la  culture
extensive du palmier, … c’est un autre chant bénéfique qui
entre en résonance avec l’oratorio de Handel en lui apportant
un écho littéraire complémentaire, aussi imagé que documenté.
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Jean Echenoz joue aussi de l’amplification fantasmatique des
témoignages  qui  superposés,  ajoutés  en  strates  depuis  les
origines, ont gonflé, sciemment ou naïvement, la réalité de la
mythique Babylone. Quand la légende submerge l’histoire … Dans
ce  portrait  flamboyant  de  la  ville,  l’essayiste  historien
épingle  l’arrogance  du  peuple  oriental,  que  l’histoire  de
Belshazzar,  telle  qu’elle  prend  forme  dans  l’oratorio  de
Handel, synthétise : grandeur et … décadence.

Tout cela compose un coffret éditorialement et esthétiquement
abouti ; musicalement indiscutable.

 

 

Handel  :  Belshazzar,  1745.  Les  Arts  Florissants.  William
Christie, direction. 3 cd, 1 texte inédit de Jean Echenoz :  »
A Babylone « . Les Arts Florissants Editions. Parution : le 22
octobre 2013.

 

 

REPORTAGE  VIDEO  :  visionner  notre  grand  reportage  vidéo
réalisé au moment de l’enregistrement de Belshazzar de Handel
par Les Arts Florissants et William Christie, en décembre 2012
(Levallois)
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Livres.  Verdi  –  Wagner  par
Timothée Picard (Actes Sud)
Livres.  Verdi-Wagner  :  Imaginaire  de  l’opéra  et  identités
nationales …

Dès leur vivant, Verdi et Wagner n’ont pas manqué de susciter
de vifs débats sur leurs esthétiques respectives ; c’est aussi
à travers leurs profils contemporains opposés, une manière de
confronter la culture germanique à celle méditerranéenne, le
tempérament d’un Verdi non moins réformateur lyrique que son
contemporain, l’inévitable Richard.

 

 

Livre événement, bicentenaire Verdi & Wagner 2013

Verdi-Wagner
Imaginaire  de  l’opéra  et
identités nationales
Timothée Picard

 

Les éléments de cette mise en comparaison seraient à peine
provocateurs  si  l’équation  ne  relevait  pas  aussi  d’une
certaine vision (récupération) radicalisée voire extrêmiste, à
la fois politique et sociétale : pour Thomas Mann, la culture
allemande est résolument irréconciliable avec la civilisation
méditerranéenne ; certainement marqué par le climat de guerre
et l’antagonisme France-Allemagne, l’écrivain a façonné cette
vision  bipartite  des  deux  clans  ennemis  :  ce  choc  des
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civilisations  dont  Verdi  et  Wagner  seraient  chacun  le
représentant  de  deux  partis  affrontés.  L’Europe  a  depuis
éviter  le  prolongation  de  cette  lecture  militante,
nationaliste  voire  guerrière  des  nations.
La  perception  des  opéras  des  deux  compositeurs  n’est  pas
exempte d’une instrumentalisation liée aux idées et dogmes de
l’époque. Or bien souvent, la compréhension de leur oeuvre
dérive d’un malentendu dans ce contexte spécifique.

 

 

Verdi-Wagner à l’heure des nationalismes européens

 

Germanité contre italianità, méditerranéen
ou  nordique  …  les  propositions  sont
nettement tranchées. Et l’auteur souligne
combien la question de l’opéra suscite des
dérapages  discutables  dans  sa
compréhension, contemporaine ou postérieure
aux auteurs.
Il s’agit ici de relever les éléments de la
réception  des  deux  oeuvres  lyriques  les
plus ambitieuses du XIXème : comment chaque
écriture  et  conception  musicale  est-elle
perçue en France, en Italie, en Angleterre
et bien sûr en Allemagne ? Que manifeste-t-
elle  dans  l’imaginaire  de  ceux  qui  la
reçoive  ?
Ainsi,  le  texte  analyse  en  particulier  la  teneur  des
écrivains, musicologues et critiques qui se sont exprimés à
l’endroit de Wagner et de Verdi, trouvant chez l’un comme chez
l’autre, la manifestation de leur propre conviction.
Thomas Mann (les plus pages les plus captivantes), Nietzsche,
déjà du vivant de Wagner, mais aussi le critique Hanslick
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(bête  noire  de  Wagner  qui  le  caricatura  dans  Les  Maîtres
chanteurs en un Bessmecker parfaitement imbécile) sont étudiés
dans leur rapport à l’oeuvre des compositeurs. Les changements
de postures sont nombreuses : de Nietzsche à Mann … tous deux
ont d’abord été wagnériens admiratifs puis très critiques vis
à vis de l’auteur du Ring.
La  problématisation  qu’implique  le  sujet  est  plutôt  bien
assumée : en relevant la pertinence sur le plan politique
d’une opposition Verdi / Wagner, l’auteur se fait le témoin,
de la récupération nationaliste que la confrontation suscite
dans l’Europe des nations antagonistes au XIXème siècle et
jusqu’à la fin de la seconde guerre mondiale (1945). Il reste
étonnant  que  les  esthétiques  allemandes  et  italiennes  se
concrétisent  ici:  car  on  aurait  plus  imaginé  événements
historiques oblige, une querelle France/Allemange, à travers
Debussy et Wagner par exemple (dualité cependant évoquée dans
le texte).
En réalité, le goût pour les rivalités s’exprime dès avant, au
XVIIIè, quand on opposait Gluck le germain à … Rameau… puis
Gluck  à  Sacchini  et  Piccinni.  Ainsi  Napolitains  contre
allemands ou Italiens contre Français (là aussi une récurrence
plus évidente et avérée avec entre autres la Querelles des
Bouffons de 1752, opposant les Italiens et les Français) … Ce
goût  pour  les  querelles  esthétiques  développé  en  France,
rejaillit dans toute l’Europe classique, romantique et moderne
:  comme  si  l’opéra,  miroir  des  sociétés  européennes
manifestaient clairement la nature d’une situation belliqueuse
jusque dans les conflits esthétiques que le genre n’a cessé de
produire.
L’apport le plus intéressant du texte, très documenté sans
être pédant ni érudit, demeure l’étude des résonances des
joutes esthétiques auprès des écrivains : la littérature des
lyricophiles  et  écrivains  témoins  mélomanes  conscients  des
enjeux esthétiques est l’une des plus développées, surtout à
l’endroit de Wagner … depuis Nietzsche et Baudelaire, les
Mann, Claudel, Rebatet, Suarès, Rolland, puis plus proche de
nous  Fernandez  (à  propos  de  l’opéra  baroque  surtout



Napolitain)  paraissent  ici  dans  toute  la  force  de  leur
conviction/passion faite écriture toujours engagée et affûtée.

Face aux deux géants de l’opéra, quelle est la place de la
France ? L’Europe s’est-elle trouvé un champion gaulois ? A
travers  les  perceptions  comparés,  la  lyre  latine  et
méditerranéenne  avec  Verdi,  et  celle  plus  incontournable
encore, nordique avec Wagner, suscite dès la fin du XIXè, un
nombre  croissant  d’essais  de  toute  sorte,  de  la  part  des
écrivains comme des musicologues. Il est singulier que jamais
un  compositeur  avant  Wagner  n’avait  produit  une  telle
littérature. Voici la mesure de ce phénomène et les aspects et
valeurs clés pour en comprendre les apports comme les enjeux.
Captivant.

 

Verdi-Wagner : Imaginaire de l’opéra et identités nationales
par   Timothée  Picard.   336  pages,  Actes  Sud.  ISBN
978-2-330-02297-6.  Prix  indicatif  :  22,80€

 

Rameau, maître à danser
Caen,La Guérinière. Rameau maître à danser, les 4,5,7 et 8
juin 2014. William Christie pour l’année Rameau 2014 nous
offre deux ballets à redécouvrir (tous deux représentés à
Fontainebleau) dont un ballet peu connu créé pour la naissance
du Dauphin, futur Louis XVI, le 12 octobre 1754.

 

 

https://www.classiquenews.com/rameau-maitre-a-danser/


Rameau maître à danser
 

Avant  la  vogue  Retour  d’Egypte  à
venir,  Rameau  aborde  l’exotisme  de
l’Antiquité égyptienne en célébrant la
naissance  d’un  dieu,  Osiris.   Dieu
majeur  du  panthéon  nilotique  qui
incarne, thème central de la ferveur
antique,  la  résurrection  après  la
mort. C’est selon la vision de Rameau,
toujours soucieux de représenter les
mécanismes et phénomènes de la nature,
une  pastorale  heureuse  et  réjouissante  (commande  royale
oblige) où Jupiter descend des cintres, interrompt la danse
des bergers, pour annoncer l’événement heureux : l’amour et
les grâces s’associent aux mortels pour célébrer la naissance
divine.  Ni  spectaculaire  fracassant,  ni  apparitions
fantastiques (quoique) mais la seule et miraculeuse activité
de la danse ; ici règne sans partage essor chorégraphique
(gigue, gavotte, sarabande, tambourins et menuets charmants)
mais aussi incursion développée de la pantomime. En pleine
Querelle des Bouffons, où les clans s’affrontent, les uns pour
les  Italiens,  les  autres  pour  la  grande  machine  lyrique
française, Rameau infléchit son style : il s’italianise (les
deux ouvertures sont à l’italienne : vif-lent-vif).

 

La Naissance d’Osiris, 1754
Daphnis et Eglé, 1753
nouvelle production

Les Arts Florissants
William Christie, direction
Sophie Daneman, mise en scène
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Opéra Théâtre de Caen
Les 4, 5, 7 et 8 juin 2014
Caen, Manège de l’Académie de Guérinière

Placement libre
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