
CD. Stravinsky: Le sacre du
printemps (Jordan, 2012)
CD. Philippe Jordan fête avec volupté les 100 ans du Sacre de
Stravinsky   …   Enregistré en mai 2012 à l’Opéra Bastille, ce
nouvel album (le 2è déjà) de Philippe Jordan avec l’Orchestre
de l’Opéra national de Paris confirme les préludes amorcés
entre chef et musiciens : une entente évidente, un plaisir
supérieur  pour  vivre  la  musique  ensemble.  Depuis  leur
Symphonie Alpestre de Strauss, montagne philharmonique d’une
prodigieuse narration sonore frappée du sceau de l’imagination
climatique, les interprètes se retrouvent ici en mai 2012 pour
deux autres sommets de la musique symphonique française et
spécifiquement parisienne. Dans l’histoire des Ballets Russes,
le Prélude comme le Sacre du printemps indiquent clairement un
point d’accomplissement pour les deux compositeurs : l’ivresse
érotique et l’enchantement semi conscient s’impose à nous dans
un Prélude d’une délicatese infinie; quant au Sacre, voilà
longtemps que l’on n’avait pas écouté direction aussi parfaite
et équilibrée entre précision lumineuse (détachant la tenue
caractérisée et fortement individualisée de chaque instrument
protagoniste) et expressionnisme symboliste !

Le Sacre enchanté de Philippe
Jordan
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La baguette de Philippe Jordan
aime  ciseler  dans  la
suggestion  mais  aussi  ici,
mordre dans l’ivresse libérée
des  timbres  associés  d’une
infinie inventivité ; le chef
s’appuie sur la manière et le
style  supraélégant  des
instrumentistes parisiens dont
les prédécesseurs en mai 1913
dans la fosse du TCE avaient
fait  la  réussite
révolutionnaire  de  la
partition.  Jordan  ajoute  une  précision  électrique  et
incandescente, une vision de poète architecte aussi qui sait
unifier, structurer, développer une dramaturgie supérieurement
aboutie… et frappante par son relief, sa vivacité, comme des
teintes plus délicatement nimbées et voilées.
Fureur  et  ivresse  des  timbres  associés.  Comparée  à  tant
d’autres  versions  soit  rutilantes,  soient  sèches,  soit
littéralement  narratives,  Philippe  Jordan  apporte  aussi  le
mystère  et  l’enchantement,  toute  la  poésie  libre  des
instruments sollicités. Quelle maestria ! Quelle conviction
dans la tension progressive… La volupté de chaque épisode est
nourrie d’un onguent magicien ; l’expérience lyrique du chef,
directeur musical de l’Opéra, en est peut-être pour beaucoup
et l’on se dit que Nicolas Joel n’aura pas tout rater à Paris:
nommer le fils du regretté Armin Jordan, capable de vrais
miracles à Paris, Philippe à la tête de l’orchestre maison
aura été un acte convaincant qui porte aujourd’hui des fruits
éclatants.  Voici du Sacre du printemps et pour le centenaire
de l’oeuvre, une nouvelle version de référence sur instruments
modernes. Le champion et pionnier dans le domaine s’agissant
de la partition de Stravinsky demeurant évidemment le geste du
français François-Xavier Roth, d’une maîtrise incomparable sur
instruments parisiens d’époque (1913) et révélateur en ce sens
des formats sonores et des timbres instrumentaux originels…



après  la  tournée  2013,  le  disque  devrait  sortir  fin
2013/printemps  2014.

Sur instruments modernes, le chant des instruments fait tout
ici, et renforce la réussite magistrale de cet enregistrement
dont on ne saurait trop souligner avec admiration le miracle
de la volupté instrumentale.

Inscrire  enfin  le  Boléro  ravélien  après  les  deux  chefs
d’oeuvre  Debussyste  et  Stravinskien  est  de  la  meilleure
inspiration : une claire confirmation que l’orchestre et leur
chef  se  montrent  très  inspiré  par  la  lyre  symphonique
française postromantique : Du Prélude au Sacre en passant par
le Boléro, soit de Debussy, Stravinsky à Ravel se joue ici
tout le délirant apanage, bruyant et millimétré du symphonisme
français. Lecture réjouissante.

Debussy: Prélude à l’après-midi d’un faune. Stravinsky: le
Sacre  du  printemps.  Ravel  :  Boléro.  Orchestre  de  l’Opéra
national de Paris. Philippe Jordan, direction. 1 cd Naïve,
enregistré à Paris, Opéra Bastille en mai 2012. Durée : 57mn.
Naïve V 5332.

Leonardo  Garcia  Alarcon,
invité  de  France  Musique,
Lundi 13 mai 2013, 7h-23h
Radio.Leonardo Garcia Alarcon, invité de France Musique. Lundi

13 mai 2013, 7h-23h

 

Chef d’orchestre argentin de 37 ans, l’ancien assistant de
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Gabriel Garrido, Leonardo Garcia Alarcon affirme une belle
ardeur, curieuse et généreuse qui lui permet de diriger le
répertoire  baroque  avec  une  sensibilité  communicante.  En
résidence  depuis  2010  au  Centre  Culturel  de  Rencontre
d’Ambronay  avec  l’ensemble  Cappella  Mediterranea,  il  est
également directeur artistique et chef principal du Chœur de
Chambre de Namur.

Leonardo Garcia Alarcon,

Grand invité de France
Musique

Lundi 13 mai 2013, 7h-23h

Véritable résident du Centre Culturel
d’Ambronay,  il  a  pu  y  mener  ses
réflexions  sur  le  renouvellement
permanent  du  répertoire,  et
s’investir  dans  la  recréation  de
partitions  méconnues  aujourd’hui
phénomène musical comme l’oratorio «
Il  Diluvio  Universale  »  de
Michelangelo  Falvetti,  créé  en
septembre 2010 au Festival d’Ambronay

avec  le  Chœur  de  chambre  de  Namur  et  l’ensemble  Cappella
Mediterranea.

En  septembre  2013,  l’actuel  directeur  du  Centre  Culturel
d’Ambronay Alain Brunet quittera ses fonctions. En organisant
cette journée spéciale, France Musique rend également hommage
à  son  travail  et  son  rôle  de  découvreur,  de  passeur
infatigable.
L’enthousiasme  et  le  charisme  de  Leonardo  Garcia  Alarcon
s’invitent sur les ondes de France Musique dès 7h du matin
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pour une journée spéciale, avec notamment la diffusion à 14h,
d’un  concert  d’œuvres  baroques  siciliennes  de  la  Cappella
Mediterranea enregistré à Ambronay, format diptyque avec un
Matin  des  Musiciens  consacré  à  la  même  thématique.  Au
programme: la Sicile baroque, Ginestra, baroque et création
contemporaine.

Voir notre reportage vidéo Falvetti: Il Diluvio Universale par
Leonardo Garcia Alarcon (Ambronay 2010)

DVD.  Gluck  :  Iphigénie  en
Aulide,  en  Tauride
(Minkowski, 2011) Opus Arte

Gluck : Iphigénie en Aulide, en Tauride (Minkowski, 2011). 2
dvd Opus Arte

Septembre 2011, Minkowski reprend à Amsterdam, la production
des  deux  Iphigénie  de  Gluck,  présentées  préalablement  à
Bruxelles en 2009 par un autre français, Christophe Rousset :
la  comparaison  pour  nous  qui  avons  pu  suivre  les  deux
productions a paru incontournable. Si ce dernier aime la coupe
nerveuse parfois sèche voire incisive,   » Minko  » fait du
Minko  :  direction  ronflante  parfois  confuse,  souvent  sans
vision dramatiquement forte et poétique qui n’ôte cependant
rien à la valeur du projet mettant en perspective les deux
Iphigénies gluckistes, de 1774 (Aulide) et 1779 (Tauride),
extrémités  et  sommets  lyriques  du  séjour  français  du
Chevalier.  Voici  donc  ce  style  expressif,  vif,  nerveux,
intensément dramatique parfois austère voire désespéré et noir
(préromantique) qui marqua sous la règne de Marie-Antoinette,
propre  aux  années  1770,  une  réforme  décisive  de  la  scène
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théâtrale et vocale. Gluck a bel et bien réalisé en France,
une réforme majeure et assuré à Paris, son prestige européen.

2 Iphigénie gluckistes
L’argument principal de ce diptyque
antique  demeure  les  deux  solistes
féminines,  française  donc
intelligiblement  convaincantes  ;
mais davantage encore, actrices et
chanteuses  :  Gens  illumine  de  son
chant nuancé et sobre, constamment
proche  du  verbe,  la  figure
d’Iphigénie  en  Aulide,  fière  et
victime à la fois, prête à subir les
foudres  sacrificielles  d’une  Diane
décidément inflexible : en Tauride,
l’Iphigénie  de  Delunsch  est  tout
autant  époustouflante,  plus  expressive  que  musicale  et
d’emblée parfaite pour le drame de Gluck. La soprano intense
incarne la figure mythologique en s’appuyant sur sa profondeur
psychologique, après la Guerre de Troie et soumise comme une
exilée  solitaire,  à  la  même  fureur  sanguinaire  de  Diane…
Victime en Aulide comme en Tauride, Iphigénie prend ici une
incarnation de plus en plus présente, une maturité progressive
qui fait de la fille à sacrifier, une femme éprouvée dans sa
dignité individuelle

Gluck n’aura jamais été aussi sombre, et même angoissé que
dans sa seconde Iphigénie : un théâtre plus inquiet et noir
que l’héritage légué par Euripide. C’est dire le trait de
génie du compositeur invité à Paris, auteur d’une scène inouïe
qui  depuis  Racine  (dont  il  s’inspire),  réussit  à  révéler
l’obscurité  vivante  qui  domine  le  désir  inconscient  des
personnages. Wagner pour Iphigénie en Aulide, Strauss pour
Iphigénie en Tauride ont compris la force des opéras de Gluck
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: chacun en a composé une adaptation encore respectée (Wagner
n’hésitant pas à revoir la fin de l’opéra selon une vision
définitivement  tragique).  Dans  Iphigénie  en  Aulide,  Gluck
brosse le portrait de Clytemnestre laquelle dans une scène de
folie délirante invective la folie des dieux (Anne Sofie von
Otter). Dans Iphigénie en Tauride, Gluck ne peut s’empêcher de
rompre  le  fil  de  l’action  par  l’intervention  parfois
envahissante du choeur mais il sait affiner le portrait des
deux grecs chez les Scythes, Pylade et surtout Oreste lequel
finit par se faire reconnaîre de sa soeur Iphigénie (très bons
Yann Beuron et Jean-François Lapointe).

L’esthétique  visuelle  de  la  mise  en  scène  reste  d’une
neutralité  standard  et  plutôt  lisse  qui  a  le  mérite  de
souligner sans emphase le chant des deux sopranos vedettes.
Après  tout  le  vrai  foyer  du  sens  reste  le  verbe  et  sa
projection naturelle. Leur français fait merveille dans le
théâtre de Gluck, intelligibilité moins naturelle cependant
pour  les  autres  personnages,  chacun  selon  leur  rapport  à
l’articulation linguistique. De ce point de vue, les élèves
n’ont pas été capables de recueillir les préceptes du maître :
ni Rousset à Bruxelles, ni Minkowski ici à Amsterdam n’ont
gardé l’exigence superlative d’un William Chrisite, décidément
inégalable dans la restitution du français lyrique (or on sait
combien la déclamation de la poésie était le but premier du
Chevalier qui comme aucun autre étranger n’a réussi le défi
prosodique à l’opéra : ni Piccinni son rival artificiellement
monté  en  épingle  ni  Sacchinni  après  lui  n’ont  su  relever
l’épreuve). A Amsterdam,  la nécessité de modernisation du
mythe, la transposition de l’univers grec antique dans un
dispositif guerrier moderne n’apportent rien en définitive.
Seule la vocalité rayonnante de deux héroïnes associées au
projet mérite les honneurs et justifient l’édition du présent
dvd.

Christoph  Willibald  Gluck  :  Iphigénie  en  Aulide  (1774).
Iphigénie  en  Tauride  (1779).  Aulide  :  Véronique



Gens(Iphigénie),  SaloméHaller  (Diane),  Nicolas  Testé
(Agamemnon),  Anne  Sofie  von  Otter  (Clytemnestre),  Frédéric
Antoun (Achille), Martijn Cornet (Patrocle), Christian Helmer
(Calchas). Tauride : Laurent Alvaro (Arcas, Thoas), Mireille
Delunsch (Iphigénie)  Jean-François Lapointe (Oreste), Yann
Beuron (Pylade), Choeur du Nederlandse Opera, Les Musiciens du
Louvre-Grenoble, Marc Minkowski, direction. Mise en scène :
Pierre Audi. 2 dvd Opus Arte. Référence : OA1099

CD.  Massenet:  Thérèse
(Gubisch,Dupouy,Castronovo,
Altinoglu,2012)
CD. Massenet : Thérèse (Altinoglu, live 2012)

La coupe dramatique de l’opéra Thérèse (créé à Monte Carlo en
1907),  dès  l’énoncé  haletant  de  l’ouverture  (annonce  du
couperet fatal qui à terme emportera et Thérèse et son époux)
manifeste le génie de Massenet. Un Massenet, auteur officiel
incontournable du milieu français, qui sexagénaire, trouve de
nouveaux ressorts pour régénérer son inspiration. Ce nouvel
enregistrement courageux nous en offre la preuve. C’est même
un  moderne  dont  les  médias  de  l’époque  ont  relayé  la
correspondance- rien qu’au téléphone (!) – avec le librettiste
en vue de l’élaboration de l’ouvrage. Massenet au téléphone,
voilà  une  image  qui  en  1907  impose  un  compositeur  devenu
monument  musical,  et  depuis  toujours  à  l’avant-garde.
Impression  confortée  encore  à  l’écoute  de  cette  Thérèse
réellement passionnante.

Thérèse, enfin dévoilée

https://www.classiquenews.com/cd-massenet-therese-gubischdupouycastronovo-altinoglu2012/
https://www.classiquenews.com/cd-massenet-therese-gubischdupouycastronovo-altinoglu2012/
https://www.classiquenews.com/cd-massenet-therese-gubischdupouycastronovo-altinoglu2012/


Toute  l’action  est  inféodée  au
passé qui surgit où on ne l’attend
pas  ;  la  musique  ouvre  des
gouffres  de  passions  dévorantes,
des vagues de tendresse dont seul
Massenet a le génie… les forces de
la  psyché  éprouvent  l’âme
amoureuse de la citoyenne Thérèse
;  mais  l’épouse  se  révèle  et
s’impose finalement, affirmant une
indéfectible loyauté, en dépit des
vertiges sensuels que réveille la
présence insistante de son ancien
amant. Confrontée au surgissement
du rêve, la girondine a changé :
elle  se  voue  prioritairement  à
l’époux  André.  Massenet  tire
profit du jeu des contrastes qu’il a choisi sciemment et de
façon mesurée : les girondins André et son épouse Thérèse d’un
côté,  et  de  l’autre,  leur  ami  (et  amant),  Armand,
l’aristocrate déchu ; d’un côté pour la jeune femme, l’ivresse
revivifiée du passé amoureux que porte la présence d’Armand
opposé à l’esprit du devoir conjugal ; l’appel au rêve, un »
là bas  » évoqué par Thérèse, en sphinge axiale, autant avec
son époux qu’avec son amant… et qui inspire au compositeur
deux duos amoureux parmi les plus ineffables de sa création;
d’un côté, un huit clos sentimental à trois; de l’autre, la
violence barbare et collective de l’époque révolutionnaire (la
Terreur  a  fasciné  Massenet,  conscient  de  son  potentiel
hautement dramatique)… etc…Au final, il ressort que davantage
encore que dans Manon d’après l’Abbé Prévost, le prétexte
historique et révolutionnaire n’est valable que dans la mesure
où il renforce les épisodes d’effusion purement sentimentale
que fait jaillir le désir des trois protagonistes : André,
Thérèse, Armand. Un trio d’autant plus lié (la femme, son mari
et son ancien amant) que les deux hommes sont tout autant liés
par  une  amitié  profonde…  peut-être  davantage  défendue  par
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André.

Facettes d’un chef d’oeuvre

Dans cet opéra d’un naturalisme surtout sentimental, le choix
du clavecin par exemple (symbole musical parmi tant d’autres)
prend la même valeur que celle, essentielle, de la fleur que
jette Carmen à l’attention de José dans l’opéra de Bizet : ce
 » menuet d’amour  » que chante alors le marquis à son
ancienne  Dulcinée  renforce  le  stratagème  de  l’amant  venu
reprendre Thérèse, quitte à trahir son ami d’enfance, celui
qui est si bon pour lui.
Il y a ici des situations comparables à celle de Manon quand
terrassée par un amour qui la dépasse, Manon reconquiert au
nom des serments passés, eux aussi, son amant devenu curé à
Saint Sulpice (!) : encore des jeux de contrastes ; dans
Thérèse, l’activité de l’amant n’aura pas été vaine: c’est une
amoureuse reconquise qui s’exprime enfin (du moins le croyons-
nous) dans l’air passionné et d’un calme voluptueux ) la fois
:   »  Viens  partons   »  vers  ce   »  Là  bas  …   »  dont
l  »invocation  magiciennescelle  les  serments  de  l’amoureuse
avec son mari et avec son amant ; le choc de la rencontre
produit ses effets et prend la forme d’un aveu d’une passion
régénérée avec une ardeur intacte comme l’exprime alors le
chant aérien de la harpe dont la sonorité des cordes pincées
réitèrent  ce  qu’a  produit  le  clavecin  dans  la  partie
précédente.
On savait Massenet génial dramaturge : cette intelligence des
épisodes  qui  se  répondent  et  ces  options  instrumentales
précises,  agissant  de  connivence,  d’une  partie  à  l’autre,
soulignent la perfection du plan dramatique.
On  pourrait  ailleurs  relever  l’éloquence  dramatique  du
compositeur  dans  le  trio  tardif  fixant  la  situation
psychologique de chacun des trois personnages (scène 3, partie
II) : aboutissement remarquable d’une écriture savante qui
s’appuie sur un solide métier : Massenet n’a pas compté pour
rien dans l’histoire des cantates pour le prix de Rome. Cet



épisode à lui seul aurait tout à fait valider le succès de ses
élèves lauréats tels Charpentier ou D’Ollone.

vertus de la fulgurance

Mais ce qu’apporte Thérèse, c’est la concision et l’intensité
d’une œuvre d’autant plus forte qu’elle dure peu, son parcours
dramatique en un seul acte. Jamais Massenet n’avait été plus
poète,  ivre  d’une  sensualité  extatique  qui  fait  le  nœud
émotionnel de l’ouvrage d’abord dans le superbe duo amoureux
entre Thérèse et son époux Thaurel (« … aimer, c’est vivre; il
faut aimer… »); puis comme son écho contradictoire, le duo qui
suit… entre la même Thérèse et son ancien amant, Armand ; le
vérisme de Massenet rejoint évidemment celui de Puccini et de
Mascagni:  Thérèse  est  une  amoureuse  rugissante  et  même
d’unevolupté suprême que la décision finale, définitive et
tragique,  rend  forte,  sublime,  admirable  par  son  sens  du
dépassement, du sacrifice, de la grandeur morale. C’est une
figure digne d’Alceste.

Que vaut cet enregistrement réalisé sur le vif lors du dernier
festival de Montpellier 2012 ? La version s’impose par la
justesse psychologique des voix requises, surtout masculines,
chants d’un tempérament inouï qui rend justice au travail
musical du compositeur. D’autant que ce dernier n’a négligé
aucune des facettes des trois caractères. Au point de réussir
surtout comme nous l’avons dit, sur un fond historique, un
huit clos à 3 personnages.

Relative  déception  côté  direction;  l’Orchestre  n’est  rien
qu’illustratif  et  parfois  lourd  :  la  baguette  manque
d’imagination et surtout de cette finesse ténue qui épargne au
style de Massenet toute sécheresse mécanique, toute impression
de formule académique. La subtilité qui aurait tant servi le
style musical fait souvent défaut et souvent l’on regrette de
n’écouter  qu’un  Massenet,  vaguement  rêveur,  rarement
enchanteur, souvent décoratif et… précieux dans ses références
historicisantes.



En revanche, Étienne Dupuis est excellent ; le baryton éclaire
par  un  chant  articulé  et  d’une  remarquable  justesse  la
richesse du personnage d’André : pas uniquement l’époux aimant
à la bonhommie lisse, mais une âme singulièrement brillante et
profonde, époux tendre et ami loyal d’une grandeur humaine
admirable  (l’astre  insoupçonné  au  cœur  de  la  tempête
révolutionnaire  :  en  roi  des  contrastes,  Massenet  a
parfaitement  atteint  son  objectif).

Charles Castronovo, d’une hallucination werthérienne, apporte
lui aussi une couleur émotionnelle passionnante au rôle de
l’amant fugitif Armand ; c’est une instance qui fait surgir la
passion irrésistible du passé… Il .réussit un tour de force
vocal lui aussi, porté par la vitalité ardente d’un caractère
qui l’amène à soutenir et couvrir tous ses aigus pourtant
redoutables. Armand est en effet de la même étoffe passionnée,
vertigineuse, enivrée voire échevelée … que peut l’être celle
de Werther, brossé avec la réussite que l’on sait par Massenet
dans son ouvrage éponyme. Son grand air conquérant sur le
passé, étendard flamboyant de son désir, vaut un remarquable
investissement vocal (scène 5, première partie) et l’un des
sommets de la version.

Nora Gubish suscite d’inévitables réserves malheureusement :
tout lui est facile dans le médium de la tessiture quand la
périphérie  et  les  extrêmes  ne  sont  pas  sollicités  (long
monologue scène 3, première partie) : ailleurs, hélas, les
aigus sont détimbrés et tirés, jamais éclatants; malgré la
beauté  du  timbre,  l’interprète  limite  ses  nuances  et  la
palette dynamique comme les phrasés sont à l’économie. Quel
dommage pour une figure lyrique réellement passionnante, entre
passé inassouvi et devoir austère… Peintre de l’âme féminine
comme  Puccini,  Massenet  compose  avec  Thérèse,  une  figure
magnifique  et  tendre  capable  d’un  onirisme  poétique  sans
équivalent ailleurs ( » Jour de juin, jour d’été  » dont la
chaleur  climatique  reflète  l’incandescence  d’un  torpeur
délétère…).Thérèse, c’est évidemment la soeur d’Isolde surtout



de Tosca… Fière et presque arrogante vertueuse et loyale qui
brave la mort. Aucun doute sur cette évidence, Thérèse est
l’une des femmes fortes hautement morales et tragiques les
mieux conçues de l’opéra français postromantique à l’époque
vériste.

Affectée, aux intonations peu naturelles, sans mordre dans le
texte, le mezzo s’enlise souvent par son côté bêcheuse et
récitaliste  qui  l’empêche  d’approfondir  son  personnage  si
captivant de femme de devoir comme de passion … Ses r non
roulés indiquent-t-il la déclamation du théâtre parlé, certes
qui  reprend  ses  droits  en  fin  d’action,  au  moment  de  la
résolution tragique quand Thérèse crie volontairement  » Vive
le roi !  » pour être arrêtée puis condamnée afin de rejoindre
son époux dans la mort… ? Voilà une articulation qui contraste
avec celle de ses partenaires. Si le vérisme doit sa vérité
irrésistible à la projection naturelle et première du texte,
la diva embrume constamment la perception du verbe en une
mélopée de sirène souvent inintelligible et parfois maniérée.
Son rire final manque de sincérité dramatique : trop crispé,
et comme décalé, il tombe à plat.

Nonobstant  ces  petites  réserves  de  style,  le  cd  est  une
révélation. Massenet impose donc un nouveau modèle lyrique en
1907: vraie alternative à Wagner et aussi aux véristes… L
oeuvre est admirable de bout en bout : elle justifie ce nouvel
enregistrement  qui  s’impose  dans  la  discographie  du
compositeur : prise live du dernier festival de Montpellier
(juillet 2012), le cd ajoute aux célébrations réalisées en
2012 au moment du centenaire.

Massenet : Thérèse, 1907. Nora Gubisch, Charles Castronono,
Etienne Dupouy. Choeur et orchestre Opéra national Montpellier
Languedoc-Roussillon. Alain Altoniglu, direction. 1 cd Pal.
Bru  Zane,  collection   »  Opéra  français  «  .Enregisté  à
Montpellier  en  juillet  2013.  Durée:  1h10mn.  ES  1011.



CD.Louis  Le  Prince:Missa
macula non est in te (Niquet,
2012). Glossa

Le Prince: Missa Macula non est in te (Niquet, 2012)

Hervé Niquet ressuscite l’unique partition de Louis Le Prince
publiée en 1663 par Ballard et emblématique de l’essor de la
musique sacrée à l’époque du jeune Louis XIV, soucieux de
fédérer la ferveur de son peuple par des actions de grâce
musicales. La Messe de Le Prince évoque la vitalité des foyers
provinciaux  (Le  Prince  fut  maître  de  chapelle  à  Lisieux)
capable par exemple d’associer habilement selon l’usage Messe
et motets, genre prisé par la Cour et les nobles qui concentre
le  développement  de  plus  en  plus  manifeste  des  avancées
modernes.

Lors de la création de ce programme
inédit et réjouissant à la Chapelle
royale de Versailles (automne 2012),
la  cohérence  des  œuvres  sacrées
associées recomposant un office pour
voix  exclusivement  féminines  avait
immédiatement  séduit  l’audience.
Hervé  Niquet,  grand  expert  des
liturgies  anciennes  et  de  leur
contexte  humain,  spatial,  musical,

et  naturellement  stylistique,  révèle  aussi  aux  côtés  des
flamboyants  et  fastueux  Lully  et  Charpentier,  l’archaïsme
classique et pur d’un Louis Le Prince et sa Missa macula non
est in te (dédicace faite à la Vierge: la faute originelle
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n’est  pas  en  toi),  révélation  somptueuse  (Kyrie,  Gloria,
Credo, Sanctus, Agnus Dei), dont les volutes et arabesques
étales et longues comme étirées et suspendues confirment un
immense  talent  doué  pour  l’ivresse  extatique,  la  langueur
contemplative, l’intériorité collective (pas de solos ici mais
chaque partie défendue par tout le pupitre des voix requises)…
De surcroît, l’écriture ainsi caractérisée de ce Le Prince lié
à l’histoire sacrée de Versailles, s’accordait idéalement à
l’acoustique  si  singulière  et  redoutable  de  la  Chapelle
versaillaise. La partition pour 6 parties est déposée à la
Bibliothèque  nationale  et  sans  indiquer  d’instruments
supplémentaires, peut néanmoins les autoriser, comme c’est le
cas ici. La tonalité majoritaire de sol mineur confère au
cycle  restitué  son  caractère  à  la  fois  «  sérieux  et
magnifique » selon la catégorisation opérée par Charpentier au
XVIIème siècle.

Lully, Le Prince, Charpentier
:

un Office au Grand Siècle
L’usage à Versailles était dès la construction de la Chapelle
et avant, de réunir l’ancien (Le Prince) et le moderne, en une
totalité louant le mystère de Jésus, de Dieu… de La Vierge
dont  ici,  l’éternité  fascinante  du  thème  de  l’Immaculée
Conception. A Lully et Charpentier, l’élan des grandes formes
plus  exclamatives,  joyeuses,  déclaratives.  A  Le  Prince,
l’essor de la rigueur orthodoxe, la profondeur d’une ferveur
plus rentrée et concentrée. Le contraste né des styles et
manières des 3 compositeurs versaillais n’en gagne que plus de
tempérament  et  d’intensité  expressive. Dès  le  Kyrie  de  la
Missa  Macula  non  est  in  te,  les  effluves  caressantes  en
longues lignes à peine entrecroisées avaient diffusé dans la
Chapelle royale avec éloquence et … ravissement.



A la rondeur chaude et presque évanescente du chœur féminin du
Concert  Spitiruel,  Hervé  Niquet  ajoute  aussi  le  verbe
remarquablement agissant et articulé du Credo (plus « bavard »
que les autres séquences et d’une durée de plus de 8 mn), dont
les  chanteuses  restituent  avec  une  fluide  élégance  et  ce
détachement balancé presque hypnotique, la tension fervente. A
partir de 5mn10, le texte s’accélère, prend forme et vie avec
une acuité superlative. Chapeau à ce travail sur le relief,
l’accentuation juste, l’affirmation du dogme par la parole
sacrée, fluide, naturelle, finement incarnée.
Et même ce Lully fastueux et officiel dont on ne cesse de nous
déclarer la flamme opulente, solennel voire emplombée et pour
le  moins  pompeuse,  sonne  sublime  et  d’une  profondeur
renouvelée: O dulcissime Jesus s’inscrit dans la plénitude
d’une tendresse partagée, elle aussi tout à fait planante.
De leur côté, au diapason d’une finesse tout en raffinement et
nuance, les instrumentistes cisèlent le caractère d’extase et
de  recueillement  parfaitement  exprimé  tout  au  long  du
programme (éloquente pause instrumentale pour l’Ouverture pour
le sacre d’un évêque).
Au  mérite  du  geste  interprétatif,  reconnaissons  un
exceptionnel souci du verbe (dont le relief mesuré montre
combien il s’agit ici d’une vraie dramaturgie de la ferveur)
et cette élégance ronde et collective du son global. Et si ce
nouvel album était tout simplement un nouvel accomplissement
majeur du Concert Spirituel ? Bravo aux interprètes, au geste
fédérateur et lumineux du chef fondateur qui sculpte chant des
voix et des instruments comme un pâte fluide et admirablement
articulée (plus intelligible de toute évidence que lors de la
création à la Chapelle royale de Versailles dont l’acoustique
dilue toute projection claire).

LOUIS LE PRINCE

 Missa Macula non est in te

 Dédiée à la Vierge, pour voix de femmes (1663)



01 Marc-Antoine Charpentier Gaudete fideles (H.306)

02 Louis Le Prince Kyrie, Missa Macula non est in te

03 Louis Le Prince Gloria, Missa Macula non est in te

04 Marc-Antoine Charpentier Gratiarum actiones pro restituta
Regis christianissimi sanitate (H.341)

05 Louis Le Prince Credo, Missa Macula non est in te

06  Marc-Antoine  Charpentier Ouverture  pour  le  sacre  d’un
évêque (H.536, instr.)

07 Jean-Baptiste Lully O dulcissime Domine

08 Louis Le Prince Sanctus, Missa Macula non est in te

09 Marc-Antoine Charpentier O pretiosum (H.245)

10 Louis Le Prince Agnus Dei, Missa Macula non est in te

11 Marc-Antoine Charpentier Domine salvum fac Regem (H.299)

12 Marc-Antoine Charpentier Magnificat (H.75)

Louis  Le  Prince:  Missa  Macula  non  est  in  te.  Le  Concert
Spirituel. Hervé Niquet, direction. Durée: 63’48. enregistré à
Notre Dame du Liban, Paris, octobre 2012. 1 cd Glossa GCD
921627

DVD. Rossini : Mose in Egitto
(Roberto Abbado, 2011). Opus
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Arte
Rossini: Moisè in Egitto (R. Abbado, Pesaro, 2011)

A Pesaro, Graham Vick réactualise décors
et mise en scène du Moïse de Rossini,
dans  le  contexte  de  l’actuel  conflit
israëlo-palestinien…  ce  qui  n’a  pas
manqué de susciter une vive polémique en
2011:  les  juifs  ont  des  mines  de
terroristes enturbannés et les Egyptiens
guère mieux lotis dans leur barbarie de
parvenus  occidentalisés.  De  facto,
l’action originelle parfois incohérente
gagne une nouvelle force dramatique qui
accentue la séduction musicale comme le
déploiement scénique de l’oeuvre… Mais
pas dans ce fatras d’accessoires et de
clins d’yeux parasites que le duo Caurier et Leiser avait
imposé au Giulio Cesare du dernier festival de Pentecôte de
Salzbourg  2012  (également  empêtré  dans  une  référence
rocambolesque  aux  conflits  proche-oriental).

Rossini de référence
Si le Mosè de Riccardo Zanellato est souvent léger, le Pharaon
d’Alex Esposito lui rafle nettement la vedette par l’assurance
de  son  charisme  autant  vocal  que  scénique.  Même  superbe
incarnation de Sonia Ganassi dans le rôle d’Elcia, la jeune
juive aimée par le fils de Pharaon. L’Aronne de Yijie Shi
prouve encore que, quand ils sont servis par d’authentiques
tempéraments,  les  comprimari  (seconds  rôles)  renforcent
nettement  l’intelligence  dramatique  des  situations  comme
l’architecture globale de l’action. Un plus évidemment. Voici
donc une version de référence de Moisè rossinien, flamboyant
et même souvent subtile sous la direction vive, affûtée de
l’excellent Roberto Abbado. Ne serait-ce pas alors l’une des
meilleures  réalisations  récente  du  festival  de  Pesaro  ?
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Incontournable.

Gioachino Rossini (1792-1868) : Mosè in Egitto, opéra en trois
actes, créé en 1818. Mosè, Riccardo Zanellato (basse); Elcia,
jeune juive aimée d’Osiride, Sonia Ganassi (soprano); Pharaon,
Alex Esposito (baryton-basse); Osiride, le fils de Pharaon,
Dmitry Korchak (ténor); Amaltea, Olga Senderskaya (soprano);
Aronne,  Yijie  Shi  (ténor);  Amnenofi,  Chiara  Amarù  (mezzo-
soprano); Mambre, Enea Scala (ténor). Orchestre et choeur du
Théâtre Communal de Bologne, Roberto Abbado, direction. Graham
Vick, mise en scène. Enregistré à l’Arena Adriatica, Pesaro,
Italie, 11-20 Août 2011. Durée: 2h30. 1 dvd Opus Arte.

DVD. Britten: The turn of the
screw (Jakub Hrůša,2011). Fra
Musica
DVD. Britten: The Turn of the Screw (Hrusa, 2011).
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Dans le cas du Tour d’écrou, le
nombre de productions enregistrées
montre qu’abondance ne nuit pas à
la  qualité.  Le  catalogue  actuel
compte  déjà  de  très  bonnes
versions  (dont  celle  aixoise
publiée par Bel Air classiques).

Qu’en est-il de celle-ci en provenance de Glyndebourne, éditée
par Fra Musica ? Relève-t-elle tous les défis d’une partition
insidieuse,  où  ce  chambrisme  brittenien  s’il  confine  à
l’épure, dévoile en vérité la face cachée souterraine des
esprits  machiavéliques  tapis  dans  l’ombre  …  Au  cœur  de
l’action  du  Tour  d’écrou,  il  y  a  cette  innocence  menacée
(thème central dans l’œuvre de Britten et que l’on retrouve
dans  Peter  Grimes,  Billy  Bud…),  sujet  de  toutes  les
aspirations et turpitudes d’entités mi réelles mi rêvées qui
agressent ici les enfants. Certes le texte de Henry James
offre le sujet mais la musique de Britten souligne la force
des tensions implicites, l’étouffement psychologique dont sont
victimes les innocents (comme dans Le viol de Lucrèce, autre
opéra dans une forme personnelle, chambriste).

Terreur secrète, climats psychologiques…

Le  chef  tchèque  Jakub  Hrůša  comprend  les  aspérités  de  la
partition; il en souligne les ombres et les plis porteurs de
sens comme d’ambivalence.
Dans la mise en scène de Jonathan Kent, l’intrigue a lieu au
XXè siècle, soit à l’époque de Britten, vers 1950 : trop
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narrative  et  anecdotique,  il  y  manque  le  souffle,  le
jaillissement  du  fantastique  saisissant,  ce  surnaturel  qui
captive et effraie tout autant les enfants. La production
remonte  à  2006;  de  cette  année,  rescapée  toujours  aussi
convaincante, la Flora de Joanna Songi.
Pur et innocent idéal, le Miles de l’excellent Thomas Parfitt
s’impose, comme est aussi évidente et naturelle, la limpide
gouvernante de Miah Persson.
Consciente des agissements du pernicieux et pervers Quint, la
très présente et aboutie Susan Bickley dévoile une épaisseur
nouvelle pour le personnage de Mrs Grose. Jouant sur la seule
musicalité de sa voix agile et féline, Toby Spencer excelle à
offrir  un  nouveau  visage  de  Quint,  plus  insidieux,
parfaitement  double,  terriblement  ambivalent.  Déstabilisant
par sa fausse perfection… un modèle d’incarnation vocale.
Pour le centenaire Britten en 2013, le dvd édité par Fra
Musica suscite le plus grand intérêt. A raisons. Publication
légitime, donc hautement recommandable.

Benjamin Britten : The Turn of the Screw. Opéra en deux actes
et un prologue, livret de Myfanwy Piper, d’après Henry James.
Créé au Teatro La Fenice, Venise, le 14 septembre 1954.

avec
The Governess :  Miah Persson
Prologue / Peter Quint : Toby Spence
Mrs Grose :  Susan Bickley
Miss Jessel : Giselle Allen
Flora : Joanna Songi
Miles : Thomas Parfitt
London Philharmonic Orchestra
Jakub Hrůša, direction
Mise en scène : Jonathan Kent
Enregistré au Festival de Glyndebourne en août 2011

1 dvd FRA Musica 0709399 9. 1h51 minutes + bonus (22 minutes)



Bruxelles,  Bozar.  Watteau  :
la leçon de musique, jusqu’au
12 mai 2013
EXPO. Watteau : la leçon de musique. Bruxelles Bozar, jusqu’au
12 mai 2013

 

Watteau : la leçon de musique
Exposition. Bruxelles Bozar, jusqu’au 12 mai 2013

Les  univers  décalés,
rêveurs,  si  subtilement
mélancoliques de Watteau
se  révèlent  dans   une
rétrospective  savemment
orchestrée  où  l’amateur
du premier XVIIIè, quand
s’éteint  le  règne
crépusculaire  de  Louis
XIV pour l’aurore de la
Régence  où  naît  le
miracle  de  François

Couperin, retrouvera avec délices tous les caractères d’un âge
d’or pictural. Né à Valenciennes, décédé à seulement 37 ans,
Antoine Watteau (1864-1721) est une comète dans l’histoire des
arts, le chaînon manquant entre les grands Vénitiens (Titien,
Giorgione…) du XVIè et l’art rococo des Bouchers et Fragonard.
Ses paysages musiciens où les comédiens italiens se perdent en
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plein air près d’un lac brumeux, sous l’oeil moiré d’une lune
de nacre enchantent par leur poésie galante, pudique, déjà
lointaine.  Même  s’il  peint  des  portraits  de  face,  ses
silhouettes  semblent  déjà  s’effacer,  dans  la  perte  et  le
renoncement  au  monde.  Il  n’a  pas  brosser  le  portrait  de
Couperin  mais  réalisé  celui  de  Rebel  (dont  une  gravure  à
Versailles datée de 1735 conserve la trace du tableau perdu).

Songes musiciens
Jamais la touche ne se fit plus vaporeuse et si
délicatement allusive. Ses automnes enivrants, ses
amoureux  enlacés,  et  surtout  ses  musiciens
songeurs perdent la nervosité trépidante que les
dessins,  sublimes  sanguines  le  plus  souvent,  expriment
(joueurs  de  flûte,  de  violon,  de  hautbois,  de  basson,  de
théorbe…).  Ses  guitaristes  plus  Pierrot  rêveur  qu’Arlequin
entreprenant, accompagnent d’une ardeur sensuelle, intense et
désirante les chanteuses ou les actrices qui se pressent à
leurs côtés…

Il n’est jamais allé en Italie mais
a la nostalgie de ses enchantements
(d’où  sa  passion  des  Vénitiens
cultivée grâce à la collection de
Pierre Crozat?). Comme le dernier
Rubens, Watteau plus coloriste que
linéaire,  exprime  en  plasticien
inspiré, le mouvement des couples
enlacés et dansants sous de vaste
architecture aux colonnes toscanes
qui  citent  aussi  le  palais  du
Luxembourg à Paris, lieux désignés
de  ses  fantaisies  galantes.  Ses

concerts champêtres, conversations intimes ou duetti amoureux
poursuivent le rêve des concerts de Giorgione et du Titien.

http://www.classiquenews.com/wp-content/uploads/2013/04/WATTEAU_448_Watteau_catalogue_skira_applat-couv.jpg
http://www.classiquenews.com/wp-content/uploads/2013/04/rebel_watteau_gravure_musique.jpg


Watteau  incarne  idéalement  l’âge  d’or  artistique  de  la
Régence, passionné par les Italiens et les Fêtes Galantes;
c’est  un  monde  ambivalent  qui  mêle  féerie,  illusion  et
portraits des proches du peintre. Ici après les ors et la
gloire versaillaise à l’époque de Louis XIV, Watteau célèbre
le temps du repli, de l’intimité et du domaine privé: la
confession et la conversation secrètes après le faste des
cérémonies officielles. C’est tout ce qu’ont aimé chez lui,
ses  protecteurs  et  soutiens,  marchands  ou  princes  et
collectionneurs tels Sirois et Gersaint, Julienne ou Crozat…
Les  sujets  peint  par  Watteau  ont  gardé  leur  empreinte
mystérieuse comme l’homme était impénétrable,  » saturnien  »
et de toute évidence grand amateur de musique.
Tous  les  miracles  de  Watteau  sont  ici  magnifiquement
reproduits,  commentés,  annotés.
Le faiseur de songes gagne une clarté captivante dans une
série  d’articles  complémentaires  dont  en  préambule,
l’important entretien croisé où dialoguent Pierre Rosenberg et
surtout  l’excellent  William  Christie,  témoin  du  miracle
musical chez Watteau.

A  défaut  de  visiter  l’exposition  de  Bruxelles,  voici  une
publication incontournable pour qui veut percer les mystères
d’un  peintre  musicien,  envoûté  par  la  musique:  Watteau.
Qualité  des  reproductions  (gravures,  dessins,  sanguines,
peintures…), soin de la mise en page, pertinence des articles…
le catalogue d’exposition publié par Skira Flammarion est un
modèle du genre. Superbe édition.

Exposition  » Watteau: la leçon de musique « . 
Exposition Watteau au Bozar de Bruxelles, jusqu’au
12  mai  2013.  Catalogue  de  l’exposition  Antoine
Watteau  (1684-1721).  280  pages.  Editions  Skira
Flammarion. Parution: février 2013. 45 euros.

Illustrations:  Quatre  Italiens  dans  un  parc  ou  la  partie
carrée, portrait de JF Rebel (DR)
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Haendel:  Guilio  Cesare  en
direct du Met. Le 27 avril
2013,18h

Cinéma. Haendel: Giulio Cesare en direct du Met. Le 27 avril
2013, 18h

Mis  en  scène  par  David  Mc
Vicar,  nouveau  prodige  de  la
mise  en  scène  d’opéra  en
particulier très inspiré par le
théâtre  Baroque,  Le
Metropolitan Opera de New York
diffuse en direct au cinéma et
dans  toutes  les  salles  du
monde, le chef d’oeuvre antique
de Haendel : Giulio Cesare où

rayonne  la  beauté  piquante  de  Cléopâtre  en  prise  avec
l’arrogance  politique  de  son  frère  Ptolomée…  Avec  Natalie
Dessay en Cléopâtre (qui a chanté le rôle à l’Opéra Bastille
auparavant,  non  sans  difficultés),  David  Daniels  (Jules
César),  Christophe  Dumaux  (Tolomeo  somptueux,  mordant  et
engagé,  également  présent  dans  la  production  précédente
présentée  à  l’Opéra  Bastille  à  Paris),  Patricia  Bardon
(Cornelia, la veuve de Pompée), Alice Coote (Sesto)… Harry
Bicket, direction.
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DVD.  Music  lovers
(Tchaïkovski revisité par Ken
Russel, 1971)

DVD. Ken Russel: Music lovers (Bel Air classiques)

Ken Russell : The music lovers
(1971, réédition). En 1971, le
réalisateur  provocateur  Ken
Russel (1927-2011) auteur des
Diables (fantaisie baroque tout
aussi déjantée), futur auteur
de  Mahler,  Lisztomania  et  de
Valentino  (avec  Noureev),
s’empare  ici  de  la  vie  de
Tchaïkovski  pour  en  faire  un
biopic  psychédélique,  souvent
hystérique mais aussi façonné
dans  ses  délires  exacerbés
comme une comédie musicale qui
déborde de son propos classique
vers la pure fiction débridée
version  Terry  Gilliam.
Aujourd’hui,  c’est  moins
l’histoire traitant d’un mythe
homosexuel  qui  heurte  que  la
forme  déjantée  de  l’objet
cinématographique  dont  bon

nombre  d’effets  et  de  séquences  confinent  à  l’opéra,
empruntant au genre musical des poses et des situations plutôt
artificielles,  excessives  voire  parodiques  :  Russel  semble
donc  pleinement  assumer  ses  emprunts  au  genre  parfois
larmoyant d’un surromantisme sirupeux (pas une scène sans ses
cris, ses élans passionnés, ses déchaînements en tout genre).
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biopic psychédélique
Comme souvent chez Russel, l’homme y passe un scanner complet,
dévoilant ses tares, ses faiblesses, ses vertiges non analysés
qui devant la caméra produisent la pathologie d’une démence
individuelle et collective (c’était le même sujet dans les
Diables). Le héros Piotr est traité tel un animal passionné
donc exacerbé, aux sursauts excessifs qui voisinent avec la
surenchère la plus débridée. Les puristes et musicologues n’y
retrouveront certes pas le compositeur, bourgeois et secret,
réservé  et  pudibond  dans  ce  portrait  au  romantisme
caricatural, semé de visions défigurées où les gros plans sur
les visages, les mouvements de caméras et les nombreux plans
séquences, superbement réalisés d’ailleurs, indiquent toutes
les obsessions jusqu’à la folie d’un  » héros  » plutôt habité
par l’obsession et l’angoisse de l’échec amoureux. Piotr veut
se fondre dans le moule social au risque de se perdre dans un
mensonge  dangereux:  exit  son  amant  fortuné
(Chilouski/Christopher  Gable),  mais  mariage  expédié  avec
Antonia  Milioukova  (Glenda  Jackson)  dont  Russel  fait  une
nymphomane  libérée  qui  après  avoir  séduit  un  officier
éthylique, fait l’assaut du compositeur déjà fragilisé par ses
pulsions mal vécues (Richard Chamberlain)… le professeur au
Conservatoire de Moscou croise aussi le chemin de la Comtesse
Von Mack (Izabella Telezynska) qui mélomane névrosée s’éprend
elle aussi jusqu’à la folie de la musique du divin Piotr.
Toute la matière du film balance entre ses 3 personnages,
chacun favorable et protecteur puis sombrant soit dans la
haine dénonciatrice (l’amant éconduit), soit dans le lynchage
(la comtesse) ou la … folie (Nina).

Et  la  musique  est  omniprésente,  structurant  même  les
développements imagés, inféodant à la caméra ses mouvements,
sa chorégraphie propre; les cadrages serrant au plus près les
protagonistes selon le rythme de chaque partition choisie. A
l’époque où Piotr rencontre et épouse Nina, il compose l’opéra



Eugène Onéguine dont la fameuse lettre des aveux écrite par
Tatiana (à Onéguine) se confond dans le film de Russel, avec
celle  que  lui  adresse  alors  Antonina  tombée  amoureuse  du
musicien… L’air de la lettre (chanté en anglais) inspire une
scène parmi les plus kitsch du film conférant à la sensibilité
du  réalisateur  britannique  un  style  proche  du  musical.
L’imagerie  de  Russel  nourrit  les  visions  terrifiantes  de
Piotr-Chamberlain: quand ses ennemis tirent au canon dans sa
direction pour mieux l’abattre… tout cela réalise une fiction
expressionniste,  hallucinogène  et  magistralement  décadente,
dont  les  tares  cachées  du  musicien  sont  outrageusement
dévoilées sous la lorgnette du cinéaste voyeur avec ce goût
assumé pour les envolées lyriques non dénuées d’humour et de
délire (voir la scène de la nuit dans le train quand les
mariés  quittent  saint-Pétersbourg  pour  Moscou:  chevauchée
terrifiante pour le musicien confronté à la nudité du corps et
du sexe féminin !).

Evidemment  tout  cela  paraît  un  rien  soit  outrancier  soit
systématique,  mais  la  réalisation  des  plans  séquences,
l’imaginaire si fantasque et cynique du Russel sur le motif
tchaïkovskien relève d’une forme personnelle qui saisit par
son sens du rythme et des passages contrastés : Milos Forman
en fera bon usage dans son Mozart à venir : l’illustration des
fantasmes qu’inspirent à Nina la musique de Piotr jouant son
Concerto pour piano et cette chevauchée en calèche qui court
selon la digitalité enfiévrée du compositeur est emblématique
de tout le film : délirant, déjanté et finalement souvent
comique.

Même  si  l’irrévérence  du  cinéaste  défigure  l’image  de
Tchaïkovski,  par  sa  liberté  formelle  et  ses  audaces
d’écriture, le film de Russel reste saisissant, réussissant en
particulier le choc du cinéma et de la musique classique en
une course échevelée aux visions hallucinées.

 Ken Russell : The music lovers. La Symphonie pathétique.
Réédition. 1 DVD Bel Air Classiques (2012). BAC 091


