
COMPTE-RENDU,  concert.
SCEAUX,  La  Schubertiade,  le
10  nov  2018.  «  Un  fil,  la
vie,  un  simple  fil  »  Trio
Atanassov / Alain Carré

COMPTE-RENDU,  concert.  SCEAUX,
La Schubertiade, le 10 nov 2018.
« Un fil, la vie, un simple fil
»  Trio  Atanassov  (Perceval
Gilles, Sarah Sultan et Pierre-
Kaloyann  Atanassov)  /  Alain

Carré, récitant. Hommage aux soldats de la Première Guerre. Le
sujet  du  programme  était  opportun  en  ce  week  end  du  11
novembre 2018, centenaire de l’Armistice. Elisabeth Atanassov,
directrice  de  la  Schubertiade  de  Sceaux  ajoute  à  cette
célébration  bienvenue,  plusieurs  pièces  d’un  violoniste
virtuose,  soldat  enrôlé  sur  le  front  de  la  barbarie
(1914-1918), devenu compositeur : Lucien Durosoir. En présence
des  descendants  du  musicien,  le  concert  est  surtout  un
spectacle percutant où le verbe est énoncé, projeté, incarné
par le diseur acteur Alain Carré. La vie dans les tranchées –
humide,  alcoolisée,  nauséabonde…  pour  le  dire  d’un  mot,
inhumaine est ainsi évoquée par le détail et l’anecdote, à
travers des citations de la correspondance du soldat Durosoir
à sa mère ; à travers le témoignage complémentaire contenu
dans les Carnets de guerre de Maurice Maréchal.
Ponctuant le texte, plusieurs fragments musicaux sont joués
par le Trio Atanassov (Perceval Gilles, violon / Sarah Sultan,
violoncelle / Pierre-Kaloyann Atanassov, piano) : on y détecte
l’intensité suggestive et qui semble recueillir les cris et
l’impuissance dans la bataille, des œuvres choisies signées
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Ravel (l’extraordinaire poétique de Pantoum, qui est le second
mouvement de son sublime Trio de 1914), Beethoven, Schumann…
De cette mise en dialogue du texte et de la musique, ce sont
certainement les partitions de Durosoir qui se détachent par
leur acuité émotionnelle, à la fois enivrante et recueillie
(Prière à Marie de 1949, pour violon et piano : la pièce
conclut avec beaucoup de sensibilité le programme). Comme on
reste  saisi  par  cette  modernité  palpitante  qui  porte  et
embrase le premier mouvement de son Trio en si mineur de 1927.
Comme de nombreux auteurs marqués par la guerre, et davantage
: qui ont affronté l’ignominie la plus terrifiante, Lucien
Durosoir semble retisser un fil salvateur dans l’acte même de
composer ; toute son œuvre qui suit ses années de traumatisme,
exprime et transcende cette épreuve inimaginable.

Comme le dit Debussy, la musique
commence où s’arrêtent les mots :
la formule est idéale dans le cas
de Lucien Durosoir dont l’intensité
et  la  pudeur  de  l’écriture
musicale, en disent infiniment plus
que bien des discours. La réussite
de ce « spectacle », à la fois
concert, à la fois témoignage récité (et excellemment par
l’incantatoire Alain Carré) vient de cet équilibre ténu et ici
idéal entre la véhémence du mot cru, et la parure musicale qui
semble l’enrober, dans les fragments de musique qui ponctuent
les récits. On ne pouvait imaginer meilleure proposition, en
hommage  aux  soldats  massacrés,  éprouvés  sur  le  champs  de
bataille entre 1914 et 1918.
A l’issue de ce deuxième rv, il apparaît comme une évidence
que par la qualité de l’offre musicale et la diversité des
concerts dans leur forme et leur déroulement, La Schubertiade
de Sceaux a désormais trouvé son rythme de croisière (dans
l’Hôtel  de  Ville  même)  et  surtout  son  public.  L’idée  de
proposer aux résidents citoyens, un concert de musique de
chambre dans les espaces municipaux, est exemplaire.

http://www.classiquenews.com/wp-content/uploads/2018/10/durosoir-lucien-violon-portrait-annocne-concert-par-classiquenews.jpeg


Prochain rv, samedi 8 décembre 2018 : Quatuor Modigliani (au
programme : Mozart, Schubert et surtout Debussy, pour fêter le
centenaire de la mort en 2018).

______________________________________________________________
__________________________________

COMPTE-RENDU,  concert.  SCEAUX,  La  Schubertiade,  le  10  nov
2018. « Un fil, la vie, un simple fil »  / Trio Atanassov
(Perceval Gilles, Sarah Sultan et Pierre-Kaloyann Atanassov /
Alain Carré, récitant.
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LIRE  notre  compte-rendu  du  concert  du  13  octobre  2018  :
Programme Schubert par le Trio Atanassov / La Schubertiade de
Sceaux
http://www.classiquenews.com/compte-rendu-concert-sceaux-92-le
-13-octobre-2018-la-schubertiade-de-sceaux-recital-schubert-
trio-atanassov/

VISITEZ le site du Trio Atanassov : www.trioatanassov.com

LIRE aussi notre présentation générale de la saison musicale
La  Schubertiade  de  Sceaux  2018  –  2019  et  ses  6  concerts
événements.  
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Compte-rendu,  opéra.  Paris,
le 24 nov 2018. Rossini : La
Cenerentola.  Brownlee,
Sempey,  Crebassa…  Pido,
Gallienne

Compte  rendu,  opéra.  Paris.  Palais
Garnier, le 24 novembre 2018. Rossini : La
Cenerentola.  Lawrence  Brownlee,  Florian
Sempey,  Marianne  Crebassa…  Orchestre  de
l’Opéra. Evelino Pido, direction musicale.
Guillaume  Gallienne,  mise  en  scène.
Reprise  automnale  de  La  Cenerentola  de
Rossini / version Guillaume Gallienne à
l’Opéra de Paris. Le chef italien Evelino
Pido  dirige  l’orchestre  de  la  Grande
Boutique et une distribution rayonnante,
avec Marianne Crebassa dans le rôle titre

et dans une fabuleuse prise de rôle. Les bijoux, musicaux, de
cette reprise brillent tellement, que nous oublions presque
les incongruités de la mise en scène.

 

Cenerentola, des cendres toujours, … et quelques bijoux au
fond

 

Composé un an après la première du Barbier de Séville, en
1816, La Cenerentola de Rossini ne s’inspire pas directement
de Perrault mais plutôt de l’opéra comique Cendrillon d’un
Nicolas Isouard (crée en 1810 à Paris, lui d’après Perrault).
Ainsi, on fait fi des éléments fantastiques et fantaisistes et
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l’histoire devienne une comédie bourgeoise, où l’on remplace
la chaussure de Cendrillon par un bracelet, entre autres. La
mise  en  scène  de  Gallienne,  créée  l’année  dernière,  est
toujours fidèle à elle-même, avec son décors unique bipartite
inspiré  d’une  Naples  vétuste,  un  travail  d’acteur  à  la
pertinence pragmatique, sans plus.

La vrai bonheur est dans la partition. Les protagonistes sont
interprétés  par  le  ténor  Lawrence  Brownlee  et  la  mezzo
Marianne Crebassa. Le ténor américain interprète le rôle avec
une aisance confondante. Sa voix est toujours très en forme et
il chante l’air du 2e acte « Si, ritrovarla io giuro » avec
brio. Bon acteur, il est excellent aussi dans les nombreux
ensembles, notamment dans le duo du 1e acte « Un soave non so
che».  Marianne  Crebassa  dans  sa  prise  de  rôle  est
particulièrement  impressionnante,  tant  au  niveau  théâtral
comme musical. Le timbre est beau, elle est touchante dans sa
projection,  élégante  dans  sa  diction  et  même  lors  des
vocalises-mitraillettes  abondantes.  Ainsi  elle  réussi  l’air
final « Nacqui all’affanno » avec maîtrise et émotion.

Florian  Sempey  interprète  le  rôle  de  Dandini  avec  une
facilité.  Il  est  drôle  à  souhait  et  réussi  dignement  la
coloratura  difficile  de  sa  partition.  Le  Don  Maginifico
d’Alessandro Corbelli captive par le style et le jeu d’acteur.
Alidoro, interprété par le jeune Adam Plachetka, est une très
agréable surprise. Faisant ses débuts à l’Opéra de Paris, s’il
paraît un peu timide au début, il suscite les tout premiers
bravo de la soirée lors de son air redoutable du 1e acte « Là
del ciel, nell’arcano profondo », où il révèle une technique
sans défaut et des aigus stables, solides. Chiara Skerath et
Isabelle  Druet,  interprétant  les  sœurs,  sont  drôles  et
légères, excellentes chanteuses et comédiennes. Félicitons de
passage également les choeurs très en forme dirigés par José
Luis Basso.

 



______________________________________________________________
__________________________________

Rossini  n’est  pas  forcément  célèbre  grâce  à  son  écriture
instrumentale, mais la direction du chef Evelino Pido est si
bonne, enthousiaste et enjouée, tout en étant d’une précision
particulière, qu’on arrive à mieux apprécier les moments de
beauté. Sa baguette sans excès et sans lenteur, inspire sans
doute les chanteurs, il y a une complicité sur le plateau et
avec  la  fosse  qui  était  absente  à  la  création  l’année
dernière. A l’affiche au Palais Garnier de l’Opéra national de
Paris les 1, 3, 6, 9, 11, 13, 17, 20, 24, 26 décembre 2018.

 

Le  QUATUOR  MODIGLIANI  à
Sceaux

SCEAUX, La Schubertiade, 8 déc
2018.  Quatuor  Modigliani  /  A
17h30, samedi 8 décembre 2018,
Sceaux vit un nouveau chapitre
de sa nouvelle histoire musicale
dédiée à la musique de chambre.
Voici donc le 3ème rv à l’Hôtel
de ville de Sceaux, consacré à 3
réalisations  parmi  les  plus
convaincantes dans le genre du

quatuor à cordes. Au programme, le Quatuor Modigliani (formé
en 2003) interprète trois quatuors, genre majeur de la musique
de chambre, 3 partitions marquantes de la musique au XVIIIè et
au XIXè : le Quatuor K. 465 « Les Dissonances » de Mozart ; le
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Quartettsatz de Schubert, enfin le seul Quatuor de Debussy,
composé en 1892, soit 10 ans avant son opéra (lui aussi unique
: Pelléas et Mélisande).

Les Dissonances de Mozart. Composé en 1785, le Quatuor n°19
« Les Dissonances » de Mozart est le dernier quatuor dédié à
Joseph  Haydn,  maître  pour  tous,  inventeur  du  genre  et
véritable étoile européenne à Vienne. Son écriture permet un
riche dialogue entre chacun des quatre instruments, qui tous
sont traités à égalité.
Le bouillonnant et nerveux Quartettsatz (1820) manifeste le
génie  de  Schubert,  en  pleine  crise  compositionnelle.
Emblématique du travail, l’opus est un mouvement de quatuor
inachevé.

Rare œuvre de forme classique dans
le catalogue des oeuvres de Claude
Debussy,  son  unique  Quatuor  à
cordes est un bijou mélodique et
rythmique de grande maturité. Il
utilise  le  principe  cyclique
(emprunté à César Franck, lequel
avait  livré  son  propre  Quatuor
quelques mois auparavant en 1890),
en reprenant le thème initial dans
chaque  mouvement.  Le  Quatuor  de
Debussy  est  un  sommet  du  genre,

parce  qu’il  conclut  une  époque,  empruntant  dans  sa  forme
classique,  tout  ce  qui  avait  été  produit  de  meilleur
auparavant.  10  ans  avant  Pelléas  (1902),  ouvrage  d’une
nouvelle  modernité,  Debussy  sait  aussi  considérablement
régénérer  la  forme  chambriste  en  enrichissant  la  matière
musicale  par  de  nombreux  emprunts  extérieurs  au  classique
proprement  dit,  et  qui  témoigne  de  l’éclectisme  et  de
l’ouverture d’une pensée novatrice, inclassable (sans jamais
que l’unité de l’architecture en pâtisse) : modes grégoriens,
mélodies tziganes, surtout gamelan javanais (selon sa grande
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sensibilité pour le souffle oriental).
L’opus 10 est en 4 mouvements : Animé et très décidé / Assez
vif et bien rythmé (scherzo) / Andantino, doucement expressif
(ample  nocturne  plutôt  mélancolique)  /  Très  modéré,  très
mouvementé et avec passion.

La  sensibilité  étonnante  du  Quatuor  Modigliani,  qui  allie
profondeur, énergie, précision technicienne, regard poétique
et  esprit  de  synthèse,  apporte  aujourd’hui  un  regard
passionnant : un rv incontournable pour tous les amateurs de
musique de chambre.

______________________________________________________________
__________________________________

 
 
   
 
 

Samedi 8 décembre 2018
Sceaux, Hôtel de ville à 17h30

Quatuors de Mozart, Schubert, Debussy
Quatuor Modigliani

RÉSERVEZ VOTRE PLACE
http://www.schubertiadesceaux.fr/quatuor-modigliani-8-decembre

-2018/
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Cd, critique. BOCCHERINI : 5
Sonate  pour  violoncelle  /
Bruno  Cocset  /  Les  Basses
Réunies (1 cd Alpha, Vannes
2017)
Cd,  critique.  BOCCHERINI  :  5
Sonates pour violoncelle / Bruno
Cocset / Les Basses Réunies (1
cd  Alpha,  Vannes  2017).
VIOLONCELLE  INTIMISTE…  Il  est
tout à fait logique et naturel
que  le  violoncelliste  Bruno
Cocset s’intéresse à un génie de
l’instrument,  lui-même
violoncelliste  virtuose  et
compositeur  idéal  pour  la
musique  de  chambre  et  donc  de  son  instrument  :  Luigi
Boccherini. La volonté d’expressivité comme d’intériorité et
d’élégance, affirme une écriture qui ne manquant jamais de
caractère voire d’humour et même d’autodérision parodique, se
rapproche  de  l’excellence  d’un  Joseph  Haydn,  –  l’aîné  de
Boccherini de 11 ans. D’ailleurs les deux compositeurs qui
firent tant pour la musique instrumentale (- sans cependant
égaler la tendresse éblouissante d’un Mozart), échangèrent une
riche correspondance dans les années 1780, à redécouvrir.
Le programme du cd regroupe une collection de 5 Sonates pour
violoncelle, diversement accompagnées (en trio avec pianoforte
/ ou clavecin, et violoncelle II), ou en duo (avec un second
violoncelle  /  ou  un  pianoforte)…  tout  cela  relève  d’une
période riche et féconde, où derrière la virtuosité évidente,
dans l’écriture du violoncelle solo, s’affirme aussi la claire
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volonté d’innover, de faire évoluer le genre chambriste, comme
les ressources expressives de l’instrument vedette.
L’intérêt du recueil vient de ce jeu dialogué, très fouillé et
ciselé, maître des nuances qui s’établit immédiatement entre
le violoncelle soliste et la partie du continuo, calibrée et
articulée avec soin, en une conversation où chaque partie
défend  une  égalité  d’intonation  comme  d’expressivité.
L’expérience de Boccherini lui-même dans le jeu collectif et
filigrané,  quand  il  jouait  à  Milan,  avec  les  violonistes
Manfredi  et  Nardini;  l’altiste  Cambini  :  une  formation
légendaire qui en dit long sur le niveau des instrumentistes,
justifie  le  partie  du  cd.  De  ce  métier  d’où  découle
probablement  une  écoute  idéale,  –  encore  renouvelée  quand
Boccherini joue avec le même Manfredi à Paris (1767-1768, au
Concert Spirituel), se précise une sensibilité unique pour
l’association des parties, pour les timbres associés aussi
dont témoigne le choix de Bruno Cocset : le violoncelliste
établi à Vannes à présent, fondateur du VEMI / Vannes Early
Music Institute, propose de savants et irrésistibles meslanges
:  appareillant  son  violoncelle  enchanteur  (restitution  du
« Bel canto » de Boccherini, par Charles Riché, 2004), aux
timbres  spécifiques  du  pianoforte  (avec  marteaux  en  bois,
percussifs, percutants / et en cuir doublé…), du clavecin ou
d’un second violoncelle… Une quête esthétique et sonore qui
fait  vibrer  différemment  le  violoncelle  selon  son
environnement  instrumental.  L’option  est  jubilatoire  en  ce
qu’elle invite à l’imagination et à la redécouverte même d’un
format  sonore,  d’une  nouvelle  proximité  physique  avec
l’instrument – dispositif et réalisation encore « magnifiés »
par le choix de la prise de son. On déguste donc la vitalité
contrastée de ces 5 Sonates, prolongement d’un premier cd,
déjà dédié au compositeur né à Lucca (Italie, 1743) et mort en
terres ibériques (Madrid, 1805).

 
 
 



Boccherini : maître du chant
instrumental

 
 
 

 
 
 

Prenons l’exemple des deux derniers ouvrages, les plus tardifs
(Sonate G 12 et G 13) : la G13 éblouit par un chambrisme ténu,
allusif,  comme  une  épure  ciselée  ;  rien  de  tapageur  dans
l’écriture de Boccherini plutôt la recherche d’un chant certes
délié,  articulé,  mais  étonnamment  pudique  et  porteur  dune
grande vie intérieure : en un duo dépouillé et pourtant très
dense sur le plan sonore, l’ Allegro met en lumière cette voix
souple et précise du violoncelle si proche de la parole, en
une élégance encore plus introspective que celle de Haydn à
Vienne.  Bruno  Cocset  exploite  toutes  les  qualités  de  son
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instrument royal, à la sonorité particulièrement chaleureuse
et aussi très fine, riche en vibrations harmoniques avec les
instruments  partenaires  (douce  langueur,  divin  abandon  du
Largo central).
Son agilité habitée pas seulement technicienne, capable de
chants et contrechants, magnifiquement énoncés, sait associer
éloquence et vivacité en un jeu toujours très volontaire et
nuancé, entre volubilité  et virtuosité.

Puis la G12, apporte une couleur sonore plus riche encore ;
évidemment le trio composé ici, du violoncelle 2 et du piano,
partenaires du violoncelle soliste, sonne plus séducteur que
le duo G13. L’Allegro moderato est aimable et virtuose, il
contraste avec la sombre et noble profondeur du Grave central,
moment  suspendu.  Le  Minuetto  conclusif  ne  manque  pas  de
caractères ni de nuances que les interprètes font surgir avec
une  belle  subtilité  expressive,  sachant  accorder  à  chaque
section, le sentiment  et l’intensité qui sont en jeu.

De  façon  générale,  on  admire  ici  autant  la
prouesse technicienne du violoncelliste vedette,
que  l’originalité  et  la  sensibilité  de  sa
proposition  interprétative,  qui  rétablit  cette
élégance  défricheuse  et  expérimentale  d’un
Boccherini, égal en invention et nuances à Haydn et Mozart. On
est  déjà  impatient  d’écouter  le  prochain  opus  que  Bruno
Cocset,  lui  aussi,  curieux  autant  qu’orfèvre,  voudra  bien
consacrer à d’autres oeuvres du génial Boccherini. Ce cycle
Boccherini est désormais le plus passionnant à suivre, parmi
ceux récemment réalisés.

______________________________________________________________
__________________________________

BOCCHERINI. Sonate per il violoncello, Vol. 2 (G 1, 2, 5, 12
et  13)  –  Les  Basses  Réunis,  Bruno  Cocset  (1  cd  Alpha  /
enregistrement réalisé à Vannes, 2017)
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BRUNO COCSET, CELLO
EMMANUEL JACQUES, CELLO CONTINUO
MAUDE GRATTON, PIANOFORTE
BERTRAND CUILLER, CLAVECIN

 
 
 

 
 
 

CD,  critique.  WEBER  :
Symphonie  n°1,  Concertos
(Orchestre Victor Hugo / JF
Verdier  (1  cd  Klarthe
records, 2015)
CD, critique. WEBER : Symphonie
n°1, Concertos (Orchestre Victor
Hugo / JF Verdier (1 cd Klarthe
records,  2015).  Voilà  un
programme  passionnant  en  ce
qu’il  s’intéresse  à
l’exploration  instrumentale  de
Weber, en particulier à travers
ses  rencontres  avec  des
instrumentistes  d’envergure  à
Munich en 1811… On oublie trop
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souvent l’essai symphonique de l’auteur du Freischütz (1821),
opéra  fantastique  qui  doit  sa  puissance  onirique  à  son
écriture orchestrale. Ici, la verve et l’imagination dont fait
preuve Carl Maria dans son premier opus symphonique, étonne et
saisit l’écoute. Ce nouvel opus discographique est à classer
au nombre des meilleures réalisations de l’Orchestre Victor
Hugo  et  son  directeur  musical  Jean-François  Verdier  qui
déploient une implication communicative dans chaque épisode,
symphonique  et  concertant,  éclairant  chez  Weber,  cette
intelligence  critique,  exploratrice  de  nouvelles  sonorités
instrumentales autant que climatiques.

Carl Maria von Weber y gagne un nouveau
visage,  celui  d’un  apprenti  sorcier,
amateur  de  timbres  associés,  souvent
inédits. Ainsi l’apport de cette Symphonie
n°1… L’élève de l’abbé Vogler à Vienne s’y
montre  doué  pour  les  évocations
frémissantes, aussi dignes de Schubert que
de  Mendelssohn.  Le  futur  directeur  de
l’Opéra  allemand  à  Dresde  démontre  une
réelle  facilité  dramatique,  hautement
théâtrale même qui innerve son écriture

symphonique, ce dès le premier mouvement, à la fois solennel
et palpitant, d’une évidente grandeur, jamais démonstrative.
Datée de 1807 (mais publiée en 1812, et très critiquée par son
auteur, plus investi dans l’opéra), c’est à dire oeuvre de
jeunesse, la Symphonie n°1 rayonne d’un sentiment de conquête
et de jubilation qui électrise même une écriture brillante (en
ut), dont le second mouvement indique le sens de la coloration
et d’une certaine intériorité pastorale (solos instrumentaux
dont le hautbois). Débridée, décousue, la Symphonie n’a pas il
est  vrai  l’ossature  ni  la  cohérence  architecturée  de  ses
ouvertures d’opéras.
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WEBER, symphoniste concertant
expérimental

  
 
 

Plus mûre, l’écriture du Concerto pour clarinette
n°2, affirme un tempérament virtuose qui célèbre
alors le talent d’un clarinettiste devenu ami,
rencontré  en  1811  à  Munich,  Heinrich  Bärmann
(mort en 1847) dont l’instrument à 10 clés lui

permettait de faire briller une technique véloce à la sonorité
moelleuse, y compris dans les passages les plus redoutables
(suraigus / très graves). L’opus 74 créé en novembre 1811,
explore  grâce  au  soliste  au  jeu  vertigineux  autant
qu’enchanteur,  toutes  les  facettes  expressives  de  la
clarinette, qu’il associe amoureusement et sensuellement aux
timbres  de  l’orchestre  (cor  et  basson  en  particulier).
L’intériorité et la profondeur du jeu de Nicolas Baldeyrou
éclairent la souple élégance, à la fois noble et enivrée du
mouvement  central  (Romanza)  ;  la  couleur  et  le  caractère
parfaitement énoncés écartent définitivement l’éclat viennois
et  son  essence  virtuose  vers  un  sentiment  rayonnant  et
intérieur,  totalement…  souverainement  romantique  (et  qui
s’apparente dans le chant de plus en plus extatique de la
clarinette  à  un  vaste  lamento  d’opéra).  Le  Rondo  (alla
Polacca)  frappe  lui  aussi  par  sa  forte  caractérisation.
L’accord entre le soliste et l’orchestre est idéal.

Le Concerto pour cor magnifiquement ciselé et articulé par le
soliste David Guerrier confirme que le label Klarthe est bien
celui  des  grandes  personnalités  solistiques,  capables  de
marquer l’écriture concertante par leur engagement et leur
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vision, un geste singulier et recréatif d’une grande portée
poétique  ;  il  informe  aussi  que  Weber  connaît  bien  le
caractère chantant de l’instrument pour lequel il crée des
modulations  et  des  passages  harmoniques  d’une  souple
profondeur  (mouvement  central  :  Andante  con  moto)  ;  on
distinguera surtout l’éloquence typée, d’un tempérament inouï
du dernier mouvement lui aussi « alla Polacca », où le soliste
époustoufle par sa virtuosité très incarnée et personnelle.

La recherche de couleur et de sonorité magicienne se déploie
dans l’Adagio et rondo pour harmonica de verre d’une noblesse
suspendue grâce au talent du soliste ici (Thomas Bloch), d’une
sensibilité évanescente et iridescente même comme l’est ce
diptyque en tout point enivrant (1811). Weber fait preuve
d’une curiosité quasi expérimentale, jouant avec le son flûté
et d’orgue, comme un carillon lointain aux teintes filigranées
auxquelles  répond  l’orchestre  lui  aussi  diaphane  (en
particulier dans les réponses de la première moitié du Rondo /
Allegretto final). Réjouissant et original programme.

  
 
 

______________________________________________________________
__________________________________

CD,  critique.  WEBER  :  Symphonie  n°1,  Concertos  (cor,
clarinette)…  Orchestre  Victor  Hugo.  Jean-François  Verdier,
direction (1 cd Klarthe records, enregistrement réalisé en
décembre 2015)

Carl Maria von Weber :
Symphonie n°1 en do majeur, op.19
Concertino en mi mineur pour cor et orchestre, op.45 (David
Guerrier, cor)
Adagio  et  rondo  en  fa  pour  glass  harmonica  et  orchestre
(Thomas Bloch, glass harmonica)



Concerto n°2 en mi bémol majeur pour clarinette et orchestre,
op.74 (Nicolas Baldeyrou, clarinette)
Orchestre Victor Hugo
Jean-François Verdier, direction

  
 
 

PLUS  D’INFOS  :
http://www.klarthe.com/index.php/fr/enregistrements/weber-deta
il

  
 
 

  
 
 

CD, annonce. PUY DU FOU, les
musiques  (1  cd  Warner
classics)
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CD,  annonce.  PUY  DU  FOU,  les
musiques.  Pour  les  40  ans  du
«Meilleur  Parc  du  Monde»,  la
cinéscénie  du  Puy  du  Fou  en
Vendée, étendard de l’excellence
du divertissement et des parcs de
loisirs made in France, – et qui
s’exporte jusqu’en Russie, Warner
classics  édite  en  21  séquences
musicales,  le  best  of  de
l’habillage sonore qui contribue
à la magie vendéenne. Voici donc
les aventures épiques du Puy du Fou : La Cinéscénie, Les
Chevaliers de la Table Ronde, Le Secret de la Lance, Le Signe
du Triomphe, Le Dernier Panache, La Renaissance du Château,
Les  Orgues  de  Feu,  Les  Vikings…  soit  plusieurs  musiques
élaborées  par  Carlos  Nunez,  entre  autres,  et  aussi  Nick
Glennie SMith, Nathan Stornetta… Chaque musique a vocation à
créer l’ambiance historicisante du parc dont la thématique
s’inscrit dans l’histoire vendéenne ; c’est une invitation à
un voyage dans le temps, immersion souvent médiévale, mais
aussi Renaissance et Baroque, puis à l’époque des Lumières…

PAVAROTTI,  en  chanteur
populaire
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Télé,  ARTE.  Sam  22  déc  2018,
22h20.  PAVAROTTI,  chanteur
populaire : hommage 10 ans après
sa mort. Le 6 septembre 2007, à
la  mort  de  Luciano  Pavarotti,
les hommages se multiplient dans
le monde entier, d’une ampleur
sans précédent pour un chanteur
d’opéra  :  journalistes,
chanteurs, professionnels de la
musique  classique  et  de  la
variété  internationale  :  car

Luciano, l’unique, fut aussi un artiste hors norme, capable de
croiser classique et opéra, avec bon nombre de disciplines,
ouvrant désormais, du moins à son époque, l’univers élitiste
du lyrique et de l’orchestral, à un très vaste public. Les
avis et témoignages au moment de sa mort sont unanimes. Qu’ils
soient  rendus  par  la  presse,  les  politiques  ou  les
professionnels  de  l’art  lyrique,  tous  s’accordent  sur  une
chose  :  plus  qu’aucun  autre  parmi  ses  collègues  et
prédécesseurs, Luciano Pavarotti a rendu l’opéra populaire et
accessible  au  grand  public.  Une  volonté  découlant  d’une
obsession du chanteur, qui le métamorphosera progressivement
en authentique icône pop.

Documentaire tourné en France, en Italie et
aux États-Unis, riche en extraits musicaux et
en archives rares, ce portrait convoque les
témoignages de stars telles que Sting, Plácido

Domingo,  Zubin  Mehta  ou  Ruggero  Raimondi.  À  l’instar  de
Pavarotti, le film contribue à sa manière à faire tomber les
barrières  entre  opéra  et  grand  public.  Documentaire  de  R
Pieri et RJ Bouyer (France, 2017, 52mn) – déjà diffusé en sept
2017.
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LIRE AUSSI notre dossier spécial LUCIANO PAVAROTTI au moment
de sa mort en 2007, soit il y a 10 ans / « Luciano Pavarotti,
ténor (1935-2007). Portrait »
http://www.classiquenews.com/luciano-pavarotti-tnor-1935-2007-
portrait/

 

Le  style  Pavarotti  …  Le
ténor  n’a  chanté  qu’en
italien,  osant  quelques
airs en français, approchés
en récital, jamais dans le
cadre d’une production: Don
José  (Carmen  de  Bizet),
Werther  de  Massenet
(Pourquoi  me  réveiller?).
Son souci de la clarté et

de la diction n’ont pas à pâlir… Piètre acteur, du fait, avec
les années, de son embonpoint (le géant de 1,90m pesait selon
les périodes entre 90 et 120 kg), Luciano Pavarotti a réussi
le tour de force de tout concentrer, dramatisme et intensité,
tension et émotivité, dans sa seule voix. Une voix prodigieuse
par sa projection claire et naturelle, un timbre “solaire”,
rayonnant et tendre, à la fois héroïque et raffiné. Qui a vu
et écouté l’interprète, ait resté saisi par le charisme de
chacune de ses prestations: l’expression passe chez lui par le
feu de la voix, par l’acuité du regard, l’incandescence voire
la fulgurance de l’émission naturellement timbrée et musicale.
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Les 10 rôles de Luciano Pavarotti

1961
Rodolfo (La Bohème de Puccini), Teatro Reggio Emilia

1964
Idamante (Idoménée de Mozart), Festival de Glyndebourne

1965
Nemorino (L’Elixir d’amore de Donizetti), Opéra de Melbourne

1967
Arturo (Les Puritains de Bellini), Opéra de Catane

1971
Riccardo (Un Bal Masqué de Verdi), San Francisco

1974
Rodolfo (Luisa Miller de Verdi), San Francisco

1977
Manrico (Le Trouvère de Verdi), San Francisco

1981
Radamès (Aïda de Verdi), San Francisco

1991
Otello (Verdi), Chicago

1996
Andrea Chénier, New York



ADN  BAROQUE,  nov  2018.
ENTRETIEN  avec  Théophile
Alexandre  (chant)  et
Guillaume Vincent (piano).
ADN  BAROQUE,  nov  2018.  ENTRETIEN  avec  Théophile  Alexandre
(chant) et Guillaume Vincent (piano). En une plongée inédite
au  cœur  de  la  passion  baroque,  les  deux  interprètes  du
spectacle  ADN  BAROQUE  offrent  un  dévoilement  de  l’intime,
celui où règnent fragilité, désir, vertiges de l’âme humaine.
L’approche est dépouillée, intimiste, … elle souhaite dévoiler
comme  une  radiographie  (chorégraphiée  sur  scène  par  JC
Gallotta), les ressorts de la psyché baroque, itinéraires et
passages entre ordre et désordre, équilibre et chaos, autant
de dérèglements féconds et miraculeux qui ont inspiré les plus
grands compositeurs… Pour classiquenews, après les premières
dates de leur tournée et après la publication chez Klarthe
records  du  cd  qui  en  découle  (distingué  par  un  CLIC  de
CLASSIQUENEWS  en  octobre  2018),  le  chanteur  Théophile
Alexandre  et  le  pianiste  Guillaume  Vincent  reprécisent  la
genèse de ce programme en clair-obscur, en blanc et noir comme
ils éclairent sa dramaturgie entre chant, musique et danse.
Entretien croisé.
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Selon  quels  critères  avez-vous  sélectionné  les  extraits
d’opéras et les pièces instrumentales ?

TA / Théophile Alexandre : Au coup de cœur, bien sûr, mais
surtout avec la volonté de raconter une histoire, qui nous
plonge au cœur des émotions humaines, chaque pièce incarnant
un  état  d’âme  particulier,  décodé  par  notre  musicologue
Barbara Nestola (CNRS de Paris).
GV / Guillaume Vincent : Et nous n’avons choisi que des pièces
courtes, ou raccourcies aux da capo, et uniquement en mode
mineur,  pour  accentuer  cette  dramaturgie  d’instantanés
émotionnels, et créer du sens, une cohérence globale entre des
compositeurs très différents (7 pour le disque, 9 pour le
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spectacle).
TA : Le tout en 21 pièces, comme les 21 grammes du poids de
l’âme  humaine,  comme  les  légendes  populaires  aiment  à  le
raconter… (sourire)

 
 
 

Comment  s’articule  chaque  épisode  afin  de  composer  une
dramaturgie cohérente ?

TA : Tout le propos d’ADN Baroque est une relecture intime et
inédite du baroque en piano-voix, un peu comme des lieder,
pour mieux faire ressortir sa radiographie émotionnelle de
l’être humain : cette « perle irrégulière », en référence à
son étymologie « Barocco », sans cesse tiraillée entre ses
sentiments  les  plus  nobles  et  ses  instincts  les  plus
primaires.  Autant  de  facettes  que  le  disque  explore…
GV : Le fil conducteur était de créer un voyage dans les
clairs-obscurs de l’âme humaine, que le spectacle décline en
trois  actes,  dans  un  crescendo  vers  le  plus  intime  de
l’homme  :  la  Lumière,  les  Ombres  et  la  Nuit.

 
 
 

Comment avez-vous travaillé votre voix et le jeu pianistique
pour ce programme ? Afin de préserver quels caractères en
particulier ?

GV : Déjà, nous signons toutes les adaptations en piano-voix
de  ces  arias,  écrites  à  l’origine  pour  orchestre  :
transcriptions  sur  lesquelles  nous  avons  travaillé  pendant
plus d’un an pour créer une relecture au plus proche des
intentions des compositeurs, et en gardant les tonalités à
415, même avec piano. Mais dans certains cas, nous avons fait
le choix de pousser plus loin la réinvention, par des accents



jazzy dans le Strike The Viol de Purcell, ou en passant à
l’octave l’instrumental du Eja Mater et la ligne de baryton
des Sauvages, ou encore avec un piano préparé au cachemire
pour le Cold Song et le Cum dederit.
TA : Après, vocalement, tout le travail s’est concentré sur
l’expressivité, la juste théâtralité, pour faire ressentir la
puissance émotionnelle de chaque morceau. L’enjeu était de
privilégier le sens, d’incarner chaque état d’âme plus que de
chercher la belle vocalité, en assumant ces fragilités qui
servent l’émotion. Car c’est bien par nos failles que filtrent
nos lumières, et qu’émerge ce petit supplément d’âme qui nous
rend humains.
GV : J’ajouterai que pianistiquement comme vocalement, ADN
Baroque est un programme d’une exigence redoutable, par la
virtuosité technique qu’il impose, notamment dans les furioso
d’Haendel ou Vivaldi, mais aussi par la nécessité paradoxale
de s’en détacher pour explorer quelque chose de plus viscéral
et d’instinctif, tout en restant impliqué dans l’esprit du
compositeur.

 
 
 

Que signifie le Baroque pour chacun de vous ? Et de quelle
façon cela est-il incarné dans le programme du disque, et le
spectacle qui en découlent ?

TA  :  Emotivité,  humanité,  irrégularité.  Malgré  ses  lourds
habillages d‘époque, ses fastes ou ses ornements, le baroque
n’a eu de cesse de nous déshabiller pour mieux sonder nos âmes
et nous montrer sans fard, dans nos parfaites imperfections…
C’est ce miroir trouble des clairs-obscurs de l’humain, cette
empathie des fragiles que nous avons voulu incarner par la
puissance de l’intime que permet le piano-voix.
GV : Pour moi le baroque c’est aussi un état d’esprit de
liberté, que nous nous sommes autorisés dans cette relecture
musicale inédite en désobéissant aux règles d’interprétations



sur instruments anciens, mais aussi sur scène en cassant les
codes du récital traditionnel.
TA  :  Et  puis  le  baroque  c’est  le  mouvement,  ce  que  les
changements d’humeur permanents du disque retranscrivent et
que la danse de Jean-Claude Gallotta me permet d’incarner dans
le spectacle, créant des va-et-vient incessants entre chant et
danse, entre corps et âme.

 
 
 

Y a-t-il des éléments du programme que vous avez adaptés voire
modifiés au cours du travail scénique ? Lesquels et pourquoi ?

TA : Sur scène, le programme s’enrichit d’instrumentaux que je
danse, sur des chorégraphies créées sur-mesure par Jean-Claude
Gallotta,  en  plus  des  mises  en  mouvement  des  piano-voix.
Après,  si  le  disque  est  construit  comme  une  série
d’instantanés,  le  spectacle  raconte  un  crescendo  vers
l’intimité de l’humain : la setlist a donc été réorganisée
pour créer cette dramaturgie, tout en prenant en compte la
fatigue  que  la  performance  chant  et  danse  convoque.  Par
exemple : finir exsangue sur le erbarme dich sert l’état de
dépouillement total de la fin du spectacle… A l’inverse, les
longues notes filées et tenues du Cum dederit n’étaient plus
chantables pour moi après 1h de performance : la pièce n’a
donc pas été retenue pour le spectacle.
GV : Le jeu des tonalités a également guidé l’ordre des pièces
sur  scène,  pour  créer  des  continuum  entre  elles  et  faire
monter la tension émotionnelle de l’auditeur. Et puis nous
nous amusons à rajouter des intro et des outro, variations
libres sur les thèmes de certains morceaux, où là encore,
l’enjeu n’est pas de restituer mais bien de faire vivre ces
œuvres les unes par rapport aux autres et de raconter une
histoire porteuse de sens.

 



 
 

Propos recueillis en novembre 2018.
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VIDEO ADN BAROQUE : piano, danse, chant / Haendel / Vivaldi:
http://smarturl.it/ADNBAROQUE?IQid=www.klarthe.com

 
 
 

LIRE aussi notre critique du cd ADN BAROQUE
CD  événement.  ADN  BAROQUE
(Alexandre  /  Vincent,  1  cd
Klarthe records). C’est une mise
à nu, au sens propre comme au
sens figuré : le chanteur pose
nu sur le piano. Et délivre un
chant brut mais millimétré comme
un  diseur  dans  le  lied  ou  la
mélodie française. En blanc et
noir,  en  une  approche

http://smarturl.it/ADNBAROQUE?IQid=www.klarthe.com
http://www.classiquenews.com/cd-evenement-adn-baroque-alexandre-vincent-1-cd-klarthe-records/


«  radiographique  »,  les  deux
artistes régénèrent l’exercice du récital lyrique. Le travail
se concentre sur le relief intime, le souffle, l’intonation et
la projection du verbe… répond à ce souci du sens et de
l’affect (un principe moteur dans l’esthétique baroque, en
particulier à l’opéra dont sont extraits maintes séquences
ici), le piano, complice privilégié pour cette exacerbation
canalisée des passions humaines…
Les  titres  de  chaque  extrait  sont  parlants,
porteurs  d’un  imaginaire  psychologique  désormais
essentiel car il est ici vécu et joué de façon
viscérale : « l’oubli, la célébration, l’ambition…
l’effroi,  la  colère,  l’abandon,  les  larmes,  la
liberté »… La palette est aussi large que l’implication des
deux interprètes profonde, parfois grave, toujours intense.
LIRE notre critique complète ici :
http://www.classiquenews.com/cd-evenement-adn-baroque-alexandr
e-vincent-1-cd-klarthe-records/

 
 
 
 
 
 

DVD,  critique.  BERNSTEIN  :
Wonderful  Town  /  opéra  de

http://www.classiquenews.com/cd-evenement-adn-baroque-alexandre-vincent-1-cd-klarthe-records/
http://www.classiquenews.com/cd-evenement-adn-baroque-alexandre-vincent-1-cd-klarthe-records/
http://www.classiquenews.com/cd-evenement-adn-baroque-alexandre-vincent-1-cd-klarthe-records/
https://www.classiquenews.com/dvd-critique-bernstein-wonderful-town-opera-de-toulon-janv-2018-1-dvd-bel-air-classiques/
https://www.classiquenews.com/dvd-critique-bernstein-wonderful-town-opera-de-toulon-janv-2018-1-dvd-bel-air-classiques/


Toulon, janv 2018 (1 dvd Bel
Air classiques)

DVD,  critique.  BERNSTEIN  :
Wonderful  Town  /  opéra  de
Toulon, janv 2018 (1 dvd Bel
Air classiques)… Toulon nous
la  joue  sur  un  air  de
Broadway,  affichant  avec
réussite  des  affinités
maîtrisées  avec  l’esprit
léger,  séduisant,
irrévérencieux  et  souvent
critique  de  Bernstein,
nouveau  génie  du  musical
américain, en particlier new
yorkais. Pour preuve, après
Folies  et  Sweeney  Todd  de
Stephen  Sondheim,  cette
création  française  de
Wonderful Town (1953), belle
offrande  hexagonale  à

l’année du centenaire Bernstein 2018. L’opéra devance de 4 ans
le  sommet  West  Side  Story,  et  déjà  délivre  une  superbe
déclaration amoureuse pour New York. La critique sociale poind
en maints endroits, laissant se déployer le regard à la fois
tendre mais aussi mordant du compositeur face à une ville qui
gâche  bon  nombre  de  talents  sans  leur  réserver  un  emploi
adapté.
La grande pomme / «  Big apple », paraît donc à la fois
idéalisée et aussi très décapée, sujet d’une sérieuse parodie…
dans ce style de fausse badinerie mais de vraie dénonciation
dont Bernstein, engagé et poète, a toujours eu le secret.
Le  parti  visuel  de  cette  production  toulonnaise  s’inscrit
davantage dans les 70’s que l’esprit incisif et glamour des

https://www.classiquenews.com/dvd-critique-bernstein-wonderful-town-opera-de-toulon-janv-2018-1-dvd-bel-air-classiques/
https://www.classiquenews.com/dvd-critique-bernstein-wonderful-town-opera-de-toulon-janv-2018-1-dvd-bel-air-classiques/
http://www.classiquenews.com/wp-content/uploads/2018/11/bernstein-wonderfull-town-opera-toulon-critiqueopera-critique-opera-classiquenews-dvd-opera-janvier-2018.jpg


années 1950. Plus Village People que Mad Men.

 

 

 

Wonderfull Town réussit sa
création française
Broadway à Toulon

 

 

 

Duo épatant, à la fois naïf et plein d’espoir, les deux soeurs
Sherwood, venues chercher fortune et carrière : Jasmine Roy
(Ruth l’écrivaine, beauté brune plus introvertie mais moins
superficielle) et Rafaëlle Cohen (Eileen la chanteuse blonde,
sirène irrésistible), cette dernière fragile de silhouette;
flûtée de voix, cédant aussi à la nostalgie de leur Ohio
natal.

Séducteur,  très  présent  et  naturel,  lui  aussi,  Maxime  de
Toledo (Robert Baker) a une stature dramatique indéniable qui
rappelle combien ici le chant n’est rien sans les talents
d’acteurs et de… danseurs. Il faut savoir bouger son corps
dans toute comédie de Bernstein,… Broadway oblige. Ce que nous
rappelle la majorité de la distribution réunie ici, en grande
partie  anglo  saxonne.  Et  comme  stimulée,  excitée  par  la
chorégraphie engageante et très bien réglée des 12 danseurs
aux mouvements dessinés par le talentueux Johan Nus. Voilà qui
rehausse  le  naturel  des  passages  entres  chaque  séquence,



intimiste, collective, du parlé au chanté, de la joie pure à
l’esprit satirique (où Trump n’est pas épargné, sa casquette
vissée sur le crâne…).

L’Orchestre maison sait faire crépiter le swing
dansant  des  instruments,  en  particulier  les
cuivres,  très  exposés  et  souvent  entraînants.
Enlevée, nerveuse, jamais épaisse ou ronflante,
la  direction  de  Larry  Banks,  familier  de

Broadway,  conforte  amplement  l’enthousiasme  suscité  par  le
spectacle qui a donc relevé haut la main, le défi de la
création française de cet opéra complet, onirique, déjanté,
profond. Au final, 3 ans avant West Side Story, plus sombre et
tragique, c’est tout Bernstein, protéiforme et poète qui se
dévoile ici. Magistral.

 

 

 

 

——————————————————————————————————————————————————

DVD, critique. BERNSTEIN : Wonderful Town / opéra de Toulon,
janv  2018,  1  dvd  Bel  Air  classiques).  Leonard  Bernstein
(1918-1990) : Wonderful Town, comédie musicale en deux actes
sur un livret de Joseph Fields et Jerome Chodorov ; lyrics de
Betty Comden et Adolphe Green, d’après la pièce de Joseph
Fields et Jerome Chodorov et des nouvelles de Ruth McKenney.
Avec : Jasmine Roy, Ruth Sherwood ; Rafaëlle Cohen, Eileen
Sherwood  ;  Dalia  Constantin,  Helen  ;  Lauren  Van  Kempen,
Violet ; Alyssa Landry, Mrs Wade ; Maxime de Toledo, Robert
Baker  ;  Franck  Lopez,  Lonigan  ;  Jacques  Verzier,
Appopolous/Premier éditeur ; Scott Emerson/Speedy Valenti /
Guide / Deuxième éditeur / Shore Patrolman ; Sinan Bertrand,
Franck  Lippencott/Fletcher  ;  Julien  Salvia,  Chick  Clark  ;

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


Jean-Yves  Lange,  un  Client/un  Policier  ;  Daniel  Siccardi,
Antoine  Abello,  Jean  Delobel,  Patrick  Sabatier,  quatre
Policiers ; Grégory Garell, un Homme. Chœur et Orchestre de
l’Opéra de Toulon, direction : Larry Blank / Mise en scène :
Olivier Bénézech. Chorégraphie : Johan Nus.

CRITIQUE  CD  événement.
ROUSSEAU  :  Le  devin  du
village  (Château  de
Versailles  Spectacles,  Les
Nouveaux  Caractères,
Sébastien D’hérin cd / dvd).

CRITIQUE  CD  événement.
ROUSSEAU  :  Le  devin  du
village  (Château  de
Versailles  Spectacles,  Les
Nouveaux  Caractères,
Sébastein  D’Hérin,  cd  /
dvd).  «  Charmant  »,
«  ravissant  »…  Les
qualificatifs pleuvent pour
évaluer  l’opéra  de  JJ
Rousseau  lors  de  sa
création  devant  le  Roi
(Louis XV et sa favorite La
Pompadour qui en était la

directrice des plaisirs) à Fontainebleau, le 18 oct 1752. Le

https://www.classiquenews.com/cd-critique-rousseau-le-devin-du-village-chateau-de-versailles-spectacles-les-nouveaux-caracteres-juil-2017-cd-dvd/
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https://www.classiquenews.com/cd-critique-rousseau-le-devin-du-village-chateau-de-versailles-spectacles-les-nouveaux-caracteres-juil-2017-cd-dvd/
https://www.classiquenews.com/cd-critique-rousseau-le-devin-du-village-chateau-de-versailles-spectacles-les-nouveaux-caracteres-juil-2017-cd-dvd/
https://www.classiquenews.com/cd-critique-rousseau-le-devin-du-village-chateau-de-versailles-spectacles-les-nouveaux-caracteres-juil-2017-cd-dvd/
https://www.classiquenews.com/cd-critique-rousseau-le-devin-du-village-chateau-de-versailles-spectacles-les-nouveaux-caracteres-juil-2017-cd-dvd/
http://www.classiquenews.com/wp-content/uploads/2018/11/rousseau-cd-dvd-critique-nouveaux-caracteres-herin-critique-cd-versailles-spectacles-sur-classiquenews.jpg


souverain se met à fredonner lui-même la première chanson de
Colette,  …  démunie,  trahie,  solitaire,  pleurant  d’être
abandonnée par son fiancé… Colin (« J’ai perdu mon serviteur,
j’ai perdu tout mon bonheur »). Genevois né en 1712, Rousseau,
aidé du chanteur vedette Jelyotte (grand interprète de Rameau
dont il a créé entre autres Platée), et de Francœur, signe au
début  de  sa  quarantaine,  ainsi  une  partition  légère,
évidemment  d’esprit  italien,  dont  le  sujet  emprunté  à  la
réalité  amoureuse  des  bergers  contemporains,  contraste
nettement avec les effets grandiloquents ou plus spectaculaire
du genre noble par excellence, la tragédie en musique.

C’est cependant une vue de l’esprit assez déformante et donc
idéalisante qui présente un jeune couple à la campagne, un
rien naïf et tendre… qui bouleverse alors le public et est la
proie  d’un  faux  «  devin  »,  ou  mage  autoproclamé…  Détente
heureuse, au charme sans ambition, Le devin du village touche
immédiatement l’audience : l’œuvre a trouvé son public. En
1753,  à  Paris,  augmentée  d’une  ouverture  et  d’un
divertissement  final,  l’opéra  de  Rousseau  prend  même  des
allures de nouveau manifeste esthétique, opposé désormais au
genre tragique ; car à Paris, sévit la Querelle des Bouffons :
les Italiens (troupe de Bambini) présentent alors à l’Académie
royale, comme un festival, tout un cycle d’oeuvres inédites,
toutes  comédies  en  musique,  dont  La  serva  Padrona,  joyau
raffiné et badin du génial Pergolesi. C’est surtout l’écriture
aux mélodies simples et aux usages directs (forme rondeau) et
aussi  le  choix  du  français  comme  langue  chantée…  qui
surprennent le public. Alors même que Rousseau avait déclaré
de façon définitive (mais avant de découvrir Gluck au début
des années 1770, soit 20 ans après), que l’Italien se prêtait
mieux à l’opéra que la langue de Corneille. Mais Rousseau n’en
est pas à une contradiction près : ‘le chant français n’est
qu’un aboiement continuel, insupportable à toute oreille non
prévenue’ (Lettre sur la musique française, 1753).
Réalisme touchant, langue enfin réconciliée avec les défis de
sa déclamation, … les arguments de ce « Devin » sont évidents,



indiscutables.  Le  triomphe  que  suscite  rapidement  la
partition, la rend incontournable : claire emblème opposé au
grand genre tragique d’un Rameau, qui fut autant admiré que
détesté par Rousseau.

Qu’en pensez en 2018, au moment où est publiée cette lecture
réalisée en juillet 2017 ? On remercie enfin la direction
artistique du Château de Versailles de nous offrir dans son
jus, sur instruments d’époque, et sur la scène où elle fut
reprise et jouée par Marie-Antoinette en son écrin de Trianon
(le petit théâtre de la reine toujours d’origine), la pièce de
Rousseau : de fait, simple, franche, d’une modestie qui touche
immédiatement.

La partition est d’autant plus importante dans l’histoire de
la musique en France et en Europe que c’est son adaptation
parodique dès 1753 (par Madame Favart), intitulée « Les amours
de Bastien et Bastienne » qui inspirera le premier opéra de …
Mozart. La conception de Rousseau est donc loin de n’être
qu’anecdotique. Aujourd’hui on goûte son humilité à l‘aulne de
son destin spectaculaire. Voir cette partition, bluette sans
ambition,  mais  joyau  d’une  esthétique  qui  a  révolutionné
l’opéra  français,  entre  Rameau  et  Gluck,  comble  un  vide
important,  d’autant  que  le  dvd  complémentaire,  ajoute  à
l’écoute du cd, la révélation de ce que furent les reprises
par  Marie-Antoinette,  jouant  elle-même  à  la  bergère  et
chantant les airs de Colette… A croire que effectivement,
Rousseau était moderne, 30 années auparavant, adoré par le
Reine qui vint se recueillir sur son mausolée d’Ermenonville
dès 1780.
Le cd et le dvd de ce coffret très recommandable ajoute donc à
notre  connaissance  précise  d’un  monument  de  la  musique
française  propre  aux  années  1750,  encore  adulé  par  les
souverains juste avant la Révolution. Belle réalisation qui
comble enfin une criante lacune.

————————————————————————————————————————



CD,  critique.  ROUSSEAU  :  Le  devin  du  village  (Château  de
Versailles Spectacles, Les Nouveaux Caractères, juil 2017, cd
/ dvd).


