
OPERA  NATIONAL  DU  RHIN,
saison 2018 – 2019
SAISON LYRIQUE 2018 – 2019 / OPERA DU RHIN.
Paris,  Maison  de  l’Alsace,  le  25  avril
2018. Présentation de la saison 2018-2019
de l’Opéra National du Rhin. Eva Kleinitz,
directrice  générale.  Bruno  Bouché,  directeur  artistique  du
Ballet de l’Opéra National du Rhin.

7 nouvelles productions dont une création française, un opéra
dansé et un opéra argentin au centre de la deuxième édition du
Festival  Arsmondo,  ouverture,  interdisciplinarité,
transversalité  comme  fondements,  partage  d’émotions  et
propagation des arts comme origine et aspiration… La nouvelle
saison 2018-2019 de l’Opéra National du Rhin se révèle riche
en idées et en créations, et ce à tous les niveaux. Voici un
aperçu suite à la conférence de presse à laquelle nous avons
assisté en avril dernier.
« Je tiens à ouvrir plus encore l’Opéra à de nouveaux publics
afin que notre communauté d’art et d’esprit soit plus large et
diversifiée », souligne avec raisons, Eva Kleinitz.
L’ambition qui fait mouche ! Deuxième saison officielle et
première  saison  véritable  pour  la  nouvelle  directrice  de
l’Opéra National du Rhin, Eva Kleinitz. Nous sommes accueillis
au rooftop de la Maison de l’Alsace aux Champs Élysées pour
une conférence de présentation de la nouvelle saison. Le cadre
contemporain et design du rooftop, à l’endroit iconique et
historique  où  il  se  situe,  s’accorde  à  merveille  aux
intentions  et  décisions  de  la  nouvelle  direction  pour  la
saison prochaine.
2018-2019 réserve au public deux opéras pour les jeunes, dont
une d’après les musiques de Juan Crisostomo de Arriaga, aussi
connu comme le Mozart Espagnol. Intitulé La Princesse Arabe,
c’est  une  occasion  unique  de  découvrir  davantage  l’œuvre
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joyeuse du compositeur méconnu. L’autre, d’après les Frères
Grimm s’intitule Le Garçon et le Poisson Magique (du jeune
compositeur contemporain hollandais Leonard Evers). De quoi
rafraîchir l’été pour la première, et sublimer l’hiver pour la
deuxième.

A  ces  productions  s’ajoutent  le
retour  des  Talens  Lyriques  et
Christophe Rousset pour La Divisione
del Mondo, opéra baroque italien du
XVIIe siècle de Giovanni Legrenzi,
et le retour du Festival Arsmondo
édition  Argentine,  avec  la  pièce
phare : Beatrix Cenci, opéra en deux
actes d’Alberto Ginastera (1971) dont le chef Marko Lentonja
assure la création française en mars/avril 2019. Autour de
l’œuvre  orbite  une  série  de  manifestations
pluridisciplinaires  :  des  expositions,  des  récitals,  des
rencontres et encore plus. Le baryton argentin Armando Noguera
en recital « argentino » à la guitare, les choeurs de l’opéra
sous  la  direction  fabuleuse  de  Sandrine  Abello  pour  la
« Misatango » ou Messe à Buenos Aires, l’exploration de la
harpe dans la musique symphonique argentine avec l’Orchestre
Philharmonique  de  Strasbourg  sont  l’occasion  de  découvrir
davantage la culture du pays sud-américain.

Si la saison lyrique commence avec la nouvelle production du
Barbier de Séville mise en scène par Pierre-Emmanuel Rousseau,
elle continue avec un événement choc, Pelléas et Mélisande
avec mise en scène, chorégraphies et conception signées Sidi
Larbi Cherkaoui, Damien Jalet et Marina Abramovic, avec les
débuts à l’Opéra du Rhin du baryton Jacques Imbrailo dans le
rôle-titre, et les fabuleux Anne-Catherine Gillet et Jean-
François  Lapointe  en  Mélisande  et  Golaud.  Dans  l’année
centenaire après la mort de Debussy, nous nous réjouissons
déjà pour la programmation de cette coproduction européenne.

L’année lyrique 2018 se termine avec le retour de Mariame
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Clément, metteur en scène, pour une nouvelle production d’un
opéra rare d’Offenbach, Barkouf ou un chien au pouvoir.
La  saison,  elle,  se  termine  avec  deux  retours  heureux  à
l’Opéra du Rhin. D’abord le délicieux Freischütz de Carl Maria
von Weber en avril/mai 2019 et surtout le retour de Mozart
avec une nouvelle production de Don Giovanni juin/juillet,
dont la mise en scène est confiée à Marie-Eve Signeyrole.

Au niveau de la danse, la saison commence avec un ballet
légendaire du répertoire moderne du théâtre dansé La Table
Verte de Kurt Joos et une création du directeur Bruno Bouché
intitulée Fireflies. Elle continue avec Le Lac des Cygnes
revisité,  transfiguré  par  le  danseur  chorégraphe  tunisien
Radhouane El Meddeb et un programme accueillant différentes
compagnies de danse intitulé Ballets Européens au XXIe siècle.
Après l’opéra-tango Maria de Buenos Aires d’Astor Piazzolla et
Horacio Ferrer pendant le festival printanier Arsmondo, la
saison se termine avec deux créations sur les musiques de
Mahler  ;  Harris  Gkekas  et  Shahar  Binyamini,  chorégraphes
invités.

Maintes surprises encore à découvrir et redécouvrir au cours
de la prochaine saison… Dîners sur scène, midis lyriques,
Singing Garden, récitals de Julie Fuchs, Véronique Gens, Simon
Keenlyside,  des  efforts  efficaces  et  ingénieux  d’action
culturelle… Une saison qui brille déjà par la valeur de sa
pensée  large  et  inclusive  rendue  manifeste  dans  la
programmation,  et  l’émotion  édifiante  qu’implique  la
propagation des arts, origine et objectif explicite de la
nouvelle direction. A suivre, à soutenir, à déguster !

TOUTES LES INFOS sur le site de l’Opéra national du RHIN,
saisn 2018 – 2019.
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Cd,  critique.  CHRISTOPHE
STURZENEGGER,  piano.  SUBLIME
IDYLLE  :  Clara  et  Robert
Schumann (1 cd Klarthe)

Cd,  critique.  CHRISTOPHE
STURZENEGGER,  piano.  SUBLIME
IDYLLE  :  Clara  et  Robert
Schumann (1 cd Klarthe). Il est
des  programmes  dont  la
conception  se  montre
passionnante,  révélant  comme
ici,  et  l’imaginaire  d’un
artiste dont le sens du phrasé
s’accomplit,  et  la  secrète  et
tenace cohésion entre le verbe

poétique porté par la voix et sa transcription préservée dans
la matière même du piano. Le programme sait habilement croiser
le tempérament quasi gémellaire (sur le plan musical et de la
création) de chaque membre du couple Clara et Robert Schumann.
A l’homme revient l’esprit dédoublé, la syncope et la rupture
enchaînée que produit l’alternance de sa nature, et agitée et
extatique  (ainsi  que  l’expriment  les  Intermezzi  opus  4,
flamboyantes esquisses de jeunesse d’un Schumann génialement
inspiré) ; à la femme, la saveur éperdue d’un lyrisme d’une
tendresse  caressante,  presque  maternelle,  d’une  douceur
enveloppante  qui  suscite  elle  aussi,  de  sublimes  éclats
intérieurs.  Au  mérite  du  pianiste  genevois  Christophe
Sturzenegger,  le  soin  de  cette  articulation  poétique  qui
ressuscite le dialogue secret entre Clara et Robert.

On demeure confondus par la justesse émotionnelle des pièces
ainsi  révélées.  Sommet  de  la  musique  de  Clara,  l’Agitato
funambule,  échevelé  presque  inquiet  pulsionnel  en  panique
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(plage  9,  qui  conclut  les  Trois  Romances)  éblouit  par
l’intelligence de son énoncé véritable miroitement et extase
éperdue  dont  la  couleur  Brahmsienne  souligne  combien  avec
raison la jeune femme fut entre Robert et le jeune Johannes
Brahms  (depuis  leur  rencontre  à  Dusseldorf)  une  muse,
initiatrice,  pythie  d’un  lien  indéfectible,  affectif
artistique, essentiel au sein d’une fraternité musicale dont
chaque  membre  fut  admirateur  de  la  musicienne,  l’une  des
meilleures pianistes de son époque. Les Romances opus 21 sont
dédicacées à Johannes par une Clara qui semble avoir tout
compris de l’amour, du labyrinthe des sentiments, vertige,
abandon, extase, – désir et aussi … folie. La clairvoyance
supérieure  qui  émane  de  ces  3  pages  captive.  Elle  entre
résonance indicible avec les œuvres de son mari écoutées en
début de programme.

Bel enchaînement avec les lieder
de  Robert  (d’après  Eichendorf)
mais ici dans la transcription
d’une sensibilité vive, allusive
et murmurée, signée, conçue par
l’épouse  amoureuse,  uniquement
pour  le  clavier.  Rien  que  sa
version  /  traduction  sans
paroles, du n°13, « Mondnacht »
affirme une saisissante faculté
à embraser tout le mystère de la

passion  naissante  encore  évanescente,  extatique…  cette
capacité  à  comprendre  ce  qu’a  composé  son  mari  Robert,
initialement pour voix et piano, éblouit. L’élocution du piano
de Clara sans la voix atteint une indicible poésie tant le
langage pianistique et toutes les ressources de son écriture,
égalent le grain et le sens de la voix en un chant d’une
expressivité rayonnante (énoncé d’une subtilité conquérante du
dernier des 6 lieder ainsi transcrits : « Frühlingsnacht »).
le  choix  s’avère  d’autant  plus  pertinent  que  le  cycle  de
mélodies est écrit à l’époque où Robert obtient enfin la main
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de  celle  qui  sera  son  épouse,  l’étoile  de  sa  vie,
reconnaissant lui-même combien la figure de Clara inspire tout
le recueil propre au début des années 1840 (Liederkreis opus
39, publié en 1842).

Voilà  une  excellente  introduction  au
thème et ses 5 variations de l’opus 13
dont Robert expose d’abord la gravitas
entre  Schubert  et  Beethoven  et  qui
inspire ensuite dans les 5 variations
qui  suivent,  une  éloquence  contrastée
dont  la  versatilité  élément  récurrent
essentiel  chez  Schumann,  nous  captive
elle  aussi.  Frénésie  brûlante  de  la
première, berceuse enchantée de la 2e,
crépitement nerveux plus cabré de la 3e,
questionnement suspendu et murmuré de la
4e, rêve éveillé et surgissement d’une extase suspendue de la
5e. Rien de moins. La versatilité émerveillée qui rayonne
alors  de  tout  le  cycle  par  la  courte  durée  de  chaque
variation, évoque Chopin : intensité émotionnelle de chaque
séquence, ivresse poétique du geste et du caractère, d’autant
plus  quand  est  réitéré,  le  thème  initial,  mais  alors  en
conclusion, avec une profondeur hallucinée, quasi spectrale,
davantage saisissante dans cette réexposition énigmatique. La
lecture  qu’en  dévoile  le  pianiste  est  aussi  proche  de
l’allusion et du mystère que possible, nous laissant comme
saisis nous mêmes par la traversée de climats aussi prenants.
Pour finir,le pianiste et compositeur ajoute 6 mélodies de son
crû : Anakrôn IV sur des poèmes de la suisse Corinna Bille :
denses, intenses, eux aussi très contrastées (et superbement
tonales  et  postromantiques),  les  séquences  chantées  par
l’excellente  soprano  Clémence  Tilquin  prolongent  ce
cheminement  émotionnel  d’une  rare  vivacité.  D’un  constant
raffinement.
Superbe récital qui est un hommage à l’amour, celui de Robert
pour Clara, et vice versa. CLIC de CLASSIQUENEWS de mai 2018.
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—————————————————

Cd,  critique.  CHRISTOPHE  STURZENEGGER,  piano.
SUBLIME IDYLLE : Clara et Robert Schumann (1 cd
Klarthe  records)  –  enregistré  sur  Steinway
D395870 – La Chaux de Fonds, Suisse, juin 2017.

http://www.klarthe.com/index.php/fr/enregistrements/sublime-id
ylle-detail

CD, critique. MUSICA NOVA :
Jordi Savall (viole soprano)
et Hespèrion XXI (1 cd Alia
Vox)
CD,  critique.  MUSICA  NOVA  :
Jordi Savall (viole soprano) et
Hespèrion XXI (1 cd Alia Vox).
En  préambule  de  ce  programme
admirable, la notice rédigée par
l’éditeur  ALIAX  VOX,  elle-même
très claire : «  Peut-être tout
a-t-il  commencé,  dans  les
premiers  jours  du  siècle
naissant, ou peut-être au milieu
d’une obscure nuit d’hiver de la
belle année 1400. Un siècle où l’on commençait à connaître les
merveilleuses  histoires  et  les  odyssées  d’une  ancienne
civilisation millénaire redécouverte, celles de temps antiques
(NDLR : l’Antiquité gréco romaine, à travers les vestiges et
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ruines  patrimoniales  toujours  en  place)  dans  lesquels  les
philosophes étaient des maîtres de sagesse et d’humanité et où
la musique, entre les mains d’Orphée était capable d’amadouer
les fauves les plus sauvages. Au milieu de tant de nouveautés
et de merveilles, il n’est pas étonnant que quelque vieux
ménestrel ait pu imaginer sur son instrument à corde, un son
nouveau plus riche et plus expressif, en pensant à une musique
nouvelle, une ’musica nova’ qui permettrait de fusionner sur
un seul instrument le chant amoureux de l’ancienne fidula
d’arc, du rebab ou du rebec des troubadours avec les douces
pulsations  du  vieux  luth  mauresque,  porteur  de  belles
harmonies et de rythmes pleins de joie. Ce luth mauresque, un
instrument qui fut remplacé par la vihuela de mano ou viole de
main, après les successives expulsions d’Espagne des Juifs en
1492 et des Maures en 1609. »
Voilà  posée  l’équation  d’un  phénomène  qui  a  marqué  le
renouveau des arts et de la culture en Europe au XVè : la
Renaissance  ou  la  redécouverte  de  l’Antiquité,  de  ses
proportions  harmoniques,  de  sa  philosophie  et  de  son
esthétique  d’une  beauté  à  couper  le  souffle.
Sur les traces de ce nouveau langage qui évidemment concerne
l’écriture  musicale  et  surtout  l’instrumentarium  ainsi
réinventé, Jordi Savall restitue ce consort de violes qui
représente l’idéal sonore d’un temps de redécouverte. Ainsi
naît la viole Renaissance (6 cordes / 7 frettes) dont les
premières images sont produite à Valence et Barcelone, en
terres catalanes pour le plus grand plaisir du chef natif, à
la fin du XVè…
CONSORT DE VIOLES à 5 instruments : La musique nouvelle depuis
1400,  s’affirme  alors,  en  véritable  chambrisme  où,  ici,
dialoguent, s’écoutent, répondent les 5 instruments à cordes :
violes de gambes soprano (Savall et Pierlot), viole ténor
(Casademunt), basse de viole (Duftschmid), sans omettre le
violone (Puertas)… soit un quintette qui rétablit la présence
vibratile, poétique d’un chœur instrumental qui a posé dès le
XVè  à  travers  l’expérience  collective  canalisée,  les
fondements de notre musique de chambre européenne. Aux cordes



résonantes solistes, s’invitent selon les pièces, les percus
(Estevan), l’archiluth (Solinis), le théorbe et la guitare
(Diaz-Latorre). C’est donc aussi un collectif d’individualités
au tempérament et à la personnalité très affinée, mais ouverte
à l’autre, qui incarne une odyssée humaine, car ces musiciens
là, réunis autour de leur pair (et non pas chef : il faut
assister à un concert d’Hesperion XXI pour mesurer l’humilité
fraternelle qui rayonne du geste intérieur et bienveillant de
Jordi Savall à l’adresse de ses complices), réalise aussi une
utopie  collégiale  d’une  rare  entente.  Complicité,  égalité
composent  ici  un  tout  autre  fonctionnement  musical  et
interprétatif  qui  fait  rupture  avec  le  dispositif  hyper
conventionnel  du  concert  traditionnel,  où  un  musicien
autocélébré  chef,  «  dirige  »  les  autres.  A  travers  cette
fraternité musicienne, Jordi Savall a toujours défendu l’idée
d’un vivre ensemble, d’un penser ensemble concret, vivant,
accessible, grâce à la pratique musicale. Une réalité qui fait
exemple et modèle aujourd’hui.

 
 
 

Jordi Savall et Hespérion XXI ressuscitent la magie du consort
de violes

Joyaux chambristes des XVIè
et XVIIè siècles

 
 
 



Avec  la  viole  Renaissance,  se
précise le chant spécifique de
l’instrument,  cordes  résonantes
et  expressives  désormais  dont
l’âme  propre  exprime  une
individualité  instrumentale
inédite.  A  Venise  dès  1540
(recueil « Musica Nova » édité
alors, et qui donne son titre au
présent album), se développe une
riche littérature de manuscrits
pour instruments seuls, sans la

voix. les Canzone per sonare régénèrent et réinventent les
danses, la complexité contrapuntique. Le parcours passionnant
du programme débute logiquement à Venise en 1500 (série de 4
danses vénitiennes : Pavanne royal, gaillarde, el todescho,
Saltarello),  passe  entre  autres  par  un  Ricercar  d’Andrea
Gabrielli (musicien à Venise), puis en vaste tour d’Europe,
réssuscite l’Angleterre elisabetaine et jacobéenne de Dowland,
Gibbons, William Brade… ; fait escale à Hambourg en terre
germanique  (Paduan,  dolorasa,  Allemande  (évidemment)  et
Gaillarde de Samuel Scheidt (intériorité à la fois spirituelle
et sensuelle du premier Baroque) ; puis, préparé par La Cetra
du vénitien (toujours) Legrenzi, transporte en France, à la
Cour de Versailles, (1680) où sous Louis XIV, Marc Antoine
Charpentier écrit sa conception d’une conversation pour violes
:  Concert  pour  quatre  parties  de  violes  (H  545).  Soit  6
sections d’un cycle lumineux et ciselé qui compte 2 gigues
(anglaise  et  française)  et  s’achève  par  une  Passacaille.
Enfin, source d’une fierté native bien légitime, l’Espagne
baroque  finit  la  boucle  dans  Folias  &  Danzas  ibéricas
(1680-1700),  complétant  une  traversée  qui  s’achève  avant
l’avènement du XVIIIè : San Lorenzo, Araujo et surtout Joan
Cabanilles que Savall s’est ingénié à ressusciter de concerts
en cd : sa « Corrente italiana » palpite et s’embrase à
travers  l’intimité  collective  des  fameux  5  instruments  à
cordes, auxquels s’ajoutent théorbe et tambour. Le visuel de
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couverture, les fameuses Noces de Cana de Véronèse souligne
cette apothéose du chambrisme Renaissance où les musiciens de
cette  philosophie  appliquée  sont  placés  au  centre,  et  au
premier plan de la toile spectaculaire.

Méditatifs, jusqu’à être vaporeux et évanescents,
en maîtres de l’ombre et de lumière, expressifs
mais  mesurés  et  nuancés,  les  instrumentistes
d’Hesperion XXI subliment cet essor révélé de la
musique de chambre, déjà pratiquée à très haut

niveau  au  XVIè  et  XVIIè  siècle.  Un  modèle  du  genre,  que
perpétuent aujourdh’ui, d’une génération à l’autre, le jeune
ensemble sur instruments anciens, Les Timbres (remarquable cd
des Concerts royaux de François Couperin, édité simultanément
au printemps 2018, et comme MUSICA NOVA de Jordi Savall, élu
CLIC de CLASSIQUENEWS de mai 2018).

 
 
 
———————————  
 
 

Track listing MUSICA NOVA :
1500 DANZE VENEZIANE :

1-4. Anonimo Pavana del Re – Galliarda la Traditora – El
Todescho – Saltarello 6’06

1540 MUSICA NOVA
5. Hieronimus Parabosco Ricercare XIV « Da Pacem »

2’16

1589 RICERCARI & CAPRICCI
6. Giovanni Battista Grillo

Capriccio V
2’27

7. Andrea Gabrieli Ricercar VII
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2’38

1612 ELIZABETHAN & JACOBEAN CONSORT MUSIC
8. John Dowland Lacrimae Pavan 3’43

9. John Dowland The King of Denmark Galliard 1’32
10. Orlando Gibbons In Nomine a 4 2’21

11. William Brade Ein Schottisch Tanz 2’53

1621 LUDI MUSICI. HAMBURG
12-15. Samuel Scheidt

Paduan V – Courant Dolorosa –Allemande XVI – Galliard
Battaglia XXI 13’18

1644 CORONA MELODICA
16. Biagio Marini Passacaglia à 4 3’11

1673 LA CETRA17. Giovanni Legrenzi Sonata sesta a 4 Viole da
gamba 5’42

1680 LE CONCERT DE VIOLES À LA COUR DE LOUIS XIV
Marc-Antoine Charpentier : Concert pour quatre Violes (H.545)
18-23. Prélude – Allemande – Rondeau – Gigue anglaise – Gigue

française – Passecaille 21’24

1680-1700
FOLÍAS & DANZAS IBÉRICAS

24. Pedro de San Lorenzo Folia (Obra de 1er Tono, N. 10) 3’32
25. Pedro de Araujo Consonancias de 1º Tom 2’56

26. Joan Cabanilles Corrente italiana 3’16

 
 
 

distribution :
HESPÈRION XXI

Philippe Pierlot, Sergi Casademunt, Lorenz Duftschmid, violes
de gambe

Xavier Puertas, violone · Xavier Díaz-Latorre, archiluth,



théorbe & guitare ·
Enrike Solinis, archiluth . Pedro Estevan, percussion

Jordi Savall viole de gambe (soprano) et direction

Enregistrement les 6 et 7 d’avril à la Collégiale de Cardona
(Catalogne) par Manuel Mohino.Montage et Masterisation SACD :

Manuel Mohino (Arsaltis)

 
 
 

CLIC de CLASSIQUENEWS de mai 2018

CD, critique. MUSICA NOVA : Jordi Savall (viole soprano) et
Hesprion XXI (1 cd Alia Vox)  
 
 
https://www.alia-vox.com/fr/catalogue/musica-nova/
 
 
 

CD, critique. FR. COUPERIN :
Concerts royaux (Les Timbres,
1 cd Flora 2017)

https://www.alia-vox.com/fr/catalogue/musica-nova/
https://www.classiquenews.com/cd-critique-fr-couperin-concerts-royaux-les-timbres-1-cd-flora-2017/
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CD, critique. FR. COUPERIN :
Concerts royaux (Les Timbres,
1  cd  Flora  2017).  Révélé
après l’obtention du Premier
Prix au prestigieux Concours
International  de  Bruges  en
2009, l’ensemble LES TIMBRES,
fondé  par  Yoko  Kawakubo
(violon),  Myriam  Rignol
(viole  de  gambe)  et  Julien
Wolfs  (clavecin)  ne  cesse
depuis  de  régénérer  la  scène  baroque  et  l’approche  des
oeuvres, dont comme ici, les plus difficiles. Les habitués du
Festival Musique et Mémoire en haute-Saône le savent bien à
présent : le collectif qu’ils ont coutume de suivre chaque été
(et  aussi  pendant  l’année  musicale),  incarne  une  pratique
musicale  en  partage  qui  révolutionne  concrètement  le
fonctionnement d’un ensemble. Ce jeu sans leader, comme s’il
s’agissait pour chaque programme, d’une conversation à parties
égales, a depuis produit ses effets… souvent éblouissants.
L’art subtil, exigeant du consort de violes par exemple, –
avant eux défendu par Jordi Savall entre autres, devient dans
ce  dispositif  égalitaire,  une  expérience  forte,  réellement
fluide, où la musique devient langage…

Car il ne suffit pas de jouer
les notes, il faut aussi savoir
respirer,  comprendre  la  fine
architecture  qui  relie  chaque
partie  à  l’autre,  en  un  tout
organique qui permet surtout à
chacun  de  caractériser  sa
partie, sans dominer les autres.

A une telle école de l’intelligence collective, de suggestion
et  de  l’infinie  richesse  des  nuances,  les  Timbres  font
merveille,  invitant  à  leur  table  raffinée,  mélancolique,
enivrée, plusieurs complices de leur choix, à leur convenance,
car  François  Couperin  (1668-1733),  s’agissant  de
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l’instrumentarium  de  ses  Concerts  royaux,  a  laissé
l’interprète  libre  de  choisir  les  combinaisons  sonores,
question de goût, question de timbres. Ainsi autour du noyau
trinitaire (violon / viole / clavecin), se joignent hautbois,
flûtes,  seconde  viole…  le  miracle  se  produit  à  la  fois
voluptueux et subtil, sachant aussi exprimer toute l’ineffable
grâce  retenue  des  épisodes  très  contrastés  de  l’immense
François  Couperin.  Pour  l’année  Couperin  2018  –  350è
anniversaire,  le  programme  précédemment  joué  /  rodé  en
concert, ne pouvait mieux tomber.

 
 
 

Couperin ciselé, enchanteur, miraculeux ressuscite grâce aux
TIMBRES

Quand François Couperin inventait
la musique de chambre

 
 
 

VERSAILLES, heure dominicale… Et
d’abord,  précisons  l’enjeu  du
cd, en explicitant la nature et
le  caractère  des  pièces
enregistrées.  Pour  chaque
dimanche à Versailles, Couperin
satisfait  le  plaisir  de  Louis
XIV, grand amateur de « petits
concerts de chambre » : la fin
du  grand  siècle,  s’accomplit
ainsi à l’heure dominicale, en

1714 et 1715, le compositeur offrant au souverain de lumière,

http://www.classiquenews.com/wp-content/uploads/2018/03/COUPERIN-portrait.jpg


un crépuscule baigné de lueurs chaudes et caressantes, dans
l’intimité de sa chambre, en un rouge et or, fascinant. Les
amateurs de peinture diront de teintes solaires et automnales,
« vénitiennes » car le style qui marque la fin du règne de
Louis XIV, est un tonalisme de fin d’été, un néotitianisme, …
les  Coypel,  Rigaud,  Largillière,  Lafosse,-  pour  certains,
peintres de la voûte de la Chapelle royale, dernier chantier
du  Roy-,  s’inspirent  directement  de  la  palette  vaporeuse,
chromatique de l’inégalable peintre vénitien du XVIè, Titien.
En musique, Couperin fait de même, avec la pudeur mélancolique
d’un Watteau.

Edités à Paris en 1722, après les avoir joués lui-même à
Versailles (depuis le clavecin), les quatre Concerts royaux
choisis  ici  offrent  un  catalogue  de  danses  d’une  poésie
intense, rappelant au Souverain vieillissant, l’éclat juvénile
de sa jeunesse perdue. Car il fut grand danseur. Couperin qui
ne fut jamais claveciniste de la Chambre (charge qui incombe à
D’Anglebert fils), comme Marc-Antoine Charpentier, fut proche
du Souverain : la finesse de son écriture parlait directement
au cœur du roi. Mais déjà, la vivacité, l’espièglerie, une
nouvelle virtuosité rayonnante, « italienne » se fait jour en
particulier dans les dernières séquences des derniers Concerts
: en cela, Couperin annonce directement Rameau, grand amateur
de musicalité et de vocalità italiennes. Deux ans plus tard,
en 1724, les Nouveaux Concerts ou « Goüts réunis » affirmeront
cette dilection ultramontaine. Et la fusion franco-italienne,
en un esprit de synthèse dont Couperin le Grand garde le génie
toujours intact. Les Sonades (Sonates en trio dans le goût
italien, selon la terminologie chère au compositeur) citent
Corelli ; elles répondent et complètent ici l’élégance racée
des Concerts (strictement français, dans le style du très
admiré  Lully  dont  Couperin  écrit  une  Apothéose  demeurée
célèbre en 1725 : leur tendresse, leur équilibre diffusent
l’éclat versaillais à l’époque de Louis XIV). Les Concerts
Royaux de 1722 (qui forment une totalité avec leur « suite »,
les Goüts réunis de 1724) ne ferment pas une ère, ils la



subliment en l’inscrivant irrémédiablement vers le futur.
L’écriture de Couperin convient d’autant mieux aux Timbres,
qu’elle cultive et inspire le jeu collectif, le dialogue,
l’esprit  d’une  conversation  idéale.  Voici  assurément  le
premier sommet de la musique de chambre française.

Les  Timbres  portés  par  l’esprit  de
connivence,  dévoilent  aussi  tout  ce
qu’a  d’expérimental,  l’invention  de
Couperin,  lequel  envisage
l’interprétation  de  ses  pièces  au
moyen de divers instruments : flûtes,
hautbois  comme  on  a  dit  mais  aussi
basson (joué à l’époque de Versailles
par André Danican Philidor). Notés sur
deux portées (sauf le menuet en trio
concluant  le  Premier  concert),  les
mouvements  pourraient  être  réalisés

uniquement  par  le  seul  clavecin.  Mais  il  appartient  aux
instrumentistes  de  jouer  sur  la  diversité  des  timbres
justement,  associant  au  trio  originel  (violon,  viole,
clavecin), un second violon, une seconde viole, les flûtes, le
hautbois, etc… jeu de couleurs, savant mélange sonore, comme
en témoigne Couperin lui-même quand il évoque les soirées chez
le Roi. La séduction des Timbres sait préserver la liberté du
geste  pourtant  à  plusieurs,  comme  le  ferait  un  seul
claveciniste.

PARITÉ MAGICIENNE… S’il ne fallait conserver qu’une section,
la  plage  15  (Sarabande,  IVè  Concert  royal)  serait  notre
préférée, car à la fois grave et tendre, riche en renoncement
comme pleine de générosité, elle est emblématique de tout le
disque  fabuleusement  ciselé,  d’une  éloquence  rare,  fondée
essentiellement sur ce qui compose le fonctionnement premier
des Timbres : un esprit de parité, une fraternité collective
qui sait écouter l’autre,  l’accompagner en le mettant en
valeur,  dans  le  pur  esprit  –  idéaliste,  miraculeux,
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exemplaire-,  d’une  vraie  complicité  en  dialogue.

 
 
 

La sonorité somptueuse et affûtée
caractérise  la  phalange
d’instrumentistes,  tous  solistes
et chambristes de premier plan. 
Chez  Couperin,  si  exigeant  et
pointilleux quant au respect de
ses indications et nuances, une
telle  intelligence  d’intonation
et l’élégance du style s’avèrent
apte  à  exprimer  tout  le
raffinement d’une partition parmi
les  plus  subtiles  qui  soient,
entre  légèreté  facétieuse  (plage  16  :  Gavotte),  surtout
langueur d’une nostalgie arachénéenne (la 15 justement), qui
sonne comme le retrait et la récapitulation de tout un monde
de souvenirs, de révérences (le Grand Siècle, celui que met en
carton, Watteau dans un célèbre tableau dont le coloris rare
rappelle évidemment la finesse de François le Grand).
Le  geste  enveloppe,  caresse,  accompagne  le  passé  vers
l’avenir,  en  une  dynamique  suave  souvent  irrésistible.
Dans tous les tons, sur tous les registres poétiques, selon le
labyrinthe des nuances précisées par François Couperin lui-
même, dans tous les caractères, le geste des Timbres enchante
littéralement.  A  l’attention  millimétrée  portée  à  chaque
détail, à chaque nuance, le collectif égalitaire trouve la
respiration  juste,  l’élégance  naturelle,  surtout  une
intonation d’une mélancolie souveraine, pourtant dynamique et
lumineuse.
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FESTIVAL DE NUANCES… entre ombre, nostalgie, ivresse vivace.
C’est une maîtrise et une intelligence des nuances : le délié
hautbois / basson de la Courante du IIIè Concert ; le grave de
la  Sarabande  du  même  concert,  d’une  majesté  mélancolique
irrésistible  (la  plage  15  citée)   à  laquelle  succède  la
vivacité aérienne de la Gavotte (plage 16) ; le naïvement de
la  «  Muzette  »,  sans  omettre  la  dernière  Chaconne  dite
« légère », enchantent.  Dans le IVè Concert, on relève la
même ivresse naturelle du jeu collectif : sur le plan des
caractères, les interprètes en volubilité, passent du grave au
léger,  puis  enchaînent  deux  Courantes,  la  première
«  françoise  »,  la  seconde  italienne  ;  puis  du  «  très
tendrement », au « légèrement et marqué », avant de conclure
« gayement ». Un festival d’heureuses intonation d’un fini
suprême.

 

Outre la science des phrasés, c’est l’hymne aux couleurs qui
saisit : belle idée de choisir en couverture, ce Desportes de
1717  qui  séduit  le  regard  par  ses  symphonies  de  teintes
chromatiques.  Le  sens  du  coloris,  nuances  moirées  d’une
infinie  délicatesse,  prépare  directement  au  grand  Rameau,
génie du plein XVIIIè (d’ailleurs Couperin meurt l’année où
perce le génie ramélien, en 1733, année du scandale de son
premier et génial opéra, Hippolyte et Aricie).
Mais ici, la finesse du geste et l’entente de tous qui permet
l’épanouissement  de  chacun,  respire  avec  un  naturel,  une
douceur poétique, rare et naturelle : Qu’il soit musette,
chaconne, pavanne… chaque épisode rayonne par sa fraîcheur,
son alacrité, sa souplesse détaillée et généreuse.
Aucune démonstration, aucune méticulosité aride, aucun calcul
manifestement affiché, sous-tendu : tout revient au silence, à
un  impérial  lâcher  prise  d’où  surgit  à  chaque  section,
l’infini  de  l’évocation  et  aussi  la  totalité  humaine  de
l’incarnation.



Ni abstraite ni calculée, la musique de Couperin
coule  avec  une  apparente  sincérité  qui  est
évidence.  Une  telle  maturité  est  possible  par
l’intelligence de chacun avec les autres et le
goût de la nuance, sans sacrifier le naturel. Les

Timbres et leurs invités solistes ont toutes ces qualités
aujourd’hui.  Partenaires  familiers  du  Festival  Musique  et
Mémoire (Vosges du Sud), les instrumentistes avaient créé ce
programme pour l’édition 2016.

Enregistré en juillet 2017, les musiciens réalisent l’un de
leurs meilleurs albums (aux côté de leur Rameau inoubliable de
finesse et de poésie pudique : Pièces de clavecin en concert)
:  à  travers  l’éloquence  du  geste  naturel  et  précisément
nuancé, s’incarne alors une utopie d’ensemble qui restitue au
jeu concertant, ce miracle atteint parfois entre plusieurs
membres. De toute évidence, le programme apporte cet éclairage
et cette conclusion. Les Timbres sont aujourd’hui une phalange
sur  instruments  anciens  parmi  les  plus  convaincantes  de
l’heure. Pareille subtilité s’entend rarement. Procurez-vous
en  urgence  ce  disque  enchanteur  :  le  nouveau  son  baroque
s’écoute et se dévoile à travers Les Timbres, un ensemble qui
séduit décidément de plus en plus. par leur éthique, leur
engagement,  leurs  valeurs…  un  exemple  pour  toutes  les
nouvelles  générations  d’instrumentistes.

En juillet 2018, Les Timbres abordent à nouveau l’opéra :
Orfeo de Monteverdi avec dans le rôle titre, Marc Mauillon, un
événement  lyrique  à  ne  pas  manquer  cet  été  (ouverture  du
Festival, le 13 juillet 2018)

 
 
 

———————————————————————————————————

CD, critique. FR. COUPERIN : Concerts royaux (Les Timbres, 1
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cd Flora 2017). CLIC de classiquenews de mai 2018

 

 
 
 
 

 

VOIR notre reportage vidéo Les Timbres enregistrent COUPERIN
———————————————————————————————————

VIDEO, Reportage. Les Timbres jouent COUPERIN. Le
20  avril  2018  sort  le  nouveau  disque  de
l’ensemble  sur  instruments  d’époque,  Les
Timbres : Concerts Royaux de François COUPERIN.
L’année  Couperin  ne  pouvait  rêver  meilleur
hommage  ni  accomplissement  plus  pertinent.  Reportage  vidéo
réalisé  pendant  l’enregistrement  à  Frasne  le  Château  en
juillet 2017 – Qu’apportent aujourd’hui Les Timbres ? Quels
sont les défis de l’interprétation, le propre de l’écriture de
François Couperin, quelle est sa conception de la musique
concertante ? Musique d’un équilibre délicat où chaque partie
compte,  se  complète,  s’écoute,  le  monde  instrumental  de
Couperin permet aux Timbres de dévoiler davantage ce qu’ils
maîtrisent, l’art du dialogue concerté, l’harmonie collégiale
dont rêve tout ensemble musical… CD récompensé par un “CLIC”
de CLASSIQUENEWS

Réalisation  :  Philippe-Alexandre  PHAM  ©  studio
CLASSIQUENEWS.TV  2018

 
 
 

VOIR le teaser du cd concerts royaux de Fr. Couperin par Les
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Timbres
———————————————————————————————————

NOUVEAU CD, TEASER. Concerts Royaux (Paris 1722)
par LES TIMBRES — Les Timbres jouent COUPERIN. Le
20 avril 2018 sort le nouveau disque de l’ensemble
sur instruments d’époque, Les Timbres : Concerts
Royaux de François COUPERIN. L’année Couperin ne pouvait rêver
meilleur  hommage  ni  accomplissement  plus  pertinent.  TEASER
vidéo réalisé à l’occasion de l’enregistrement à Frasne le
Château en juillet 2017 – Musique d’un équilibre délicat où
chaque  partie  compte,  se  complète,  s’écoute,  le  monde
instrumental de Couperin permet aux Timbres de dévoiler ce
qu’ils  maîtrisent,  l’art  du  dialogue  concerté,  l’harmonie
collégiale dont rêve tout ensemble musical… CD récompensé par
un “CLIC” de CLASSIQUENEWS
Réalisation  :  Philippe-Alexandre  PHAM  ©  studio
CLASSIQUENEWS.TV  2018

  
 
 

Chessy  (77).  Suzanna
Klintcharova, harpe
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CHESSY  (77).  Le  19  mai  2018  :
Concert Suzanna Klintcharova, harpe
(programme  «  6  siècles  de
harpe »)… Entre élégance du style
et  raffinement  expressif,  la
harpiste Suzanna Klintcharova (née
à  Sofia)  propose  un  parcours
éclectique couvrant six siècles du
riche  répertoire  écrit  pour  la
harpe, de l’époque élisabéthaine à
nos jours… D’autant que le jeu de
la  harpiste  sait  se  nourrir  de
plusieurs  univers  :  classique
évidemment  mais  aussi  impro  et
jazz.  De  nombreux  compositeurs  lui  ont  écrit  une  pièce
contemporaine…  (cf.  sa  rencontre  avec  le  compositeur  et
saxophoniste Steve Lacy). Une personnalité riche et généreuse
à découvrir absolument.

RESERVEZ VOTRE PLACE

 

Le Concert de harpe à CHESSY par la soliste internationale
Suzanna Kilntcharova est proposé par Excellart dans le cadre
de sa saison musicale du Val d’Europe (77). Lire ci après la
présentation de la saison globale 2018 : prochain concert, le
10 juin 2018 : « Impressions salves » par le Quatuor TALEA  /
sublime  programme  de  musique  de  chambre  Dvorak,  Borodine,
Janacek, Glazounov…

 

—————————————
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Musicales du Val d’Europe / Concert Six siècles de harpe
Samedi 19 mai 2018 – Chessy, église Saint-Nicolas

Rue Charles de Gaulle, 77700 Chessy

Avant-concert : 16h30
Présentation des œuvres et rencontre avec l’artiste / Entrée

libre

Concert : 20h30

 

 

 

—————————————

 

 

Informations : 09 50 54 66 64 ou contact@excellart.org
Tarifs : plein tarif : 15 € | tarif réduit :10 € (adhérents
ExcellArt et Fnac, seniors, cast members Disney, handicapés) |
étudiants 12-25 ans : 5 € | gratuit < 12 ans.

Toutes les infos, réservation, billetterie, accès…
https://www.excellart.org/les-musicales/avril-lalala/

RESERVEZ VOTRE PLACE
https://www.helloasso.com/associations/excellart/evenements/la
-la-la

 

 

—————————————
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LIRE aussi notre présentation générale de la saison 2018
des Musicales du Val d’Europe – Val d’Europe. Les Musicales

:  17  mars  –  10  juin  2018.  Le  Val  d’Europe  c’est  une
agglomération sise dans le secteur EST de Paris, désignant la
ville nouvelle de MARNE LA VALLÉE (77), à seulement 35 km de
la  Capitale  par  le  RER  A  ou  la  ligne  à  grande  vitesse
Interconnexion  Est  du  TGV…,  c’est  désormais  (surtout)  une
offre culturelle et musicale qui rayonne sur le territoire
grâce à la saison « les Musicales du Val d’Europe », soit 7
communes  qui  ont  pour  nom  Bailly-Romainvilliers,  Chessy,
Coupvray,  Magny-le-Hongre,  Serris,  Villeneuve-le-Comte,
Villeneuve-Saint-Denis. Saison musicale exceptionnelle en Val
d’Europe, portée par la violoniste Ruxandra SIRLI…

 

 

BLANC-MESNIL : Symphonie sur
l’Herbe
BLANC-MESNIL, 31 août – 2 sept 2018: Symphonie
sur l’Herbe. Le classique souffre de l’érosion
de ses publics. De moins en moins de jeunes se
sentent concernés par la culture classique et
la  musique  dite  «  Grande  ».  Le  classique
impressionne à torts. Au nord est de Paris,
une  ville  redéfinit  l’accès  au  concert  et
permet à chacun de découvrir et de goûter à la
féerie  d’un  événement  symphonique  avec
solistes. Non pas dans une salle, mais en
plein air, au cœur de son espace urbain, et
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pourtant dans un écrin de verdure … L’été au
Blanc  Mesnil  célèbre  la  magie  de  la  musique,  jazz  et
classique, en accès facilité : le partage, la curiosité, le
vivre ensemble… telles sont les valeurs d’un événement unique
dans le 93. La Symphonie sur l’herbe est un festival gratuit,
qui pour sa déjà 2è édition, se déroule du 31 août au 2
septembre 2018 : le point d’orgue en est la soirée symphonique
 qui est programmée vendredi 31 août : la ville accueille un
plateau  d’artistes  exceptionnel  dont  un  orchestre  de  75
instrumentistes classiques, placés sous la direction du chef
Jérôme Pillement. Le cadre, bucolique, champêtre de l’Île de
France (24 hectares au coeur de la ville, comprenant un vaste
bassin aquatique), promet un nocturne mémorable : l’événement
investit le parc communal urbain le plus vaste de Seine-Saint-
Denis  (Parc  Jacques  Duclos),  niche  verte  et  joyau
environnemental au coeur de la ville du Blanc-Mesnil. Dans la
perspective  des  JO  2024,  le  Blanc  Mesnil  voit  grand  en
générosité  et  en  culture.  Seront  joués  pendant  2h  de
spectacle,  plusieurs  extraits  des  oeuvres  du  répertoire
classique, des musiques du monde, des BO de films célèbres…

 
 

Le Blanc Mesnil réinvente l’idée d’un concert classique

Concert symphonique pour tous
 

 



En  2017,  l’événement,  en  sa
première  édition,  avait  réuni
3000 spectateurs, beaucoup pour
la  plupart,  peu  familiarisés
avec le classique. A travers la
culture vivante et un spectacle

hors normes – éloigné de l’expérience traditionnelle parfois
dissuasive du concert au théâtre, la ville du Blanc Mesnil
réinvente le spectacle de musique classique en le rendant plus
accessible  au  plus  grand  nombre.  Pendant  son  déroulement,
c’est aussi une formidable expérience collective qui favorise
et cultive l’art du vivre-ensemble.

En 2018, la Symphonie sur l’herbe pour sa soirée inaugurale du
31  août,  invite  un  plateau  d’artistes  interprètes
particulièrement varié, certains déjà connus et popularisés
par  la  télévision,  ainsi  :  Julie  Depardieu  (comédienne,
récitante), le jeune pianiste et compositeur hongrois Peter
Bence,  la  trompettiste  Lucienne  Renaudin-Vary  (Révélation
Soliste Instrumental aux Victoires de la musique 2016), le
désormais célèbre et très médiatisé duo féminin : les soeurs
Julie  et  Camille  Berthollet  (violoncelle  et  violon),  la
danseuse experte en swing et charleston Ksenia Parkhatskaya,
la soprano russe Maria Bochmanova…

Les accompagnent, un orchestre symphonique de 75 musiciens
(dont certains sortent des rangs de l’Orchestre de l’Opéra de
Paris)  et  son  chef,  Jérôme  Pillement  (élève  assistant  de
Leonard  Bernstein  dont  2018  marque  le  centenaire  de  la
naissance). La Symphonie sur l’herbe est un concept exemplaire
en ce qu’il ouvre les portes du classique vers le plus grand
nombre : une opportunité unique et admirable pour que ceux qui
ne pensaient pas être concernés, adhèrent pleinement à la
magie de la musique pour tous. Concert événement.
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LA SYMPHONIE SUR L’HERBE au BLANC MESNIL (Seine saint-Denis),
du 31 août au 2 septembre 2018 (2è édition). Infos sur le site
de la ville du BLANC-MESNIL
https://www.blancmesnil.fr/les-loisirs/temps-forts/symphonie-s
ur-lherbe

 
INFORMATIONS : Blanc-Mesnil événement, 01 48 65 83 80.

et sur le site dédié SYMPHONIE SUR L’HERBE :
https://symphoniesurlherbe.fr/
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Quelques temps forts de la 2è édition 2018, Symphonie sur
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l’herbe au Blanc-Mesnil :
 

 
Vendredi 31 août : orchestre symphonique dirigé par Jérôme
Pillement, directeur de l’Opéra de Montpellier, constitué de
80 musiciens, la plupart venant de l’Opéra national de Paris.

 

Programme de la soirée :

 

Gioachino Rossini
Guillaume Tell (Ouverture)

 

Georges Bizet
La Garde montante, extrait de Carmen
(chorale du Blanc-Mesnil )

 

Compositeur et œuvre à venir
(Camille et Julie Berthollet, violon et violoncelle)

 

Igor Stravinsky
L’Oiseau de feu
(Danse infernale du roi Kastcheï)

 

Gustave Charpentier
Depuis le jour, extrait de Louise
(Maria Bochmanova, soprano)

 



John Williams
Star Wars

 

Louis Prima / Sing Sing Sing
(arr. Jean-Philippe Audin)

 

Benny Goodman
(Ksenia Parkhatskaya, danse charleston)

 

Sergueï Rachmaninov
Symphonie n° 2 (3 ème mouvement)

 

Serge Prokofiev
Pierre et le Loup
(Julie Depardieu, récitante)
 
Johann Strauss II
Valse de l’empereur

 

Peter Bence (piano)
Medley Michael Jackson (arr. Jean-Philippe Audin)
Peter Bence (piano pop)

 

Harold Arlen
Over The Rainbow (arr. Chris Hazell)
(Lucienne Renaudin-Vary, trompette)

 



Modeste Moussorgski
(orch. Maurice Ravel)
Tableaux d’une exposition
(La Cabane sur des Pattes de Poule,
La Grande Porte de Kiev)

 

 

 

 
 

 
 

 

Samedi 1er septembre : ateliers musicaux d’initiation dans
différents quartiers à la rencontre des habitants, en lien
avec les professeurs du conservatoire.
 

 
Dimanche 2 septembre : Performance de la pianiste concertiste
Elizaveta Frolova, place de la Mairie.

 

 

+ d’infos sur le site SYMPHONIE SUR L’HERBE :
https://symphoniesurlherbe.fr/
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Quelques artistes de la grande soirée symphonique du 31 août
2018 :

 

 

 

Camille et Julie Berthollet (violoncelle / violon) © S Fowler
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Le pianiste Peter Bence (DR)
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Lucienne Renaudin, trompette – © S Fowler

 

 

 
 

http://www.classiquenews.com/wp-content/uploads/2018/06/renaudin-lucienne-copyright-s-fowler-2018-portrati-annonce-concert-par-classiquenews.jpg


CD,  critique.  GOUNOD  :
Intégrale  des  Quatuors
(Quatuor Cambini, oct 2017)
CD,  critique.  GOUNOD  :
Intégrale  des  Quatuors
(Quatuor Cambini, oct 2017).
L’intérêt  des  Quatuors  de
Gounod est qu’ils sont d’un
compositeur  mûr,
quinquagénaire,  reconnu  à
l’opéra, mais désireux de se
faire connaître aussi comme
auteur  pour  les  cordes
seules. Il reste passionnant
de découvrir cette essor d’un
chambrisme  néoviennois
(mêlant  Haydn,  Beethoven…)
dans  les  années  1870  –  1890.  Premier  enregistrement  sur
instruments d’époque, ce double coffret met l’accent sur les
dispositions évidentes, très inspirées, de Charles Gounod dans
le genre du Quatuor à cordes. Le compositeur aime les cordes,
et ses séjours à Vienne, à Berlin alimentent une passion pour
le  genre  germanique  par  excellence.  Même  dans  les  opéras
(Quatuor du jardin dans Faust, gravitas sombre et mélancolique
dans Roméo e Juliette…), les cordes sont présentes en fosse
selon ses souhaits esthétiques. Contrairement à la notice du
présent  coffret,  on  penche  plus  du  côté  de  Haydn,  son
amabilité,  son  alacrité  courtoise  et  badine  mais  sans
artifice, dont le contrepoint confine souvent à l’exercice et
au jeu formel. Il n’y a pas comme Mozart, cette profondeur
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sincère, cette vérité affleurante… même si de fait, Gounod se
disait très admirateur de Wolfgang. En fin d’écriture, le
compositeur s’autorise une vision plus épurée, sévère même,
manifestement  beethovénienne  (CG  565).  Ses  indications
structurelles au jeune René Franchomme en 1855, montre la
clarté d’un discours assimilé qui permet à Gounod de nager
comme un poisson dans l’eau, avec une facilité et une rapidité
étonnante. Les combinaisons, les enchaînements (expositions,
reprises,  développements,  contrastes,  etc…)  ne  lui  posent
aucun problème. Gounod a concrètement bien étudié les Viennois
pour transmettre à son tour, une telle maîtrise.

5 Quatuors viennois de Charles Gounod (1870-1890)

Les  Quatuors  réunis  ici,
remontent  aux  années  1870
(Petit  Quatuor  en  ut
majeur,  dédié  aux  membres
du Quatuor Armengaud). Les
3 plus tardifs réunis dans
le  cd  1  confirment  la
justesse de la manière : le
CG  563  (Quatuor  en  fa
majeur  en  5  mouvements)
date de 1889 et cultive une
volubilité très contrastée,
vive,  parfois
Beethovénienne  (premier
Scherzo  /  mouvement
second).  Il  est

majoritairement d’une autre couleur, inédite, faisant jaillir
une langueur grave, mélancolique proche de l’écœurement. Cette
profondeur désespéré, dépressive est remarquable de la part de
Gounod  plus  familier  des  suavités  exquises.  De  ce  tissu
vénéneux, l’écriture fait surgir des éclats plus brillants
d’une simplicité touchante.
En fin de parcours, comme l’accomplissement d’une frénésie
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première qui se régularise peu à peu à mesure que le genre
passe  dans  ses  mains  et  son  esprit,  les  deux  derniers
mouvements  du  dernier  Quatuor  CG  564  en  la  mineur  (créé
probablement en mars 1890), atteignent une belle plénitude
grâce à l’équilibre d’une écriture volontairement solaire et
apaisée : en témoigne l’ultime accord sur la corde pincée,
pizzicato, d’une délicatesse haydnienne, c’est à dire d’une
élégance viennoise tout à fait résolue. Le dernier CG 565 en
sol  mineur,  est  clairement  le  plus  épuré,  beethovénien
manifestement, sans séduction néo opératique. En 1891-1892,
Gounod cultive une audace ascétique nouvelle, acérée, plus
franche, parfois tendue, avec dans le final, cette accent
rapide fouetté, même expédié du majeur, – avant le retour
probable  (irrépressible ?) du mineur.

Le cd 2 rassemble les deux premiers Quatuors parvenus. Le
début du Quatuor en la majeur (CG 561, plage 5) développe un
climat de fébrilité sensible, aiguë, souvent inquiète, d’un
mordant vibratile de première qualité (néo haydnienne), plus
âpre  et  électrique  que  vraiment  intime  dans  le  style  de
Mozart. L’éloquence comme incisive, brûlante, d’une volubilité
affirme une agitation à peine canalisée. Puis l’Allegretto du
Quatuor n°2 en la majeur (créé en 1887 à la Société nationale
de  Musique),  plage  6,  atteint  même  à  une  aridité  et  une
sécheresse portées par une belle vivacité et une attention
agogique très précise du Quatuor ici réuni. Gounod développe
une manière de marche funambule comme un nocturne souvent
grave  et  lugubre  (procession  inquiète),  avant  un  finale,
clairement construit, énoncé comme une comédie lyrique (avec
trémolos littéralement « vocaux »).

La vivacité et l’imagination d’un Gounod qui se renouvelle
constamment,  inspire  les  membres  du  Quatuor  Cambini.
Fièvreuse, précise, mordante et profonde quand il faut l’être,
leur lecture ne finit pas de convaincre par son engagement
détaillé.

Reste  qu’il  manque  dans  cette  «  intégrale  »  (des  oeuvres



connues retrouvées), les deux ultimes de l’année 1893, cités
par un témoin fiable, Saint-Saëns, dont on sait l’admiration
pour Gounod, et la passion de la musique de chambre française
qu’il  défendit  avec  militantisme  au  sein  de  la  Société
nationale de Musique. De nouvelles prochaines découvertes ? A
suivre. D’ores et déjà, voilà un excellent coffret, opportun
en cette année GOUNOD 2018 (bicentenaire de la naissance).

————————————————————————————————

CD,  critique.  GOUNOD  :  Intégrale  des  Quatuors  (Quatuor
Cambini, oct 2017 – 2 cd Aparté – enregistré à Paris en
octobre 2017)

CD, critique. RAMEAU : NAÏS
(1749).  György  Vashegyi  /
Orfeo  orchestra.  Dollié,
Martin…  2  cd  Glossa,  MUPA,
Budapest, mars 2017).

CD,  critique.  RAMEAU  :  NAÏS
(1749). György Vashegyi / Orfeo
orchestra. Dollié, Martin… 2 cd
Glossa,  MUPA,  Budapest,  mars
2017). Dans ce nouvel album de
musique baroque française plein
XVIIIè, – Naïs appartient à la
colonie  d’oeuvres  raméliennes

propres aux années 1740 (1749 précisément s’agissant de la
partition créée à Paris), où le Dijonais au sommet de ses
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possibilités et de son imagination, favorisé par la Cour de
Louis XV dont il est compositeur officiel, sait renouveler un
genre naturellement enclin à s’asphyxier, l’opéra de cour,
versaillais. Dans le geste majestueux, souple, dramatique de
Gyögy Vashegy, se dévoile le pur tempérament atmosphérique,
spatial d’un Rameau tout à fait inclassable à son époque : il
porte le genre lyrique à son meilleur, égalant ce que fit
Lully au siècle précédent pour Louis XIV. Outre nos réserves
concernant  les  chanteurs  (les  deux  protagonistes  de  cette
fable amoureuse : Naïs et Neptune, lire ci après), il s’agit
d’une réussite totale pour le chef hongrois, à classer dans la
suite de son précédent cd dédié aux Grands Motets.

D’emblée, ce qui frappe c’est le sens des couleurs et des
respirations, une capacité à rétablir ce Rameau architecte et
peintre,  d’une  modernité  inouïe  :  grand  faiseur  de  magie
sonore, passionné par le Baroque Français XVIIIè, le chef
György  Vashegy  se  montre  digne  d’un  Gardiner  dont  il  fut
l’assistant,  apprenant  cette  langue  précise,  somptueusement
majestueuse et pourtant expressive et humaine, comme ce goût
des  timbres.  La  cohérence  et  l’assise  de  sa  direction
affirment  une  indiscutable  maîtrise.

 

 

 

Naïs par le hongrois György
Vashegyi

Direction magistrale,
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élégante, musclée, intense et
dramatique

 

 

 

 

 

Comme c’est le cas de nombreuses productions récentes, c’est
la direction artistique imposant des choix de chanteurs pas
toujours pertinents qui malheureusement atténue la remarquable
acuité de l’orchestre Orfeo et du choeur d’une impeccable

http://www.classiquenews.com/wp-content/uploads/2018/05/rameau-nais-vashegy-critique-cd-review-cd-par-classiquenews-opera-baroque-critique.jpg


force de précision. Ainsi Flore (Danielle Skorka) déçoit : pas
très  juste,  elle  rate  ce  fabuleux  contraste  où  nous  fait
passer Rameau : après la déflagration des éléments primordiaux
(Prélude : l’accord des Dieux) – terre, onde, ciel : soit
Pluton, Neptune (ténor), Jupiter, se précise ensuite et se
révèle dans une candeur retrouvée, ce paradisiaque élégiaque,
dont le chef rétablit avec une élégance galbée, le raffinement
de l’écriture. L’âpreté aigre du timbre de la soprano manque
de corps dans son articulation. Dommage car l’évocation du
printemps souverain y éblouit par ses couleurs : plus que
jamais ici, Rameau semble connecté avec la magie sonore des
sphères, la puissante ivresse des saisons, le mystère flottant
des  délices  naturels  (belle  jubilation  pastorale  de  la
gavotte, plage 18) qui du reste dévoile la vivacité du trait
défendu par l’excellent Orfeo Orchestra. Vashegy y ajoute une
acuité mordante et un parfum de fébrilité martiale (non encore
totalement assagi par la présence de Flore) ; une vision, un
geste qui convainquent totalement. Mieux que Rousset souvent
raide et méticuleux, mieux que Niquet démonstratif et empoulé,
le Hongrois serait-il le ramélien actuel le plus convaincant ?
Ce nouvel accomplissement le laisse penser… On s’étonne qu’en
France, aucun directeur de salle n’ait encore inviter chef,
orchestre et choeur pour faire découvrir cette sonorité et
cette pulsion exceptionnellement abouties.
Quel manque de curiosité. Et une absence navrante pour le
public français privé d’une belle opportunité pour apprendre à
aimer et redécouvrir les joyeux de son patrimoine baroque.



En bâtisseur des mieux
inspirés,  György
Vashegyi  sait
articuler,  varier,
contraster  et
caractériser  chaque
épisode  et  ses  enjeux
émotionnels,  d’autant
que  pour  sait  le
diriger, Rameau éblouit
par  sa  volubilité.  La
direction  sait
construire  sans
atténuer  ni  la
continuité  ni  la
singularité  de  chaque
épisode. Avec aussi une belle ondulation, à la fois hédoniste
et toujours d’un dramatisme clair (somptueuse chaconne pour
les lutteurs qui suit articulant le dramatisme du I, plage 38,
par exemple où règnent le fabuleux galbe des bassons et des
hautbois  :  plus  de  6mn  de  liberté  et  d’imagination,
orchestralement  fabuleuses).  Le  Rameau  poète,  ciselant  la
soierie de son orchestre, se dévoile totalement ici. Il n’y a
guère  avant  lui  que  Bruggen  dans  une  suite  magistrale,  à
posséder  le  nerf  et  l’ondulation,  la  fragmentation  et  la
cohésion de Rameau.

Comme dans ses précédents cd baroques – Motets du Dijonais,
Isbé de Mondonville (lire notre critique de la création au
MUPA de Badupest / mars 2016, puis du cd qui a été édité dans
le prolongement de cette fabuleuse recréation), le maestro
établi à Budapest maîtrise les étagements et la structure,
c’est à dire le sens architectural et spatial de la musique
ramélienne,  tout  en  accordant  un  relief  d’une  précision
souvent royale à la caractérisation instrumentale de chaque
situation. Voilà pour la maestrià du chef.
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Tristes chanteurs
 

Dans  une  parure  instrumentale  aussi  raffinée  et  aboutie,
certains solistes ternissent le tableau : en une langueur à
peine appuyée au début de l’acte I, le ténor Reinoud von
Mechelen, malgré la beauté du timbre, la séduction de son
émission,  nous  afflige  d’une  élégance  un  peu  creuse  qui
pourtant doit exprimer le mystère de l’amour : de volage, il
est en esclavage, totalement saisi. Quoi de plus fascinant
qu’une déité éprouvée, bouleversée par le sentiment pur d’un
amour mortel ? Alors surgit Naïs comme une flèche enivrée,
babillant, nymphe comète (son apparition est une création très
réussie  dans  le  théâtre  de  Rameau)  à  laquelle  le  soprano
minaudant et inarticulée de Chantal Santon n’apporte qu’une
pâle et inaboutie incarnation. Comme pour Flore, là encore
quel dommage. Voilà deux chanteuses mal choisies.
Elle aussi, dans son air isolé (« Tendres oiseaux »…), en
dialogue  avec  les  flûtes  ornementées,  suaves,  piquantes,
exprime ce même alanguissement à la fois impuissant et démuni
face à un amour qui la désarçonne (il ne prodigue que des
peines et des plaisirs absents). Difficile de croire à ce
qu’en fait la chanteuse qui expédie toutes les nuances.
Plus convaincants car d’une sobriété qui les honore : les deux
chanteurs  graves  :  Thomas  Dolié  (Télénus,  Pluton  dans  le
Prologue),  d’une  noirceur  qui  souffre  :  simple,  articulé,
proche du texte (son Adamas, dans Isbé dirigé / révélé par le
même  chef  avait  marqué  la  production  de  mars  2016).  Même
appréciation pour le Palémon, froid, distant, et lui aussi
très  articulé,  parfaitement  linguistique,  de  l’excellent
Philippe-Nicolas Martin dont nous suivons pas à pas les prises
de rôles. Il fut un héraut bien chantant, dans Lohengrin de
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Wagner donné à Nantes, d’une même précision juste et sans
artifice (septembre 2016).

La  scène  8  permet  à  Rameau  d’atteindre  une  profondeur
tragique, un chambrisme théâtral proche de Lully que beaucoup
de commentateurs refusent de reconnaître chez le Dijonais :
c’est  un  huit  clos  entre  les  deux  âmes  amoureuses
languissantes, envoûtées l’une par l’autre Naïs et Neptune
(ici le ténor s’améliore dans le sens d’une intention plus
sobre  et  moins  maniérée  :  il  gagne  en  profondeur  et  en
sincérité / air « Au dieu des mers, voulez vous plaire ? »).

En d’autres termes, le plateau vocal réunit reste bancal : les
personnages clés de l’intrigue sentimentale, d’abord tragique
puis heureuse et libre (scène 5 de l’acte III quand Neptune et
Naïs se révèlent l’un à l’autre) sont trop lisses, polis,
« jolis », affichant clairement un Rameau incapable de nuances
et de profondeur psychologique (quel contresens) : les deux
solistes  sont  trop  maniérés.  Leur  style  contredit  et  la
musique de Rameau, et l’excellente vision du chef, carrée,
raffinée, nerveuse.

De fait, l’opéra catégorisé « Pastorale héroïque », saisit par
la force tellurique de l’orchestre qui convoque les dieux
majeurs de l’Olympe, Neptune, Pluton, Jupiter. L’intelligence
de György Vashegyi redouble de séduction dans ce drame à la
fois spectaculaire et intimiste dont Rameau a le secret et le
génie.
Dommage que la direction artistique quand au choix des deux
chanteurs  (sans  omettre  Flore  inaboutie)  atténue  notre
enthousiasme  (un  vrai  coaching  vocal,  spécialisé  dans
l’articulation du français baroque s’impose). Après tant de
générations  d’interprètes,  après  la  Révolution  baroqueuse,
défendre encore ce style vocal dans le répertoire baroque où
tout doit être intelligible, où la virtuosité vocale ne doit
pas sacrifier la vraisemblance ni la justesse expressive, est
un contresens malheureux. Mais sur le sujet de la déclamation
française propre à Rameau, il est vrai que le défi est de
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taille. Et peu de chanteurs sont capables de le maîtriser.
Heureusement  deux  chanteurs  sauvent  la  mise  ici  :  Thomas
Dollié,  –  désormais  aguerri  à  la  caractérisation  la  plus
nuancée, et son confrère, Philippe-Nicolas Martin.

Pour  les  amateurs,  ciselant  la
partition de Naïs, un même engagement
orchestral  aussi  saisissant,  a  été
atteint  /  enregistré  par  McGegan
(édité  chez  ERATO,  en  1980,  à
connaître  absolument).  Avec  György
Vashegyi, nous tenons là les versions
les  plus  convaincantes  d’un  ouvrage
inclassable, irrésistible, où derrière

la trame sentimentale et « pastorale », c’est la voix de
l’orchestre que privilégie surtout le poète et le peintre,
Rameau. D’abord les instruments, rien que les instruments.
L’acuité picturale et le dramatisme fluide que sait instiller
et cultiver le chef suscite notre intérêt et justifie malgré
nos réserves sur le plan vocal, le CLIC de CLASSIQUENEWS.

 

 

 

—————————

 

CD, critique. RAMEAU : NAÏS (1749). György Vashegy /
Orfeo orchestra. Dollié, Martin… 2 cd Glossa, MUPA,
Budapest, mars 2017).
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Interview  et  compte-rendu,
concert.  PARIS,  TCE,  le  28
mars 2018 : François-Frédéric
Guy, pianiste et chef
Interview et compte-rendu, concert. PARIS, TCE, le 28 mars
2018,  Orch  de  Chambre  de  Paris,  François-Frédéric  Guy,
direction et piano. Le pianiste François-Frédéric Guy, qui se
produira à Hong Kong en mai, puis à Barcelone et Tenerife en
juin, après une tournée en Belgique et en Allemagne le mois
dernier,  a  emporté  dans  ses  valises  pas  moins  des  cinq
concertos de Beethoven, qu’il joue et dirige du piano, et
comme il y avait encore de la place, le 2ème concerto de
Brahms. Une actualité riche et abondante pour cet artiste
français dont la carrière ne cesse de se développer autant à
l’étranger  qu’en  France.  L’occasion  d’une  interview  nous
permet de revenir sur le concert du 28 mars dernier au Théâtre
des  Champs-Élysées.  Exceptionnel  de  par  sa  forme  et  sa
qualité, son programme articulait le trio « Gassenhauer » opus
11, le Triple Concerto pour violon, violoncelle et piano opus
56, et la cinquième symphonie opus 67, dans une homogénéité
d’approche que l’on doit au talent de ce musicien, tour à tour
partenaire chambriste, soliste-chef, et enfin chef tout court
devant la phalange parisienne.
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Beethoven en une trilogie,
par François-Frédéric Guy et

l’OCP
Dans le trio opus 11,
on a aimé entendre la
musique  circuler  du
clavier  aux  cordes
dans  une  conversation
des  plus  vivantes,
sans  cesse  animée  et
relancée par les élans
dynamiques  du  piano,
et le soyeux legato de
la  violoniste  Lena

Neudauer  qui  trouvait  son  expression  dans  son  adagio,
répondant à la mélodie tendrement énoncée par le violoncelle
de Xavier Phillips. Comment passe-t-on en un seul concert, de
chambriste, puis soliste, à chef? FFG:« On reste avant tout
musicien et on montre ainsi qu’il n’y a aucune hiérarchie et
que c’est toujours servir la musique et la servir, si je puis
dire,  au  public  avec  humilité  mais  intensité.  Cela  reste
cependant  un  défi  physique  et  intellectuel  ».  L’orchestre
rejoignit le trio pour l’œuvre de Beethoven sans doute la plus
atypique, en tout cas unique en son genre: le Triple concerto
en  ut  majeur  opus  56.  François-Frédéric  Guy  dirigeait  du
clavier une partition de chambre XXL, à moins que ce ne fût
une symphonie concertante. En fait l’œuvre est inclassable, et
la  dimension  donnée  ici  n’eut  rien  de  la  trop  brillante
performance, où chacun tirerait la couverture à soi, mais tint
plutôt d’un dialogue harmonieux entre les solistes d’une part
mais  aussi  entre  eux-mêmes  et  l’orchestre,  les  voix
s’échangeant  dans  la  fluidité  et  l’écoute  mutuelle.  En
connexion  parfaite  avec  les  musiciens,  le  pianiste-chef
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donnait cohésion et équilibre à l’ensemble, insufflant une
belle énergie dans le final. Le joué-dirigé induit-il une
approche chambriste du concerto? FFG: « Oui et non. Il inclut
davantage le soliste dans le groupe orchestral d’autant que je
place le piano dos au public et qu’il rentre littéralement «
dans » l’orchestre. Mais la pensée musicale et les décisions
importantes sont décidées par le soliste-chef qui de surcroît
dirige les tutti debout comme dans une symphonie ». Le défi
fut relevé avec brio par cet artiste parfaitement à l’aise
dans l’exercice, qu’il maîtrise depuis de nombreuses années.
Dans le répertoire du concerto peut-on tout diriger du piano?
FFG: « Qui sait? Au début on privilégiait Mozart et Beethoven
dont les concertos ont été conçus pour être dirigés du piano.
Mais  on  s’aventure  davantage  dans  le  romantisme  (Schumann
Grieg même Ravel, son concerto en sol que Bernstein dirigeait
du piano) car les musiciens d’orchestre ont acquis un niveau
et une autonomie exceptionnelle. Je donnerai moi-même les deux
concertos  de  Brahms  dirigés  du  piano  au  TCE  la  saison
prochaine  avec  l’OCP  ».

De la 5ème Symphonie, deuxième partie de ce concert, il existe
foule de versions dont certaines aux antipodes. A tel point
que parfois on aurait presque le sentiment d’entendre des
œuvres différentes. A commencer par le tempo, déterminant.
Entre la lenteur grave voulue par Barenboïm et la fébrilité
d’Harnoncourt,  pour  ne  citer  qu’eux,  il  y  a  une  galaxie!
François-Frédéric Guy prit cette fois l’habit de chef à part
entière.  Le  pianiste  est-il  déjà  en  puissance  un  chef
d’orchestre? FFG: « Certainement! Le chef d’orchestre est un
peu l’homo erectus par rapport au pianiste!! Il se redresse et
se lève ! Sérieusement, il doit posséder cette capacité de
synthèse entre l’individualité et le groupe, mais avec en plus
la science du « son » et de l’attaque du son si différente du
piano  ».  Autant  dire  que  les  premières  mesures  ont  saisi
l’auditoire, avec leurs deux motifs de quatre notes assénés
coup sur coup, le premier point d’orgue réduit à sa plus
simple expression, à sa durée la plus minimale. Pas le temps



de se laisser choir sous leur poids! Dans un tempo rapide,
parfaitement  assumé,  François-Frédéric  Guy  donna  de  cette
œuvre mythique une version toute en énergie, et s’affaira à la
soulever,  d’un  bout  à  l’autre,  ne  laissant  jamais  rien
retomber  de  son  éloquence,  de  son  souffle,  dans  une
respiration  serrée,  courte.  Une  forme  d’urgence  dans  ce
premier mouvement, qui ne céda pas au pathos. L’intermède de
l’andante développait ses lignes amples et la chaleur des
timbres des violoncelles. L’allegro et le finale enchaînés
retrouvèrent la vivacité du début: le tempo de l’allegro à
nouveau très rapide requiert une précision des archets dans
les différents pupitres de cordes, une articulation vigoureuse
et nette parfois inégalement atteinte d’un pupitre à l’autre.
On salua bien bas celui des contrebasses, particulièrement
efficace ici, et tellement essentiel à la tenue de l’ensemble.
Entendit-on  un  orchestre  symphonique?  C’est  pourtant  bien
l’orchestre  de  chambre  de  Paris  qui  triompha,  dans  une
envergure sonore q’on ne lui soupçonnait pas. A propos de la
5ème  symphonie,  FFG:  «  C’est  la  première  œuvre  que  j’ai
dirigé! Elle a constitué la passerelle naturelle entre ma
carrière de pianiste et celle, naissante de chef d’orchestre.
D’énormes défis sont toujours présents lorsqu’on dirige ne
serait-ce  que  le  début  de  la  5ème,  mais  l’énergie  vitale
qu’elle  contient  est  irrésistible  et  en  fait  le  marqueur
définitif du génie Beethovenien. En 2019 je partirai à la
conquête de l’Heroïque dans un programme qui inclura également
les variations « Eroïca »pour piano solo. »

Propos  rapportés  recueillis  le  23  avril  2018,  par  Jany
Campello. Illustration : FFGuy par Caroline Doutre.

——————————

Interview et compte-rendu, concert. PARIS, Théâtre des Champs-
Élysées,  le  28  mars  2018,  Orchestre  de  Chambre  de  Paris,
François-Frédéric Guy, direction et piano / Lena Neudauer,
violon et  Xavier Phillips, violoncelle.



AVIGNON.  Récital  Léa
Desandre,  nouvelle  diva
baroque
AVIGNON, Mus Calvet : récital
Léa Desandre, le 13 mai 2018,
18h30. JEUNE DIVA A SUIVRE… La
saison  Musique  Baroque  en
Avignon  poursuit  son
exploration  des  musiques
anciennes  et  invite  la  jeune
mezzo Léa Desandre, jeune diva
baroque  particulièrement
convaincante,  déjà  auréolée
d’une  Victoire  de  la  Musique
Classique  (Révélation  lyrique
2017)  :  chant  ardent  et
incarné,  agilité  et  souffle
assuré, la cantatrice a débuté une carrière internationale qui
ambitionne demain les grands rôles haendéliens (Ariodante, sur
les traces d’une Anne Sofie von Otter) ; mais Léa Desandre a
conquis le public en incarnant Messaggeria dans l’Orfeo de
Monteverdi (rôle qu’elle a pu ciseler aux côtés Sara Mingardo,
légende vocale pour le personnage tragique conçu par le grand
Claudio). Au Musée Calvet d’Avignon, sa jeune élève incarne
les passions baroques italiennes accompagnée au théorbe par
Thomas Dunford. Classiquenews a filmé la participation de Léa
Desandre, alors membre de la compagnie lyrique Opera Fuoco,
dans la production d’Alcina de Haendel dirigé par David Stern
dans le cadre du festival Baroque de Shanghai. Le programme du
concert à Avignon est consacré aux musiques italiennes du
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début  de  l’ère  baroque,  une  alternance  de  pièces  très
expressives et riche en reliefs, contrastes, caractérisation,
dans plusieurs pages lyriques, toutes très dramatiques signées
Strozzi, Frescobaldi, Kapsberger, Merula, Monteverdi, Cavalli,
… Récemment Léa Desandre a enregistré son premier disque,
également sous la direction de David Stern, dédié à la figure
de Bérénice, à travers plusieurs écritures de compositeurs
différents, dont la compositrice méconnue et ainsi révélée :
Mariana Martinez.

LIRE notre annonce du cd « Berenice che fai ? » avec Léa
Desandre / Opera Fuoco / David Stern

 
 
 

Festival Musique Baroque en Avignon
Récital de Léa Desandre

Musée Calvet,, Jardin d’honneur
Dimanche 13 mai à 18h30

Programme détaillé sur le site de Musique Baroque en Avignon
https://www.musiquebaroqueenavignon.com

 
 
 

RESERVEZ VOTRE PLACE
Billetterie  :  04  90  14  26  40  /
communication.opera@grandavignon.fr
Tarifs : 12€, 10€, 6€

Repli, en cas de pluie ou de mistral, dans la grande salle du
1er étage
Musée Calvet – 63, rue Joseph Vernet – Avignon

 
 

http://www.classiquenews.com/cd-evenement-annonce-berenice-che-fai-opera-fuoco-david-stern-1-cd-aparte/
http://www.classiquenews.com/cd-evenement-annonce-berenice-che-fai-opera-fuoco-david-stern-1-cd-aparte/
https://www.musiquebaroqueenavignon.com
https://www.musiquebaroqueenavignon.com


 


