
Tours, Grand Théâtre. Samedi
7 novembre 2015. Butterworth,
Tchaikovsky,  Massenet,  De
Falla.  Orchestre  Symphonique
Région Centre-Val de Loire /
Tours. Sarah Nemtanu, violon
(Tchaikovski).  Jean-Yves
Ossonce, direction.
Compte rendu, concert. Tours, Opéra. Le 7 novembre 2015 :
Tchaikovski, Massenet, De Falla. OSRCVDLT, Jean-Yves Ossonce,
direction. Poésie et richesse des folklores à l’Opéra Théâtre
de Tours. Généreuse offrande que celle du chef de l’OSRCVDL-T,
c’est à dire Orchestre Symphonique Région Centre-Val de Loire
/  Tours,  rebaptisé  réforme  territoriale  oblige  :  le
redécoupage de la carte des régions agrandit les territoires
et les titres en conséquence, sans pour autant augmenter les
budgets de fonctionnement… Qu’importe, le maestro Jean-Yves
Ossonce en place depuis 1999, -bientôt absent à compter de
septembre  2016,  depuis  la  déclaration  de  sa  démission
volontaire-,  nous  offre  de  fait  une  généreuse  soirée
symphonique dont l’éclectisme apparent, vrai tour européen des
styles : russe avec Piotr Ilitch, français académique avec
Massenet,  furieusement  ibérique  grâce  à  De  Falla,  enfin
britannique poétique avec Butterworth, ne doit pas occulter la
profonde cohérence ; car c’est surtout un hommage à cette
inspiration que l’on s’obstine à vouloir anecdotique voire
artificielle, pourtant essentielle pour l’épanouissement des
tempéraments ou des écritures : le folklore.
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Rien  de  décoratif  à  l’Idyll  n°1  de  Butterworth  mais
l’expression d’une rêverie qui passe surtout par la virtuosité
toute intérieure des instruments en particulier l’élégance du
hautbois,  chantre  d’un  pastoralisme  très  séduisant,  joué
chantant et suggestif.

Puis c’est le clou de la soirée : le Concerto pour violon de
Tchaikovski, déferlement sensible et si tendre d’un cri du
cœur,  probablement  celui  du  compositeur  lui-même,  alors
foudroyé par les suites presque tragiques de son mariage raté
avec Antonina Milyukova. En 1879, Piotr Ilitch retrouve un
regain  de  créativité  et  compose  son  Concerto  unique  et
singulier,  peut-être  séduit  par  la  personnalité  du  jeune
violoniste Iosif Kotek, son élève et ami qui l’avait rejoint.
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En mars 1879, naît ainsi ce chef d’oeuvre d’une tendresse à la
fois éperdue et solaire, d’une élégance inouïe que la soliste
invitée, premier violon solo du National de France, Sarah
Nemtanu, elle-même fille de musiciens chevronnés, aborde avec
une assurance indiscutable, s’affranchissant d’emblée de toute
tiédeur  douceâtre  pour  inscrire  le  Concerto  dans  une
détermination à la parfaite musicalité. La violoniste observe
un  corps  à  corps  musclé,  parfois  très  tranché  avec
l’orchestre, mais elle sait aussi éblouir par sa musicalité
introspective  et  des  couleurs  d’une  pudeur  profonde  voire
grave en particulier dans la Canzonetta ou second mouvement :
l’épisode en parfaite complicité avec chef et instrumentiste
prend alors des allures de rêverie nocturne, soulignant le
repli  et  la  méditation  où  s’affirme  le  chant  suave
irrésistible lui aussi de la clarinette… La soliste aborde
ensuite le dernier mouvement Rondo final avec la vivacité
requise, celle d’une exploratrice à la fois dominatrice et
passionnée, véritablement emportée par le feu de cette danse
devenue transe où le chant du violon se fait cri de victoire.
Le  spectateur  suit  l’éloquence  du  violon  d’une  agilité
trépidante, relevant les défis spectaculaires d’une partition
qui ayant été estimée « injouable », ne fut créée à Vienne
intégralement et dans sa version pour orchestre qu’en novembre
1881.

Les  deux  compositeurs  qui  suivent  (après  l’entracte)
démontrent  l’appétit  du  chef,  sa  curiosité  rare,  et
l’implication des instrumentistes de l’orchestre à le suivre :
c’est  toujours  sur  le  thème  de  la  soirée,  un  hommage  à
l’inspiration musicale portée par la richesse des folklores ;
si l’on veut bien reconnaître chez Tchaikovski, une certaine
idée  parfaitement  russe  de  la  mélancolie  et  de  l’ivresse
romantique ; chez Butterworth, ce pastoralisme inspiré par la
beauté des comtés britanniques, d’emblée Massenet impose le
motif  provincial  (dans  le  titre  même  de  sa  Suite  pour
orchestre) : Scènes alsaciennes qui créées en 1882 par Edouard
Colonne  au  Châtelet,  claironne  aussi  tel  un  manifeste



politique  clairement  nostalgique  :  l’époque  est  au
patriotisme, renforcé chez les musiciens par la création de la
Société  nationale  de  Musique  (fondée  en  1871  par  Camille
Saint-Saëns au lendemain de la défaite française). Annexée à
la Prusse depuis 1870, l’Alsace est une terre fraternelle,
désormais perdue que le poète compositeur chante et regrette :
convoquant le dimanche matin à l’heure des offices, le tapage
joyeux du Cabaret sur la grand rue, l’étreinte amoureuse du
couple sous les tilleuls (dialogue enivrée, murumurée entre le
violoncelle et la clarinette)… Jean-Yves Ossonce a la baguette
vive et nerveuse, sachant jouer des dynamiques et des couleurs
d’un  orchestre  franc,  expressif,  d’une  couleur  parfois
militaire ; d’ordinaire  placé plus bas, dans la fosse aux
heures de la saison lyrique du même théâtre l’orchestre se
trouve ce soir sur la scène faisant valoir sa défense d’une
partition aujourd’hui disparue ; et d’ailleurs, l’acuité du
trait,  la  facilité  des  passages  intimistes  et  triomphants
voire bruyants (l’ivresse à peine masquée des bois dans Au
Cabaret)  rappellent  cette  plasticité  dramatique  qui  chez
Puccini récemment (Il Trittico, mars 2015 : reportage vidéo)
et  les  Français  (Ravel  pour  L’Heure  espagnole  et  La  Voix
Humaine de Poulenc, la saison dernière : reportage vidéo,
avril 2015) sans omettre un Massenet de même euphorie (Thaïs,
reportage  vidéo,  octobre  2011),  font  la  séduction  d’un
collectif tout autant impliqué pour l’opéra.

Somptueuse  conclusion,  et  d’une  fluidité  plus  envoûtante
encore, grâce à une sonorité plus cohérente, la Suite n°2 du
Tricorne de Manuel De Falla (1921) convainc totalement tout en
servant elle aussi parfaitement le thème choisi : De Falla y
assemble en un puzzle irrésistible de couleurs et de rythmes,
un  festival  de  danses  espagnoles,  chacune  marquant  d’un
tempérament fort, la carrure et le développement de chaque
épisode ; ainsi castillane est la noblesse courtoise (urbaine)
de Los Vecinos : car c’est bien une Séguedille qui ouvre ce
triptyque d’une époustouflante vivacité entre grâce et nerf ;
puis orchestre et chef impriment à la danse virile, Farruca
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(provenant  de  Galice),  son  expressivité  âpre  et  très
contrastée,  cependant  que  le  finale,  –  Jota  des  plus
passionnées et flamboyantes (avec castagnettes trépidantes)-,
emporte tout l’orchestre dans un déferlement d’accents et de
scintillements eux aussi victorieux. Le geste est clair et
carré, l’attention aux timbres, constante, et à travers la
cohérence du programme et le caractère de certains épisodes
qui d’un compositeur à l’autre, se répondent indiscutablement
(Au Cabaret de Massenet et cette Joa endiablée, ivre, de De
Falla),  s’impose  à  Tours  un  goût  sûr  pour  les  partitions
hautement colorées, subtilement introspectives.

Jean-Yves Ossonce sait entretenir le feu symphonique, d’autant
que  le  prochain  rendez-vous  promet  un  égal  engagement  en
complicité avec un soliste de premier plan :  Adam Laloum, le
poète des pianistes, dans le Concerto pour piano de Brahms,
couplé avec Mort et transfiguration de Richard Strauss et La
Valse de Ravel… nouveaux défis, nouveaux accomplissements. Les
5 et 6 décembre 2015 à l’Opéra de Tours.
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Illustration  :  Poésie  et  richesse  des  Folklores,  lyrisme
éperdu et tendre de Tchaikovski à Tours : la violoniste Sarah
Nemtanu et le chef Jean-Yves Ossonce : accord parfait dans le
Concert pour violon de Tchaikovski (DR : © G. Proust / Opéra
de Tours novmebre 2015).

 

CD,  compte  rendu  critique.
Mozart  :  The  Weber  sisters
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(Josepha,  Aloysia  et
Constanze).  Sabine  Devielhe,
soprano.  Pygmalion.  Raphaël
Pichon, direction.
CD,  compte  rendu  critique.  Mozart  :  The  Weber  sisters
(Josepha,  Aloysia  et  Constanze).  Sabine  Devielhe,  soprano.
Pygmalion. Raphaël Pichon, direction. Mozart a le vent en
poupe  et  inspire  de  superbes  réalisations  en  ce  mois  de
novembre  2015  ;  aux  côtés  du  récital  investi,  profond  et
humainement très juste de la soprano mûre (quinquagénaire)
Dorothea Röschmann (Mozart Arias, live Londres mai 2015, CLIC
de CLASSIQUENEWS de novembre 2015), voici l’offrande ciselée
de  sa  jeune  consoeur,  la  soprano  coloratoure,  à  fort
tempérament et d’une finesse de style rare, la plus en vue à
l’heure actuelle des chanteuses françaises (avec Julie Fuchs)
: Sabine Devielhe.

 

 

 

 

3 sœurs inspirantes pour 1 Mozart éperdu

Sabine Devielhe, sublime
mozartienne
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Après  un  programme
somptueusement amoureux dédié à
Rameau  (Le  grand  théâtre  de
l’Amour,  déjà  CLIC  de
CLASSIQUENEWS,  novembre  2013),
le 2è album ERATO de la jeune
diva  s’intéresse  au  chant
mozartien,  particulièrement  aux
trois  sœurs  Weber  :  Josepha,
Aloysia  et  Constanze,  cette
dernière  non  sollicitée  au
début, mais qui finira … épouse
de  Wolfgang.  C’est  à  Contanze  que  le  compositeur  pense
continûment en écrivant son Enlèvement au sérail, réservant à
l’héroïne qui porte son nom, plusieurs airs redoutables et
stupéfiants de virtuosité vocale et finement expressive; le
programme n’est pas un enchaînement d’airs vaguement reliés
les uns aux autres, mais un cycle qui frappe par sa cohérence,
conçu avec minutie pour faire sens : d’abord, la première
rencontre avec les Weber à Mannheim puis le séjour parisien
qui suit (printemps 1778) ; le choc éprouvé face à Aloysia :
car  pour  Mozart  c’est  un  coup  de  foudre  irrésistible
(malheureusement non partagé – ainsi le subtil et tranchant
« Dans un bois solitaire… » exprime la flèche de Cupidon
pénétrant le cœur adouci d’un jeune homme terrassé) ; puis ce
sont quatre airs parmi ceux écrits pour Aloysia entre 1778 et
1783, de ce fait parfaitement emblématiques de l’esthétique
néoclassique  et  préromantique  dont  Mozart  a  le  secret  :
« Alcandro, lo confesse », « Popoli di Tessaglia » ; « Vorrei
spiegarvi oh Dio » ; « Nehmt meinem Dank… », sans omettre ceux
destiné à Josepha : « Schon lacet der horde Frühling… » et le
2è air de la Reine de la nuit ; le point d’orgue reste l’air
écrit pour Constanze, « Et incarnatus est » pour la sublime
Messe en Ut mineur (1783), soit un an après leur mariage.

On  ne  sait  au  juste  quel  air  ou  quel  épisode  parmi  la
collection  de  séquences  purement  instrumentales  (tels  Les
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Petits Riens) relever et distinguer, tant c’est la complicité
amoureuse qui se déploie ici, partagée et portée par le chef
Raphaël  Pichon  et  la  soprano  Sabine  Devielhe,  époux  à  la
ville, et sur scène, duo d’une constante flamme engagée, entre
tendresse et abandon sensuel, d’un format idéalement calibré
pour le si suave et voluptueux Mozart.

La virtuosité du chant (les contre-sol de Popoli di Tessaglia
entre autres), l’abattage comme la souplesse articulée, le
style élégantissime et d’une subtilité émotionnelle toujours
juste et sobre affirment l’art de la Devielhe : une cantatrice
qui sait accorder profondeur, sincérité, technicité. Même sa
Reine de la nuit ne manque pas de rage expressive.

L’ensemble Pygmalion quant à lui, saisit lui aussi,
sous  la  conduite  de  son  chef  créateur,  par  sa
vitalité millimétrée, des dynamiques proches de la
parole, une capacité à exprimer l’ineffable tout en

ciselant  son  association  avec  la  voix.  Les  interprètes
convainquent absolument par leur pertinence artistique, comme
interprètes  immensément  doués,  comme  artistes  cultivés
capables  de  concevoir  un  programme  très  original,  d’une
irrésistible cohérence. Et c’est Mozart dont le cœur ardent,
d’une atemporelle tendresse, qui sort gagnant de ce formidable
programme totalement stimulant.

 

 

 

CD, compte rendu critique. Sabine Devieilhe, soprano. Mozart :
The Weber Sisters. Les Petits Riens, Pantalon und Colombine,
Airs de concert K. 294, 316, 383, 418 & 580, Die Zauberflöte,
Thamos,  Messe  en  ut  mineur.  Pygmalion.  Raphaël  Pichon,
direction. 1 CD Erato 553024
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CD,  compte  rendu  critique.
Dorothea  Röschmann  :  Mozart
Arias (1 cd Sony classical)
CD, compte rendu critique. Dorothea Röschmann
:  Mozart  Arias  (1  cd  Sony  classical).  Le
timbre mûr, éloquent, charnel et aussi très
investi  de  la  soprano  allemande  Dorothea
Röschmann (née en Allemagne, à Flensbourg en
juin 1967) nous touche infiniment : depuis sa
coopération  avec  René  Jacobs  dans  des
réalisations  qui  demeurent  éblouissantes  (Alessandro
Scarlatti: Il Primo Omicidio, entre autres – pilier de toute
discographie  pour  les  amoureux  d’oratorios  et  d’opéras
baroques  du  XVIIè),  la  chanteuse  sait  colorer,  phraser,
nuancer et surtout articuler le texte comme peu, avec une
intelligence  de  la  situation  qui  éclaire  son  sens  de  la
prosodie. Un chant intérieur, souvent embrasé qui la conduit
naturellement aux emplois lyriques évidemment mozartiens.

Cantatrice pour le lied (LIRE notre compte rendu du récent cd
réalisé avec Mitsuko Ushida : liederkreis, Frauenliebe une
leben  de  Schumann,  live  londonien  de  mai  2015,  édité  par
Decca), elle est mozartienne accomplie, par la justesse sobre
du  timbre,  une  élégance  intérieure  qui  préserve
l’intelligibilité  et  aussi  le  naturel  expressif,  dévoilant
l’architecture émotionnelle de chaque séquence, y compris pour
des rôles dont elle n’a apparemment ni le caractère ni la
tessiture  ;  or  on  y  relève  et  mesure  la  même  finesse
d’élocution  qui  donne  vie  et  sang,  mais  aussi  chair  aux
incarnations  ainsi  formidablement  réalisées.  Diamantin,
incarné, le timbre de Dorothea Röschmann s’affirme par sa
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plasticité ardente et ciselée.

Ici  Elettra  d’Idomeneo  peut  surprendre  (d’autant  qu’elle
chante  l’autre  rôle,  positif-,  du  second  seria  mozartien,
après  Lucio  Silla  :  celui  d’Ilia).  Même  sublime
caractérisation pour La Clémence de Titus, de dernier seria de
Wolfgang  (1791),  où  jaillit  la  noire  mais  compassionnelle
Vitellia et son (ici 2ème) grand air bouleversant « non più di
fiori : un air de renoncement qui laisse ahuri par la justesse
lugubre du texte et sa mise en musique d’un tendresse inédite
jusque là. C’est un air de bascule évidemment, longuement
commenté : Röschmann y exprime le dénuement sincère d’une âme
touchée par la grâce : une méchante qui se répand : quoi de
plus  bouleversant  sur  la  scène  lyrique  et  théâtrale  ?  La
soprano lui apporte sa chair éruptive qui dit la profonde et
silencieuse métamorphose qui se réalise alors. Une incarnation
passionnante.

 

 

 



 

Mozartienne superlative

Dorothea Röschmann, diamant vocal,
palpitant incarné

 

A contrario du visuel de couverture et de la coiffure d’un
goût biscornu et fantasque, un rien inutilement sophistiqué,
le  chant  de  Dorothea  Röschmann  demeure  fort  heureusement,
simple et flexible, absolument naturel, soignant et la ligne
et l’articulation du verbe.
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A Salzbourg, elle a pu montrer sa subtilité d’actrice et son
intelligence dramatique comme chanteuse chez Mozart : Suzanne
ardente (il y a déjà 20 ans), et surtout dernièrement, Rosina
devenue Comtessa dans les Noces de Figaro : âme éperdue mais
nostalgique  d’un  temps  d’amour  révolu.  Arte  diffusera
d’ailleurs depuis Berlin sa comtesse sous la direction de
Gustavo Dudamel, le 13 novembre 2015 prochain.

Ainsi  ce  récital  Sony  récapitule  une  sorte  d’offrande
personnelle, très engagée, de ses incarnations mozartiennes où
s’imposent particulièrement les deux airs de la Comtesse des
Noces justement : « Porgi amor », puis « Dove sono i bei
momenti… » instant suspendus, où flotte préservée l’intensité
d’un désir qui s’est évanoui. Les deux airs d’Idomeneo (1781),
outre l’activité scintillante de l’orchestre suédois sous la
direction  habile  de  Daniel  Harding  mais  parfois  lisse  et
imprécise, affirme la tenue linguistique de la diva : airs
caractérisés  chacun  dans  son  registre,  furieuse  voire
hystérique pour Electre, suave, angélique pour Ilia (il est
vrai que c’est elle qui par son amour sincère sauve Idamante
du sacrifice auquel son père Idomeneo, le roi de Crête, le
destinait…

Son Elvira (Don Giovanni : « In quali eccessi, o Numi »)
frappe par sa cadence pulsionnelle palpitante : une amoureuse
qui à défaut de la Comtesse, ne maîtrise pas ses émotions,
toute reproches et injonctions.

Enfin  cerise  sur  le
gâteau: le dernier air
isolé,  très  sturm  und
drang,  c’est  à  dire

habité par une conscience sombre
voire  désespérée,  aux  éclairs
passionnés  superbement
contrastés  (l’orchestre  y  est
somptueux)  :  «  Bella  Flamma,
addio » K528, air de Titano saisit par sa grâce mesurée, son
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intensité sincère où brûle et son consume une âme ardente et
aimante.  La chanteuse y développe une carrure dramatique
retenue,  digne  et  introspective,  finement  colorée  par  le
sentiment tragique : son débit, son art de la phrase dans le
récitatif  préalable  convoque  le  grand  Racine,  noblesse,
dignité mais souffrance ultime, transfiguré elle aussi par une
succession de visions radicale auxquelles l’orchestre diffuse
des  harmonies  hypnotiques,  sensuelles,  mystérieuses.
L’articulation  de  la  diseuse,  la  finesse  nuancée  de
l’interprète éclairent toutes les connotations du texte mis en
musique à l’origine par Mozart pour Josefa Dusek pendant son
séjour à Prague en 1787. A suivre pas à pas ce travail unique
en son siècle sur la langue et le poème musical, on se dit que
Mozart, s’il n’était pas mort si tôt en 1791, aurait participé
directement à l’émergence du romantisme européen, apportant
son offrande personnelle d’une troublante vérité.

Le  récital  peut  s’entendre  comme  un  parcours  sensible  et
scintillant  à  travers  l’échiquier  de  la  passion  amoureuse
mozartienne,  c’est  aussi  une  contribution  très  subtile  à
l’éloquence poétique d’un Mozart, connaisseur et poète du cœur
humain.  Voici  une  mozartienne  au  chant  superlatif,  juste,
vrai, irrésistible. Chapeau bas à Dorothea Röschmann.

 

 

 

CD, compte rendu critique. Dorothea Röschmann, soprano. Mozart
Arias.  Sony  Classical.  Enregistrement  réalisé  en  Suède  en
novembre 2014. 1 cd Sony classical

 

 

LIRE aussi notre critique complète du cd Robert Schumann :
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liederkreis, Frauenliebe une leben de Schumann, live londonien
de mai 2015 par Dorothea Röschmann et Mitsuko Ushida (1 cd
Decca).

Cd, compte rendu critique. Schumann :
Lederkreis opus 39. Frauenliebe und leben. Berg : 7
lieder de jeunesse. Dorothea Röschmann, soprano. Mitsuka
Uchida, piano. 1 cd Decca. Cd, compte rendu critique.
Schumann : Lederkreis opus 39. Frauenliebe und leben.
Berg  :  7  lieder  de  jeunesse.  Dorothea  Röschmann,
soprano. Mitsuka Uchida, piano. 1 cd Decca. Le sens du
verbe,  l’élocution  ardente  et  précise  de  Dorothea
Röschmann  rétablit  les  climats  proches  malgré  leur
disparité esthétique, des lieder de Schumann et de Berg.
Schumann vit de l’intérieur le drame sentimental ; Berg
en exprime avec distanciation tous les questionnements.
En  apparence  étrangers  l’un  à  l’autre,  les  deux
écritures  pourtant  s’abandonnent  à  une  intensité
lyrique,  des  épanchements  irrépressibles,  clairement
inspirés par l’univers profond voire mystérieux de la
nuit, que le timbre… LIRE la critique complète
.
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Festival  L’ARPEGGIATA  à  la
Salle Gaveau
PARIS,  salle  Gaveau.
Festival  L’Arpeggiata.  les
14  et  15  novembre  2015.
Week  end  L’Arpeggiata  /
Christina  Pluhar  :  4
concerts.   1  concert  le
samedi,  3  concerts
enchaînés  dans  l’esprit
d’une  fête  familiale  dimanche.  La  théorbiste  et  chef
d’orchestre, Christina Pluhar qui a la goût des autres et du
partage,  propose  un  week  end  mémorable  fondé  sur  les
métissages,  la  rencontre,  les  regards  croisés,  et  la
souveraine sensualité baroque (celle en particulier de Cavalli
et de Purcell…), autour de la pratique sur instruments anciens
baroque et l’improvisation jazz… Au programme : tarentelles
trépidantes  et  improvisations,  voix  fabuleuses,  danses
endiablées, humour et cocktail de surprises… Pour fêter ses 15
ans  d’existence,  comme  fondatrice  de  l’ensemble  sur
instruments anciens L’Arpeggiata, Christina Pluhar au théorbe
dirige ses amis et partenaires de longue date pour un cycle de
concerts  commémoratifs  où  l’amitié,  la  complicité  et  le
partage au service des oeuvres baroque sont à l’honneur.

 

 

samedi 14 novembre 2015
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21h : Francesco Cavalli « L’Amore innamorato »
Programme du nouveau disque de l’Arpeggiata
(parution le 23 octobre chez Erato, CLIC de
CLASSIQUENEWS de novembre 2015, critique complète sur

classiquenews.com).

dimanche 15 novembre 2015
16h30 : concert anniversaire « Arpeggiata – 15 ans ! »

programme surprise
20h30 : « Music for a while », cycle d’improvisations d’après

les musiques d’Henry Purcell
23h : « JAM SESSION – Late Night Club »

 

 

 

Samedi 14 novembre 2015

21h  :  Francesco  Cavalli  «  L’Amore  innamorato  ».
Programme  du  nouveau  disque  de  l’Arpeggiata
(parution  le  23  octobre  chez  Erato).
Pour  fêter  la  sortie  du  nouveau  disque  de

l’Arpeggiata, le festival 15 ans! s’ouvrira le 14 novembre
avec un beau programme composé d’arie et lamenti des opéras de
Francesco Cavalli. Pour l’occasion, les sopranos Nurial Rial
et Hana Blazíková, qui ont participé à l’album, chanteront la
lyre  sensuelle  et  érotique  de  Cavalli,  le  plus  grand
compositeur d’opéras au XVIIè, grand invité de Mazarin pour
jouer à Paris, Xerse (1660) et Ercole Amante (1661) pour le
mariage  du  jeune  Louis  XIV  avec  l’Infante  Marie-Thérèse
d’Autriche. Les musiciens de l’Arpeggiata joueront également
une sélection de pièces instrumentales virtuoses et feront
renaitre au cœur de Paris, l’éclat de la flamboyante Venise…

Dimanche 15 novembre 2015
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16h30 : Arpeggiata – 15 ans ! Concert anniversaire –
programme surprise
Quinze ans déjà que l’ensemble l’Arpeggiata enchante
les auditeurs du monde entier !

Ce concert anniversaire est l’occasion de revenir sur quinze
années d’aventures musicales, en partageant avec le public un
spectacle exceptionnel et unique. On y retrouvera bien entendu
les fidèles musiciens et chanteurs de l’ensemble. Au programme
:  tarentelles  trépidantes,  improvisations  entre  baroque  et
jazz, voix envoûtantes, danses endiablées, humour, complicité,
partage : Christina Pluhar s’est entendu comme personne à
culitver les amitiés artistiques, regroupant autour d’elle des
partenaires forts comme Philippe Jaroussky à ses débuts, toute
une  nouvelle  génération  de  chanteurs  et  d’instrumentistes
passionnés par l’interprétation historiquement informée et la
maîtrise  des  instruments  d’époque…  L’intuition  et  le
tempérament de la théorbiste fondatrice de L’Arpeggiata l’ont
conduit  à  défricher,  explorer,  expérimenter,  parfois  en
associant des styles en périphérie de la pratique orthodoxe,
ce qui lui a valu des critiques souvent excessives : pourtant
et jazz ont en gène commun, l’art subtil de l’improvisation.

20h30 : « Music for a while » Improvisations sur Henry Purcell
Retrouvons  Christina  Pluhar  et  l’Arpeggiata  à  la
croisée des mondes avec le programme «Music for a
while», une parenthèse audacieuse, mêlant la pure
tradition baroque et l’improvisation jazz. Avec les
solistes Céline Scheen et Vincenzo Capezzuto, la musique de
Purcell révèle toute sa finesse, sa beauté et se pare d’une
dimension nouvelle grâce aux chaleureuses improvisations des
musiciens de l’Arpeggiata, rejoints pour l’occasion par le
clarinettiste Gianluigi Trovesi et son phrasé unique. C’est
une  véritable  invitation  au  rêve,  qui  révèle  la  justesse
émotionnelle et la modernité extraordinaire de la musique de
Henry Purcell, le plus grand auteur britannique du XVIIè,
l’égal de Cavalli à Venise.
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23h : « JAM SESSION – Late Night Club »
Le mélange des genres musicaux est aujourd’hui devenu
une spécialité de Christina Pluhar et de son ensemble
audacieux.  Si  les  incursions  jazzistiques  de
l’ensemble  et  les  multiples  talents  musicaux  des
musiciens  de  l’Arpeggiata  ont  su  vous  séduire  voire  vous
envoûter, ce concert de clôture du festival est fait pour
vous.  Christina  Pluhar  invite  les  musiciens  jazzy  de
l’ensemble et leur donne carte blanche pour une joute virtuose
et expérimentale unique et prometteuse.

 

 

Artistes annoncés au festival L’Arpeggiata – 15 ans !

L’Arpeggiata – Christina Pluhar

Nuria Rial, soprano
Vincenzo Capezzuto, alto

Nahuel Pennisi, voix & guitare
Ensemble Barbara Furtuna

Gianluigi Trovesi, clarinette
Anna Dego, teatro-danza
et invités surprise…!

Doron Sherwin, cornet à bouquin
Veronika Skuplik, violon baroque

Margit Übellacker, psaltérion
Sarah Ridy, harpe baroque

Eero Palviainen, archiluth, guitare baroque
Marcello Vitale, chitarra battente, guitare baroque

Rodney Prada, viole de gambe
David Mayoral & Sergey Saprichev, percussions

Boris Schmidt, contrebasse
Francesco Turrisi, clavecin & piano

Haru Kitamika, clavecin & orgue positif
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Christina Pluhar, théorbe & direction

En  2000  naissait  l’ensemble
l’Arpeggiata, collectif ou plutôt
famille fondé par la théorbiste,
harpiste  et  chef  d’orchestre
Christina  Pluhar.  Leur  succès
dure  depuis  15  ans  maintenant.
Depuis sa création, L’Arpeggiata

a donné environ 800 concerts en Europe, Amérique du Nord,
Amérique du Sud, Asie et Australie. L’ensemble a enregistré 13
albums (près de 600.000 disques vendus…) dédiés principalement
à l’expression des passions humaines à l’âge baroque, avec une
prédilection pour les compositeurs italiens du Seicento, dont
Monteverdi bien sûr et aujourd’hui, Cavalli et Purcell.

 

 

 

Infos, réservations sur le site de la salle
Gaveau, Paris

Samedi 14 novembre 2015 à 21h
Dimanche 15 novembre 2015 à 16h30, 20h30, 23h

Cocktail offert l’issue du concert pour toutes les places en
CATEGORIE OR

Tarif  Abonnement*  :  -20%  à  partir  de  deux  concerts  de
l’Arpeggiata les 14 et 15 novembre (sauf « Jam Session – Late
Night Club »)
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CD. LIRE notre critique complète du
disque L’amore innamorato : Cavalli,
extrait d’opéras par L’Arpeggiata et
Christina Pluhar … « Ne distinguons
que quelques exemples d’un programme
très cohérent où deux voix féminines
incarnent intensément les accents les
plus expressifs et les plus divers de
la  lyre  cavallienne.   Saluons
l’éloquence  ciselée  très  finement

articulée de la soprano ibérique Nuria Rial qui traversant
tous  les  paysages  émotionnels  du  programme  nouveau  de
L’Arpeggiata,  captive  par  sa  subtilité  dramatique  et  la
suavité de son chant incarné »…

Elizabeth Sombart joue les 2
Concertos  pour  piano  de
Chopin
Paris, salle Cortot. Récital Chopin.
Elizabeth  Sombart,  le  15  novembre
2015,  17h30.  Pianiste  engagée,
soucieuse  de  transmettre  et  de
rendre  accessible  au  plus  grand
nombre,  la  musique  classique,
Elizabeth Sombart aborde à Paris, un
compositeur  qu’elle  sert  avec
passion  et  profondeur,  Frédéric
Chopin.  Etre  légendaire,  d’une
tendresse mozartienne qui ouvrit des
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perspectives  inédites,  crépusculaires  et  intimes,  alors  à
l’époque  où  Liszt  enflammait  par  son  brio  virtuose  voire
pétaradant,  les  audiences  européennes,  Chopin  a  néanmoins
traité  la  forme  concertante  d’une  virtuosité  cependant
introspective  et  même  passionnée.  En  témoignent  ses  deux
Concertos de jeunesse, composés en Pologne avant sa départ
pour Vienne et la France. D’une subtilité allusive dont elle a
le secret, la pianiste Elizabeth Sombart, créatrice de la
Fondation Résonnance depuis 1998, ne cesse de s’impliquer dans
l’explicitation généreuse et limpide du pianisme chopinien. En
fondant la fondation Résonance (qui a son siège à Morges en
Suisse et compte de nombreuses écoles de musique), Elizabeth
Sombart s’engage pour rendre accessible l’expérience de la
musique classique au plus large public, le public habitué des
concerts certes mais aussi les patients et résidents des lieux
de souffrance (maison de vie, retraités, hôpitaux) : en un
dialogue ténu, silencieux et pourtant immédiat, la pianiste
sait rétablir ce lien entre auditeurs et instrumentiste, dans
ce  cycle  désormais  réunifié  que  suscite  le  temps  du  jeu
musical… Son approche a été marquée par la phénoménologie
apprise auprès du chef d’orchestre Sergiu Cilibidace entre
autres.

Concentré  et  inspiré,  le  jeu  d’Elizabeth
Sombart  témoigne  d’une  quête  permanente,
exigente  et  sincère,  que  stimule  une
sensibilité  étonnante  aux  champs
intérieurs. Son Chopin toujours fraternel
et  hypnotique  ne  laisse  pas  de  nous
captiver.  Le  15  novembre,  l’interprète
s’intéresse à nous offrir sa version des

deux Concertos pour piano de Chopin, avec la complicité de
musiciens qui partagent avec elle, cet amour du jeu et du don
collectif. Concert à Paris, Salle Cortot, incontournable.
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Le Concerto pour piano n°1 est dédié au prodige Kalkbrenner
qui le créée à Varsovie le 11 octobre 1830. Chopin y signe sa
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dernière offrande encore juvénile mais très inspirée (comme le
souligne Ravel contre les détracteurs qui le tiennent pour une
maladresse fruit de l’inexpérience…), avant son départ pour
Vienne puis Paris, où ne rejoignant jamais Londres comme il en
avait fait le projet, il meurt précocément en 1849 (à l’âge de
30 ans). Plan : allegro maestoso, Romance (larghetto), Rondo
vivace. La Romance centrale est celle qui dévoile déjà le
mieux ce qu’est le caractère intime et profond de Chopin :
elle annonce ses futurs Nocturnes, inscrits voire ensevelis
dans plis et replis d’une vie intérieure secrète mais riche et
active.

Le Concert pour piano n°2 est créé à Varsovie
lui aussi mais avant le n°1, c’est à dire le
17  mars  1830  à  Varsovie,  en  hommage  à  la
Comtesse Potocka. Il est plus contrasté voire
impétueux  que  le  Concerto  n°1.  Plan  :
Maestoso. Larghetto puis Allegro vivace. Le
larghetto est en fait une longue cantilène à

l’italienne : allusivement dédiée à une femme aimée, Konstanze
Gladowska, la pièce suit les méandres d’une douce déclartion
amoureuse à peine masquée dont Chopin aime cultiver la ligne
suspendue étirée. Son impact se ressent jusqu’à Schumann et
Liszt qui s’en souviendront dans leurs Concertos respectifs
(en mi bémol majeur pour le second). Loin d’être ses esquisses
maladroites qu’on a bien voulu écrire et répandre, les deux
Concertos polonais de Chopin expriment au plus près, l’âme
ardente, éprise du Mozart romantique, né pour faire chanter le
piano.
Elizabeth Sombart en révèle à Paris, la tendresse éperdue,
juvénile, ardente, dans une version chambriste pour piano et
instruments à cordes.
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Concertos de Chopin (version pour quatuor)
Concerto n°1 en mi mineur, op. 11
Concerto n°2 en fa mineur, op. 21

Elizabeth Sombart, piano
et le Quatuor Résonance
Fabienne Stadelman, alto
Lucie Bessière, violon

Nathanaëlle Marie, violon
Christophe Beau, violoncelliste

 

 

En concert à la Salle Cortot
Le 15 novembre 2015 à 17h30

78, rue Cardinet – 75017 Paris
Tarifs: de 16 à 25 euros
Location: 01 43 37 60 71

 

 

VOIR notre reportage Elizabeth Sombart joue auprès des
patients en souffrance…

 

La  musique  à  l’hôpital.  La
pianiste  Elizabeth  Sombart  se
dédie totalement à la diffusion
de la musique classique hors des
salles de concerts. En témoigne
son récital offert aux résidents
de la Maison Saint-Jean de Malte

(Paris 19ème ardt). Le programme est choisi par les résidents
; le partage, la rencontre sont au coeur d’une expérience
intense,  profondément  humaniste  et  fraternelle.  Reportage
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vidéo exclusif CLASSIQUENEWS.COM (réalisé en novembre 2013).
VOIR notre reportage vidéo complet

 
 

Compte  rendu  opéra.
Marseille,  Opéra.  Le  27
octobre  2015.  Rossini  :
Semiramide. Giuliano Carella,
direction.
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Compte rendu opéra. Marseille,
Opéra.  Le  27  octobre  2015.
Rossini  :
Semiramide.  Semiramide,  opera
seria de Rossini, nous revient
après  dix-huit  ans  d’absence
et,  par  la  beauté
extraordinaire  de  son  chant,
d’une virtuosité à couper notre
souffle  (pas  celui  des
chanteurs  !)  a  embrasé  le
public  amateur  de  lyrisme
pyrotechnique en ces temps de
froidure  soudaine.  Temps  de
froidure économique aussi, ce
fut non une version scénique,
avec mise en scène, mais une
version concertante, finalement
non distraite par les décors et
le jeu, attention plus concentrée donc sur la musique et le
chant, prodigieux, il est vrai, menés de main de maître par
Giuliano Carella. Cet opera seria en deux actes, le dernier de
Rossini en Italie avant son départ définitif pour la France,
d’après la Sémiramis de Voltaire de 1748, fut créé à Venise,
au Teatro de La Fenice, en 1823. L’esthétique de Rossini,

regarde encore vers le XVIIIe siècle, c’est le crépuscule, les
derniers feux du bel canto au sens précis du terme, l’art
vocal virtuose des castrats, qu’il contribua à éclipser en
imposant, à leur place, des femmes travesties dans des rôles
héroïques. Giocchino Rossini, dans l’esprit et l’oreille des
auditeurs, est associé non à l’opéra sérieux, c’est-à-dire
tragique, mais à l’opera bouffa, comique : on pense alors à sa
trilogie fameuse, Le Barbier de Séville, l’Italienne à Alger,
au Turc en Italie, et aussi à la mi-sérieuse Cenerentola,
Cendrillon. Cependant, ou oublie trop qu’il passait également
pour maître de ces drames fastueux qui allaient puiser leurs
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sujets non plus tellement dans la mythologie comme à l’époque
baroque, mais dans l’histoire ancienne. Et ici, nous allons
nous  trouver  dans  l’Assyrie  antique  (aujourd’hui  la  Syrie
déchirée par la guerre et la barbarie), alors foyer de notre
civilisation  puisque  autant  les  Égyptiens  que  les  Grecs
anciens furent tributaires de la science, de l’astronomie des
Chaldéens et des Assyriens.

Une intrigue policière
Le lieu : Babylone. Tout le monde a entendu parler ou a vu au
musée de Berlin partie des reproductions des murs en briques
émaillées de bleu, la porte aux lions, de Babylone, la ville
immense  de  Mésopotamie,  au  sens  grec,  ’région  entre  deux
fleuves’, le Tigre et l’Euphrate. Les ruines se trouvent, à
quelque  quatre-vingt-dix  kilomètres  au  sud  de  Bagdad.
Capitale,  pendant  près  de  douze  siècles,  d’une  des  plus
brillantes civilisations de l’Antiquité, Babylone, où la Bible
situe la tour de Babel immense qui, faute d’une langue commune
entres les peuples qui l’édifiaient, s’écroula, était célèbre
pour ses jardins suspendus, dont la création est prêtée à
Sémiramis, historique et légendaire reine guerrière.

Protagonistes et intrigues

On arrive rarement au pouvoir dans l’innocence. Épouse d’un
roi,  Sémiramis  épousa  en  secondes  noces  Ninus  (Nino  dans
l’opéra), qui contraignit son premier mari au suicide pour
convoler avec elle. À son tour, Ninus meurt, mais assassiné,
on ne sait par qui, et, veuve de deux rois, Sémiramis règne
sans partage. Leur fils, Ninias, autre mystère, a disparu
depuis  vingt  ans.  De  quoi  titiller  les  fameuses  petites
cellules grises d’un Hercule Poirot archéologue. Car il faudra
résoudre  les  deux  énigmes,  mort  du  roi  et  disparition  de
l’héritier du trône, un peu comme dans la Thèbes d’Œdipe-roi,
la première pièce ou roman policier de l’histoire, pour que
s’apaise la colère apparemment inexplicable des dieux dont est



victime Babylone. Des dieux, en somme, qui permettent les
crimes, et châtient les pauvres humains de ne pas résoudre les
énigmes qu’ils ont eux-mêmes causées, leur imputant de n’en
pas punir les coupables. Le grand prêtre de Baal, Oroe, leur
interprète,  proclame  cependant  l’avènement  prochain  de  la
justice, de la vengeance et d’un nouveau roi. Tout en posant,
d’emblée, l’enjeu, le suspense, c’est l’occasion de grands
chœurs à la fois de déploration et d’allégresse. Sémiramis
confirme, mais sans autre précision, qu’elle va désigner son
successeur : autre suspense, qui ? Le prince Assur, assure,
cela coule de source onomastique, qu’il sera l’élu et prétend
épouser son élue, la princesse Azema.

Mais  voici  qu’arrive  Arsace,  jeune  général  victorieux  de
l’armée assyrienne, qui chante sa joie de revenir et de revoir
la princesse Azéma qu’il aime —et réciproquement— et veut
épouser : autre nœud, deux prétendants pour une même femme,
banal. Mais un troisième larron ambitionne aussi le cœur de la
belle ! Qui sera vainqueur ? Mais voilà que Sémiramis, qui
attendait ardemment Arsace, croyant être aimée en retour, lui
déclare  sa  flamme,  lui  propose  sa  main  et  le  trône.  Les
affaires de cour et de cœur se corsent à Babylone. Sémiramis,
de toute son autorité absolue, fait jurer à tous de respecter
son choix du successeur sur le trône, qu’elle entend épouser :
Arsace !  Désespoir d’Azéma et du jeune général amoureux,
fureur d’Assur frustré dans son ambition. Même le fantôme
apparu de Ninus, le roi assassiné, tonne et détonne sur ce qui
devait  être  une  fête.  Pourquoi  l’ombre  du  roi  est-elle
courroucée  ?  Bien  sûr,  il  réclame  vengeance  (depuis  le
temps ?) de sa mort. Mais est-ce tout ?

Non, ce n’est pas tout : le grand prêtre reconnaît en Arsace
le fils disparu du roi, donc, horreur ! fiancé à sa propre
mère, on comprend l’indignation du royal spectre du père et
époux. Il appartient donc à Arsace, accablé, pour apaiser les
dieux et le fantôme de Ninus son père, de venger l’assassin ou
les assassins. Mieux encore : un aparté haineux et menaçant



entre Assur et la reine nous révèle qu’ils furent amants et
les  assassins  du  roi  Ninus  !  Bref,  c’est  déjà  Hamlet  à
Babylone devant tuer sa mère et son amant (comme Oreste tue la
sienne et son complice pour venger son papa Agamemnon). Il a
du mal à s’y résoudre, même si Sémiramis, mise au courant,
l’en implore pour expier ses fautes : régicide et inceste,
bien que non consommé.

Et tout le monde de se retrouver dans le ténébreux caveau du
roi Ninus, Assur pour y assassiner Arsace, Sémiramis pour tuer
ce dernier et sauver son fils, et, celui-ci, tremblant, pour
immoler  dans  le  noir,  à  l’exhortation  du  Grand  prêtre,
l’assassin  du  roi.  Arsace  lève  le  glaive  pour  tuer  sans
trop savoir qui. Le Grand prêtre lui ordonne de frapper. La
lame  s’abat,  un  corps  tombe.  Mais  de  qui  ?  Suspense
final. Arsace, dans un œdipe freudien inversé, a occis sa
propre mère. Bref, ce drame si long répond bien aux réquisits
de  l’intrigue  policière  en  posant  les  questions  qui  la
constituent : Où? Quoi? Qui? Comment? et enfin : pourquoi?

Interprétation

On le disait ici même à propos
du Trovatore, Giuliano Carella,
à  la  tête  de  l’Orchestre  de
l’Opéra  de  Marseille  à  son
mieux est incontestablement un
grand maître de cette musique
italienne  à  laquelle  il
insuffle, sans boursoufler, une
vivacité,  une  vie  au  sens

propre du terme, qui en est une authentique marque : il polit
les cuivres, affûte en douceur les flûtes rossiniennes, chérit
les chœurs bien préparés par Emmanuel Trenque et les chanteurs
sont choyés par sa battue attentive, mais sans complaisance
rythmique, au confort d’un chant d’une exigence périlleuse. Il
sait  magnifier  les  lignes  majestueuses  de  cette  grande
partition, en détailler, en faire briller, sans fouillis, les
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trouvailles de timbres et couleurs, avec un rare équilibre de
l’ensemble et du détail. Les récits obligés, comme il convient
à l’opera seria dramatique, sont animés et amenés dans un
habile fondu avec l’aria sans la cassure mécanique qui en est
souvent l’écueil. Il obtient de la masse choriste, orchestrale
et soliste, une palette de nuances qui rend à cette musique
monumentale sa variété, sans laquelle on serait un peu écrasé
par  la  rhétorique  massive  du  genre.  Il  revisite  avec
intelligence l’œuvre, fait vivre de l’intérieur et justifie
une esthétique qu’on aurait crue, à tort, reléguée au musée
des curiosités.

Il dispose, il est vrai, d’une phalange exceptionnelle, à tous
les niveaux, de chanteurs pliés à l’exigence technique de ce
style brillant qui exclut la médiocrité dans la moindre des
parties. Ainsi, dans les rôles les plus courts, Samy Camps,
ténor, sait poser toute l’autorité de Mitrane, capitaine de la
garde royale, et Azema, l’épisodique princesse disputée par
rien  de  moins  qu’Assur,  Arsace  et  Idreno,  est  joliment
justifiée par Jennifer Michel dont le soprano mûrit sans rien
perdre, même en brune, de sa douce blondeur de timbre. Dans
une œuvre dont les rivaux principaux sont des voix graves, et
l’héroïne une soprano dramatique, Rossini exalte malgré tout
la voix de ténor dans ce rôle ingrat d’amant transi, Idreno,
lui  prêtant  des  airs  diaboliques  par  la  tessiture  et  la
virtuosité. Le timbre de David Alegret qui, l’incarne, est
guère séduisant, mais sa technique à surmonter cette partition
terrible  est  indiscutable  et  le  public  marseillais  ne  se
trompe pas en lui réservant une ovation.

 Ces  personnages  ne  sont  là  que  pour  nourrir  l’intrigue
amoureuse secondaire, de mise dans la convention du dramma per
musica avec ses héros tragiques, dont l’amour, comme le disait
Corneille  pour  la  tragédie,  est  la  part  humaine  de  leur
surhumaine dimension. Le quatuor, noyau essentiel du drame,
est exceptionnel : la basse Patrick Bolleire campe un imposant
Oroe, se glissant dans la peau et la voix ténébreuse du Grand



prêtre et astrologue (les Assyriens inventèrent l’astrologie),
oraculaire et majestueux interprète des dieux et de leurs
insondables  desseins,  par  ailleurs,  voix  d’outre-tombe  du
spectre de Ninus. Dans sa prise de rôle du prince Assur,
intriguant, ambitieux et régicide, Mirco Palazzi est magistral
d’emblée : timbre sombre, voix large et égale sur toute la
tessiture  de  basse,  il  surmonte  avec  aisance  toutes  les
épreuves stylistiques et techniques que Rossini se plaît à
semer  dans  sa  partition,  et  sait  velouter  de  vénéneuses
insinuations piano ses menaces à son ex-amante Sémiramis, mais
aussi clamer, déclamer ses fureurs et frustrations, délirer
son air de folie, dont Verdi se souviendra pour son Nabucco,
qui n’était pas, comme on le croit, l’apanage exclusifs des
folles prima donnas.

Arsace, personnage féminin travesti en général, est exalté par
la  mezzo,Varduhi  Abrahamyan,  la  meilleure  interprète  sans
doute  du  rôle  depuis  Marilyn  Horne,  avec  l’avantage  d’un
physique  avantageux  (de  femme)  qu’elle  ne  masculinise
heureusement pas et d’un jeu passionné mais sans les outrances
de son illustre devancière. Elle se rit avec aisance de toutes
les difficultés de la partition et nous régale d’un timbre
charnu du grave à l’aigu, velouté, sensuel, aux somptueuses
couleurs. À ses côtés, en Semiramide, Jessica Pratt, qui n’est
pas  le  soprano  dramatique  exactement  requis  par  le  rôle,
pourrait pâlir et pâtir d’un grave et d’un médium trop doux
pour l’absolutisme d’une reine guerrière et régicide, mais,
prise ici dans les inquiétudes d’une incertaine fin de règne,
tenaillée par le remords et l’amour d’un garçon plus jeune,
cette  fragilité  lui  donne  une  touchante  humanité  qui,
d’avance, l’absout de ses crimes, l’assassinat d’un monarque
et mari et le penchant incestueux inconscient vers son image
juvénile désormais incarnée par son fils. La beauté lumineuse
de son timbre, la sûreté de sa technique, son époustouflante
agilité,  ses  pianissimi  filés  et  ses  attaques  suraiguës
limpides, sans bavure, en font une interprète exceptionnelle.



Une  soirée  de  jouissance  vocale  sensuelle  qu’aurait  pu
savourer Stendhal, l’amoureux de Rossini.

Rossini : Semiramide à l’Opéra de Marseille. Opéra en deux
actes. Livret de Gaetano Rossi. Opéra de Marseille, le 27
octobre 2015. Orchestre et chœur de l’Opéra de Marseille.
Giuliano  Carella,  direction.  Distribution  :  Semiramide  :
Jessica Pratt ; Arsace : Varduhi Abrahamyan ; Azema : Jennifer
Michel ; Assur : Mirco Palazzi ; Idreno : David Alegret ; Oroe
/ L’Ombre de Nino : Patrick Bolleire ; Mitrane : Samy Camps.

Illustrations : Giuliano Carella, saluts © Christian Dresse

Nouvelle  production  d’Hansel
et Gretel
Angers Nantes Opéra. Humperdink
: Hansel et Gretel, 11 décembre
2015>6  janvier  2015.  C’est  la
nouvelle production événement de
cette fin d’année, présentée par
Angers Nantes Opéra où devrait
se confirmer la talent pour la
clarté dramatique, d’une metteur
en scène particulièrement inspirée : Emmanuelle Bastet. C’est
une partenaire conviée par Angers Nantes Opéra et qui a signé
auparavant,  Lucio  Silla  (esthétique,  d’une  efficacité
tranchée), un sublime Orphée et Eurydice, entre réalisme et
onirisme, La Traviata, et plus récemment Pelléas et Mélisande
(transposé avec un sens cinématographique très léché, dans une
réalisation qui pourrait être un film d’Hitchcok). Qu’en sera-
t-il pour Hansel et Gretel, conte féerique qui ne s’adresse
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pas qu’aux enfants : la musique y est aussi raffinée et pensée
que les œuvres de Wagner (le modèle d’Humperdink) ou Richard
Strauss (qui fut immédiatement fasciné par la musique d’Hansel
et Gretel). La nouvelle production présentée par Angers Nantes
Opéra s’annonce comme l’événement lyrique de cette fin d’année
2015.

Un conte pour enfants
devenu opéra post wagnérien,

féerique et onirique

 

La  misère  produit  dans  l’esprit  des  âmes  enfantines,
innocentes des prodiges d’imagination pour conjurer la morsure
de la faim ou l’enfer des nuits glaciales : ainsi le frère et
la soeur Hansel et Gretel échafaudent en un délire onirique et
grotesque un conte de sucrerie et de chocolat où se joue leur
rapport au monde et leur relation à l’autorité, incarnés ici
dans  la  personne  de  la  vorace  et  terrifiante  Sorcière
Grignote.

Plutôt que de plonger dans l’adaptation un
rien trop terrifiante des frères Grimm,
Humperdink  préfère  intégrer  la  vision
d’Adelheid  Wette,  sa  sœur  dont  la
sensibilité apporte une douceur tendre qui
manquait à la légende originelle. L’opéra
qui  en  découle  par  sa  musique  alliant
puissance  et  raffinement  porte  la
connaissance  aiguë  et  plutôt  très
admirative de Richard Wagner, d’autant que
Humperdink ne fait pas que renouveler le
dramatisme  symphonique  et  hypnotique  de

Wagner : il sait le renouveler ; il a travaillé avec le maître

http://www.classiquenews.com/wp-content/uploads/2015/11/Humperdinck_Postcard-1910.jpg


de Bayreuth participant à la création de Parsifal en 1882 à 26
ans seulement (peut-on se remettre d’une telle expérience ?).
A  la  mort  de  son  mentor  et  maître,  le  14  février  1883,
Humperdink reste inconsolable. L’histoire allait montrer que
Humperdink  pouvait  assimiler,  transposer,  renouveler  l’art
wagnérien  au  théâtre  :  immense  défi  éprouvé  par  les  plus
grands compositeurs germaniques et français… dont peu surent
en effet réaliser ce projet.

En 1890 quand se précise l’idée d’Hansel et Gretel, Humperdink
doit se réconcilier avec un milieu hostile à ses prises de
position wagnériennes: sa soeur Adelheid lui propose de mettre
en musique un conte pour les enfants qu’elle a elle même
écrit, pour l’anniversaire de son mari. D’un pari familial à
peine pris au sérieux, l’opéra à naître prend peu à peu forme,
devenant même pour le jeune compositeur nostalgique de Wagner,
voire dépressif, une sorte de baume salvateur.
Passéiste : oh que non ! La partition s’impose immédiatement
sur les scènes d’abord allemandes, devenant  l’opéra des fêtes
par excellence : apportant à son auteur un pactole enviable à
une époque où composer un opéra pouvait encore faire recettes
:  soit deux millions de marks-or, rien qu’entre 1900 et 1910
pour son auteur.

Une  voix  et  non  des  moindres  sut  dès  1893  reconnaître
l’incroyable talent du jeune wagnérien et mesurer dans ses
justes proportions, sa fabuleuse originalité, Richard Strauss
:   «  Quel  humour  rafraîchissant,  quelle  exquise  naïveté
mélodique, quel art et quelle finesse dans le traitement de
l’orchestre,  quelle  perfection  dans  la  construction  de
l’ensemble, quelle invention florissante, quelle merveilleuse
polyphonie, et le tout original ; nouveau et si véritablement
allemand. »

L’on ne saurait être plus pertinent et élogieux : si la valeur
des grands chefs d’oeuvre se mesure à leur reconnaissance
immédiate et surtout populaire, Humperdink par sa fraîcheur
musicale renoue avec le Mozart de La Flûte enchantée, féerique



et pourtant philosophique, s’adressant autant aux enfants qu’à
leurs parents. Une qualité que comporte en tout points le
génial Humperdink et son inusable, Hansel et Gretel.

 

Hansel  et Gretel d’Humperdink, 1893
Présenté par Angers Nantes Opéra

Conte musical en 3 tableaux
Nouvelle production
7 dates événements,

Du 11 décembre 2015 au 5 janvier 2016

Livret de Adelheid Wette, d’après Hänsel und Gretel, conte
populaire recueilli par les frères Grimm dans le premier
volume des Contes de l’enfance et du foyer [Kinder-und

Hausmärchen].
Créé au Théâtre Grand-Ducal de la cour de Weimar, le 23

décembre 1893.
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ANGERS, Le Quai
Mardi 5 janvier 2016, 20h

Mercredi 6 janvier 2016, 20h

réservez vos places

THOMAS RÖSNER, direction
EMMANUELLE BASTET, mise en scène

Vincent Le Texier, Pierre
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Marie Lenormand
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Norma Nahoun
Jeannette Fischer

Dima Bawab, Le Marchand de sable

Maîtrise de la Perverie
Gilles Gérard, direction

Chœur d’Angers Nantes Opéra
Xavier Ribes, direction

Orchestre National des Pays de la Loire

Nouvelle production Angers Nantes Opéra
[Opéra en allemand avec surtitres français

CD,  compte  rendu  critique.
Coffret  Brahms  :  complete
orchestral  music.  Integrale
de la musique pour orchestre.
Riccardo  Chailly,  direction.
Gewandhaus Orchester Leipzig.
7 cd Decca (2006-2014)
CD,  compte  rendu  critique.  Coffret  Brahms  :  complete
orchestral music. Integrale de la musique pour orchestre.
Riccardo Chailly, direction. Gewandhaus Orchester Leipzig. 7
cd  Decca  (2006-2014).  Enregistrée  en  plusieurs  coffrets
séparés  selon  le  calendrier  des  enregistrements  réalisés,
cette intégrale Brahms par Riccardo Chailly prend forme en un
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coffret  unique  édité  par  Decca  (7  cd).  Avec  sa  récente
intégrale Beethoven, Chailly impressionne par une ampleur du
son, une puissance qui sait aussi préserver le détail et une
certaine  clarté  ;  tout  est  canalisé  pour  l’opulence  d’un
dramatisme brûlé qui compose dans une discographie une voie
mediane, équilibrée qui s’affirme comme une référence jamais
décevante. Soucieux de clarté et de lisibilité, le Brahms de
Chailly sait trancher, caractériser sans épaisseur et cette
surenchère  produisant  bien  souvent  une  pâte  déclamée,
ampoulée,  finalement  indigeste.  Chailly  revient  à
l’architecture primitive et originelle du Brahms bâtisseur,
prolongeant  comme  personne  l’invention  des  formes  depuis
Beethoven. Comparé à ses premières lectures des Symphonies
avec l’autre Gewandhaus (d’Amsterdam), le geste forgé et peu à
peu  sculpter  à  Leipzig,  comme  profitant  de  la  révolution
interprétative opérée sur Bach, a conçu une direction plus
légère  et  transparente  dont  la  sensibilité  instrumentale
régénérée, exalte les sens et fait la réussite par exemple du
mouvement lent (Andante) du Concerto pour piano n°2 (1881, cd
7), de loin la lecture la plus intéressante, profitant aussi
il est vrai de l’exceptionnelle Nelson Freire (Live de 2005).

Directeur  musical  du  Gewandhaus  de
Leipzig  depuis  2005,  Riccardo  Chailly
signe  donc  une  intégrale  qui  malgré
certains passages à vide, comporte des
instants  de  grâce,  comme  suspendus,
portés  par  cet  idéal  personnel  de  la
lisibilité et de la clarté qui n’empêche
ce  que  nous  aimons  tant  chez  Brahms,
l’ivresse  et  l’extase  tendre,

jaillissement éperdu d’une innocence préservée, intacte malgré
les blessures tues, les traumatismes (écouter ce même Andante
et la place accordée au chant du violoncelle : un instant de
grâce).

L’intégrale Brahms de Chailly demeure une leçon de musicalité
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respectueuse, soucieuse d’articulation et de lisibilité…

Vertus de la clarté allégée
C’est un Brahms plus nerveux, et osons dire même audacieux au
sens d’un Beethoven : les coups de timbales qui ouvrent la
Première Symphonie ne signifient-ils pas voici l’aube d’un
monde nouveau comme Beethoven le dit lui-même au terme de son
propre cycle symphonique dans sa 9ème ? Chailly retrouve ainsi
le Brahms moderne et on pas classique, celui expurgé de la
tradition  fin  XIXè  et  mi  XXème,  hérité  de  ses  meilleurs
défenseurs Toscanini, Félix Weingartner. Brahms l’inventeur de
formes  nouvelles,  capable  de  surprendre  par  un  itinéraire
harmonique et rythmique neuf, résolument improbable, Brahms le
réformiste ; voilà le visage qui s’inscrit en lettres d’or sur
le  coffret  Chailly  :  n’écoutez  que  le  début  et  son
développement de la Symphonie n°1 (vrai poco sostenuto des
cordes et transparence légère pour plus de mordant et d’âpreté
voire  de  lumière  dans  cet  irrépressible  allant  tragique
initial) pour comprendre les apports du geste dépoussiéré,
allégé, nerveux, jamais surexpressif du chef italien. Sans
perdre la puissance et le sentiment de la carrure colossale,
le chef ajoute et soigne de bout en bout, le relief d’une
lisibilité entre les pupitres qui reprécise la direction de
l’architecture, les justes proportions entre les pupitres. La
Symphonie n°3 dès le début peut ainsi compter sur une parfaite
précision lisible des bois qui citent avec d’autant plus de
vitalité, la référence aux motifs folkloriques si présents
dans le tissu brahmsien. La construction globale, l’édifice de
Symphonies  en  Symphonies  dévoilent  par  un  geste  précis,
affiné, des arêtes vives, des passages et des modénatures
insoupçonnées  (lissées  ou  expédiées  par  les  chefs  moins
scrupuleux).  Complément exaltants à la clarté architecturale
des 4 Symphonies, les œuvres concertantes, pour violon ; pour
violon  et  violoncelle,  éclairent  également  un  même  souci
d’élocution : le Concerto en ré (1879) s’impose évidemment
parmi les meilleures réussites du coffret. C’est peu dire que



le violon de Kavakos transcende le Concerto en ré (prise de
2013) par la finesse sans aucune emphase de son instrument.
C’est droit, vif, précis, allégé lui aussi, dans la lumière et
d’une clarté absolu (trilles aiguës inouies, d’une ciselure
arachnéenne),  exprimant  la  fusion,  cet  esprit  d’effusion
souple et tendre unissant orchestre et violon dans une seule
et même caresse amoureuse : Leonidas Kavakos est Brahmsien
comme  Chailly  :  jamais  dans  la  démonstration  et  la  pure
virtuosité,  révélant  des  couleurs  intérieures  enfouies,
intimes, pudiques d’une infinie douceur.

Même incandescence et même entente partagées par les deux
solistes du Double Concerto (live de 2008) : le violoncelle de
Truls Mork et le violon de Vadim Repin, vif argents, d’une
sobriété éprise d’élégance chambriste, toujours articulée et
d’une subtilité d’accents… Les nouveaux réglages de Chailly se
ressentent d’autant mieux dans une œuvre qui alterne de façon
souvent vertigineuse les parties dévolues à tout l’orchestre
et l’incise murmurée et plus ciselée du chant à deux voix.
Chambriste  et  concertant,  comme  un  Concerto  grosso,  la
partition semble différente à tout ce qui fut joué jusque là.

En s’appuyant sur la tradition
brahmsienne  de  l’orchestre  de
Leipzig,  songeons  que
l’orchestre  a  créé  en  1859  le
Premier  Concerto  pour  piano,  
Riccardo  Chailly  peut  sculpter
une  sonorité  qui  a  sa  base

romantique  des  plus  légitimes.  En  apportant  un  regard
scrupuleux, veillant à la lisibilité des timbres comme des
pupitres, le chef réussit son objectif : retrouver un Brahms
plus incisif, plus transparent dont le souci de l’architecture
et de la couleur se dévoilent magistralement. En somme Brahms
était un moderne. Loin des clichés qui en font le suiveur
conservateur et orthodoxe de Beethoven, résolument rival de
Mahler à Vienne. L’histoire d’un Brahms dépoussiéré s’écrit
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maintenant  grâce  à  son  pionnier  désormais  incontournable,
Riccardo Chailly.

 

 

 

Tracklisting Intégrale pour orchestre de Brahms :

 

CD1: Symphonie no. 1  op.68; Symphonie no. 3  op.90

CD2: Symphonie no. 2 op.73; Symphonie no. 4  op.98; version
alternative du début de la Symphonie n°4

CD3:  Ouverture tragique op.81; Intermezzo op.116 no. 4 (arr.
Paul Klengel); Intermezzo op.117 no.1 (arr. Paul Klengel);
Variations sur un Thème de Haydn op.56a; Liebeslieder-Walzer
op.52;  Andante,  Symphonie  no.  1  –  première  de  la  version
originale;  Academic  Festival  Overture  op.80;   Danses
hongroises  nos.  1,  3  &  10

CD4: Serenade no. 1 op.11; Serenade no. 2 op.16

CD5: Concerto pour violon op.77 [Leonidas Kavikos]; Concerto
for Violin & Violoncelle op.102 [Vadim Repin, Truls Mörk]

CD6: Concerto pour piano no. 1  op.15 [Nelson Freire]

CD7: Concerto pour piano no.2 in B flat op.83 [Nelson Freire]

Orchestre du Concertgebouw de Leipzig

Leipzig Gewandhausorchester
Riccardo Chailly, direction

 

 



 

CD,  compte  rendu  critique.  Coffret  Brahms  :  complete
orchestral  music.  Integrale  de  la  musique  pour  orchestre.
Riccardo Chailly, direction. Gewandhaus Orchester Leipzig. 7
cd Decca 4788994 (2006-2014). Parution : mi octobre 2015.

 

 

Poitiers. Sibelius, Schumann…
Concert Symphonique au TAP
Poitiers, TAP. Jeudi 12 novembre 2015, 20h30.
Mendelssohn,  Sibelius,  Schumann...  Superbe
concert symphonique à Poitiers au TAP, ce 12
novembre  avec  plusieurs  oeuvres  de
compositeurs exaltés par le spectacle de la
nature,  flamboyante  et  insaisissable  :
Mendelssohn  et  Schumann,  deux  romantiques
allemands  (d’autant  plus  «  naturels  »  dans  ce  programme
puisque la saison 2015 – 2016 du TAP fête l’Allemagne) ; mais
aussi des œuvres rares et concertantes (avec le concours du
violoniste  français  Nicholas  Dautricourt)  du  plus  grand
compositeur pour l’orchestre en Finlande : Jean Sibelius.
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Dès 18h30… A l’occasion de ce grand concert
symphonique de la nouvelle saison 2015-2016
du TAP de Poitiers, les spectateurs pourront
assister dès 18h30 au Bar de l’Auditorium à

une rencontre conférence (entrée libre) en présence du chef
invité (Jean-François Verdier) où un comédien (Jérôme Rouger)
élucidera non sans facétie les enjeux de la question qui fait
débat : pourquoi les chefs d’orchestre mènent-ils tout le
monde à la baguette ? (première de trois sessions programmées
au TAP : les 12 novembre donc, puis 11 février et 17 mars
2016).

 

 

 

 

Mendelssohn, Sibelius, Schumann

3 poètes de la Nature
 

 

 

A  20h30…  La  Nature,  étourdissante,
flamboyante,  inspirant  un  lyrisme  éperdu,
triomphe dans ce programme qui réunit les
Romantiques Mendelssohn et Schumann, et aussi

le moderne, génie de la musique symphonique en Finlande, Jean
Sibelius (dont 2015 célèbre le 150ème anniversaire : LIRE
notre dossier Sibelius dossier 2015).
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D’abord,  l’ouverture  «  Les
Hébrides » du hambourgeois Félix
Mendelssohn traduit le processus
créateur  que  cultivent  les
compositeurs  :  la  nature  leur
fournit  des  sensations  souvent
vécues  sur  le  motif  (c’est  le
cas  de  Mendelssohn,  spectateur
exalté pendant un voyage en Ecosse en 1829). L’écriture n’est
pas  descriptive  ou  strictement  narrative  mais  plutôt
subjective  et  intensément  évocatrice,  recomposant  le  sujet
observé, traduisant les riches impressions ressenties devant
cette Grotte de Fingal, – autre titre de la pièce -,  prodige
minéral  balayé  et  fouetté  par  la  mer,   et  qui  offre  à
Mendelssohn  panthéiste  et  naturaliste  de  premier  ordre,
l’occasion d’exprimer en musique la grandeur et le caractère
surnaturel du spectacle ainsi découvert pendant son voyage.
Révisée et achevée en 1830 (à Paris), l’année de la Symphonie
Fantastique de Berlioz, l’ouverture « Les Hébrides » diffuse
intactes, la puissance et la magie de l’impénétrable Nature.

 

 

 

Tout aussi sensible à la Nature,
Jean  Sibelius  (mort  en  1957)  en
Finlande  incarne  le  miracle
symphonique  scandinave  qui  prend
son essor dans la première moitié
du XXème (aux côtés de Nielsen, son
contemporain  danois).  Après  le
premier  romantique  Mendelssohn,
Sibelius  approfondit  encore
l’expression musicale de la Nature
dans un style encore plus personnel et surtout synthétique :
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élan printanier, éblouissement solaire ou plénitude suspendue
de l’hiver, l’écriture de Sibelius apporte autant que Mahler,
le génie d’un imaginaire inédit pour l’orchestre. Où le jeu
des timbres associés, le dialogue entre les pupitres (cordes,
cuivres,  bois  et  vents),  surtout  l’exposition  unique  des
thèmes caractérisent un style immédiatement reconnaissable par
son irrépressible ardeur, entre passion, mystère, intériorité.

Les Deux Sérénades pour violon et orchestre opus. 69, créées
en 1915 colorent la sensibilité instrumentale du compositeur,
son souci de la couleur comme de la construction, par une
teinte profondément mélancolique (que l’on retrouve aussi dans
son  exceptionnel  Concerto  pour  violon  composé  10  ans
auparavant  en  1905).

Cycle  d’une  rare  cohérence  poétique,  les  Six  Humoresques
(1917-1919) consultent les pages d’un livre de paysages d’une
âpre et pénétrante beauté : Sibelius y redouble d’exaltation
et  d’introspection,  sachant  varier  les  climats  et  soigner
l’enchaînement  des  6  pièces  dont  la  dernière,  la  plus
bouleversante,  bascule  en  un  rêve  intérieur.

 



Nicholas Dautricourt, violon (DR)

 

 

 

La Valse triste de 1904 est contemporaine de la composition de
la Symphonie n°3 en ut majeur : elle est emblématique de la
réception des oeuvres de Sibelius : au départ destinée comme
musique de scène à la pièce Kuolema d’Arvid Jarnefeld, la
force  pudique  de  son  irrépressible  élan  l’a  immédiatement
distinguée  et  depuis  le  chef  légendaire  Karajan,  (celui
méditatif et le plus rentré, – qui aima l’enregistrer avec le
Berliner Philharmoniker-), la pièce jouée désormais de façon
indépendante,  fait  partie  des  grands  tubes  des  concerts
symphoniques  :  elle  touche  par  sa  pudeur  mesurée,  et  son
intensité quasi spirituelle, construite sur le plan favori du
compositeur : une croissance progressive du matériau sonore
qui de fait, en séquence finale, exulte et s’embrase, pour
revenir au murmure du début. Un chef d’oeuvre dramatique, qui
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saisit aussi par sa science de l’instrumentation.

 

 

 

 

Après l’entracte, la Symphonie n°1 «  Le
Printemps » de Robert Schumann regarde
du côté de l’exaltation juvénile d’un
Mendelssohn.  En  1841,  Schumann  est
l’heureux  époux  de  la  pianiste  Clara
Wieck  dont  le  père  n’avait  cessé
d’oeuvrer pour reporter la noce. Exaltée
elle aussi, mais aussi d’un tendresse
qui sait être recueillie et intensément
pudique  (rêverie  du  Larghetto),  la
première Symphonie de Schumann est un
feu ardent et lumineux, le premier essai

– réussi- du compositeur dans le format symphonique, lui qui
n’avait jusque là que traiter en maître, les oeuvres pour
piano  et  le  lied  (mélodie  germanique).  Et  signe  d’une
filiation fraternelle présente dans le choix du programme de
ce  concert,  c’est  Mendelssohn  lui-même  au  Gewandhaus  de
Leipzig, qui crée la partition le 31 mars 1841, délivrant
cette joie spontanée, de fait printanière qui est la couleur
générale de toute la Symphonie.
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Poitiers, TAP Théâtre Auditorium
Jeudi 12 novembre 2015, 20h30

Concert Mendelssohn, Sibelius, Schumann

 

 

Felix Mendelssohn : Les Hébrides op. 26 (ouverture)

Jean Sibelius :

Sérénade n°2 pour violon et orchestre en sol mineur op. 69,
Humoresques pour violon et orchestre

(Nicholas Dautricourt, violon)

Valse Triste op.44

Robert Schumann : Symphonie n° 1 en si bémol majeur op. 38 Le
Printemps 

Orchestre Poitou-Charentes
Jean-François Verdier, direction
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Compte-rendu,  opéra.  Nantes,
Théâtre  Graslin,  le  2
novembre 2015. Viktor Ullmann
:  Der  Kaiser  von  Atlantis.
Avec  Pierre-Yves  Pruvot,
Wassyl Slipak, Natalie Pérez,
Sébastien Obrecht, Anna Wall.
Louise Moaty, mise en scène.
Philippe Nahon, direction

Depuis  son  apparition  à  Amsterdam  en
1975, le petit opéra de Viktor Ullmann
n’a cessé de poser le cas (de conscience)
de  cette  «  musique  des  camps  »  sur
laquelle la mort plane constamment comme
un épée de Damoclès : Theresienstadt en
l’occurrence, antichambre d’Auschwitz, où

les  artistes  juifs  trouvaient  l’opportunité  macabre  d’une
activité  créatrice  qu’ils  n’avaient  pas  connue
antérieurement  ;  il  s’avère  impossible  d’oublier  la  force
prégnante de ce contexte en écoutant cette modeste et délicate
partition, que l’auteur n’a pu même voir représenter avant sa
mort,  gazé  par  les  nazis  qu’il  fut  en  1944.  Avec  ses
personnages  abstraits,  esquissés  à  grand  traits,  la  très
courte durée de l’action de son acte unique (une petite heure)
et la quasi-inexistence de l’action, l’œuvre paraît ainsi très
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problématique à la scène.

 

 

C’était sans compter le travail
intelligent,  minutieusement
élaboré,  au  souffle  poétique
constant – et dont la qualité
première  est  celle  d’une
sobriété exemplaire – de Louise
Moaty. La fidèle collaboratrice
du  célèbre  metteur  français
Benjamin  Lazar  cultive  ici  le
mystère  –  formidablement  aidée
par  sa  décoratrice  Adeline
Caron, qui a imaginé de grands
parachutes  blancs  descendants
des  cintres,  baignés  dans
d’irréelles  lumières  (conçues
par  Christophe  Naillet),  qui
renforcent  l’onirisme  prégnant
de la régie. Pour assurer plus
qu’un succès d’estime à une entreprise aussi problématique,
cette  production  confirme  l’idée  que  la  brièveté  et  la
modestie apparente de l’ouvrage exige, en fait, une équipe
vocale  de  toute  première  force.  C’est  ce  qu’a  su  réunir
l’ARCAL (dirigé par Catherine Kollen) pour la Maison de la
Musique de Nanterre – où la production a initialement été
montée – avant de tourner dans plusieurs théâtres, pour finir
sa course au Théâtre Graslin à Nantes.
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Les chanteurs-acteurs réunis dans la capitale des Pays de la
Loire doivent affronter ici des tessitures particulièrement
tendues, et tous s’acquittent de leur partie avec des rares
talents de comédiens et des qualités vocales idoines. Dans le
rôle-clé de l’Empereur, à qui revient la plus belle part dans
son discours final, l’excellent baryton français Pierre-Yves
Pruvot nous gratifie de son timbre clair et sonore à la fois,
qui fait fi des notes aiguës dont sa partie est truffée ; il
faut  également  saluer  un  engagement  scénique  qui  force
l’admiration.  Très  investi  également,  l’ukrainien  Wassyl
Slipak qui – dans le double rôle de La Mort et du Haut-Parleur
– offre une superbe voix de basse, donnant toute leur portée
aux deux belles tirades que lui offre la partition. Tout aussi
exposé, le Tambour de la magnifique mezzo britannique Anna
Wall  éblouit  autant  par  ses  aigus  souverains  que  par  son
registre  grave,  plutôt  nourri.  Enfin,  bien  qu’annoncé
souffrant, le jeune Sébastien Obrecht ne démérite pas dans les
rôles d’Arlequin et du Soldat, tandis que Nathalie Perez ravit
grâce à son timbre lumineux et bien projeté.

 

 



 

 

A la tête des treize solistes issus de l’Ars Nova Ensemble
Instrumental leur directeur musical Philippe Nahon livre une
lecture sans complaisance de la partition d’Ullmann, c’est à
dire  à  la  fois  sarcastique,  sèche,  tranchante,  voire
burlesque. Ils comptent pour beaucoup dans la réussite de la
soirée. Saluons – en guise de conclusion – l’audace de la
saison concoctée par Jean-Paul Davois, qui outre ce titre-
phare du XXe siècle, proposera – plus tard dans la saison –
deux œuvres du XXIe siècle : Maria Republica de François Paris
(en création mondiale) et Svadba d’Ana Sokolovic (créé cet été
au Festival d’Aix-en-Provence).

Der Kaiser von Atlantis.de Viktor Ullmann à Nantes (Théâtre
Graslin), à l’affiche les 2, 4 et 7 novembre 2015.
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Illustrations : vue générale ; Pierre-Yves Pruvot, l’Empereur
d’Atlantis © Nathaniel Baruch


