
Magnificences de François Ier
par Doulce Mémoire
Tours,  Opéra.  Doulce  Mémoire,
Magnificences. Jeudi 19 novembre
2015, 20h. Commémorations 1515 –
2015,  François  Ier  à  Tours.
Doulce  Mémoire,  Denis  Raisin
Dadre  à  l’Opéra  de  Tours.  En
portant le titre d’une chanson
probablement écrite par François
Ier, le collectif de musiciens fondé par Denis Raisin Dadre se
devait de fêter dignement le faste de la Cour de François Ier
en 2015 qui marque les 500 ans de son avènement au trône. En
2014, le premier ensemble dédié aux musiques de la Renaissance
fêtait ses 25 ans, salle Gaveau : le créateur Denis Raisin
Dadre retrouvait tous les partenaires du groupe : chanteurs,
danseurs,  instrumentistes  en  une  fête  exceptionnelle  et
éclectique, véritable métissage enivrant et bains de cultures
mêlées  (VOIR  notre  reportage  vidéo  des  25  ans  de  Doulce
Mémoire,  salle  Gaveau  à  Paris).  En  2015,  Doulce  Mémoire
célèbre François Ier, premier roi mécène, préfigurant Louis
XIV, par sa maîtrise dans l’art de combiner art et pouvoir. Et
comme le Bourbon, le Valois était aussi très bon danseur.

Quand il monte sur le trône de France
en 1515, soit il y a 500 ans, François
Ier n’a que 20 ans. Pourtant l’âge
n’attendant  ni  la  maturité  ni  la
justesse ni la pertinence des choix
politiques, le jeune souverain réalise
sa  passion  pour  les  bâtiments  et

l’architecture, les arts en général : il invite Léonard de
Vinci qui sera son ami. Le roi artiste, dont le goût révèle
pendant le règne, le grand esthète patron des arts, invente
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avec les créateurs qu’il favorise, les « Magnificences »,
divertissements  royaux  appelés  à  incarner  le  raffinement
français.

Spectacle dansé à la Cour de François Ier

Magnificences de l’harmonie
terrestre

Chaque  membre  de  la  Cour  participe  et  conçoit  l’un  des
tableaux de la fête ; ainsi le Dauphin futur Henry II y règle
un épisode de danses paysannes alliant truculence, contorsions
et cabrioles sur une musique endiablées ; un courtisan ajoute
l’exotisme (personnel donc revisité) de danses mauresques dont
les  corps  libres  et  dansants  évoquaient  alors  les  Indes
nouvellement découvertes dont le Brésil, continent totalement
inédit… La Favorite Diane de Poitiers use de son prénom pour
convoquer la mythologie : Diane et ses suivantes, nymphes
sensuelles et caressantes s’expriment en chansons courtoises
mises en musiques par Claudin de Sermisy (compositeur attitré
à la Cour de François Ier).

La guerre est aussi présente sous la forme de joutes ou de
rapt de belles, détournés et scénographiés : le spectacle des
magnificences assoit l’autorité du roi ; en protecteur et en
sauveur, le souverain permet en associant tous les arts et les
courtisans,  de  réaliser  l’unité  et  l’harmonie  terrestre,
miroir humain de la perfection divine.

Denis Raisin Dadre réunit ici les musiques écrites pour les
deux  institutions  royales  :  L’Ecurie  du  Roi  d’abord
(comprenant luths et surtout hautbois) réalisant la musique
des danses hautes, sonores, puissantes comme la Pavane, la
Gaillarde, deux genres propres à l’esprit de la bataille ; ou
la Basse danse, les sonneries (adoubement du chevalier), la
morisque  (pour  le  fou).  C’est  aussi  La  Chambre  du  Roi
associant chanteurs virtuoses et bas instruments célèbres qui



jouent ici les chansons de Sermisy, très apprécié de François
Ier, les polyphonies de Pierre Certon (extraits de son recueil
des Meslanges). Le luth, instrument royal par excellence, et
les flûtes accompagnent les chanteurs. Comme à l’époque où les
musiciens  formés  dans  les  écoles  des  ménétriers  étaient
polyvalents,  jouant  différents  instruments,  les  acteurs
musiciens  de  Doulce  Mémoire  assurent  la  diversité  des
séquences en explorant la richesse des timbres et des rythmes.
Denis Raisin Dadre présente dans le spectacle les facs similés
de  quatre  colonnes  flûtes  du  XVIème  (facteur  Henri  Gohin
d’après Rauch von Schrattenbach) : leur diapason à 392hz (très
bas) leur confère un timbre proche de l’orgue : velouté et
puissant. En passant du luth au basson, de la guitare à la
flûte et au tourneboult, les instrumentistes de Doulce Mémoire
se mettent surtout au service de la danse.

Une  danse  déjà  très  aboutie,  restituée  ici  d’après  les
témoignages,  les  mascarades,  la  très  grande  iconographie
disponible (dont témoigne les dessins de Leonard de Vinci et
celui des proportions – harmoniques- du corps humain) qui
dévoile certes le raffinement mais aussi l’esprit fantasque et
burlesque de la création cultivée à la Cour de François Ier.
Combats  stylisés,  mascarades  paysannes,  allégories
mythologiques, mais aussi danses plus savantes renvoient à un
imaginaire où la recherche de l’harmonie terrestre, elle même
inspirée de la danse des sphères trouve sa plus noble et
naturelle  expression  dans  la  danse.  Quand  le  Roi  danse,
l’ordre et l’harmonie peuvent régner.

Le Roi n’a pas de résidence fixe : ses châteaux dont il suit
l’avancée des travaux (dont surtout Chambord) sont à chaque
étape  et  séjour,  l’occasion  de  fêtes  somptueuses  qui
renforcent l’idée de cohésion artistique et politique autour
du Souverain.

Le spectacle de Doulce Mémoire célèbre ainsi par son faste
magique, et l’autorité du Roi, la personnalité fédératrice
d’un  souverain  esthète,  mais  aussi  tous  les  accents



spectaculaires,  expressifs,  physiques,  carnavalesques,
emblèmes du raffinement des artistes réalisateurs qui font des
Magnificences, de superbes scénographies du pouvoir.

Tours, Opéra. Doulce Mémoire, Magnificences
Jeudi 19 novembre 2015, 20h.
Commémorations 1515 – 2015, François Ier à Tours. 

CD. En 2015, Doulce Mémoire et Denis Raisin Dadre ont fait
paraître un double cd majeur évoquant le raffinement de la
création musicale à la Cour de François Ier :  » François Ier,
musiques  d’un  règne  «  ,  compositeurs  d’Henry  VIII  et  de
François  Ier,  Pierre  Certon,  Pierre  Sandrin,  Jean  Mouton,
Claude de Sermisy, Divitis et Nicholas Ludford (LIRE notre
compte rendu critique, CLIC de classiquenews).

CD.  Nocturnes.  Natacha
Kudritskaya,  piano  (Debussy,
Ravel…  1  cd  Deutsche
Grammophon)
CD. Nocturnes. Natacha Kudritskaya, piano (Debussy, Ravel…
1 cd Deutsche Grammophon). Mille ivresses et rêves de la
nuit… Sous l’emprise des grands magiciens, Debussy et Ravel,
révélant  aussi  la  puissance  onirique  d’Abel  Decaux,  la
pianiste ukrainienne Natacha Kudritsakya décroche le CLIC de
classiquenews  de  novembre  2015.  En  ondine  nocturne  (pour
reprendre le Premier volet du Gaspard ravélien ici abordé en
fin de récital), la pianiste nouvellement recrutée par DG
(Deutsche  Grammophon),  Natacha  Kudritskaya  enchante
littéralement passant d’un épisode l’autre avec une subtilité
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introspective qui garde malgré la grande diversité des rives
et paysages explorés, une cohésion de ton, une unité de style
très aboutie… Premier album sous étiquette DG plutôt réussi
car outre la performance intimiste très intériorisée de la
jeune ukrainienne, ce récital intitulé « Nocturnes » sert
idéalement  son  sujet  :  le  choix  des  partitions,  leur
enchaînement selon la proximité des climats et la parenté des
tonalités  enchaînées,  désignent  une  sensibilité  pertinente,
astucieuse même qui fait de son parcours très personnel, un
jardin  intérieur,  une  série  d’humeurs  climatiques,
poétiquement  justes,  et  aussi  une  carte  de  visite  très
investie  qui  change  des  «  performances  »  éclectiques
habituelles (souvent bâclées, et sous couvert d’une intimité
dévoilée : saupoudrage plutôt que confessions sincères). Les
Nocturnes  que  compose  la  pianiste  ukrainienne  Natacha
Kudritskaya affichent toutes les nuances expressives de la
nuit,  climats  de  berceuse  enivrée,  enchantée…  balancements
mystérieux,  énigmatiques  et  suspendus  (Gymnopédie  n°1  puis
Gnossiennes 4 et 3 de Satie); crépitements plus narratifs  des
deux Debussy suivants (Les soirs illuminés, et surtout Feux
d’artifice).

Les teintes nocturnes qui y figurent, déploient
des  éclats  divers,  d’une  grande  richesse  de
caractère,  à  la  fois  tenus,  ténus,  d’une
délicatesse  suggestive  souvent  irrésistible.
Debussy, Satie, surtout Ravel et le moins connu

mais si prenant Abel Decaux (atonal avant Schoenberg) sont
tous  ici  manifestement  inspirés  par  l’enchantement,  les
promesses et les terreurs aussi de la nuit. Interprète ciselé
des auteurs français (on lui connaît un précédent cd Rameau,
très  articulé),  la  pianiste  déploie  pour  chacun,  un  jeu
souvent  intérieur,  en  rien  démonstratif  ni  artificiel,
résolument investi par la souple étoffe sonore qui trouve en
particulier chez Ravel, un équilibre parfait entre narration
aiguë et transparence éthérée confinant à l’abstraction.
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Kiev, puis Paris (CNSM), sont les étapes formatrices de la
jeune ukrainienne qui travaille vraiment et sérieusement la
musique à 15 ans (grâce à un concours pour lequel elle devait
réviser, progresser, convaincre). Une double culture russe et
français dont Alain Planès, son professeur à Paris, qui veille
au respect des partitions lui a transmis aussi le goût des
claviers anciens.

Natacha Kudritskaya comme un livre de confidences secrètes
nous précise (livret à l’appui) sa conception des mondes de la
nuit… Nuit enchantée, romantique et souverainement debussyste…
(immersion chantante à la fois étoilée et argentée de Clair de
lune,  emblème  poétique  de  tout  le  recueil…)   jusqu’au
fantastique ravélien de Scarbo du formidable recueil ravélien
« Gaspard de la nuit » : plongée inquiétante, hypnotique dans
une nuit fantastique plus trouble voire angoissante, celle du
nabot  terrifiant  et  grimaçant  d’une  électricité  animale
(Scarbo)  dont  le  rire  final  baisse  le  rideau  de  cette
formidable scène crépusculaire. Une nuit de révélation et de
dévoilement ultime qui d’ailleurs rejoint le Debussy mûr de
1917, soit à quelques mois de sa mort, dans « Les soirs
illuminés par l’ardeur du charbon » : autre facette d’une nuit
décisive et hallucinée.

Feux d’artifice (du même Debussy) assemblent miroitements et
crépitements ; l’épisode exige une souplesse très articulée de
la main droite, en particulier pour exprimer le chant éthéré
de l’onde malgré l’incessant balayage des arpèges en vagues
régulières,  traversant  tout  le  spectre  du  clavier.  Mêlant
éclairs  et  sourde  tension,  le  jeu  doit  être  expressif  et
liquide, puis d’un volupté irradiante, incandescente, jusque
dans le dernier accord qui s’achève comme un songe murmuré :
l’esprit d’une nuée de comètes traversant le ciel, illuminant
d’un feu fugace la voûte étoilée. Maîtrisant les passages et
les équilibres ténus, la pianiste affirme un jeu richement
dynamique  et  structuré,  d’une  grande  intensité.  Le  livret
présente en complément de la présentation générale, un choix



d’extraits des poèmes signés Verlaine, Baudelaire, Louis de
Lutèce,  Aloysius  Bertrand  (pour  son  Gaspard  de  la  nuit
originel de 1842).

 

 

Les 4 volets d’Abel Decaux (mort en 1943) sont dans le thème
et outre leur modernité envoûtante, d’une importance musicale
capitale:  datés  entre  1900  et  1907,  ils  préfigurent
l’atonalisme de Schoenberg car son impressionnisme tant à la
fragmentation  et  l’implosion,  l’exploration  et
l’expérimentation ; rappel étant fait grâce à la pertinence et
la justesse du programme, que le sérialisme est une création …
française; l’élève de Dubois, Massenet, organiste prodigieux
ressuscite sous les doigts plus qu’inspirés de la pianiste
ukrainienne; sourde inquiétude et atmosphère du rêve dans le
premier épisode (Minuit passe) qui semble tourner la page du
Tristan wagnérien par sa résonance lugubre et magique. La
Ruelle approfondit encore la menace et la torpeur grise quand
La Mer est de loin le plus impressionnant tableau des quatre :
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le souffle, l’ampleur des horizons évoqués, le tumulte et le
sentiment d’infini qui frôle l’abstraction en font une pièce
particulièrement envoûtante. L’expression du rêve (nocturne)
d’un compositeur qui se rêvait d’abord marin.

Ceux de Fauré enivrent eux aussi (Nocturnes n°7 et 8), –
quoique parfois semblant demeurés inexorablement sur la rive
tonale, préservée fermement avec une flamme mélodique éperdue
(deuxième  séquence  du  n°7  après  4mn),  qui  s’émancipe,
déroulant  sa  fine  tresse  aérienne.

 

 

 

 

Pianiste enchanteresse
 

 

Enfin le triptyque de Gaspard
de la nuit (trois poème pour
piano  de  1908)  affirment  le
caractère  de  trois  tableaux
sonores  et  dramatiques  qui
sont  harmoniquement  et
architecturalement,  les  plus
raffinés : narratif, allusifs,
prodigieux  d’économie  et  de

scintillements  expressifs.  Ravel,  l’un  des  plus  fins
dramaturges  du  XXème  siècle-,  y  étincelle  de  subtilité,
d’intelligence  théâtrale  :  le  toucher  tout  en  suggestion
emperlée, – plus rentré que démonstratif, affirme une ondine
des plus évanescentes dont le souffle rappelle le Pelléas
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debussyste : Natacha Kudritskaya en retient l’idée d’un corps
ivre de sa volupté, d’une mélancolie irrésistible.

Le Gibet est plus sombre et d’un balancement lancinant, à la
façon  d’une  mécanique  intérieure  qui  révèle  davantage
l’exposition et l’abandon, la tension et la détente ; tout y
semble précipité dans un lent effondrement … plus marin que
nocturne. La pianiste a le talent de faire jaillir ce sourd
crépitement  de  l’ombre  vers  l’ombre,  en  un  jaillissement
sonore canalisé, serti comme un gemme à l’éclat feutré qui
s’efface comme un songe et meurt dans l’obscurité d’où il
avait jailli.

Scarbo  d’une  nervosité  plus  dramatique,  expose  cependant
d’égales couleurs scintillantes en un feu impressionniste où
jaillit peu à peu de façon plus tranchée mais fugace, les
traits du nabot moqueur, mystérieux, fatal. Le geste souple et
scintillant de la pianiste convainc d’un bout à l’autre de ce
fabuleux triptyque : le plus enchanteur jamais écrit pour le
clavier,  n’affectant  ni  la  virtuosité  ni  les  brumes
germaniques, mais fondant sur sa trame resserrée, contrastée
(Ravel n’aime pas s’épancher), l’exposé précis, glaçant de son
sujet fantastique, essentiellement poétique, plus hugolien que
shakespearien.  Là  encore  ce  jeu  de  nuances,  de  subtiles
réféfrences, et d’un crépitement effectivement nocturne qui
surgissant  de  l’ombre,  y  revient  toujours,  désigne  un
tempérament pianistique d’une absolue maturité ; convaincante,
Natacha Kudritskaya privilégie non sans raison et justesse,
l’épure  et  le  repli,  la  douceur  expressive,  plutôt  que
l’affirmation et la démonstration que l’on regrette chez ses
confrères, y compris les plus grands. De sorte qu’au sortir
d’une écoute enchantée, l’auditeur comprend comme le visuel de
couverture le laisse entendre, que Natacha Kudritskaya est un
lutin terrestre qui a la tête dans les étoiles, une musicienne
rêveuse qui a le goût des poèmes. Superbes qualités. Taillée
pour les correspondances et l’introspection.

 



 

CD. Nocturnes. Natacha Kudritskaya, piano (Debussy, Ravel…) 1
cd Deutsche Grammophon

VOIR le clip vidéo de Natasha Kudritskaya jouant Clair de Lune
de Debussy à la Sorbone à Paris, une nuit inspirante

Livres,  compte  rendu
critique.  Changer  des  vies
par  la  pratique  de
l’orchestre,  Gustavo  Dudamel
et  l’histoire  d’El  Sistema
par  Tricia  Tunstall.
Traduction  :  Cécile  Roure
(Éditions Symétrie)
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Livres,  compte  rendu  critique.
Changer des vies par la pratique de
l’orchestre,  Gustavo  Dudamel  et
l’histoire  d’El  Sistema  par  Tricia
Tunstall. Traduction de Cécile Roure
(Éditions  Symétrie).  Symétrie  édite
la  traduction  française  du  texte
américain  «  Changing  lives  »  de
Tricia Tunstall (publié en 2012 par
W. W. Norton, New York). A l’automne
2015,  Cécile  Roure  en  assure  non
seulement une traduction engagée et
personnellement investie, mais aussi
toutes les notes de bas de page, un
texte  d’introduction  relevant  d’un  témoignage  admiratif  et
sincère (Prélude : Gustavo et moi) et aussi surtout, lumineuse
démonstration  d’un  modèle  musical  et  social  qui  s’exporte
jusque dans l’ancien monde, une Postface (« des orchestre de
jeunes en France »), qui dessine de formidables perspectives
précisant la fonction salvatrice de la musique classique sur
la scène sociétale européenne. Ce dernier texte, totalement
rédigé par la traductrice, s’avère en fait, aussi intéressant
que le texte initial américain écrit en 2012 car il dresse en
2015, un premier bilan des initiatives en France, associant
pratique de la musique orchestrale et éducation des jeunes en
difficulté. Il revient aux particuliers ou musiciens de la
société  civile  de  relever  le  défi  d’un  vivre  ensemble
désormais possible grâce à la pratique d’un instrument au sein
d’un orchestre : expérience salutaire dans bien des cas, qui
refonde  l’estime  de  soi  et  la  confiance  des  jeunes,  leur
apprend l’exercice concret du vivre ensemble, impliqués dans
un  projet  collectif  où  chacun  ayant  sa  place,  participe
concrètement à la société humaine ainsi organisée.

El Sistema… A quoi tient l’intérêt de ce programme né au
Venezuela  ?  Surtout,  d’où  vient  que  la  musique  classique
pratiquée en orchestre améliore considérablement les chances
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du  vivre  ensemble  quand  elle  est  ainsi  vécue,  défendue
(« jouer, lutter ») par les jeunes « nécessiteux », ceux que
la misère, l’exclusion mettent à l’écart de l’opulence sociale
et civile ?

A ces questions fondamentales pour l’avenir de nos sociétés,
actuellement  rongées  et  dévorées  de  l’intérieur  par
l’affrontement  des  nationalismes,  par  l’essor  du
communautarisme,  voici  des  réponses  inouïes  où  le  lecteur
puisera  un  vivier  de  solutions  précises,  concrètes,
éloquentes.

L’expérience orchestrale, une
partition pour la paix sociale

Jamais  la  culture  et  en  particulier  la  pratique  des
instruments, et l’expérience de l’orchestre n’auront paru plus
indiqués pour éradiquer l’intolérance, la haine collective, la
peur de l’autre, l’irrespect général… qui se manifestent par
la délinquance et l’insécurité, les gangs, le vol, le racket,
la  corruption  organisés  ou  même  les  innombrables  signes
d’incivilité qui se multiplient ici et là jusque dans les
lieux ordinaires de la vie quotidienne. Respecter l’autre,
reconnaître ce qu’il peut nous apporter, cultiver un regard
fraternel… sont des valeurs fondatrices de notre démocratie
républicaine. Fondé sur la cohésion et l’intégration de chacun
de ses membres, l’orchestre n’est plus cette partition offerte
à  chacun  instrumentiste  pour  réussir  l’idée  d’un
accomplissement collectif dans le seul cadre du concert payant
: appliqué à la réalité du terrain social, urbain,  le cadre
et le dispositif ont démontré d’indiscutables vertus, comme
celles de la solidarité, l’entre aide, le tout collectif : on
ne réussit rien seul ; on gagne ou perd tous ensemble. Il ne
s’agit pas de constater la réussite indiscutable d’un projet
politique et social. Le texte ainsi traduit appelle à prendre
les  mesures  concrètes  qui  s’imposent  puisque  tout  y  est



magistralement expliqué. Le livre devrait donc être lu par
tous  les  responsables  politiques,  les  élus  et  les
décisionnaires de la société civile, futurs porteurs enfin
d’un projet pratique aux bénéfices avérés. A tant de promesses
déclarées au moment des temps électoraux, et souvent oubliées
après l’élection, voici un programme de solutions réelles, à
l’efficacité prouvée.

C‘est un texte éblouissant qui parlant d’humanité
et  de  fraternité,  offre  tous  les  éléments  pour
résoudre le problème de la violence et de la haine
dans notre société. Le président François Hollande
avait inscrit comme priorité de son programme de

candidat  à  l’élection  présidentielle,  les  jeunes  et
l’éducation : voilà un texte et une expérience décrite qui
répondent  totalement  à  sa  préoccupation.  Force  est  de
constater le silence tenace de la part des politiques car
comme  partout  en  Europe,  la  mise  en  pratique  du  Sistema
venezuelien, adapté à l’Europe, reste le fruit des initiatives
privées,  au  prix  d’un  dévouement  et  d’un  engagement  qui
relèvent  du  parcours  du  combattant.  Les  réalisations
pionnières en France dont témoigne dans sa postface Cécile
Roure, sont éloquentes : il faut du courage et une audace hors
du commun pour faire bouger la société. Et nous payons très
cher à l’échelle collective, ce décalage archaïque.

La  valeur  du  texte  originel  de  Tricia  Tunstall  montre
précisément et très concrètement grâce à une immersion dans
les nucleos vénézuéliens (centres éducatifs installés dans les
quartiers  des  jeunes  qui  participent  au  Sistema),
l’organisation, le fonctionnement, le profil des participants,
jeunes délinquants ou défavorisés marqués par la fatalité de
l’échec…, formateurs et enseignants, création des orchestres
de  jeunes,  formation,  perfectionnement,  jeu  et  pratique
collective… Le but n’étant pas de transformer les jeunes en
instrumentistes virtuoses mais de vivre la musique ensemble,
régulièrement, passionnément pour retrouver une estime de soi,
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partager,  fraterniser,  accomplir,  (se)réaliser…  Plus  qu’un
programme musical et éducatif, l’exemple du Sistema est une
leçon de vie pratique qui permet de retrouver des valeurs
humanistes pour les partager concrètement. Or il apparaît que
seule  la  musique  et  la  pratique  d’un  instrument  dans  un
orchestre  permet  de  réaliser  ce  cheminement  exemplaire  et
salvateur pour chacun.

Au départ, le Sistema (programme d’éducation musicale pour les
jeunes des quartiers défavorisés du Venezuela) a été fondé en
1975 par le musicien et économiste visionnaire José Antonio
Abreu.

40  ans  plus  tard,  le  million  de  jeunes
instrumentistes formés par le Sistema a été
atteint, leur apportant une estime de soi et
une  identité  renforcée,  particulièrement
positive qui les tiennent éloignés de la
fatalité de la délinquance et de l’échec.
L’un  des  disciples  d’Abreu  les  plus
célèbres, demeure le jeune maestro Gustavo

Dudamel, actuel directeur musical du Los Angeles Philharmonic,
soutenu dès ses débuts par Simon Rattle ou Claudio Abbado.
Dudamel a lui-même développé un programme encourageant les
jeunes  chefs  comme  lui  :  aujourd’hui  Diego  Matheuz  ou
Christian Vasquez, lauréat de ce dispositif particulier, se
sont affirmé avec la séduction que l’on sait : le premier est
directeur musical de La Fenice de Venise….

Le  Sistema  a  prouvé  que  la  culture  et  la  musique  en
particulier  pouvait  concrètement  améliorer  la  paix  sociale
offrant aux jeunes tentés par la délinquance, un avenir, une
vision,  une  identité  positive  et  des  valeurs  humaines,
exemplaires. On ne peut que souscrire à un tel programme qui
ne cesse de démontrer ses vertus et l’on s’étonne que les
systèmes éducatifs de la vieille Europe ne s’en inspirent pas
sans délai. En France, l’Education nationale peine toujours à
trouver son modèle, et l’essor de la délinquance urbaine comme
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l’abandon par les politiques des banlieues font craindre le
pire dans les années à venir. Le texte que publie en octobre
l’éditeur lyonnais Symétrie se révèle donc plus qu’opportun,
nécessaire. D’autant qu’ici la culture que tout un chacun
continue  de  considérer  comme  un  divertissement  accessoire,
fait  valoir  des  vertus  concrètes,  philosophiques,
spirituelles, humanistes… que nous ne pouvons plus ignorer. A
lire  sans  tarder.  Lecture  révélation,  donc  CLIC  de
classiquenews  de  novembre  2015.

Sommaire

Prélude. Gustavo et moi

Chapitre 1. Bienvenido Gustavo ! L’étrange nouvelle star
d’Hollywood

Chapitre 2. Mambo !, un premier aperçu du Sistema

Chapitre 3. Jouer et lutter : l’évolution du Sistema

Chapitre 4. Danse de violoncelles : l’orchestre de jeunes
Simón Bolívar du Venezuela

Chapitre 5. Une idée pour changer le monde

Chapitre 6. Etre ou ne pas être. Le Sistema en action

Chapitre 7. Vues du Sistema U.S.A.

Chapitre 8. Merci Gustavo. Guérir les communautés à Los
Angeles

Coda. Chérir les enfants nécessiteux

Remerciements

Postface. Des orchestres de jeunes en France

Livres,  compte  rendu  critique.  Changer  des  vies  par  la
pratique de l’orchestre, Gustavo Dudamel et l’histoire d’El



Sistema  par  Tricia  Tunstall.  Traduction  de  Cécile  Roure
(Éditions  Symétrie).  ISBN  978-2-36485-036-1,  304  pages.
Parution  ;  octobre  2015.  Prix  indicatif  :  19  €.  CLIC  de
classiquenews de novembre 2015.

 

Genève,  ONU.  Daniel
Barenboim,  un  chef  pour  la
paix entre les peuples
Daniel Barenboim et le WEDO à Genève. Le classique pour la
paix  entre  les  peuples  et  l’accueil  mondial  des  migrants
syriens. Ambassadeur engagé pour la paix entre les peuples, le
chef  à  la  triple  nationalité  –  argentine  –  israélienne  –
palestinienne (ce qui lui a valu récemment d’être persona non
grata  en  Iran,  lire  dépêche  de  cet  été  2015),  DANIEL
BARENBOIM,  fondateur  de  l’orchestre  composé  de  jeunes
musiciens  israéliens  et  palestiniens  West  eatern  Diwan
Orchestra (WEDEO), a déclaré solennellement samedi 31 octobre
2015, qu’il fallait accueillir les réfugiés syriens, partout
dans le monde.
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Fondateur  du  WEDO,  Daniel  Barenboim  milite  pour  la
pacification  par  la  culture

Un chef, un orchestre pour la
paix des peuples
Lors d’une conférence de presse, avant de donner un concert
pour l’entente des civilisations et des droits de l’homme à
L’oNU à Genève en présence de Ban Ki-Moon, secrétaire général
des Nations Unies , Daniel Barenboim a précisé que l’Europe ne
pouvait pas accueillir tous les réfugiés syriens :   » le
reste du monde doit participer, notamment le monde arabe ». Le
maestro lui-même a rappelé l’histoire de sa famille venue de
Russie à la fin du XIXè, s’installant en Argentine pour fuir
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les  progroms.   «  Dans  mon  pays,  l’Argentine,  il  y  a  3
communautés de Syriens, une musulmane, une chrétienne et une
juive,  chacune  d’elle  serait  heureuse  d’accueillir  des
réfugiés« , a-t-il ajouté.

A  propos  des  conflits  civils  en  Israel,  Daniel  Barenboim
confirme ses propos précédents : il n’y a pas de solution
militaire aux conflits. Tant que Palestiniens et Israéliens ne
se  reconnaitront  pas  ensemble  (reconnaître  et  connaître
l’autre, telle est la clé de tout processus d’apaisement et de
paix), il n’y aura pas de résolution paisible : leur destin
est lié indissolublement. Pas de paix sans l’apaisement des
deux côtés; depuis la création de son orchestre West-Eastern
Diwan Orchestra en 1999, Daniel Barenboim ne cesse de montrer
la  nécessité  de  travailler  et  ici  de  créer  et  de  jouer
ensemble. Le chef milite activement et régulièrement pour la
pacification du conflit israélo palestinien.
L’escalade actuelle fait craindre le pire : «  le conflit n’a
que trop duré, et il est temps que l’ONU fasse pression pour
résoudre le conflit ».

Samedi 31 octobre à Genève, Daniel Barenboim a joué Mozart
avec son orchestre : le West-Eastern Diwan Orchestra WEDO : au
programme, trois symphonies composées par le génie viennois KV
543, KV 550 et la fameuse et ultime partition symphonique de
Mozart, la fameuse n°41 dite « Jupiter », manifeste lumineux
portant l’espérance fruit de l’esprit des Lumières.

 

 



 

 

 

Le concert sera diffusé le 10 décembre 2015 en EUROVISION, à
l’occasion de la Journée internationale des droits de l’homme.

Daniel  Barenboïm  et  son  orchestre  WEDO   participeront  au
Concert pour la paix et les droits de l’homme des Nations
unies à Genèveen 2016, 2017, 2018 et 2019. Le concert a lieu
dans la salle des droits de l’homme de l’ONU dont la coupole
est  une  création  poétique  de  l’espagnole  Miquel  Barcelo.
Depuis 2014, la coupole aux reflets bleutés célèbre chaque
année la Journée internationale des droits de l’homme.
Visitez le site de L’ONU à Genève

Vistez le site de l’orchestre WEDO créé par Daniel Barenboim
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Livres. Daniel Barenboim : La musique
est  un  tout…  Voilà  un  opuscule  que
beaucoup  d’artistes  devraient  méditer,
assimiler,  régulièrement  consulter  et
interroger : leur place dans la société,
la relation salvatrice de l’art et de
l’engagement  philosophique,  sociétal  à
défaut d’être politique, y gagnent un
manifeste  qui  vaut  témoignage
exemplaire. Il n’est pas d’équivalent en
France à la personnalité transnationale
du  chef  charismatique  Daniel
Barenboim  aujourd’hui  :  une  telle
hauteur  de  vue,  une  telle  pensée
musicale et artistique se font rare et qui dans sa suite
défendront  les  mêmes  valeurs  ?  Humaniste  engagé,  en
particulier au service de la réconciliation des peuples au
Moyen Orient, Daniel Barenboim qui a la double nationalité
(palestinienne  et  israélienne)  s’exprime  ici  en  textes
choisis, déjà connus et publiés, mais rassemblés avec quelques
autres plus récents (premier chapitre ” éthique et esthétique
”  où  l’acte  musical  est  désormais  investi  d’une  exigence
morale). Le chef argumente sa vision de la musique, une chance
pour  l’humanité  de  sauver  son  destin  trop  marqué  par  la
guerre, la destruction, l’incommunicabilité. En homme de paix
qui a côtoyé les plus grands politiques, Daniel Barenboim
précise aussi ici une manière d’idéal de vie, une formule
personnelle qui s’appuyant sur l’expérience et les rencontres,
brosse  le   (l’auto)portait  d’un  homme  de  bonne  volonté,
préoccupé par le sens de l’histoire et de la société, l’avenir
des  peuples  pour  lesquels  l’offrande  musicale  pourrait
s’avérer salutaire. Une forme de vivre ensemble, de penser
autrement le monde qui suscite évidemment l’admiration. LIRE
notre critique complète de La musique est un tout par Daniel
Barenboim (Fayard)
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Saisons  de  Tchaikovsky,
Piazolla,  Carrapatoso  par
Filipe Pinto-Ribeiro

Paris,  Gaveau.  Filipe  Pinto-
Ribeiro,  pinao.  Le  4  novembre
2015, 20h30. A l’occasion de la
parution  de  son  disque  récent
paru chez Paraty (Piano Seasons,
septembre  2015),  Filipe  Pinto

Ribeiro joue le programme de son album, comprenant les œuvres
de Tchaikovski, Piazolla, Eurico Carrapatoso et dont le fil
conducteur  est  le  thème  des  saisons…  Tempérament  musical,
sensible et passionné, Filipe Pinto-Ribeiro croise ainsi en un
éclectisme  brillant  qui  renforce  la  cohérence  des
correspondances choisies, la fibre russe de Tchaikovsky, le
tango argentin de Piazolla-Nisinman, sans omettre le chant
particulier de ses gènes dans l’écriture de son compatriote
portugais,  Carrapatoso.  A  ce  titre,  Filipe  Pinto-Ribeiro
réalise la première française des oeuvres de Piazolla et de
Carrapatoso inscrites dans son programme parisien.
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Piano ciselé, crépitements
climatiques

C’est un triptyque flamboyant, riche en esthétiques diverses
qui cultive l’esprit du dialogue et du partage avec sous les
doigts  du  pianiste  virtuose,  une  couleur  spécifique  qui
déploie scintillements et aspirations intérieures. Ce sont «
trois cycles de « saisons », trois pays, trois langages, trois
visions du monde de compositeurs qui ont abordé la thématique
des saisons en trois siècles, le XIXe, le XXe et le XXIe
siècle », précise l’interprète. Climatiques, atmosphéristes,
et  aussi  universelles,  les  évocations,  traversant  les
esthétiques, sont surtout un superbe voyage introspectif où le
toucher à la fois précis et allusif du soliste apporte une
caractérisation envoûtante.

 

 

 

Programme :

Tchaïkovsky : Les Saisons opus 37 (extraits)
Piazolla / Nisinman : Quatre Saisons de Buenos
Aires
(première française)
Carrapatoso  :  Quatre  dernières  saisons  de

Lisbonne
(première française)

Paris, Salle Gaveau
Récital de piano Filipe Pinto-Ribeiro

Programme « Les Saisons » : Tchaïkovsky,
Piazolla, Carrapatoso

Mercredi 4 novembre 2015, 20h30
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Salle Gaveau
45-47 rue La Boétie

75008 PARIS
01 49 53 05 07

Prix : 35, 25, 15 euros

 

 

 

LIRE notre présentation complète de l’actualité du pianiste
Filipe Pinto-Ribeiro 

Toutes  les  infos  et  l’actualité  du  pianiste  Filipe  Pinto
Ribeiro sur le site de Filipe Pinto-Ribeiro

Symphonisme  de  Gossec  et
Hérold à Saintes
Saintes,  Abbaye  aux  dames.
Concert Mozart,Hérold,Gossec. Le
5  novembre  2015,Hervé
Niquet.  C’est  l’un  des  jeunes
orchestres  les  plus  dynamiques
et formateur de l’Hexagone. Le
JOA  ex  Jeune  Orchestre
Atlantique,  aujourd’hui
rebaptisé Jeune Orchestre de l’Abbaye (celle des Dames de
Saintes), réunit à chacune de ses sessions de travail, la
crème  des  jeunes  instrumentistes  sur  instruments  d’époque.
Pour chaque nouveau programme, un compositeur soit romantique
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soit classique : prétexte décisif pour s’immerger dans la
pratique et l’esthétique des XVIIIè ou XIXè siècle. On se
souvient  de  formidables  répétitions  préparatoires  pour  la
Symphonie de Cherubini, jalon essentiel du romantisme français
naissant… sous la férule d’un chef affûté exigeant, David
Stern (l’actuel directeur de la troupe lyrique Opera fuoco).

En  novembre  2015,  c’est  au  tour  d’Hervé
Niquet  de  jouer  les  pédagogues
communicatifs  et  charismatiques  pour
l’interprétation  d’oeuvres  majeures  du
symphonisme premier en France, signé Hérold
(le  Beethoven  français)  et  Gossec  (qui
invente  littéralement  la  symphonie  en
France à l’époque de Haydn et de Mozart).
Elegance,  mesure,  mais  aussi  éloquence
instrumentalement  détaillée  et  couleurs
nouvelles composent un cocktail éminemment

français  qui  au  carrefour  des  XVIIIè/XIXè,  façonne  les
ferments  du  romantisme  à  la  française.  Aux  côtés  de  la
Symphonie  n°39  de  Mozart  (un  jalon  important  qui  fait  la
synthèse des avancées orchestrales au XVIIIè), les Symphonies
de Gossec (opus VIII n°2 en fa majeur) et Hérold (n°2 en ré
majeur) sont les nouveaux défis des jeunes instrumentistes
réunis à Saintes, lors de répétitions puis d’un concert (ce
jeudi 5 novembre 2015 à 20h) qui promettent d’être captivants.
Le symphonisme historiquement informé s’apprend à Saintes et y
apportent ses fruits exaltants, et nul par ailleurs. Concerts
événement.

 

 

 

Wolfgang Amadeus Mozart
Symphonie n° 39 en mi bémol majeur, KV 543

http://www.classiquenews.com/wp-content/uploads/2014/07/images.jpeg


Ferdinand Hérold
Symphonie n°2 en ré majeur

François-Joseph Gossec
Symphonie opus VIII n°2 en Fa Majeur

 

Jeune Orchestre de l’Abbaye
Hervé Niquet, direction

 

 

 

 

 

Saintes, La Cité musicale
Abbaye aux Dames, Jeudi 5 novembre 2015, 20h

Durée : 1h30 / Tarifs de 8 à 25€

 

 

 

 

APPROFONDIR : Mozart, Gossec, Hérold : le Symphonisme européen
entre classicisme et préromantisme : lire notre présentation
spéciale : « symphoniste à Gossec et Hérold à Saintes « 
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Au  moment  où  Joseph  Haydn
(1732-1809)  élabore  puis
perfectionne  la  forme  de  la
symphonie classique viennoise, son
contemporain, né deux ans après lui
en  1734,  François-Joseph  Gossec
(1734-1829), propose également un
modèle symphonique où s’affirme le
caractère  de  l’orchestre  tel  que

nous le connaîtrons bientôt. L’activité de Gossec à Paris est
essentielle dans la capitale française : il y impose peu à peu
le nouveau genre (symphonique), suscitant un réel engouement
du public, … En lire +

 

 

 

 

 

CD,  compte  rendu  critique.
Ivan  Ilic  plays  Morton
Feldman (1 cd Paraty, Paris
Salle Cortot, novembre 2014)
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CD, compte rendu critique. Ivan Ilic
plays Morton Feldman (1 cd  Paraty,
Paris Salle Cortot, novembre 2014).
Le  pianiste  américano-serbe  Ivan
Ilic,  poursuit  son  exploration  des
continents méconnus dessinés par le
compositeur  américain,  décédé  en
1987. A l’aune des grands penseurs et
créateurs  de  son  temps,  -Boulez,
Stockhausen et John Cage dont il fut

proche-, Feldman a défendu avec ténacité et même esprit de
compétition, sa propre voix. Sa musique ouvre des portes,
laisse  envisager  des  perspectives,  des  mondes  voire  des
continents qui étaient invisibles mais que l’écoute de plus en
familière  de  ses  partitions,  permet  d’envisager  voire  de
visualiser surtout d’éprouver.

Ce  sont  moins  des  narrations  que  des  situations
(« territoires ») que la musique de Feldman affectionne et
précise à chaque réalisation ; cultive et provoque, suscitant
chez le spectateur / auditeur, un nouveau champ de conscience,
un  nouveau  protocole  d’écoute,  un  champs  d’expériences  ou
d’épreuves (pour certains décontenancés par la forme et la
durée des pièces…). La spatialité devient essentielle ici :
elle  libère  musique  et  auditeur  pour  des  explorations
infinies, d’un caractère ni conforme ni attendu. D’abord, le
récital place continûment l’ombre réformatrice et pionnière de
John  Cage.  Il  en  convoque  la  figure  tutélaire  et  comme
subtilement  paternelle.  En  particulier  sur  le  cycle  ici
choisi, et peut-être plus que dans tout autre.

 

John  Cage  (né  en  1912)  apprend  à  son  jeune
«  disciple  »  new  yorkais,  la  vision
pluridisciplinaire  de  la  création  :  comme
philosophe et comme plasticien, Cage, disciple de
Schönberg, voyait large et loin, au carrefour des
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disciplines  dont  évidemment  la  danse  puisqu’il  fut  le
compagnon  de  Merce  Cunningham  pour  lequel  il  composa
pratiquement toutes les musiques des ballets. Mais Feldman
retient surtout de son maître (rencontré en 1970, quand ce
dernier avait déjà tout perfectionné dans son geste inédit et
visionnaire…), l’idée d’un temps suspendu, producteur de lui-
même, écarté de toute nécessité formelle et de développement.
Si la structure est fixée, les moyens de sa mise en œuvre
empruntent  à  l’improvisation,  au  hasard  où  l’assemblage
subjectif d’un temps dilaté, étiré, spatial intègre aussi les
bruits et surtout le silence, plus tard la divination chinoise
(Yi  jing).  Adepte  d’une  critique  fondamentale  de  la
composition occidentale, Cage prône un renouvellement profond
du  geste  musical,  dorénavant  sans  ponctuation,  ouvert  aux
bruits extérieurs (dont ceux d’une salle de concert, produit
par le public lui-même) : laissant à l’interprète le soin
d’organiser, de ressentir et de transmettre sa propre vision
de  l’instant.  Le  déroulement  musical  suscite  sa  propre
finalité,  son  début  et  sa  fin,  une  vision  cyclique
ininterrompue encore aiguisée par un engouement pour la pensée
orientale, indienne et bouddhique (Zen).
Tout se retrouve ici dans cet album monographique totalement
dédié au cycle de Morton Feldman, inspiré par l’une de ses
meilleures élèves (et qu’il souhaitait même épouser), Bunita
Marcus.



A ce titre, dans la notice accompagnant
le  livret  de  ce  disque  monographique
(Ivan  Ilic  plays  Morton  Feldman),  le
pianiste expose sa propre expérience à
l’écoute  de  Feldman  :  impatience,
trouble  d’abord,  puis  révélation  et
accomplissement  spirituel…  et  même
« libération, transe ». Le propre de
Feldman demeure la qualité d’atmosphère
qu’il produit au-delà de la musique et
des notes. Un climat et des sensations
exprimées  transmises  par  le  pianiste
funambule,  quasi  hypnotiques  qui
modifient  la  sensation  ordinaire  du  temps,  pour  un  temps
mental hors de toute expérience classique, qui bascule en
révélation pour l’écouteur attentif.
Ivan  Ilic  s’inspire  du  cycle  des  hommages  –  portraits
d’artistes que Feldman a rencontrés grâce à son ami John Cage
… : « Frank O’Hara (le poète), Mark Rothko, Willem de Kooning,
Philip Guston (peintres), Aaron Copland, John Cage, Christian
Wolff,  Stefan  Wolpe  (compositeurs),  et  Samuel  Beckett
(l’écrivain,  poète,  et  dramaturge).  Un  nom  se  démarque
cependant des autres : Bunita Marcus. »

 

 

 

Sensuelle et abstraite, la
musique de Feldman plonge en
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introspection
 

 Feldman lui dédie cette
pièce ample qui dure 1h10
et qu’il compose en 1985.
La compositrice a compté
dans sa propre maturation
: intime du compositeur,
elle aurait même refusé
sa  demande  en  mariage.
Ivan Ilic en enregistre
ici et dans une sonorité
scrupuleusement
restituée,  la  version
critique  corrigée,
publiée en mars 2011, une
version  qu’il  a  encore
enrichie  grâce  à  sa
connaissance profonde du
manuscrit de Feldman (si
riche en annotations très

précises). Or c’est bien de ses indications ténues, respectées
à la lettre par le pianiste impliqué, que naît la sensation
d’une musique intérieure, improvisée, surgissant d’une psyché
palpitante qui se réalise et s’amplifie ou se replie dans
l’instant où elle s’adresse au spectateur. Ni conceptuelle, ni
minimaliste, ni totalement abstraite, la musique de Feldman
conserve une plasticité et une volupté sensible que Ivan Ilic
sait transmettre sans atténuer la volonté d’épure, l’ambition
purement allusive du matériel sonore. Tout en en retraçant le
fil  tendu,  l’interprète  sculpte  la  direction  de  chaque
séquence comme une épreuve et une lutte arrachée après de
longs efforts, comme un combat contre soi-même : il en exprime
la  violence  et  l’énergie  de  reconstruction,  de  sorte  que
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confuse au démarrage, l’impression s’ordonne et prend forme au
fur et à mesure du déroulement des 22 épisodes. En apparence,
décousu, fruit du hasard et comme improvisé, chaque tableau
interroge le timbre, la hauteur, la profondeur de la note ; en
explore toutes les vibrations porteuses de résonance et de
miroitement cachés… Ivan Ilic déploie mille éclats en une
palette  renouvelée  et  millimétrée  qui  dit  la  présence  de
l’éternité et du vertige à travers tous les caractères et
paysages traversés. C’est entre les notes dans l’anfractuosité
ainsi révélée entre les silences et les crépitements sonores
que se précisent peu à peu la cohérence et l’harmonie d’une
construction mentale et musicale qui semble sortir peu à peu
de l’ombre.  Travail du clair obscur, questionnement du temps
musical  dans  ses  manifestations  murmurées  et  souvent
énigmatiques, détente et apesanteur qui semble abolir toute
notion connue de temps comme d’espace, le jeu suggestif et
arachnéen d’Ivan Ilic trouve ici un point d’accomplissement,
initié  magistralement  dans  son  précédent  album  The
Transcendentalist.

Les connaisseurs du pianiste savent combien
Palais  de  Mari  (de  Feldman  justement)  a
compté  dans  la  réussite  et
l’accomplissement  de  ce  dernier  cd  déjà
cité  (The  Transcendentalist  :  Scriabine,
Cage, Wollschleger, Feldman 1 cd  Heresy,
mai 2014), synthèse composée par Feldman en
1986  et  qui  fut  commandée  par…  la

compositrice Bunita Marcus. Feldman appréciait son écriture à
la  fois  splendide  et  élégante.  Ivan  Ilic  nous  offre  une
nouvelle exploration de l’écriture et des climats de Feldman à
travers un nouvel itinéraire hypnotique, un nouveau parcours
qui  relève  de  fait  du  rituel  magique,  de  la  transe
silencieuse,  d’un  rêve  éveillé,  celui  d’un  dormeur
musicien.  Envoûtant.

 

http://www.classiquenews.com/cd-ivan-ilic-piano-the-transcendentalist-scriabine-cage-wollschleger-feldman/
http://www.classiquenews.com/cd-ivan-ilic-piano-the-transcendentalist-scriabine-cage-wollschleger-feldman/
http://www.classiquenews.com/cd-ivan-ilic-piano-the-transcendentalist-scriabine-cage-wollschleger-feldman/
http://www.classiquenews.com/wp-content/uploads/2015/09/feldman-bunita-Marcus-portrait-duo-.jpg


 

 

Prochains concerts d’Ivan Ilic : Londres, le 5 novembre 2015,
Peacock  Room,  Trinity  Laban  Conservatoire.  Paris  :  le  11
novembre 2015 à la Fondation des Etats-Unis (sur le piano
Steinway modèle D de la salle de concert Art Déco).

 

 

 

CD, compte rendu critique. Ivan Ilic plays Morton Feldman.
Feldman (1926-1987) : For Bunita Marcus, 1985. Ivan Ilic,
piano (1 cd  Paraty 135505, album 50, Paris Salle Cortot,
novembre  2014).  Parution  :   octobre  2015.  CLIC  de
classiquenews  de  novembre  2015.

 

 

 

CD,  compte  rendu  critique.
Verdi : Aida. Jonas Kaufmann,
Pappano  (3  cd  Warner
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classics, 2015)
CD, compte rendu critique.
Verdi  :  Aida.  Jonas
Kaufmann,  Pappano.  3  cd
Warner classics. Après un
sublime  récital
monographique  dédié  à
Verdi, (Verdi Album , 2013)
puis  Puccini,  (Récital
discographique  «  Nessun
Dorma  »,  également
enregistré  avec  Antonio
Pappano)  le  plus  grand
ténor  du  monde  actuel,
capable d’être fin diseur
dans sa langue native chez Wagner, Schubert, cultivant avec
une  égale  finesse  d’intonation  et  la  puissance  et
l’intelligence  nuancée  du  texte,  signe  ici  une  nouvelle
incarnation  qui  en  fait  manifestement  un  superbe  verdien
(comme d’ailleurs les actuels engagements de la super soprano
Anna Netrebko, elle aussi, preuve à l’appui : Leonora, Lady
Macbeth et bientôt Giovanna-, : passionnément verdienne. La
force de Kaufmann, c’est son intelligence dramatique qui sur
les pas de ses grands ainés disparus (Vickers) ou vivant (mais
devenu baryton : Placido Domingo auquel le munichois ressemble
d’ailleurs  physiquement  de  plus  en  plus),  réalise
l’inconciliable, éblouir chez Wagner comme chez Verdi ; son
Radamès fait toute la valeur de cette nouvelle intégrale Aida,
une version luxueuse réalisée avec soin en studio (ce qui nous
change  des  live  devenus  standards  actuels  aux  résultats
évidemment irréguliers), accomplissement discographique auquel
le chef Pappano apporte aussi un même souci d’intériorité et
de sincérité surtout dans les deux derniers actes III et IV,
où le souffle crépusculaire qui dessine progressivement le
sépulcre terrifiant fantastique qui va bientôt ensevelir les
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amants  maudits  et  condamnés,  s’affirme  avec  une  subtilité
orchestrale et poétique, évidente. Du bel ouvrage (à part
quelques  écarts  superfétatoires  voire  grandiloquents  de  la
baguette,  certes  bien  trop  infimes  pour  compter)  qui
renouvelle ici notre perception d’Aida : à l’appui de son
formidable soliste Kaufmann,  Antonio Pappano nous lègue un
opéra intimiste, construit en un huit clos haletant plutôt
qu’en une fresque collective continûment hollywoodienne, ou
équilibre entre les deux dimensions rétablies dans leur juste
dimension. Si l’on trouve sa direction parfois épaisse et
grandiloquente  (le  final  du  III  justement,  un  peu  trop
pétaradant justement), le chef, superstar du Royal Opera house
de Covent Garden, sait être homme de théâtre passionné de
psychologie  théâtrale.  Comme  on  le  verra  la  ciselure  que
permet  le  studio  (plutôt  qu’un  live  en  salle  de  concert)
réalise une immersion intimiste manifestement réussie.

 

 

 

Aida psychologique et nocturne
instrumentalement fouillée par Pappano où jaillit le gemme

étincelant, noir, incandescent du Radamès de Kaufmann

 

Et d’abord que vaut ici Aida ? Son « Qui Radamès verra… »
(au III) souligne chez Anja Harteros (partenaire familière

du ténor, dans un Lohengrin déjà enregistré à Salzbourg entre
autres)  la  couleur  dernière  des  deux  chanteurs,  désormais
abîmés dans le renoncement funèbre, l’oubli, le détachement.
Le studio permet des équilibres ténus dans le format et la
balance globale : ainsi ici comme c’est le cas de nombreux
airs, le travail de ciselure sur le rapport voix et orchestre,
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plutôt  timbre  et  instruments  y  gagne  un  relief  et  une
intensité  décuplés  qui  s’avèrent,  au  service  de  la  juste
intonation  des  solistes,  totalement  superlatifs.  Ce  Verdi
peintre subtil et intérieur surgit de nouvelle façon, évoquant
plus Wagner que tous ses contemporains italiens, plus inspirés
par la performance et le bruit plutôt que la couleur et le
caractère psychologique de chaque situation. Le réalisme âpre,
noir  spécifiquement  verdien  qui  s’impose  à  partir  de
Rigoletto, s’affirme de façon éloquente dans une conception
introspective.

La prière d’une Aida détruite, défaite mais digne qui pleure à
jamais son lien à sa patrie s’y révèle troublante, noire,
d’une épure lacrymale, très investie et humainement juste et
sincère : d’autant que le chef sait détailler et ciseler la
caresse si vaine mais si tendre des instruments complices
(« Patria mia, mai piu, ti revedro… », avec hautbois et flûtes
en  halo  spiritualisé  /  éthéré).  Sans  avoir  l’angélisme
étincelant d’une Tebaldi, Anja Harteros – timbre lisse d’un
velours voilé (aigus feutrés) mais très articulé-, peut face
au micro, ciseler son texte et affiner sa propre conception du
rôle d’Aida avec une finesse qui fusionne avec celle de son
partenaire amoureux, Radamès. La légèreté d’une Adelina Patti,
belcantiste bellinienne que souhaitait Verdi pour le rôle, est
bien loin ici, mais reconnaissons que malgré son grain vocal,
sa nature charnelle et mûre, Harteros offre une belle leçon
incarnée.

Evidemment, l’argument majeur du
coffret reste Jonas Kaufmann. Le
grand  duo  entre  les  deux
(Radamès / Aida) qui marque ce
basculement dans l’intime et le
tragique amoureux au centre du
III, reste un sommet de finesse
poétique,  défendu  par  un
orchestre nuancé, deux diseurs absolus, jamais en puissance,
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toujours proches de l’intention et des enjeux profonds du
texte.  Intensité,  justesse  prosodique,  feu  progressif,
extérieur  conquérant  du  général  victorieux,  puis  de  plus
embrasé, intérieur à mesure qu’il décide de tout sacrifier à
son amour pour Aida, le ténor maîtrise toutes les colorations
de sa voix féline et sombre qui en fait le ténor le plus
crépusculaire et romantique de l’heure (et d’ailleurs finira-
t-il comme son mentor, Domingo… en baryton ? Tout le laisse
penser). Sa figure qui paraît au IV devant Amnéris qui l’a
dénoncé et condamné, indique une âme désespérée qui a renoncé
à tout, car il pense qu’Aida est morte… Puis le fin tissage
vocal opéré dans le dernier tableau du IV, au tombeau, façonne
un chant transfiguré et simple qui touche directement. Ici,
s’affirme  la  détermination  victorieuse  d’un  amant  qui  se
croyant seul et condamné, retrouve au moment d’expirer, le
seul objet de son amour.

La  noblesse  naturelle  du
français Ludovic Tézier apporte
au rôle d’Amonasro, père d’Aida,
un  profil  félin  et  carnassier
d’une  distinction  articulée,
elle aussi de très grande classe
: leur duo attendri et éperdu, –

accent emblématique de la tendresse verdienne père / fille
tant de fois incarnée dans son théâtre  – au III, qui de duo
s’achève  sur  le  trio  avec  Radamès-,  y  est  magnifiquement
rythmé, articulé, exprimé par Pappano, très intimiste et d’un
geste  amoureux  pour  les  effusions  sincères  de  chaque
situation. Le père combine un amour véritable pour sa fille et
aussi la nécessité de l’utiliser pour assurer la victoire des
éthiopiens contre les égyptiens. Sentiment, devoir, sincérité
et stratégie, les termes inconciliables sont réunis pourtant
par  un  Tézier,  fin,  allusif,  princier  (ou  plutôt  royal,
personnage oblige), mordant.

Saluons l’absolue réussite expressive du IV : la solitude

http://www.classiquenews.com/wp-content/uploads/2015/11/tezier-ludovic-amonasro-verdi-aida-critique-classiquenews.png


désarroi qui éprouve l’égyptienne malheureuse Amnéris, elle
aussi proie tiraillée entre devoir et sentiment, la grande
équation d’Aida selon Verdi : l’alto Ekaterina Semenchuk a de
réelles  moyens  qui  comparés  cependant  à  ses  partenaires,
paraît souvent moins nuancés et précis : défaillance dans
l’articulation de l’italien qui l’empêche définitivement de
colorer avec une vraie subtilité chaque accent de son texte.
C’est la moins diseuse de tous.
C’est pourtant à travers ses yeux que toute l’action de l’acte
IV  –  principe  génial-  s’accomplit,  dévoilant  alors  dans
l’assassinat calculé des deux amants, l’amertume d’un cœur
témoin et coupable, lui aussi rongé, dévoré, embrasé par la
jalouse impuissance, une haine qui cependant bascule en une
compassion finale des plus bouleversantes. La clarinette grave
qui accompagne alors une Amnéris foudroyée par une situation
qui la dépasse, rappelle évidemment une autre figure noire et
jalouse, haineuse d’abord, frappée ensuite par une nouvelle
conscience faite pardon, bascule spectaculaire : Vitellia la
méchante  dans  La  Clémence  de  Titus  de  Mozart,  qui  est
soudainement saisie par la conscience de sa noirceur inhumaine
: l’opéra nous offre des situations exceptionnelles : Verdi
rejoint ici Mozart. De toute évidence, Pappano explore cette
similitude avec une justesse sobre et précise.
Même couleur sombre et humaine pour l’excellent Ramfis d’Erwin
Schrott lorsque Pharaon demande / exhorte à Radamès d’avouer
sa trahison et de se repentir… (IV).

Expliciter  le  feu  intérieur.  Dans  ce  travail  sur  la  pâte
sonore,  sur  le  relief  intérieur  de  chaque  situation  dont
l’atténuation très fine et précise permet la juste projection
du texte, l’orchestre Santa Cecilia gagne un prestige inédit.
Sous la conduite de Pappano, les instrumentistes ne semble
être  soucieux  que  d’une  chose  :  l’explicitation  de  feu
intérieur consummant chaque personnage : Radamès sacrifiant sa
gloire, son loyauté à Pharaon, son devoir, sa carrière pour
servir son seul amour pour Aida ; Aida l’esclave éthiopienne
au  service  de  l’Egyptienne  malheureuse  Amnéris,  sacrifiant



elle aussi son père, sa patrie pour cet amour maudit mais
véritable ; Amnéris, princesse impuissante, amoureuse vaine du
général Radamès … L’expression des individualités, ardentes,
souffrantes, éperdues s’affirme dans un style sobre, d’une
clarté dramatique que le chef préserve absolument, veillant
constamment  à  l’avancée  de  l’action  tragique  malgré  la
succession  des  tableaux.  L’incise  tragique  exprimée  par
l’orchestre  souligne  la  pureté  expressive  et  très
complémentaire  des  trois  protagonistes  :  le  trio  Amnéris,
Aida,  Radamès  au  delà  de  leur  divergence,  rassemble  en
définitive  trois  figures  égales  par  leur  souffrance,  leur
humanité, leur impuissance face à un destin irrévocable. La
fin de l’opéra, huit-clos étouffant délimité par le caveau où
les deux amants meurent emmurés vivants, donne en définitive
la  clé  d’un  opéra  que  beaucoup  de  chefs  dénaturent  en
l’inscrivant dans un peplum hollywoodien (de surcroît jusqu’à
la fin) : ce chambrisme irrésistible que défend Pappano et ses
solistes  (surtout  donc  Kaufmann  et  Harteros)  rétablit  le
réalisme nouvelle vague d’un Verdi révolutionnaire à l’opéra :
où a-t-on écouté avec une telle clarté, la volonté de vérité
théâtrale,  d’articulation  textuelle  souhaitée  par  le
compositeur ? Même perfectible, la version s’impose, aboutie
et esthétiquement juste. C’est donc un CLIC de classiquenews
en novembre 2015.

Giuseppe  Verdi  (1813-1901)  :  Aïda.  Anja
Harteros  (Aïda),  Jonas  Kaufmann  (Radamès),
Ekaterina Semenchuk (Amnéris), Ludovic Tézier
(Amonasro),  Erwin  Schrott  (Ramfis),  Marco
Spotti  (Il  Re),  Paolo  Fanale  (Messaggero),
Eleonora  Buratto  (Sacerdotessa).  Chœur  et

orchestre de l’Accademia Nazionale Di Santa Cecilia (chef des
chœurs  :  Ciro  Vesco).  Antonio  Pappano,  direction.
Enregistrement réalisé à Rome, Sala Santa Cecilia, Auditorium
Parco  della  Musica,  en  février  2015.  3  cd  Warner  Music,
référence 082564 610 663 9 /  8 25646 10663 9. Livret notice
en anglais, allemand, français. Durée : 2 h 25mn.
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Livres.  Compte  rendu
critique.  Paweł  Gancarczyk:
La Musique et la révolution
de  l’imprimerie,  les
mutations  de  la  culture
musicale  au  XVIe  siècle
(Éditions Symétrie).
Livres. Compte rendu critique. Paweł
Gancarczyk:  La  Musique  et  la
révolution  de  l’imprimerie,  les
mutations de la culture musicale au
XVIe  siècle  (Éditions  Symétrie).
L’auteur  analyse  les  changements
fondamentaux qui concerne l’écriture
musicale  de la fin XVè au début du
XVIIè. Non sans raison, il s’agit de
mettre  en  parallèle,  la  révolution
actuelle suscitée par internet et les
réseaux  sociaux,  et  l’essor  de
l’imprimerie  au  XVè,  précisément
appliquée  à  la  musique.  Diffusion
élargie,  avènement  d’un  nouveau  «  marché  »  comptant  ses
clients, ses éditeurs (dont le premier entre tous, Petrucci à
Venise,  hélas  vite  concurrencé…),  son  répertoire  (où  se
distinguent Frottole, chansons, motets, messes, sans omettre
les  recueils  intentionnellement  didactiques  et  pédagogiques
destinés  à  la  pratique  des  amateurs…),  ses  foyers  de
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production  (Venise,  Nuremberg,  Paris,  Lyon…),  ses  mécènes
aussi….  toutes  les  composantes  qui  ont  cours  encore
aujourd’hui, composent un paysage qui se précise de page en
page  (à  travers  les  6  chapitres  idéalement  documentés  et
complémentaires l’un à l’autre dans l’ordre de lecture).

Très appréciées, les reproductions en exemples des exemplaires
manuscrits et imprimés proposant à l’appui du texte et des
thématiques  argumentées,  un  complément  particulièrement
éloquent  :  en  reproduisant  les  page  de  titre  ou  les
frontispices,  éditeur  et  auteur  offrent  aux  lecteurs
l’occasion  de  mieux  comprendre  et  mesurer  les  avancées
essentielles qui marquent l’histoire de l’écriture musicale au
XVIè.

Mais l’analyse va plus loin et fouille les pistes de
son investigation, révélant de nouvelles données qui
alimentent la richesse de l’évocation et nuancent
considérablement  notre  propre  connaissance  du

phénomène. L’imprimerie influence progressivement la façon de
composer  (élaboration  des  pages  de  titres,  des  cycles  de
partitions  conçus  comme  une  totalité  thématisée  ayant  sa
propre  cohérence…)  –  mêmes  les  auteurs  dont  entre  autres
Banchieri-, appellent à prendre en compte les attentes des
« clients »-…, comme elle assoit et organise aussi un nouveau
statut  pour  le  compositeur,  celui  de  créateur  reconnu,
recherché, apprécié, donc « acheté ». Avec le développement du
marché de la partition, s’impose alors une nouvelle économie
assurant la nouvelle notoriété du compositeur dont le nom tel
Lassus, Palestrina, Marenzio suscitent les ventes. A travers
l’image  de  certains  artistes  reconnus  pour  leur  talent,
s’impose ainsi la notion de signature, de personnalité, c’est
à dire d’individualisation de la musique qui créée désormais
la  côte  d’un  artiste  musicien,  comme  celle  que  nous
connaissons  pour  les  peintres  et  les  plasticiens  :  les
lettrés, l’églises, les princes recherchent une manière, un
style  (le  XVIè  n’est-il  pas  justement  dans  l’histoire
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simultanée à la musique, celle de la peinture, le siècle du
maniérisme, c’est à dire au delà des querelles esthétiques, la
période où naît un nouveau discours qui analyse et reconnaît
la notion d’écriture et de styles personnels différents, à
présent identifiables ?

A cela s’ajoute d’autres nouveaux comportements, tel l’hommage
(dédicace) aux bienfaiteurs mécènes qui financent tel ou tel
édition : la politique s’invite également dans cette pièce qui
connaît  alors,  durant  tout  le  XVIème  siècle,  un  élan
fondateur,  préparant  les  grandes  révolutions  à  venir.
D’ailleurs,  l’auteur,  comme  s’il  souhaitait  lancer  son
prochain chantier de recherche (non sans raison et légitimité)
précise l’urgence de livrer les mêmes analyses sur le marché
de l’édition musicale pour le XVIIè, au moment où se développe
l’esthétique  baroque.  Voilà  donc  un  texte  fondamental  qui
appelle sa suite…

Livres. Compte rendu critique. Paweł Gancarczyk: La Musique et
la révolution de l’imprimerie, les mutations de la culture
musicale au XVIe siècle (Éditions Symétrie). Traduction de
Wojciech Bońkowski. 256 pages – ISBN 978-2-36485-034-7 – Série
Anciens  &  Modernes.  Prix  indicatif  :  35  €.  CLIC  de
classiquenews  de  novembre  2015.

Sommaire indicatif

Prologue. Du parchemin au papier
Chapitre 1. La naissance et le développement de l’imprimerie
musicale
Chapitre 2. Typologie et importance de la production imprimée
Chapitre 3. De l’imprimeur au lecteur
Chapitre 4. L’imprimerie et le marché musical
Chapitre  5.  L’importance  de  l’imprimerie  pour  la  culture
musicale
Chapitre 6. Les compositeurs face au nouveau médium
Épilogue. De l’imprimerie au manuscrit
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Livres,  compte-rendu,
critique. Gilles Cantagrel :
La rencontre de Lübeck: Bach
et  Buxtehude  (Éditions
Desclée de Brouwer)
Livres,  compte-rendu,  critique.
Gilles Cantagrel : La rencontre de
Lübeck:  Bach  et  Buxtehude
(Éditions Desclée de Brouwer). La
maison  d’édition  DDB  Desclée  de
Brouwer réédite un texte capital
pour  comprendre  d’où  vient  JS
Bach, ce que le génie du baroque
germanique  doit  à  son  mentor
lübeckois  :  Dietrich  Buxtehude
(1637-1707).  Une  pensée
universaliste,  une  exigence
artistique qui fusionnant foi et
art, fait de la musique, un savoir
rhétorique qui détient les clés de
la  vie  humaine…  Rien  de  moins.
C’est cette vertu de la musique,
son essence harmonique et parfaite, miroir de la perfection
divine que le vieux maître transmet à son jeune successeur.
Transmission d’une leçon, d’un enseignement, d’une sagesse, le
sujet de ce livre plus proche de la vérité historique que
fiction romanesque, permet de mesurer ce qu’ont eu de commun,
deux grands créateurs du Baroque germanique : Buxtehude et JS
Bach.
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La ville de Lubeck (qui est aussi le personnage principal de
ce texte) ayant été bombardée en 1942, rien ne reste de la
ville qu’a connu le jeune Bach âgé de 20 ans, venu y écouter
et  rencontrer  son  modèle  d’alors  :  l’illustre  et  génial
organiste  Buxtehude,  véritable  dieu  vivant  de  la  musique.
Disparus à jamais les monuments baroques de la riche cité de
1705, comme les archives documentant l’une des rencontres les
plus importantes de l’histoire de la musique : celle du jeune
Jean-Sébastien avec Dietrich Buxtehude, à partir du 30 octobre
1705  :  Bach  est  un  jeune  homme  de  20  ans,  organiste  à
Arnstadt. Buxtehude est à la fin de sa vie, il mourra 2 ans
après la rencontre : c’est plus qu’un musicien virtuose et le
premier sur son territoire : un génie qui a fusionné exigence
artistique et pensée religieuse.
Pour Bach, c’est le pèlerinage de sa vie. Ayant parcouru 100
lieues, d’Arnstadt en Thuringe (le berceau de la famille Bach)
à  la  ville  hanséatique  de  Lübeck,  il  a  quitté  son  poste
d’organiste,  sa  famille,  parcouru  à  pieds  la  distance
nécessaire passant par Lünebourg, enfin arrivé le 30 octobre
1705 au terme d’un périple de près de 12 jours.

 

 

 

Transmission d’un savoir
 

 



C’est que Dietrich Buxtehude
(1637-1705)  est  une
personnalité  unanimement
reconnue,  célébrée,  vénérée
par  un  cercle  de  jeunes
disciples dont les musiciens
les plus prometteurs de leur
génération. Bach fait partie
de  ces  jeunes  apprentis
désireux  de  comprendre  le
mystère  d’une  célébrité  si
universelle.  Son  voyage  lui
apportera les fruits espérés.
Aux côtés de Haendel qui lui
aussi a fait le voyage et qui
composant son opéra Rodrigo,
s’apprête  à  quitter  Lübeck
pour  Rome,  Bach  vit  une
véritable  initiation,  un

périple dans la ville, aux côtés de Buxtehude qui organise les
fameux  concerts  du  mercredi  et  du  jeudi  (Abdenmusiken),
auxquels la foule se presse… Le jeune organiste est ainsi
sensibilisé  au  métier,  au  savoir  musical,  aux  secrets  de
l’orgue, du jeu au pédalier, au sens profond de la composition
musicale. Au soir de sa vie, le vieux Buxtehude (sexagénaire)
pense à sa succession, regrette la mort de son élève le plus
talentueux (après Bach), Bruhns, décédé à 30 ans ; jouant à
l’orgue lors de soirées mémorables et fastueuses où toute la
ville de Lübeck se présente, (mercredi 2 puis jeudi 3 décembre
1705 dont le programme est précisément décrit), livrant toute
la musique des grandes fêtes religieuses, Buxtehude livre une
leçon de maîtrise, trouvant en la personne du jeune Jean-
Sébastien, un assistant d’une exceptionnelle sensibilité. Les
deux hommes se comprennent ; et la transmission de la pensée
musicale  qui  se  réalise  ici,  structure  fondamentalement
l’esprit et l’éthique du jeune organiste d’Arnstadt, qui est
alors au début de son immense carrière. La langue est précise
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et sobre ; le souci d’exactitude historique et de véracité
humaine rétablit la richesse et la profondeur d’une rencontre
clé dans l’histoire de la musique.
L’histoire musicale est une affaire de rencontre, de partage,
de  transmission,  de  valeurs  et  de  visions  explicitées,
nuancées, reconnues. La rencontre de Lubeck est un moment
essentiel pour la vie du vieux Buxtehude et du jeune Bach. Les
deux  en  sortiront  différents  et  plus  sincères  encore
qu’auparavant. Buxtehude, grandi parce qu’il a pu expliciter
sa vision musicale, sa pensée la plus personnelle ; Jean-
Sébastien Bach, parce qu’il n’aura plus jamais une expérience
et  une  formation  aussi  élevée  sur  le  plan  artistique,
technique, théorique, esthétique et philosophique. Les pages
évoquant  la  musique  comme  savoir  et  source  symbolique
éclairant le mystère divin de la vie et de la nature, comme
rhétorique et discours doué d’un sens supérieur et essentiel
sont les plus captivantes. Dans la clarté de l’évocation, le
lecteur recueille toutes les composantes d’une exigence morale
et spirituelle qui font de Buxtehude et de Bach, les créateurs
les  plus  raffinés,  complexes  et  pourtant  accessibles  qui
soient. Lecture incontournable.

 

 

Livres,  compte-rendu,  critique.  Gilles  Cantagrel  :  La
rencontre de Lübeck, Bach et Buxtehude (Réédition- Éditions
Desclée de Brouwer). 190 pages. Parution : septembre 2015. EAN
: 9782220075846. Prix indicatif : 17,90 €. Illustrations: la
couverture  du  livre  La  Rencontre  de  Lubeck  par  Gilles
Cantagrel et le détail de notre article sont des extraits du
tableau  peint  en  1674  par  Johannes  Voorhout  (Une  société
musicale),  représentant  Buxtehude  à  la  viole  et  son  ami,
élève, le riche Reinken résident à Hambourg (DR)
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