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Angers  Nantes  Opéra.  Ullmann:
Der kaiser von Atlantis. Nantes,
2,4,7  novembre  2015.  Fable
macabre  depuis  les  camps…  En
1943,  dans  le  camp  de  Terezín
(Thérésine,  ouvert  en  1941,
antichambre  tchèque
d’Auschwitz),  L’Empereur
d’Atlantis est composé aux portes de la mort et malgré la
terreur barbare des bourreaux nazis. Viktor Ullmann imagine en
un duo lugubre, un masque à deux visages : Arlequin plein de
vie  et  de  facétie  ;  la  mort,  cette  grande  faucheuse  qui
rappelle l’urgence de vivre et l’incontournable tragédie du
quotidien à Terezín. trop forte, trop juste… l’opéra sera
interdit  aussitôt.  Musiciens,  chanteurs,  et  le  jeune
librettiste Petr Kien seront envoyés et exécutés à Auschwitz.
Viktor  Ullmann  lui-même  avant  d’être  envoyé  à  la  mort,
confiera  sa  partition  à  un  ami  qui  prendra  soin  de  la
transmettre  pour  que  nous  l’écoutions  aujourd’hui.  A
Terezín,Viktor  Ullmann  était  chargé
de la vie musicale d’un camp ghetto oscillant entre 50000 et
60000 personnes dont une grande colonie de musiciens qu’il a
occupé avec quelques autres en composant de
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nombreuses  partitions  (Musique
instrumentale et de chambre de
Gideon Klein ou de Paval Haas,
sans  omettre  Hans  Krasa  qui  a
composé  dès  1938  son  fameux
opéra  pour  les  enfants  :
Brundibar joué pour les jeunes
âmes  du  camps  de  l’horreur).
Jeunes  acteurs  chanteurs,

musiciens,  compositeurs  ont  tous  péris  après  avoir  été
transférés pour extermination au camp d’Auschwitz-Birkenau en
octobre 1944 (seul le chef Karel Ancerl sera miraculeusement
épargné).

 

 

 

Terezín, 1943. Atlantis, ou la
grâce aux enfers

 

 

A  Terezín,  144  000  juifs  furent  enfermés  dont  33  000  ne
survécurent pas à leur détention (Typhus, sévices infâmants…)
et 84 000 partirent pour les camps d’extermination… Soucieux
des  apparences  et  pour  masquer  l’inimaginable,  les  nazis
alimentèrent  une  savante  désinformation  parlant  de  Terezín
comme une ville heureuse pour les artistes, fabriquant même un
film de propagande donc parfaitement et cyniquement mensonger
:  Le  Führer  donne  une  ville  aux  juifs.  En  définitive,
seulement  19  000  survivants  réchappèrent  à  la  machine
infernale conçue par les nazis. Aujourd’hui, l’éclat et la
profondeur de la partition laissée par Ullmann porte le désir
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inaltéré de vivre, porté par une irrépressible volonté de
vaincre la mort et la fatalité. En un dessein humaniste et
spirituel, la main qui a écrit et conçu cet opéra offre après
l’abomination des faits, un formidable espoir et à l’art, une
vocation première : défendre la vie, élever les aspirations de
l’être malgré l’horreur absolue.
A  Terezín  dès  septembre  1942,
Viktor  Ullmann  se  donne  sans
compter comme responsable de la
vie musicale. Il nous reste 18
partitions de sa main de cette
époque  sombre.  Il  avait  tout
prévu : studio pour la musique
nouvelle, Collegium Musicum pour
la musique baroque, mais aussi
conférences, rencontres, et 26 critiques de musique. L’art et
la vie musicale revêtent alors un sens salvateur : « C’est
ici, à Terezín, lorsque dans notre vie de tous les jours il
nous fallut vaincre la matière avec le concours de la forme,
lorsque tout ce qui avait rapport aux Muses contrastait si
extraordinairement avec l’environnement qui était le nôtre,
que se trouvait la véritable école des Maîtres. »
Dessinateur formé aux Beaux-Arts de Prague, le librettiste de
L’Empereur d’Atlantis, Petr Kien a laissé des centaines de
dessins dont plusieurs tableaux de scène de l’opéra dont il
écrivit  le  livret.  D’une  clairvoyance  glaçante,  l’auteur
Viktor Ullmann écrivit en tête de la partition de L’Empereur
d’Atlantis : « Les droits d’exécution sont réservés par le
compositeur jusqu’à sa mort, donc pas très longtemps. » On ne
saurait être plus réaliste et cynique sur sa propre condition.

 

 

L’empereur d’Atlantis / Der Kaiser von Atlantis de Viktor
Ullman (Terezín, 1942 / 1943)

Philippe Nahon, direction
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Louise Moaty, mise en scène

Pierre-Yves Pruvot, L’Empereur Overall
Wassyl Slypak, La Mort et Le Haut-Parleur
Sébastien Obrecht, Arlequin et Un Soldat
Natalie Perez, Bubikopf et La Jeune Fille

Anna Wall, Le Tambour
Ars Nova, ensemble instrumental

Direction : Philippe Nahon

NANTES, THÉÂTRE GRASLIN
lundi 2, mercredi 4, samedi 7 novembre 2015 à

20h

 

 

Illustrations  :  Visuel  pour  L’Empereur  d’Atlantis  par  le
photographe Thomas Prioir (DR/Angers Nantes Opéra saison 2015
/  2016)  –  Dessin  d’un  tableau  de  l’Empereur  d’Atlantis
représenté à Terezín par Petr Kien – Viktor Ullman (DR)

CD,  coffret,  compte  rendu
critique.  Jean  Sibelius  :
Historical  recordings  and
rareties  1928  –  1945  (7cd
Warner classics
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CD,  coffret,  compte  rendu
critique.  Jean  Sibelius  :
Historical  recordings  and
rareties 1928 – 1945 (7cd Warner
classics).  Des  gravures
«  historiques  »,  –  soit  les
premières  dans  l’histoire  du
microsillon, celles par exemple
de  Robert  Kajanus  (avec  le
London  Symphony  orchestra  en
juin  1932  (Symphonies  3  et  5,
d’une  irrépressible  tension
complétée par un grande subtilité expressive, en particulier
cette  écoute  de  l’urgence  intérieure,  cette  détermination
lyrique et parfois avant Bernstein, échevelée, délirante mais
si  juste,  et  ce  souci  du  lien  organique  structurant  les
parties entre elles), surgit une leçon d’interprétation qui
fait tout l’intérêt du présent coffret de 7cd édité par Warner
et  qui  pour  la  plupart  regroupe  des  chefs  travaillant
évidemment à Londres et que Sibelus a pu connaître, et dont il
a  pu  pour  certains,  valider  leur  propre  approche.  C’est
évidemment le cas de Robert Kajanus décédé en 1933 qui est
d’autant plus exemplaire parmi les pionniers et défenseurs de
la  première  heure  sibélienne,  qu’il  a  créé  nombre  de  ses
œuvres, ou les a fait connaître en Europe hors de Finlande
avec la complicité du Maître. Compositeur lui aussi, également
auteur d’un Symphonie Kullervo (comme la pièce de Sibelius),
Kajanus entre 1890 et jusqu’à sa mort, ne cesse de faire
connaître les œuvres de son compatriote : Kajanus dirige le
premier orchestre symphonique d’Helsinki au début des années
1880 puis joue (entre autres) les oeuvres de Sibelius à Paris
pour l’expo Universelle de 1900 (Symphonie n°1, Suite du roi
Christian II, Le cygne de Tuonela, Finlandia et Le retour de
Lemminkäinen… soit une synthèse de l’univers sibélien. C’est
cependant un éclairage sur son engagement sibélien des années
1930 que Warner met ici en lumière.
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Kajanus, Boult, Beecham, Stokowski, Koussevitzky…

Les premiers Sibéliens à Londres
autour de 1930

 

 

Pour Warner, Kajanus enregistre dans les années 1930, soit
quelques années avant sa mort, les Symphonies 1, 3 (cd1),
surtout 3 (époustouflante de vivacité subtile) et 5 (d’une
fraîcheur éruptive rafraîchissante ; Symphonies 3 et 5 sont
dans le cd2). Et dans le studio règne déjà un certain Walter
Legge,  futur  grand  producteur  et  mari  de  la  Schwarzkopf…
Kajanus  fixe  aussi  pour  la  Société  Sibélius  et  Warner,
l’éblouissante  musique  de  scène,  très  allusive  et
orientalisante (Solitude, Nocturne) : Alexander Feast – la
banquet  d’Alexandre,  d’après  la  pièce  de  Hjalmar  Procopé
(Suite opus 51, cd3, juin 1932).

A la suite de l’indéfectible énergie du pionnier Kajanus, les
chefs de l’intelligentsia londonienne s’emparent du miracle
symphonique  sibélien  au  point  de  l’inscrire  au  programme
ordinaire des Prom’s, assurant ainsi une renommée croissante
pour  Sibelius  dont  il  font  un  maître  absolu  du  langage
symphonique : ainsi les chefs ici d’un geste captivant : Sir



Adrian Boult (coupes vive et tranchante des Océanides opus 55,
cd3, janvier 1936, conçus comme une vaste chevauchée haletante
d’une  gravité  irrésistible),  Thomas  Beecham  (Concerto  pour
violon avec Jasha Heiffetz en 1935, Symphonie n°4 de 1937,
Finlandia en 1938, avec le London Philharmonia orchestra), ou
Serge Koussevitzky (Symphonie n°7 gonflée à bloc, d’un souffle
prenant en 1933 avec le BBC SO) et Leopold Stokowski…

Autres  fleurons  propres  au  tournant  des  années  1930  –
suractivité des studios loués par la Warner soucieuse de fixer
les grands interprètes sibéliens d’alors : le Quatuor opus 56
par le Budapest String Quartet (août 1933, cd7) : qui plonge
dans  des  abysses  de  profondeur  intime  et  énigmatique  :  à
connaître évidemment;

Le coffret Warner témoigne d’un engouement sans précédent pour
les œuvres orchestrales et vocales de Sibelius autour de 1930
; les chefs londoniens se sont alros emparés du mythe encore
vivant, révélant sous sa langue si originale, un souffle à la
fois  panthéiste  et  une  vision  esthétique  et  poétique  qui
rappelle par la modernité et la sincérité de sa construction,
Beethoven lui-même.

 

 

CD, coffret, compte rendu critique. Jean Sibelius : Historical
recordings and rareties 1928 – 1945 (7cd Warner classics).

 

 



Compte  rendu,  concert.  La
Rochelle. La coursive, le 9
octobre 2015. Gluck, Rameau.
Les musiciens du Louvre; Marc
Minkowski, direction.
Habitué de la Région Poitou Charentes depuis la création en
2011 du festival Ré Majeure qui se déroule sur l’île de Ré
pour l’Ascension ou la Pentecôte, Les Musiciens du Louvre et
Marc Minkowski posent leurs valises à La Coursive le temps
d’une soirée. Au programme de ce concert, Marc Minkowski a
programmé un répertoire que l’orchestre connait parfaitement :
des œuvres de Christoph Willibald Gluck (1714-1787) et de Jean
Philippe Rameau (1683-1764).

 

Les musiciens du Louvre
jouent Gluck et Rameau à La

Rochelle
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Si Don Juan ou le festin de pierre
de  Christoph  Willibald  Gluck
(1714-1787) n’est pas son œuvre la
plus  connue,  en  effet  le  public
connait mieux Orphée et Erurydice
ou les deux Iphigénie (en Aulide et
en  Tauride),  elle  offre  de  très
belles pages. Dès le début de la
soirée, Marc Minkowski, visiblement
survolté par le succès de Platée à
l’Opéra de Paris (la dernière représentation en avait été
donnée la veille), prend les rennes du concert. Très inspiré
et théâtral, le public réagit d’ailleurs bien et des rires se
font entendre de temps à autre, il conte Don Juan ou le festin
de pierre avec moult détails. Par ailleurs, il dirige le chef
d’oeuvre de Gluck d’une main ferme; et si la battue peut
parfois paraître iconoclaste aux yeux des puristes, elle est
efficace,  dynamique  ;  les  musiciens  la  suivent  avec  une
précision millimétrée.

Après une courte pause, Marc Minkowski revient sur scène pour
diriger «Une symphonie imaginaire» de Jean Philippe Rameau
(1683-1764). Avant d’entamer la seconde partie, le chef prend
le temps d’expliquer ce qu’est cette «symphonie imaginaire» à
un public attentif et visiblement conquis : Il ne s’agit pas
d’une œuvre symphonique en elle même mais d’un assemblage des
plus  belles  pages  instrumentales  des  opéras  et  œuvres
instrumentales de Rameau. Ainsi s’offrent à la (re)découverte,
plusieurs  œuvres  telles  Zaïs,  Platée,  justement,  Dardanus,
Hippolyte et Aricie, Castor et Pollux, Les Boréades, Les Indes
galantes, Le temple de la gloire ou La naissance d’Osiris … ;
on  y  trouve  aussi,  dans  cette  symphonie  imaginaire,  un
Concert, écrit à l’origine pour sextuor, mais transcrit ici
pour orchestre. Marc Minkowski dirige avec une allégresse et
une joie de vivre si communicatives que ses musiciens font
danser la musique avec gourmandise. Et d’ailleurs, emporté par
la musique, le chef ne peut s’empêcher de danser sur son
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podium  tout  comme  le  timbalier  lorsque  l’orchestre  entame
l’entrée des Sauvages des Indes galantes.

Ravi,  le  public  réserve  un  accueil  très  chaleureux  aux
Musiciens du Louvre et à leur chef qui concèdent deux bis en
fin de concert : un menuet extrait de Platée puis, lancée par
le  timbalier,  l’entrée  des  Sauvages.  Minkowski  dirige  le
second bis à demi tournée vers le public qui joue le jeu et
frappe des mains en cadence. Les responsables de La Coursive
lancent leur saison musicale sur une excellente note.

Compte rendu, concert. La Rochelle. La coursive, le 9 octobre
2015. Christoph Willibald Gluck (1714-1787) : Don Juan ou le
festin  de  pierre;  Jean  Philippe  Rameau  (1683-1764)  :  Une
symphonie imaginaire. Les musiciens du Louvre; Marc Minkowski,
direction.

Illustration : Jean-Philippe Rameau (DR)

Compte-rendu,  opéra.  Grand-
Théâtre  de  Tours,  le  11
octobre  2015.  Puccini  :
Madama Butterfly. Anne-Sophie
Duprels  (Madama  Butterfly),
Avi  Klemberg  (Pinkerton),
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Suzuki  (Delphine  Haidan),
Jean-Sébastien  Bou
(Sharpless),  Antoine  Normand
(Goro),  François  Bazola
(Oncle Bonze). Alain Garichot
(mise  en  scène).  Jean-Yves
Ossonce (direction).
Puccini : Madama Butterfly à l’Opéra de Tours, avec Anne-
Sophie Duprels… C’est avec un enthousiasme mérité qu’a été
accueillie – au Grand-Théâtre de Tours – cette magnifique
production de Madama Butterfly, signée par Alain Garichot et
créée in loco en 2001. Il faut ici saluer son remarquable
travail, très « wilsonien », dans sa volonté d‘épure. L’opéra
s’ouvre ainsi sur un plateau nu avec, pour tout décor, un
praticable bas qui symbolise la maison de Cio-Cio San. Sur les
côtés  ou  tombant  des  cintres,  des  cloisons  translucides
délimitent des espaces clos et permettent de très esthétisants
jeux d’ombres : le sacrifice de l’héroïne, vu ainsi au travers
d’une de ses cloisons de papier, tandis que l’enfant joue
juste devant, est particulièrement réussi et poignant. Mais
les  lumières  sont  ici  au  moins  aussi  importantes  que  les
décors et l’on retiendra donc la qualité du travail de Marc
Delamézière,  dont  les  éclairages  fortement
dramatiques  sculptent  littéralement  l’espace.
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Trop rare en France, la superbe soprano française Anne-Sophie
Duprels investit le rôle de Butterfly de son tempérament de
feu et de sa sensibilité passionnée. Sa voix se fait tour à
tour porteuse de rêves, de nostalgie, de tourments, épousant
les nuances de la partition. La chanteuse rappelle utilement
que l’héroïne de Puccini n’a rien d’un papillon fragile ni
d’un rossignol automate, mais requiert une tragédienne sachant
doser ses effets.
(NDLR: Les tourangeaux ont pu déjà la découvrir dans La Voix
Humaine précédemment produite ici même à Tours au cours de la
saison dernière : voir notre reportage vidéo dédié à La Voix
Humaine à l’Opéra de Tours, présentée alors en couplage avec
L’heure espagnole de Ravel). La cantatrice est portée par la
direction du maître des lieux, l’excellent Jean-Yves Ossonce
(lequel  vient  d’annoncer  son  départ  de  l’institution
tourangelle en 2016, après 16 ans de bons et loyaux services…)
qui prend un plaisir contagieux à mettre en valeur une œuvre
qu’il respecte visiblement.
Comme  toujours  sous  sa  direction,  l’Orchestre  Symphonique
Région Centre-Val de Loire Tours se montre sous son meilleur
jour, c’est à dire admirable de précision et d’engagement.
On déchante par contre avec le Pinkerton d’Avi Klemberg qui
n’a aucune des qualités requises par son personnage. La voix
manque de puissance et de projection, l’émission est serrée et
souvent brouillonne, l’acteur est falot ; bref, il livre une
prestation vocale et scénique sans charme ni éclat. Jean-
Sébastien Bou est en revanche un vrai luxe dans la partie de
Sharpless, gratifiant l’auditoire de sa coutumière magnifique
ligne de chant. Delphine Haidan possède également du répondant
en Suzuki : elle allie profondeur d’approche à un portrait
vocal attachant et précis. De son côté, Antoine Normand se
montre suavement inquiétant dans le rôle de Goro, tandis que
François Bazola demeure un solide Oncle Bonze. Enfin, Pascale
Sicaud-Beauchesnais  fait  une  élégante  apparition  en  épouse
américaine.
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Compte-rendu, opéra. Grand-Théâtre de Tours, le 11 octobre
2015. Giacomo Puccini : Madama Butterfly. Anne-Sophie Duprels
(Madama Butterfly), Avi Klemberg (Pinkerton), Suzuki (Delphine
Haidan),  Jean-Sébastien  Bou  (Sharpless),  Antoine  Normand
(Goro), François Bazola (Oncle Bonze). Alain Garichot (mise en
scène).  Jean-Yves  Ossonce  (direction).  Madama  Butterfly  à
l’affiche de l’Opéra de Tours, encore le 13 octobre 2015.

 

 

Prochaine production à l’Opéra de Tours : La Belle Hélène
d’Offenbach (Jean-Yves Ossonce, direction. Bernard Pisano :
mise en scène et chorégraphie), du 26 au 31 décembre 2015.  

 

Illustration : © François Berthon / Opéra de Tours 2015

 

 

DVD.  Compte  rendu  critique.
Quand  les  mains  murmurent
(2012)
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DVD. Compte rendu critique. Quand les
mains murmurent (2012). Curieux titre
en vérité qui promettait une immersion
passionnante  dans  les  arcanes
introspectives  et  intimes  de  la
direction d’orchestre. En fait il n’en
est  rien  car  malgré  l’aplomb
photogénique du professeur Ferro lequel
ne cesse de recentrer l’action dans le
travail,  dans  la  musique,  dans  son
interprétation…,  les  10  jeunes  chefs
apprentis  dont  une  femme  (Charlotte
souvent un peu raide), expriment devant la caméra leur doutes,
leurs  maladresses,  leurs  inquiétudes.  On  reste  constamment
hors de la musique dans un film qui annonçait le contraire.
Les mains sans appui dans le vide doivent exprimer la moindre
inflexion, la précision d’une croche (mais en intégrant aussi
le temps de sa résonance), et plus encore indiquer nuances,
longueur, forme, accent, c’est à dire la note et le silence
qui suit… c’est à dire dans l’incarnation du geste, exprimer
l’abstraction de la musique et rendre claires, toutes les
intentions du chef à partir de la partition ouverte.

Doutes et incertitudes du chef
apprenti…

De  quelle  façon,  la  main  peut-elle  être  un  instrument  de
communication ? Vaste question. Mais il n’y a pas que la main,
les doigts, l’indication et le mouvement des bras, il y a tout
le  corps  global,  qui  doit  jouer  en  souplesse  et  dans  le
sourire. Le regard pèse aussi. Devant la caméra et sous la
direction du chef des chefs, Philippe Ferro, responsable de la
classe d’initiation à la direction d’orchestre, les jeunes
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apprentis sur une même partition (jouée au piano), répète la
clarté  de  leurs  gestes.  Moins  de  gestes  mécaniques,  plus
d’équilibre entre main gauche (qui indique les inflexions) et
main droite (qui indique le rythme)
Il y a la classe avec le professeur…. il y a aussi dans la
foulée,  l’orchestre  réel  avec  les  musiciens…  Devant
l’enregistrement de leur session, maître et élève analysent
les gestes de l’apprenti : et l’on comprend très vite que la
direction d’orchestre n’est pas qu’une question de mains… le
film devrait donc changer de titre. Le visage, les mimiques
expressives, l’attitude du corps sur le pupitre, exprimer tout
en très peu de gestes : voilà le secret.
Et la parole souligne aussi l’indication d’un geste. Trop
mécanique, pas assez instinctif et naturel. Pas assez clair :
quel tempo, quelle vision ? Faut pas lâcher… Le maître pousse
chacun de ses élèves jusqu’à ses ultimes retranchements pour
que surgissent en toute clarté et précision, une intention. Et
à part ça, est ce que tu danses ? Non pas je ne sais pas
danser (un comble quand même pour un chef chargé d’indiquer le
bon  tempo,  de  ne  pas  savoir  bouger!).  Le  travail  est  un
ensemble d’ajustements pour que les indications soient les
plus claires possibles.

Le fil se dilue au cours du déroulement, pas facile pour un
chef de capter et entretenir la concentration de son orchestre
; pas facile pour un réalisateur de maintenir l’intérêt du
spectateur : ici trop de digressions, dans les coulisses, sur
les  ressentis  des  uns  et  des  autres,  trop  d’images  qui
déconcentrent sans répréciser tous les enjeux de la direction
d’orchestre  et  de  son  long  apprentissage.  Au  final  de  la
session, les 10 prétendants à l’examen sélectif de fin d’année
(concert Mozart, Bartok, Strauss), 3 sont admis en 2è années :
Dylan, Benjamin, William. Mais c’est comme dans les autres
classes d’instruments au Conservatoire : tant de pianistes par
exemple,  pour  si  peu  de  vrais  poètes,  pour  un  cercle  si
restreint  de  vrais  interprètes  capables  de  défendre  une
vision,  d’exprimer  une  compréhension  juste  et  sincère  des



partitions… Diriger c’est d’abord régler des problèmes intimes
; ne pas les résoudre suscite des blocages irrémédiables. Pour
être un bon chef, il faut être un musicien, un très grand
technicien, mais aussi un communicant libre et charismatique.
Combien  d’élus  obtiendront  des  postes  officiels  pour  être
reconnus et progresser encore et toujours ? Au moins, malgré
ses  défauts,  le  film  dévoile  dans  les  coulisses  de
l’apprentissage,  les  défis  de  ce  métier  convoité  mais
périlleux  :  une  série  d’épreuves  où  chaque  apprenti  fait
d’abord l’expérience d’une autocritique, face à la caméra,
face  à  son  corps  ;  une  sorte  de  remise  en  question
fondamentale de sa place parmi les autres. Qui suis-je ? Que
veux je transmettre aux autres et comment ? Telle est la
question : même si la musique me passionne, suis je fait pour
ce métier ?

DVD. Compte rendu critique. Quand les mains murmurent (2012).
Un film de Thierry Augé, 2012 – France – 58 minutes – XDcam

CD,  compte  rendu  critique.
Coffret Stravinsky : complete
edition  (30  cd  Deutsche
Grammophon).
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CD,  annonce.  Coffret
Stravinsky  :  complete
edition  (30  cd  Deutsche
Grammophon).  Simultanément
aux  autres  coffrets
événement  dédiés  à  Martha
Argerich  (the  complete
recordings  on  Deutsche
Grammophon)  et  Sibelius  à
l’occasion  du  150  ème
anniversaire du compositeur
finnois,  DG  nous  gratifie
en  octobre  2015  d’un
troisième  somptueux
coffret,  celui  là  consacré  à  Igor  Stravinsky,  regroupant
l’essentiel  de  ses  bandes  prestigieuses  globalement  très
convaincantes pour une intégrale Stravinsky qui fera date. La
boîte est d’autant plus miraculeuse et appréciée qu’elle ne
correspond en vérité à aucune célébration particulière… C’est
de  l’aveu  du  responsable  éditorial,  l’aboutissement  d’un
travail  de  recherche  de  plusieurs  années,  Roger  Wright,
conscient dès les années 1990, quand il collaborait activement
à l’enrichissement du catalogue de la major, de la richesse
exceptionnelle  du  fonds  Stravinsky  chez  DG.  L’idée  d’une
intégrale discographique a donc très rapidement germé : elle
se  concrétise  aujourd’hui,  permise  grâce  à  un  jeu
d’enregistrements  réalisés  en  divers  lieux,  à  différentes
périodes… afin de constituer à terme, une intégrale digne de
son intention première.

Tour d’horizon. Piliers de ce coffret Stravinsky
2015 : Pulcinella d’Abbado, (1978), Les Noces de
Bernstein  (avec  les  pianistes  Argerich  et
Zimerman,  1977),  le  Concerto  pour  violon  par
Anne-Sophie Mutter, surtout Oedipus Rex (1926) de
1991  enregistré  à  Chicago  par  un  James  Levine  éruptif  et
affûté avec l’excellentissime ténor Philip Langridge (et Jules

http://www.classiquenews.com/wp-content/uploads/2015/10/stravinsky-complete-edition-deutsche-grammophon-review-presentation-account-of-compte-rendu-critique-CLASSIQUENEWS-CLIC-de-classiquenews-octobre-2015.jpg
http://www.classiquenews.com/wp-content/uploads/2013/12/CLIC_macaron_200.jpg


Bastin en narrateur français), l’Histoire du soldat avec Tom
Courtenay, sans omettre The Rake’s progress piloté alors par
Gardiner  en1997  (avec  deux  chanteurs  au  sommet  de  leur
potentiel expressif, Bryn Terfel, le baryton gallois en Nick
Shadow et Ian Bostridge dans le rôle-titre : Rake) ; les trois
ballets pour Diaghilev par Pierre Boulez (nouvelles versions
particulièrement  représentatives  de  l’engagement  du  chef
français  chez  DG  en  1990)  ;  soit  un  noyau  de  lectures
aujourd’hui  incontestables  sur  le  plan  interprétatif  et
artistique, que plusieurs compléments tout aussi avisés ont
enrichi ensuite : Symphonie en mi bémol par Mikhail Pletnev
(qui  venait  d’enregistrer  une  très  sérieuse  intégrale  des
Symphonies de Tchaikovsky), le Baiser de la fée et un cycle
dédié aux œuvres ultimes de Stravinsky par Oliver Knussen,
fervent  adepte  du  détail,  et  tout  autant  fin  dramaturge,
pèsent aussi de tous leur poids.

Outre l’intérêt des interprétations ici réunies, soulignons
aussi  l’importante  notice  de  présentation  avec  essai
biographique  sur  la  personnalité  multiple  et  complexe  de
Stravinsky,  en  français,  anglais,  allemand  à  travers  les
grandes périodes créatrices de l’ex élève de Rimski, devenu
américain  en  1945  et  qui  cède  après  de  multiples  accents
toujours  visionnaires  et  modernistes  aux  potentialités
dodécaphoniques au tournant des années 1950-1960… (après la
mort de Schoenberg – son voisin lui aussi exilé à Los Angeles,
et après avoir créé pour la Biennale de Venise, son opéra The
Rake’s progress en 1951… qui demeure sa dernière offrande
néoclassique). L’éclairage sur cette dernière séquence de la
vie si riche et dense de Stravinsky, celui dodécaphoniste,
prolongeant après le décès de Schoenberg, les recherches sur
le métier sériel, reste captivant et fait entre autres, la
grande  valeur  de  ce  coffret,  éditorialement  pensé  :  les
dernières  œuvres,  Abraham  and  Isaac  –  comme  le  Viennois
Schoenberg avait composé toute sa vie Moses und aron-, puis
Variations  enfin  Requiem  Canticles  de  1965-1966,  ces  deux
dernières partitions jouées par Oliver Knussen, maestro révélé



par cette intégrale), enfin Agon, ballet pour Balanchine qui
ne  comporte  certes  qu’un  seul  épisode  véritablement
dodécaphonique,  en  témoignent  particulièrement.  L’apport  de
cette somme est incontestable. Louons précisément le scrupule
éditorial qui mieux qu’ailleurs, présente en fin de livret,
l’ensemble des enregistrements précisant sur le même page,
numéro  du  cd,  date  et  lieu  d’enregistrement…  une  manne
informative qui ici est heureusement synthétisée sur la même
feuille. Confort de lecture exemplaire pour l’amateur soucieux
de suivre selon la chronologie, chaque lecture.

Analyse. Ainsi, les connaisseurs
soucieux d’une sonorité limpide
et détaillée pourront y goûter
le geste millimétré du français
Pierre   Boulez  cérébral  et
pointillisme,  épris de clarté
et de mesure : L’oiseau de feu 
(1909/1910) à la tête du Chicago
Symphony orchestra; Petrushka, Le rossignol et le chant du
rossignol,  et  Le  Sacre  du  printemps  avec  le  Cleveland
orchestra; sans omettre les Symphonies en mi bémol ou celle
d’instruments à vents. Autre accomplissement anthologique : 
l’époustouflant Oedipus Rex par James Levine avec dans le rôle
tire  et  dans  celui  de  Jocaste,  l’exceptionnel  Philip
Langridge, incantatoire, humain, halluciné et l’éblouissante
Florence Quivar, consoeur jumelle  d’une Jessye Norman si
éblouissante  elle-aussi,  dans  le  rôle  sous  la  baguette
étincelante de Seiji Ozawa. Le plus surprenant ici demeure aux
côtés  des  autres  Claudio  Abbado,  Bernstein  ou  Chailly,
l’excellent et récent Oliver Knussen : Le baiser de la fée 
(1928)  avec  le  Cleveland  orchestra,  orcheste  desormais  si
boulezien pour Stravinsky ; mais aussi Le Déluge  (1961) avec
le London sinfonietta ; Ode (1943), Variations (1963); Requiem
canticles  (1966); Storm cloud  (1902); Faune et bergère opus
2  (1906); et donc, Abraham et Isaac, ballade sacrée  (1963);
autant de partitions relevant de la petite forme et de la
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grande forme qui affirme la justesse d’un geste musical.

Soulignons la suite de L’Oiseau
de  feu  (1945)  par  Mikhail
Pletnev et l’Orchestre national
russe.  Soulignons  aussi  le
palpitant  The  Rake’s  progress
dans la vision ciselé dramatique
de Gardiner qui outre les têtes
d’affiche  réunies  pour
l’occasion  Terfel  et  Bostridge
(à leur sommet), sait aussi unifier la parure orchestrale
d’une tenue fédératrice et cohérente habitée par la fièvre
théâtrale. Complément jubilatoire à ce coffret gavé de joyaux 
discographiques  incontournables  et  nous  pesons  nos  mots  :
L’histoire  du  soldat  par  Igor  Markevitch  et  Cocteau  en
narrateur  (1962);  Ernest  Ansermet  pour  Petrushka;   Pierre
Monteux et Le sacre du printemps de 1956; la version désormais
légendaire du duo Argerich et Barenboim pour la transcription
pour 2 pianos du Sacre du printemps, sans passer sous silence
l’enregistrement  du  Concerto  pour  violon  de  1935  avec
l’orchestre  Lamoureux  et  Igor  Stravinsky  soi-même  à  la
baguette (Samuel Dushkin au violon).

 

Notice  livret  captivante.  Outre  la  valeur  de  cette
intégrale,servie  par  des  chefs  plus  que  convaincants,

Deutsche Grammophon prend soin  d’éditer une vraie notice
comprenant  plusieurs  textes  inédits  d’un  grand  intérêt
documentaire et scientifique : en plus de la dernière séquence
de la carrière du compositeur et l’éclairage sur ses relations
avec le sérialisme de Schoenberg, soulignons aussi au début de
la  carrière,  la  genèse  éclaircie  des  premières  partitions
parisiennes : on y comprend parfaitement entre autres comment
a pu se réaliser l’exceptionnelle collaboration Diaghilev et
Stravinsky: duo  artistique improbable et pourtant miraculeux
propre au Paris des années 1910. C’est parce qu’il avait perdu
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son principale mécène (le grand duc Vladimir Alexandrovitch),
et  son  principal  interprète  Chaliapine,  que  Diaghilev  se
concentra par défaut sur le ballet sollicitant le jeune Igor
Stravinsky,  après  avoir  tenté  de  séduire  plusieurs
compositeurs  russes  plus  connus  tels  Glazounov,  Liadov,
Sokolov. … Son dessein étant alors d’inventer un nouveau type
de ballet russe à fort caractère folklorique a contrario du
ballet  importé  signé  Tchaikovski  lequel  était  alors  plus
occidental que vraiment russe…. La rythmique diabolique, le
chatoiement instrumental de l’orchestre de Stravinsky alors
inconnu allaient se montrer pour Diaghilev, tout bonnement…
miraculeux.

 

 

 

 

Les 30 cd sont divisés en 8 sections :
Oeuvres scéniques (cd 1-12)

Musique orchestrale (cd 13-18)
Musique chorale (cd 19-21)

Musique pour solistes vocaux (cd 22-23)
Musique de chambre (cd 24-25)
Musique pour piano (cd 26-27)

Enregistrements historiques dont ceux par Stravinsky lui-même
révélant, soulignant l’exactitude du chef (aux côtés du

compositeur) : cd 28-29
Bonus : cd 30 : Martha Argerich et Daniel Barenboim jouent la

version pour piano et percussions du Sacre du Printemps

 

 

 



Coffret  Stravinsky  :  complete  edition,  30  cd
Deutsche Grammophon. Interprètes : Caludio Abbado,
Leonard  bernstein,  Pierre  Boulez,  Riccardo
Chailly, Robert Craft, John Eliot Gardiner, Oliver
Knussen, James Levine, Masha Maisky, Anne-Sophie

Mutter, Mikhail Pletnev, Maurizio Pollini, Bryn Terfel, Martha
Argerich, Daniel Barenboim… 30 cd Deutsche Grammophon 00289
479  4650  Edition  Stravinsky  2015.  CLIC  de  classiquenews
d’octobre 2015. Prochaine grande critique dans le mag cd dvd
livres de classiquenews.com

 

 

 

CD,  compte  rendu  critique.
Belle  Époque.  Emmanuel
Ceyson,  harpe.  Concerto  de
Henriette  Renié,  Pièces  de
Dubois,  Pierné,  Saint-Saëns.
Orch.  Régional  Avignon
Provence.  Samuel  Jean,
direction.  1  cd  Naïve.
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Enregistrement  réalisé  en
septembre 2014 (Avignon).

CD, compte rendu critique. Belle
Époque. Emmanuel Ceyson, harpe.
Concerto  de  Henriette  Renié,
Pièces de Dubois, Pierné, Saint-
Saëns  (1  cd  Naïve,  2014).  Il
incarne  le  top  en  matière
musicale  :  beauté,  talent,
réussite.  Emmanuel  Ceysson
apporte  en  plus  de  tout  cela,
grâce  à  son  nouveau  cd,
l’affirmation  d’une  sensibilité
unique  au  service  d’un  choix

audacieux qui met en avant des œuvres rares et aujourd’hui peu
jouées  :  partitions  Belle  Epoque  donc,  signées  Henriette
Renié, Saint-Saëns, Pierné. Il fallait attendre un tempérament
technicien  et  artiste  de  sa  trempe  pour  les  revoir  à
l’affiche…  Harpe  solo  de  l’Orchestre  de  l’Opéra  de  Paris
depuis  10  ans  (à  22  ans),  Emmanuel  Ceysonn  poursuit  une
carrière exceptionnelle : il vient d’intégrer l’orchestre du
Metropolitan de New York (mai 2015) et a inauguré son poste
(Harpe solo du Metropolitan), avec une œuvre qu’il a déjà joué
dans  la  fosse  parisienne,  Tannhaüser  de  Wagner  (septembre
2015).  Pour  l’heure,  enregistrée  en  septembre  2014,  le
programme de ce disque dévoile une perle inédite : le Concerto
en ut mineur de Renié, élève du trop classique Dubois, aux
côtés de l’éblouissant morceau de concert de Saint-Saint et
des plus convenus voire sirupeux Pierné, surtout Dubois. Le
sujet est ce romantisme début de siècle : hommage d’abord à
Renié,  artiste  et  interprète  phare  des  années  1900  (le
Concerto  est  créé  avec  l’Orchestre  Lamoureux  en  1901)  et
affirme la place exceptionnelle de la harpe dans l’imaginaire
parisien et français grâce aussi aux oeuvres de Saint-Saëns et
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de Pierné, tout autant captivantes.

Le Concerto de Melle Henriette Renié met en avant les limites
de l’orchestre : d’une âpreté parfois raide, d’autant que la
haute technicité digitale du soliste est particulièrement mise
en avant (avec une prise trop proche qui contredit et dénature
l’équilibre  naturel  soliste/orchestre  telle  qu’elle  émane
d’une salle de concert depuis le point d’écoute d’un auditeur
lambda). En mars 1901, date de création parisienne du Concerto
de et par la harpiste, Henriette Renié, prodige de la harpe
s’impose  indiscutablement  à  un  époque  où  la  maîtrise  de
l’instrument  était  affaire  de  femmes.  L’élève  de  Théodore
Dubois  au  Conservatoire  se  révèle  bavarde  et  loquace,
précisément  inspirée  dans  une  partition  qui  cultive  les
contrastes de climats avec une réelle intelligence dramatique
:  son  souci  de  la  structure  et  sa  solidité  étant
particulièrement vifs ici. Tessiture grave sollicitée dès le
début,  larges  et  amples  accords,  la  harpe  orchestrale  de
Madame Renié est douée d’une saisissante palette expressive :
associant  tempérament  affirmé  et  recherche  de  sonorités
intérieures exigeant davantage de style et de phrasés de la
part du soliste. Entre suavité et surtout douceur tendre, le
second mouvement Adagio met en relief l’attention du soliste
pour l’expression de climats ténus d’une irrésistible pudeur
expressive, d’autant que Renié s’y montre très mélodiquement
fauréenne.  Une  intériorité  recueillie  que  dément  l’allant
surexpressif de caractère fantastique du  Scherzo écrit bien
après les deux premiers mouvements, plein d’éclairs et de
traits contrastés proche d’un tempérament hautement narratif.



Peu  après  la  création  du
Concerto  de  Henriette  Renié,
soit en 1903, Dubois et Pierné
livrent  leur  copie  :  Pierné
(Concertstück)  éblouit
littéralement par son génie de
l’orchestration  en  un  point
supérieur à la facilité pourtant
réelle de Renié ; Dubois, maître
de la dite Renié, retrouve une
séduction  mélodique  suave  et
même  voluptueuse,  pourtant
atténuée,  pour  ne  pas  dire  gâchée  par  des  effets  d’une
facilité parfois lourde (violon, cors très exposés). Le métier
est là mais l’inspirationsur la durée faiblit de part en part.
Par comparaison, le Renié retient nettement l’attention par sa
diversité de climats et son caractère expressif.  Pierné comme
Dubois,  use(et  abuse  peut-être)  des  cuivres  et  du  cor
lointain, si suggestif et onirique ; mais tous deux, sans être
eux-même harpiste, affirment une connaissance de l’instrument
qui n’a rien à envier à la foisonannte pièce de Saint-Saëns
d’une séduction virtuose et de sa dernière période créatrice
(Morceau de concert, 1918), que l’orchestre ne parvient pas
ici à exprimer dans sa légèreté voire sa facétie. Le geste de
Samuel Jean paraît bien rustre: bien moins suggestif et léger
que dans le récital récent de Julie Fuchs (YES!), également
dédié à la Belle Époque (il est vrai que tout chef ne donne
que ce qu’il peut en fonction de l’orchestre qu’il dirige…). 
Dommage  car  ce  que  réalise  Emmanuel  Ceysson  sur  sa  harpe
relève  d’une  éloquence  emperlée,  fine,  précise  néanmoins
puissante  et  autrement  plus  variée  dans  ses  dynamiques
allusives.

CD,  compte  rendu  critique.  Belle  Époque.  Emmanuel  Ceyson,
harpe. Concerto de Henriette Renié, Pièces de Dubois, Pierné,
Saint-Saëns.  Orch.  Régional  Avignon  Provence.  Samuel  Jean,
direction. 1 cd Naïve. Enregistrement réalisé en septembre
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2014 (Avignon).

Moïse et Aaron sur Arte
Arte,  vendredi  23
octobre  2015,  22h15.
Schoenberg : Moïse et

Aaron. Depuis l’Opéra Bastille à
Paris,  après  sa  diffusion  en
direct sur Arte Concert dès le
20  octobre,  la  chaîne  Arte
diffuse l’opéra laissé inachevé
par Schoenberg et qui a pour sujet la forme musicale et le
sens du chant, c’est à dire l’opéra lui-même. Moise et Aaron
propose  comme  opéra  philosophique  voire  théorique  deux
concepts du Dieu des fervents : le Dieu incarné et représenté
par l’image et par la langue ici le chant, celui d’Aaron ;
l’idée abstraite d’une force et d’une autorité (invisible,
inconcevable, infinie) qui ne se représente pas et ne peut pas
même être exprimée, celui de Moïse qui de fait dans l’écriture
même de l’opéra de Schoenberg, ne chante pas mais s’exprime
dans  un  parlé  chanté  permanent  (sprechgesang,  rôle  parlé
donc),  plutôt  synthétique.  La  parole  déforme  et  dénature
plutôt qu’elle transmet et communique… Dans la carrière de
l’auteur, Moses und Aaron créé en 1954 à Hambourg (en version
de  concert  renforçant  ainsi  la  force  de  l’abstraction
idéologique  selon  Moïse),  annonce  l’essor  proche  de  la
nouvelle  langue  contemporaine  et  moderne,  l’atonalité.
Contradiction frappante et stimulante que de représenter sur
la  scène  un  opéra  dont  l’une  des  composantes  tend  à
l’invisibilité  et  l’abstraction.   Concrètement,  Schoenberg
utilise dans la partition une seule série dodécaphonique dont
il  sait  développer  les  variations  :  dans  les  faits,  le
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compositeur occupé par ce chantier lyrique contradictoire et
d’une certaine façon handicapant à défaut éreintant, dès 1934,
n’acheva jamais l’édifice, laissant sous forme d’esquisse tout
l’acte III (jamais mis en musique). Pierre Boulez, Solti,
Michael Gielen ont souligné en l’abordant la cohérence d’une
oeuvre  qui  réconcilie  idée  et  formalisme,  concept  et
réalisation.  Juif  inquiété  au  début  des  années  1920,
l’allemand Arnold Schoenberg développe très tôt une lecture
personnelle de la religion juive qui concentre l’essence de
propre identité, une question esthétique et autobiographique,
dont  témoigne  son  ouvrage,  d’abord  cantate  puis  ouvrage
théologique enfin opéra. Ici pèse le sens de la parole exacte
peu généreuse face à une foule instable et mouvante, mais
omniprésente (le choeur des hébreux incrédules). En définitive
outre  la  cristallisation  d’un  nouveau  langage  musical,
Schoenberg exprime la recherche de toute une vie : comment
témoigner  malgré  les  révoltes  et  la  montée  de  la  haine
raciste, la vérité de sa propre identité ? La question le
hante sa vie durant et explique pourquoi il eut tant de mal à
terminer son oeuvre.

L’action se déroule en Egypte,
au  moment  où  Moïse  reçoit  les
tables  de  la  Loi  d’un  Dieu
invisible  et  omniscient.  Le
peuple hébreu fuit les troupes
de Pharaon qui les avait réduit
en  esclavage.  Tout  l’acte  I
représente Moïse et Aaron en un
duo complémentaire : Aaron exprimant en langage intelligible,
les vérités divines que Moïse énonce synthétiquement; mais
quand il faut croire en Dieu, Aaron use des miracles (l’eau du
Nil changé en sang ; la verge de Moïse, en serpent, etc…) afin
de convertir le peuple Hébreux.
A l’acte II, Moïse quitte le peuple hébreu pour se rapprocher
de  Dieu.  En  son  absence,  les  adorateurs  se  livrent  à
l’adoration du Veau d’or, représentation concrète du dieu à
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honorer : ballets, orgies, décadence collective.. Quand Moïse
redescend, il détruit le Veau et reproche à Aaron de l’avoir
trahi.
Acte III, Moïse défend l’idée de l’essence de Dieu qui ne peut
être réduit à aucune représentation. Aaron meurt. Moïse guide
le peuple dans le désert, hors du joug de Pharaon.

Musiques et tabous par Daniel
Barenboim

ARTE.  Dimanche  11  octobre,  23h15.  Daniel
Barenboim:  Musique  et  tabous.    Soirée
exceptionnelle  avec  le  chef  qui  a  la  triple

nationalité : argentine, israélienne et palestinienne. Il a
toujours tenté une conciliation entre les frères ennemis :
palestiniens et israéliens. Mais au-delà de cela, le chef
Daniel Barenboim croit surtout à la résolution pacifique des
conflits  au  Proche  Orient.  Rien  ne  pourra  s’apaiser  sans
dialogue et sans volonté de pacification : la solution entre
Israéliens et Palestiniens ne peut passer par les armes. Dans
Les voies de la musique avec Daniel Barenboim (partie 1 & 2),
le maestro, acteur principal de la vie lyrique et orchestrale
de Berlin à Milan,  milite viscéralement, indéfectiblement
pour l’amitié entre les peuples car c’est le seul moyen pour
chacun de s’en sortir. Arte diffuse une série d’entretiens où
le chef et ses proches expliquent les enjeux qui se jouent
ici,  plaçant  la  musique  au  cœur  des  rivalités  et  des
oppositions fratricides. L’épisode le plus saisissant demeure
certainement le volet dédié à la musique de Wagner en Israël.
Connotée  hitlérienne,  et  clairement  nazie  en  raison  des
opinions antisémites exprimées par l’intéressé lui-même, en
raison  de  l’idôlatrie  radicale  entretenue  par  Hitler  pour
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Wagner,  la musique de Wagner n’a toujours pas sa place en
Israël, et le film dévoile entre autres combien elle reste un
sujet tabou, fortement clivant entre les gens, mélomanes ou
non. Le témoignage des jeunes instrumentistes du West-Eastern
Diwan orchestra, fondé par Barenboim et composé dans un esprit
de construction et de dialogue fraternel de jeunes musiciens
juifs et arabes, est particulièrement poignant : dévoilant
l’envie d’avancer mais aussi la forte charge émotionnelle qui
naît du fait de jouer Tristan und Isolde par exemple à la fin
d’un concert à Jérusalem… Au-delà des thèmes abordés dans deux
documentaires de la soirée, c’est tout le sens de la musique
classique et de la culture en général qui est ainsi analysé et
mis  en  question  :  doit-on  se  satisfaire  d’une  culture
divertissante ou bien devons-nous préférer malgré nos ancrages
historiques et nos identités, défendre une culture engagée
résolument  fraternelle  et  pacifiste  ?  Soirée  avec  Daniel
Barenboim en deux temps :

1. Musique et politique (52 mn)
Pour Daniel Barenboim, la musique, langue universelle, se joue
des  frontières.  Avec  elle  pour  seule  arme,  l’artiste
cosmopolite tente de dépasser tensions et conflits. Au sein de
son jeune orchestre, le West-Eastern Divan Orchestra, il est
ainsi parvenu à faire jouer ensemble de jeunes musiciens venus
d’Israël et de pays arabes voisins. Un inlassable engagement
dont sa visite dans la bande de Gaza l’an passé a constitué un
point d’orgue au puissant retentissement.

2. Musique et tabous : jouer Richard Wagner en Israël (26 mn)
En Israël, la musique de Richard Wagner est indissociablement
liée  au  régime  nazi.  En  2001,  Daniel  Barenboim  essuie  la
fureur du public et de la classe politique israélienne, après
avoir dirigé à Jérusalem le prélude et la mort d’Isolde de
Tristan et Isolde. Comment dissocier la musique du génial
Wagner, du compositeur antisémite préféré d’Hitler ? Convaincu
qu’il le faut, Daniel Barenboim tente de lever un tabou. Des
répétitions du West-Eastern Divan Orchestra à la rencontre



avec  des  amis  du  chef  d’orchestre,  parmi  lesquels  Pierre
Boulez et Joschka Fischer, le film offre un éclairage sur le
parcours engagé du maestro et le sens qu’il réserve à l’acte
musical  :  un  geste  résolument  engagé  en  faveur  de  la
réconciliation  des  peuples.

ARTE, dimanche 11 octobre 2015. 23h. Les voies de la
musique avec Daniel Barenboim. Une réflexion sur la
musique  et  son  pouvoir  en  compagnie  du  chef

d’orchestre, Daniel Barenboim. Documentaire de Paul Smaczny
(Allemagne, 2012, 57mn et 26mn) . Production : Accentus music
UG

CD,  compte  rendu  critique.
Max  Emanuel  Cencic  :  Arie
Napoletane (1 cd Decca)
CD, compte rendu critique. Max
Emanuel Cencic : Arie Napoletane
(1  cd  Decca).  Le  chanteur
croate,  Max  Emanuel  Cencic,
récent  locataire  de  l’Opéra
royal  de  Versailles  pour  des
recréations  lyriques
passionnantes, se dédie dans ce
nouvel album Decca, à la flamme
dramatique  des  Napolitains,
lesquels  au  début  du  XVIIIè,
s’emparent de la scène lyrique
au  détriment  de  Venise  ou  de  Rome.  Associant  subtilement
virtuosité et dramatisme, les auteurs Napolitains incarnent
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l’âge  d’or  de  l’opéra  baroque  du  XVIIIè  ainsi  que  les
chanteurs  spécifiques,  fruits  des  Ospedale  de  la  cite
parténopéenne : les castrats. Max Emanuel Cencic rend hommage
et à l’essor de Naples comme nouvelle capitale de l’opéra au
XVIIIè, et aux fabuleux « divos », les castrats dont les
contre-ténors contemporains tentent de rétablir les prouesses
vocales.  Après  son  précédent  cd  Rokoko,  inaugurant  sa
collaboration  chez  Decca,  Max  Emanuel  Cencic  dans  Arie
Napoletane confirme la justesse artistique de ses programmes
discographiques.

Medium  élargi  et  facilité
coloratoure,  le  contre  ténor
altiste  Max  Emanuel  Cencic  se
dédie  aux  compositeurs
napolitains  ici,  dont  le  plus
ancien,  Alessandro  Scarlatti
(1660-1725)  ouvre  une
constellation  heureuse  de
tempéraments  dramatiques.  La
collection débute avec Porpora et
ses  acrobaties  délirantes  d’une
virtuosité vertigineuse dans des

intervalles  extrêmes  (Polifemo).  Puis  plus  amoureux  et
solennel, l’air de Demetrio de Leonardo Leo (1694-1744) se
distingue : c’est un air langoureux qui exige un legato et un
souffle infaillibles, des couleurs riches et  chaudes… que
Cencic affirme sans défaillir.
L’Eraclea de Leonardo Vinci (1690-1730), compositeur que le
contre-ténor  apprécie  particulièrement  (voir  Artaxerse,
récemment  recréé  par  ses  soins),  fait  montre  d’une  même
agilité vocale, avec en bonus l’âpreté mordante et bondissante
des instrumentistes affûtés d’Il Pomo d’oro.
Plus introspectif et mélancolique Il Progioniero fortunato de
Scarlatti permet à Cenci de nuancer et colorer tout autant sur
le registre nostalgique.
Somptueuse  contribution  dans  une  myriade  de  premières  (le

http://www.classiquenews.com/wp-content/uploads/2014/11/cencic-max-emanuel-siroe-contre-tenor-une-580-594.jpg


programme  n’en  est  pas  avare  en  regroupant  nombre  de
recréations mondiales), le Pergolesi captive : L’infelice in
questo stato de L’Olimpiade par ses teintes tendres, et sa
profondeur plus mesurée, nuancée, caressante, même s’il n’est
pas inédit, confirme une évidente séduction.
Les deux Leo qui suivent soulignent une caractérisation plus
vive,  exploitant  l’assise  de  graves  épanouis  et  toujours
l’agilité du medium souple et chaud (Demetrio), sans empêcher
une ample gravité tendre (Siface).
Enfin  ,  la  rayonnante  sensibilité  du  dernier  Porpora
impressionne par son ampleur et son souffle d’une ineffable
tendresse héroïque, le Germanico in Germania accrédite encore
l’apport  du  présent  récital  :  là  encore,  le  medium
parfaitement  conduit  aux  couleurs  chaudes,  convainc
continuement.
Le dernier Scarlatti : « Vago mio sole » de Massimo Puppieno
développe une même langueur extatique qui s’appuie sur les
seules capacités de l’interprète; idéalement inspiré. On note
seulement un manque d’expressivité ou de surenchère parfois
opportune  dans  les  reprises  da  capo  :  et  même  si
l’articulation est parfois lisse moins consomnée, le feu vocal
et  la  pure  virtuosité  demeure  prenante  ;  c’est  après
tout,castrats oblige, le marqueur principale de la fabrique
napolitaine baroque.

En bonus, les instrumentistes jouent également en première
mondiale, les trois mouvements du Concerto en ré majeur pour
deux violons et clavecin de Domenico Auletta (1723-1753) dont
le feu napolitain, à la fois fantasque et capricieux, d’une
bonhommie franche et espiègle (et même délicatement suave dans
le largo central) ajoute à ce portrait vocal et instrumental
de la vitalité de l’école napolitaine, y compris dans le genre
concertant  strictement  instrumental.  L’intelligence  du
chanteur recentre le chant sur le medium de la voix désormais
ample  et  charnu,  évitant  soigneusement  les  suraigus
problématiques. Aux côtés de son discernement sur l’évolution
irrésistible  de  l’organe,  la  recherche  de  couleur,  de



caractère  comme  de  tension  expressive  reste  son  souci
exemplaire.

CD,  compte  rendu  critique.  Arie  Napoletane,  Max  Emanuel
Cencic. 1 cd Decca.
Enregistrement réalisé en février 2015.

Tournée 2016. Le programme lyrique Arie Napoletane de Max
Emanuel  Cencic  est  en  tournée  en  2016  :  20  janvier  2016
(Paris, TCE), 22 janvier (Lyon, chapelle de la Trinité), puis
29 mars (Opéra de Rouen).


