
Bayreuth 2014. Histoire d’un
désastre annoncé ? Rien ne va
plus à Bayreuth.

Bayreuth  2014  :  rien  ne  va  plus  !  Les
prochaines  semaines  seraient-elles  décisives
pour Bayreuth ? Tout semble aller de plus en
plus  mal  sur  la  colline  verte  léguée  par
Wagner qui y souhaitait déployer un festival
populaire et généreux, accessible et magicien,
totalement dévolu à son œuvre lyrique … Rien

de tel en vérité depuis plusieurs années.  La Chancelière
Angela Merkel, présente depuis 9 ans (2005) à chaque ouverture
de festival a fait savoir qu’elle reportait sa présence en
cours de Festival. Du jamais vu. Un camouflet pour Bayreuth
dont la première soirée ne fait plus la une des médias, sauf
peut-être  pour  le  scandale  qu’elle  suscite  ou  l’agacement
qu’elle engendre.

Crise sur le festival créé par Wagner en 1876

Tempête et désaffection sur
Bayreuth

 
De fait, le Tannhaüser programmé ce 25
juillet, celui de l’Allemand Sebastian
Baumgarten (créé in situ en 2011, et
passablement laid à force de décalages à
tout va) représente les choix contestés
de  la  direction  du  Festival  :
provocation et relecture. Objectivement, Bayreuth en dépit de
son prestige (de sa salle élaboré par Wagner, de son orchestre
dans  sa  fosse  semi-couverte…)  ne  fait  plus  rêver.  Les
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productions agacent même d’année en année. Voix déséquilibrées
(à  part  quelques  têtes  d’affiches  dont  le  ténor  Jonas
Kaufmann),  mises  en  scène  absurdes,  incohérentes,  chefs
inégaux… Bayreuth est de toute évidence un festival en perte
d’aura : à trop vouloir élargir son audience, faire jeune et
punk, rajeunir les lectures et oser de nouveaux dispositifs
scéniques,  la  direction  actuelle,  partagée  par  les  deux
héritières  et  arrières-petites-filles  du  fondateur  Richard,
Katharina Wagner et Eva Wagner-Pasquier, a fini par sacrifier
la qualité et la magie du lieu et de son offre musicale. Qu’en
sera-t-il en 2015, quand Katharina prendra seule la direction
du l’auguste maison familiale ? On peut craindre le pire de la
part  d’une  femme  de  théâtre  qui  s’entête  dans  une  ligne
radicale.

Cet  été,  retransmis
intégralement et en décalé par
France  Musique,  Le  Ring  de
l’allemand Frank Castorf est à
nouveau  programmé  (Kirill
Petrenko,  direction  musicale  ;
consulter  ici  les  dates  des
retransmissions  du  Ring  de
Bayreuth  2014  sur  France

Musique) ; après sa création en 2013, la production de cette
Tétralogie a de la même façon que les spectacles précédents,
suscité un immense scandale, semé d’irritation, d’ennui, de
déception : les tableaux s’y succèdent à la façon d’une BD
vulgaire aux effets anecdotiques. Mais les dysfonctionnements
ne concernent pas seulement les têtes pensantes et le public :
le metteur en scène lui-même, Frank Castorf, embauché après
des  tentatives  vaines  auprès  de  Wim  Wenders,  envisage  de
porter plainte contre les deux directrices : choisi au dernier
moment,  il  lui  aurait  été  refusé  un  délai  décent  pour
travailler sur Le Ring ; surtout, l’intéressé regrette un
climat de suspicion, de peur, un climat délétère digne de la
guerre froide… imposé et entretenu par les deux corégentes.
Ambiance. Bayreuth dans son projet originel, celui souhaité
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par Wagner, n’est plus que poussière. La Colline verte vit ses
heures  les  plus  délicates…  à  force  d’être  dénaturé,  le
Festival le plus célèbre de Bavière pourrait bien y perdre
définitivement son âme et toute attraction. A part la fierté
d’y obtenir une place, le mélomane avisé sait bien que les
plus  beaux  spectacles  wagnériens  ne  sont  plus  créés  à
Bayreuth. C’est bien tout le problème du Festival qui n’a plus
l’exclusive du répertoire ni la garantie de la pertinence des
propositions lyriques. Le signe alarmant le plus manifeste est
envoyé de la billetterie cette année : alors qu’il fallait
attendre jusqu’à 10 ans pour obtenir une place (après avoir
été intégré sur une liste d’attente), Bayreuth en 2014 a mis
en  vente  des  billets  sur  son  site  internet…  et  certains
spectacles (Le Ring justement), ne sont toujours pas complets.
Une première et un comble pour un festival qui depuis des
décennies proposait les soirées à guichet fermé. Rien ne va
plus à Bayreuth.

Le  Festival  de  Bayreuth  2014  n’affiche  aucune  nouvelle
production  (la  dernière  celle  du  Ring  en  2013  se  voulait
emblématique). 7 opéras y sont présentés en 30 représentations
jusqu’au 28 août 2014. Attention pour les heureux festivaliers
qui pourront y goûter l’acoustique d’époque, le théâtre de
Bayreuth  est  en  restauration  (la  façade  est  totalement
restaurée, comme la maison du compositeur  » Wahnfried « , –
construite grâce à Louis II de Bavière pour Wagner entre 1872
et 1874-, également restaurée …

 

 

Illustration : le premier Ring représenté à Bayreuth du vivant
de Wagner en 1876, grâce au financement alloué par Louis II de
Bavière

http://www.bayreuther-festspiele.de/


CD.  Berliner  Philharmoniker.
Great  recordings.  Abbado  I
Karajan  I  Rattle  (8  cd
Deutsche Grammophon)
CD.  Berliner  Philharmoniker.
Great  recordings.  Abbado  I
Karajan I Rattle (8 cd Deutsche
Grammophon).  Le  coffret  est
d’autant  plus  intéressant  que
concernant  un  seul  et  même
orchestre,   il  permet  de
distinguer  les  qualités  ou
certaines  limites  des  chefs
divers  ici  choisis  pour
illustrer  le  cycle
d’enregistrements.  De  Klemperer
à  Abbado,   sans  omettre  Boehm  ou  Kubelik  en  dehors  des
spécificités  de  chacun,  on  reste  saisi  par  les  capacités
d’engagement expressif comme par l’équilibre plein et tendu de
la sonorité qui se détache, la capacité d’engagement de la
part des instrumentistes est évidente, quelque soit l’époque
et tout au long de la durée investie : des années 1950 avec le
mythique  Furt  jusqu’au  début  2000  avec  l’incroyable  et
passionnant humaniste Abbado. Relevons les documents sonores
qui restent les bandes les plus significatives.

Le cd Wagner fait valoir l’exceptionnelle tension du grand
Furtwängler expert en grandeurs brûlée jusqu’à l’incandescence
dans des temps ralentis trop peut être pour l’extase puis le
prélude et la mort d’Isolde. Mais son Parsifal atteint des
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vagues habitées et mystiques de haute volée, et la formidable
ouverture des Maitres chanteurs impose une fièvre dramatique
rarement écoutée jusque là …. si Parsifal est la flamme qui
s’élève jusqu à l’esprit le mieux distillé évanescent, se
réalisant dans le mystère le plus énigmatique,  le feu de ces
Maîtres chanteurs est le brasier primitif d’où coule l’armure
qui libère l’art et glorifie la culture. Cette maîtrise du
temps où l’instant se fait gouffre, abyme, éternité,  Furt en
est habité jusque là moelle. Des crépitements de titan sauvage
et visionnaire …

Curieusement dans ce jeu inévitable de la comparaison des
baguettes pour un même orchestre et quel orchestre! – c’est
Boehm qui s’en sort le mois bien. Serviteur d’un Schubert
puissamment symphonique dans les n°8 « Inachevée » et N°9, sa
baguette certes onctueuse et riche manque parfois d’activité, 
de  diversité  agogique.  ..  l’équilibre  et  la  beauté  très
introspective du son sont louables mais on finit par s’ennuyer
ferme dans une 8 ème trop … classicisée, …comme lointaine 
dont le maestro très estimable cependant aurait comme gommé
toutes les secousses. C’est comme  si l’excellent dramaturge
lyrique s’ammolissait lui-même sans chanteurs. Mais en 1966
défendre Schubert à l’orchestre relève du même défi que celui
de Bernstein ou Kubelik lorsqu’ ils défendent de façon aussi
originale qu’audacieuse le cycle Mahler tout entier tel que
nous ne le contestons plus désormais dans son intégralité
comme une totalité organique. Boehm aura permis ici d’ouvrir
des perspectives dont les phalanges sur instruments d’époque
savent aujourd’hui tirer tout le bénéfice. Donc pas si mal si
on replace Boehm dans le contexte du goût des sixties.

D’un  fini  millimétré,  à  la  fois  analyste  et  architecte,
solennel  dans  la  grande  forme  comme  d’une  subtilité
arachnéenne, l’immense Karajan amorce la formidable machine
cosmique et climatique d’Une Symphonie Alpestre : maître à vie
du Berliner, Karajan fait tout entendre… depuis l’ascension
des cimes, le maestro démiurge brosse l’immensité du paysage,



exprime le colossal et l’organique, fait souffler un vrai
grand vent, une houle organique (la tempête sur les reliefs
pendant la descente) dans cette fresque qui sait palpiter
instrumentalement  malgré  l’ampleur  et  la  démesure  de  son
sujet.   Avec  Ainsi  parla  Zarathoustra,  Don  Juan  ou  Don
Quixotte, la symphonie alpestre reste l’une des partitions
straussiennes  les  plus  abouties  de  Karajan.  Les  amateurs
séduits par l’équation Karajan Strauss se re porteront avec
bénéfice à l’excellent coffret spécial Strauss par Karajan
édité par Deux schéma Gramophone pour les 25 ans de la mort du
chef salzbourgeois.

Schumann … Symphonies n°2 et n°4. Dans le flux orchestral se
détache  une  nette  et  vive  activité,   des  arêtes  très
nerveusement sculptées qui portent peu à peu tout le discours
vers la lumière et l’exaltation annoncée. .. réalisée telle
une inextinguible et irrépressible énergie.  Kubelik creuse
l’élan et le vertige des seconds plans superbement ciselés aux
cordes (I de la 2). D’une matière sonore primordiale dont il
fait  un  maelström  bouillonnant,  il  fait  jaillir  la  pure
volonté  qui  organise  peu  à  peu  le  déroulement  à  coups
d’éclairs,  de passionnantes précipitations,  accélérations
prémonitions,  toute une palette d’élans divers,  frénétiques 
et bruts puis injectés tels des ferments prometteurs réalisent
peu à peu la moisson orchestrale finale d’un puissant et de
plus en plus irrépressible sentiment de conquête. Le Scherzo
est une affirmation répétée crépitante, exaltée même : Kubelik
s’appuie sur le relief très détaillé des instruments le tout
emporté dans un feu de plus en plus dansant qui n’empêche pas
la tendresse nostalgique.

La  surprise  vient  de  la  9ème  de  Beethoven  portée  par  un
Giulini au sommet de son art en 1990… la puissance mesurée,
l’énergie  des  contrastes  surtout  la  vision  humaniste  et
fraternelle globale édifient une lecture passionnante de bout
en  bout.  Le  chef  fait  sortir  du  chaos  avec  déflagration
superbement ciselé aux tutti des cuivres, le flux de la pensée



et  tout  l’allant  de  la  symphonie  vers  cet  ordre  nouveau,
source d’espérance et d’abandon lyrique et fraternel (adagio)
et de nouveau monde (le final) …. la vitalité immense qui
semble jaillir de l’instant où elle s’accomplit place Giulini
à l’exact opposé d’un Karajan si contrôlé, si discipliné et
maître absolu de tout : son Concerto pour violon avec Muter
trop lisse, trop artificiel nous ennuie quand la sincérité et
la  finesse  de  Giulini  font  sortir  la  musique  de  toute
solennité  trop  esthétique  (désincarnée).  En  lettré  fin  et
subtil, Giulini réussit avec une clarté exemplaire le passage
de l’équilibre des Lumières à la vitalité romantique, cette
ardeur  et  cette  foi  pour  le  renouveau  qui  soutend  la
génération  de  Beethoven.

Adieu, renoncement et geste d’une éloquente sérénité au monde,
la  9è  de  Mahler  revêt  la  forme  d’un  adieu  personnel,
intimement partagé par le chef Claudio Abbado, un chef qui en
2002, dans ce live irrésistible, par sa tendresse élégiaque et
la gravité visionnaire annonciatrice de la fin proche, est
affecté par une maladie longue, certes remis, mais qui porte
en lui les séquelles d’une lutte terrible et viscérale. Tout
cela  s’entend  ici  tant  dans  l’activité  opulente  de
l’orchestre, tous les courants contradictoires et mêlés du
tissu mahlérien se déploient avec une sincérité et une clarté
absolue. Le geste est millimétré, les intentions serties de
finesse et de profondeur. La conscience de la mort croise
constamment une ardeur pour la vie chevillée au corps et à
l’âme qui font de ce témoignage enregistré sur le vif, une
expérience musicale mémorable. Un must absolu évidemment.

Brahms  (2005)  :  Concerto  pour  piano  et  orchestre.  Piano
extrêmement alerte de Zimmerman parfois trop lisse sans guère
de caractérisation alors que de son côté Simon Rattle, d’une
invention  prodigieuse,ne  cesse  d’affiner  une  partition  qui
exprime au delà de sa seule élocution  pure, les gouffres et
les vertiges des tempêtes sentimentales qui sont en jeu.  Mais
la limpidité du jeu, son délié impérial qui toujours préserve



l’articulation et l’extrême élégance de ton, délivre  certes
un message intense, violent, passionné, éruptif même mais un
Brahms olympien : où a t on écouté un final aussi Jupitérien
et  d’une  absolue  confiance?  La  construction  dramatique  de
l’orchestre sous la vision puissante et profonde du chef est
un sommet. Toute la science du chef lyrique et conteur fait
jour ici dans la finesse des climats enchaînés : elle confère
à la lecture une humanité héroïque que l’enchaînement sans
discontinuité des morceaux souligne. C’est organique, noble,
élégant. .. un must évidement sur le plan orchestral.

CD.  Berliner  Philharmoniker.  Great  recordings.  Abbado  I
Karajan I Rattle I Kubelik I Giulini I Boehm I Karajan  (8 cd
Deutsche Grammophon).

Dans les jardins de William
Christie : à Thiré en Vendée

Thiré  (Vendée).  Dans  les  jardins  de
William  Christie,  23<30  août  2014.  
Raffinement  musical   et  écrin  de

verdure : le bocage vendéen n’a jamais mieux
enchanter… A Thiré (Vendée), William Christie
réconcilie musique baroque et nature en une
Arcadie  recomposée  dont  les  délices  et  les
surprises font le plus fascinant des festivals
de l’été. La 3ème édition des Rencontres Musicales en Vendée a
lieu la dernière semaine d’août, du 23 au 30 août prochain
dans le cadre du parc enchanteur dessiné par le fondateur des
Arts Florissants, un jardin magicien où le chef d’orchestre et
le claveciniste s’expriment avec un raffinement inouï : les
jardins de Thiré sont avant tout l’expression du bon goût et
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de la fantaisie souveraine mises au diapason cette année de
Charpentier, Rameau, et plusieurs autres créateurs baroques
européens  (Campra,  Monteverdi,  Bach  :  voir
les  «  Méditations  »).  EN  LIRE  +
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Réservations par internet sur les sites :
www.vendee.fr
www.festivalchezwilliamchristie.vendee.fr

Par téléphone : 02 51 44 79 85

Des  prix  particulièrement
accessibles.  L’ensemble  des
activités  musicales  offertes
pendant  le  festival  affiche  des
prix plus que raisonnables, uniques
mêmes  comparés  à  d’autres
manifestations  aux  affiches
pourtant  moins  prestigieuses.   Ce  critère  permet  une
accessibilité totale pour tous et fait de Thiré, un festival
qui n’a rien d’élitiste (un autre argument pour le défendre
totalement).  Jugez  plutôt  :  Les  Promenades  musicales  (8/5
euros), Concerts sur le Miroir d’eau (18/10 euros), Miroir
d’eau + Méditations (20/12 euros)… Ne tardez pas à réserver
car dates et places sont limitées.  EN LIRE +

 

 

Ne pas manquer cette année :
– les opéras sur le Miroir d’eau, les 23, 24 (Ballets de
Rameau), 29 et 30 août (Actéon de Charpentier). A noter :
selon la météo, des billets supplémentaires seront mis en
vente le jour de la représentation… Prévoir une couverture car
les nuits peuvent être fraîches.

– l’expérience des concerts et promenades musicales dans les
bosquets du jardin (musiques baroques en formation statique ou
itinérante dans le parc)

–  les  concerts  de  22h45,  dans  l’église  de  Thiré  :
« Méditations à l’aube de la nuit », soit pas moins de 7
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programmes qui font de l’église du village, le nouveau temple
du chant baroque : Campra (23 et 24 août), Seicento italien
(25 et 28), Bach (27) et Monteverdi (29 et 30) y seront joués
par les Arts Florissants.  EN LIRE +

 

 

VIDEO
visionner notre reportage spécial Dans les jardins de William
Christie, festival de Thiré 2013 (2ème édition)

 

 

Les Grands Motets de Rameau
et  Mondonville  par  William
Christie
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Rameau, Mondonville : les
Grands Motets en concert.
William  Christie.  22>29
juillet  2014.   Lessay,
Salzbourg,  Beaune,
Londres… En 2014, l’agenda
des concerts met en avant
l’inspiration  sacrée  de
Rameau  ;  Un  interprète
d’exception  offre  sa
vision  des  Grands  Motets
de  Rameau  mis  en
perspective  avec  ceux  de
son  cadet,  Mondonville  :
William Christie. C’est le
maître pour tous, pionnier
de  la  reconnaissance  de
Rameau en France et dans
le monde, et son meilleur
serviteur,  le  plus
inspiré, à la tête de ses fascinants Arts Florissants… Bill
l’enchanteur dirige 4 dates (les premières d’une vaste tournée
internationale qui débute donc en France et en Europe à partir
du 22 juillet et passe par Lessay, Salzbourg, Beaune puis
Londres… voir détail de la tournée, dates et lieux en fin
d’article  ).  Avant  d’être  le  génie  de  l’opéra,  Rameau,
tâcheron plus ou moins connu, plus ou moins apprécié pour ses
écarts imprévisibles à l’orgue (ses improvisations fascinent
et terrifient à la fois par leurs audaces) dans plusieurs
paroisses  Avignon,  Clermont-Ferrand,  Montpellier,  Dijon…,
apprend,  perfectionne  son  métier.  Avant  Paris  (rejoint  en
1722), le compositeur prépare son séjour à la Cour, traitant
déjà la forme officielle (Lullyste) du grand motet. Inspiré
par le cérémonial liturgique officiel dont celui royal, pour
l’Ordinaire  des  Messes,  Rameau  s’intéresse  au  genre  qu’il
renouvelle  considérablement  avec  cette  touche  dramatique,
cette science harmonique et mélodique dont il a le secret.
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C’est  un  poète  du  verbe  biblique  et  un  architecte  dans
l’écriture  chorale,  instrumentale  (déjà  d’un  souffle
symphonique).  Le  dijonnais  enrichit  sensiblement  le  genre
qu’avant lui, Lully et Dumont ont porté à Versailles en une
forme accomplie.

Solennité  et  profondeur  du
Rameau sacré

En
d’autre
s
termes,
pas
encore
auteur
lyrique
,

Rameau importe déjà l’opéra à l’église : ses motets offre une
ambition des moyens expressifs jamais vue jusque là. D’un
corpus certainement plus étendu à l’origine, il nous reste
principalement trois motets, d’un souffle et d’une portée là
aussi  visionnaires,  dont  l’expressivité  et  les  audaces
musicales  annoncent  les  grandes  réalisations  à  l’opéra,  à
partir des années 1730 (1733: création scandaleuse d’Hippolyte
et Aricie). A l’église, Rameau apprend et perfectionne le
métier. A l’opéra, il révèle son génie.
Véritable acte de ferveur, volontiers théâtral, le grand motet
d’une durée moyenne de 20 mn ouvre la messe, avec faste et
solennité  (réunissant  chœur,  solistes  et  orchestre).  Lui
succède, pièce plus intime, le petit motet pour solistes et
basse continue. Enfin, conclusion majestueuse, propre à la
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monarchie française, le Domine salvum fac regem apporte une
fin digne du cérémoniel royal.
Trois pièces majeures ont subsisté à ce jour (une quatrième
Exultet coelum laudibus avait été redécouverte puis disparut
de  nouveau)  :  In  Convertendo,  Deus  noster  refugium,  Quam
dilecta tabernacula.

Tournée des Arts Florissants, William Christie
9 dates : du 22 juillet au 11 octobre 2014
De  son  côté  William  Christie,  maître
incontestable  de  la  dramaturgie  ramiste,
alterne les motets de Rameau avec ceux de son
successeur  Mondonville  dont  il  partage  la
qualité  des  mélodies  et  le  sens  de  la
caractérisation dramatique : Dominus Regnavit
et In exigu Israel sont mis en regard avec
deux  motets  de  Rameau  :  Quam  dilecta  et  In  convertendo
Dominus.
Déjà abordés au concert et au disque (sublime réalisation),
les motets de Mondonville permettent à Bill d’affiner encore
son  geste  musical,  dévoilant  chez  le  Narbonnais,  une
théâtralité palpitante héritière des accomplissements de son
aîné Rameau : solennité mais humanité, ferveur et raffinement,
vivacité  prodigieuse,  construction  harmonique  audacieuse,
articulation  du  verbe  ciselée,  mordante,  agissante.  Sans
élèves directs, Rameau a su transmettre sa géniale créativité
: Dauvergne comme Mondonville après lui savent perpétuer son
style autant orchestrale, chorale que vocale…

Tournée Grands Motets de Rameau et de Mondonville
William Christie, direction
9 dates 2014 : Abbaye de Lessay (22 juillet) – Salzbourg (25
juillet) – Beaune (27 juillet) – BBC Proms (29 juillet) – puis
après l’été : Cité de la musique (2 octobre) – Ambronay (4
oct)  –  Versailles  (7  octobre)  –  Poissy  (10  octobre)  –
Royaumont  (11  octobre)
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Toutes les infos sur le site des Arts Florissants William
Christie

Les derniers enregistrements de William Christie et des Arts
Florissants :

Belshazzar de Handel (CLIC de classiquenews)
Le Jardin de Monsieur Rameau (CLIC de classiquenews)

 

 

Pourquoi y aller ? Nos 3 raisons qui rendent ce programme en
tournée, incontournable :
– Parce que le geste noble, élégant, raffiné de Bill (William
Christie) reste inégalé chez Rameau.
– Le souffle dramatique des grands motets font des Motets de
Rameau comme de Mondonville de véritables fresques lyriques et
symphoniques.
– Pour l’année Rameau 2014, aborder la ferveur ramélienne par
son meilleur interprète est un must absolu pour tout amateur
de Baroque français.

D’In convertendo à In exitu Israel…
Le  souffle  biblique.  Le  programme
défendu par Les Arts Florissants en
grand  effectif  met  heureusement  en
regard  deux  musiciens  experts  dans
l’écriture  ambitieuse  associant
chœur,  orchestre,  solistes.  Les
Grands  motets  de  Rameau  et  de
Mondonville illustrent l’essor de la
littérature  sacrée  en  France  au
XVIIIème  siècle.
D’une durée égale, In Convertendo du
premier et In exitu Israel affirment la science et l’expertise
dans  la  grande  forme  de  Rameau  (1683-1764)  comme  de  son
suiveur Mondonville. In Convertendo met en avant la soprano et
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son double (hautbois, pastoral et aérien), dialoguant avec le
chœur ; avant d’être l’immense compositeur d’opéras (à partir
de 1733 avec Hippolyte et Aricie), Rameau se montre élégant,
virtuose dans les formes concertantes, en particulier dans le
trio (pour baryton, soprano, ténor) souple et d’une éloquence
onctueuse  (Qui  seminant  in  lacrimis).  Les  choeurs  y  sont
flamboyants,  d’un  contrepoint  précis,  dansant,  immensément
virtuoses  là  encore.  Chaque  détail  de  l’orchestre,  chaque
intervention des solistes et du choeur relève d’un esprit
précis  qui  a  le  souci  de  l’exactitude  expressive  et
dramatique.

Mondonville  (171-1772),  après
Rameau, semble recueillir de son
illustre  aîné  l’esprit  de  la
grandeur mais aussi tout autant
la profondeur et un sens de la
noblesse  tragique  très
emblématique  du  Versailles
XVIIIème.  Le  chant  choral  y
atteint  comme  chez  Rameau  un
flamboiement  dramatique  d’un

souffle qui annonce les grandes fresques à venir celles de
Gossec  et  même  de  Berlioz.  Son  Dominus  Regnavit  (choeur
solennel  » Elevaverunt flumina « , synthétise depuis Lully,
la ferveur piétiste individuelle au même titre que l’arche
grandiose des célébrations officielles.  « In exitu Israel  »
(1753)  est  de  loin  le  plus  captivant,  étourdissant  par
l’imaginaire  poétique  que  son  traitement  musical  suscite.
Extrait  du  Psaume  113,  le  texte  évoque  l’élément  marin  à
l’époque de l’exode des Israélites : d’abord description lente
et statique (Mare vidit) puis rapide et intensément dramatique
lorsque  les  eaux  se  retirent  en  une  séquence  vocalement
flamboyante digne des plus belles pages  léguées par Rameau,
lui-même maître des éléments (par ses nombreuses tempêtes,
tremblement de terre)… Le chœur des Arts Florissants comme la
direction nerveuse, élégantissime et finement caractérisée du
dramaturge Christie relèvent les défis multiples de partitions
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parmi  les  mieux  inspirées  du  baroque  français.  Choeur,
orchestre,  solistes  expriment  en  images  puissantes  et
violentes la force et le sens profond du récit biblique.

Illustrations ci dessous : Rameau et Mondonville (DR)

 

 

 

Compte rendu, récital. Paris.
Festival Jeunes Talents, le 9
juillet 2014. « Entre Orient
et  Occident  »,  recital.
Bloch,  Debussy,  Bartok…
Virgil  Boutellis-Taft,
violon.  Antoine  de  Grolée,
piano.
Les Archives Nationales accueillent deux jeunes virtuoses à
l’occasion du Festival Jeunes Talents à Paris. Le récital de
Virgil  Boutellis-Taft  et  Antoine  de  Grolée  est  un  voyage
musical,  mélangeant  exubérance  et  intimisme,  tradition  et
modernité, avec un programme riche en couleurs orientales et
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occidentales. A côté des pièces importantes du répertoire pour
violon et piano comme les Sonates de Janacek et Debussy, le
programme  comprend  aussi  des  extraits  et  transcriptions
exaltant  mettant  en  valeur  les  traits  brillants  des  deux
jeunes talents !

L’Orient et l’Occident, transfigurés

Le  récital  commence  avec  Nigun,
pièce centrale du triptyque Baal
Shem (1923), pour piano et violon
du  compositeur  Suisse-Américain
Ernest  Bloch.  La  composition  de
Bloch,  hautement  personnelle,
illustre  trois  scènes  de  la  vie
spirituelle juive. Il s’agît d’une
spiritualité  transfigurée  par  le
prisme  créateur  du  compositeur,
qui souhaitait davantage mettre en
musique l’âme juive que faire une

étude ethnomusicologique, comme le firent Kodaly ou Bartok
pour le folklore hongrois et tchèque. Sans doute le morceaux
le  plus  extraverti  du  triptyque,  ici  le  violon  chante  la
ferveur religieuse avec une mélodie tout à fait euphorique qui
monte en intensité pour ensuite redescendre. Boutellis-Taft
l’interprète avec une forte vigueur, démontrant aisément les
qualités  de  son  talent  avec  des  effets  sonores
impressionnants. La complicité avec Antoine de Grolée au piano
est déjà évidente. Lors de la Sonate en La mineur pour Violon
et Piano de Janacek, il régale l’auditoire avec une dextérité,
un entrain, et aussi une grande sensibilité. Quel brio des
musiciens ! A l’attaque si juste du violoniste s’ajoute la
réactivité du pianiste dans les mouvements rapides. Dans la
Ballade et l’Adagio une sensibilité partagée ravit l’ouï. Un
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mélange de douceur et d’anxiété, d’inspiration folklorique et
d’art savant. Mélange que nous retrouvons dans la Sonate pour
Violon  et  Piano  en  Sol  mineur  de  Debussy,  la  dernière
composition du maître français. Antoine de Grolée exécute les
délicieuses harmonies originelles de Debussy avec sentiment,
tandis que le violon est insolent et exotique, ma non troppo
dans les mains de Boutellis-Taft, qui montre un jeu finement
nuancé, avec des vifs éclats d’humour et virtuosité, sans
jamais  perdre  en  musicalité.  La  sonate  avec  ses  épisodes
d’inspiration  orientale  a  quelque  chose  de  sensuel  et
hypnotisant, mais aussi une certaine joie et virilité dans
cette performance.

La deuxième partie commence avec la transcription pour piano
et violon du célèbre Poème pour Violon et Orchestre d’Ernest
Chausson. Il s’agît à l’origine d’une commande de concerto du
violoniste  et  compositeur  Eugène  Ysaÿe,  dédicatoire  et
créateur de l’œuvre. Chausson préfère créer une œuvre de forme
libre et plus courte qu’un concerto, mais avec des nombreux
passages  pour  le  violon  solo.  L’atmosphère  sentimentale
s’instaure  rapidement  et  Virgil  Boutellis-Taft  offre  une
prestation spectaculaire, souvent brillante, toujours sincère.
Il a une sensibilité exquise lors des passages mélancoliques
et un brio resplendissant pour des moments d’une passionnante
intensité.  Après  ce  pseudo-concert  pour  violon,  le  jeune
virtuose  interprète  une  œuvre  pour  violon  solo  d’un
compositeur  vivant,  Les  Chants  du  Sud  (1996)  de  Philippe
Hersant, présent au récital et qui partage rapidement avec le
public  son  admiration  pour  Bartok  et  l’inspiration
folklorisante de sa partition. Chacun des six courts chants
s’inspire  librement  des  musiques  traditionnelles  du  bassin
méditerranéen ; le produit de l’imagination du compositeur a
donc une allure traditionnelle mais révèle aussi une réelle
modernité.  L’œuvre,  accessible,  flatte  le  jeune  interprète
comme elle flatte l’audience. La composition qui finit le
récital  est  le  morceau  de  bravoure  de  la  soirée,  la



transcription virtuose de Zoltan Szekely pour violon et piano,
des Six Danses populaires roumaines de Bela Bartok. Virgil
Boutellis-Taft est enflammé ; son approche est nostalgique,
dramatique, langoureuse et piquante à la fois. Il se montre
maître  des  doubles  cordes  et  de  l’harmonique  artificiel
propres à l’œuvre. Mais puisqu’en s’enflammant, ils enflamment
le public également, les musiciens offrent un bis plein de
brio et de virtuosité. La transcription pour violon et piano
de la Danse Macabre de Saint-Saëns, qu’ils interprètent en un
tempo endiablé, avec beaucoup de caractère et d’une façon plus
qu’assurée.

Une fin éblouissante à un récital riche en couleurs par deux
jeunes  talents  prometteurs  d’une  générosité  superlative.  A
suivre désormais.

DVD. Cavalli : Elena (1659).
Alarcon, Aix 2013 (Ricercar)
DVD. Cavalli : Elena (1659). Alarcon, Aix
2013.  Peu  à  peu,  l’immense  génie  du
vénitien  Francesco  Cavalli  (1602-1676),
premier disciple de Montevedi à Venise (et
certainement  avec  Cesti,  son  meilleur
élève),  se  dévoile  à  mesure  que  la
recherche exhume ses opéras. Le premier
défricheur fut en ce domaine René Jacobs
dont plusieurs enregistrements à présent
pionniers, demeurent clés (Xerse, Giasone,
surtout La Calisto cette dernière, portée
à la scène avec Maria Bayo dans la mise en
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scène du génial et regretté Herbert Wernicke …). Voici le
temps d’ Elena (sommet lyrique, surtout comico satirique de
1659) dont l’histoire légendaire croise la figure initiatrice
ici de la discorde. Dès le prologue, en geisha perverse et
sadique en diable, l’allégorie distille son venin conquérant ;
de fait, les héros auront bien du mal à se défaire d’une
intrigue  semé  de  chassés  croisés  et  de  quiproquos
déconcertants…  propres  à  éprouver  leurs  sentiments.
Les vénitiens n’ont jamais hésité à détourner la mythologie
pour aborder les thèmes qui leur sont chers : l’opéra a cette
vocation  de  dénonciation…  sous  son  masque  poétique  et
langoureux, il est bien question d’épingler la folie ordinaire
des hommes, aveuglés par les flêches du désir… ainsi, c’est
dans  Elena,  un  cycle  de  travestissements  et  de  troubles
identitaires  (d’autant  plus  renforcés  que  le  goût  d’alors
favorise les castrats : voir ici le rôle de Ménélas qui en se
travestissant  en  cours  d’action,  incarne  au  mieux  cette
esthétique de l’ambivalence), de quiproquos érotiques (ce même
Mélénas efféminé devenu Elisa séduit immédiatement Pirithöus
et surtout le roi de Sparte Tyndare), d’illusion enivrante et
de guerre amoureuse (ainsi Thésée et son acolyte Pirithoüs
sont experts en rapts, enlèvements, duplicité en tous genres,
protégés et encouragés en cela par Neptune)…

Passions humaines, grand désordre du monde

Ailleurs, Francesco Cavalli imagine une fin
différente (heureuse) pour sa propre Didone.
Dans Elena, le compositeurs et son librettiste
tendent le miroir vers leurs contemporains ;
ils  dénoncent  de  la  société,  avec  force
âpreté, tout ce que l’homme est capable en
dissimulation, tromperie (édifiée comme il est
dit par Ménélas en « vertu »).
Ici, les amours d’Hélène et de Ménélas sont
sensiblement contrariées (sous la pression de Pallas, Junon
indisposées) : la belle convoitée est aimée de Thésée, mais
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aussi  de  Ménesthée  le  fils  de  Créon,  et  naturellement  de
Ménélas  :  chacun  veut  s’emparer  de  la  sirène  et  c’est
évidemment Ménélas le plus imaginatif : se travestir en femme
(Elisa)  pour  approcher  Hélène  lors  de  ses  entraînements
sportifs, mieux la courtiser. L’opéra vénitien excelle depuis
Monteverdi dans l’expression des passions humaines, dans les
vertiges de l’amour et le labyrinthe obsédant/destructeur du
désir.

La production aixoise 2013, en effectif
instrumental réduit (comme c’était le cas
dans les théâtres vénitiens du Seicento –
XVIIème) rend bien compte de la verve
satirique de l’opéra cavallien, d’autant
que la fosse jamais tonitruante, laisse
se déployer l’arête du texte à la fois
savoureux et mordant (le trait le plus
révélateur,  prononcé  par  les  deux
corsaires  d’amour,  Thésée  et  Pirithoüs
est : « les femmes ne donnent que si on
les force » : maxime incroyable mais si

emblématique  de  ce  théâtre  rugueux,  violent,  sauvage).  Il
n’est  ni  question  ici  des  ballets  enchanteurs  ni  du
sensualisme triomphant d’Ercole Amante (composé après Elena,
pour la Cour de France et les noces de Louix XIV), ni de farce
noire et tragique à la façon de La Calisto : le registre
souverain d’Elena reste constamment la vitalité satirique et
le délire comique : sous couvert d’une fable mythologique,
Cavalli souligne la nature déréglée de l’âme humaine prise
dans les rêts de l’amour ravageur (un thème déjà traité par
les sceptiques Monteverdi et Busenello dans Le Couronnement de
Poppée,  1642).  Mais  alors  que  l’opéra  du  maître  Claudio,
saisit  et  frappe  par  sa  causticité  désespérée,  sa  lyre
tragique  et  sombre,  voire  terrifiante  (en  exposant  sans
maquillage  la  perversité  d’une  jeune  couple  impérial
Néron/Poppée,  totalement  dédiés  à  leur  passion
dévorante/conquérante),  Cavalli  dans  Elena,  se  fait  le
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champion  de  la  veine  comique  et  bouffe  (il  n’oublie  pas
d’ailleurs de compenser les rôles principaux des princes, rois
et dieux grâce au caractère délirant du bouffon, Iro/Irus,
serviteur du roi Tyndare (jeu superlatif d’Emiliano G-Toro) :
un concentré de bon sens frappé d’une claivoyance à toute
épreuve  :  c’est  le  continuateur  des  rôles  à  l’esprit
pragmatique  des  Nourrices  chez  Monteverdi)…

Voix en or, fosse atténuée

La production aixoise éblouit par
l’assise  et  le  relief  de  chaque
chanteur  acteur.  Elle  est  servie
par  des  protagonistes  au  jeu
complet dont les qualités vocales
sont doublées de réelles aptitudes
dramatiques.  Palmes  d’honneur  au
couple  des  amants  victorieux  :

Hélène et Ménélas (respectivement Emöke Baráth et Valer Barna-
Sabadus)  ;  comme  à  la  soprano  Mariana  Flores  au  timbre
irradiant  et  à  la  projection  toujours  aussi  percutante
d’autant plus éclatante dans ce théâtre où brille l’esprit
facétieux  (son  Erginda  –  la  suivante  d’Elena,  pétille
d’appétence, de désir, de vitalité scénique). La mise en scène
est simple et lisible, soulignant que l’opéra baroque vénitien
est d’abord et surtout du théâtre (dramma in musica : le drame
avant  la  musique)  renforce  la  modernité  et  la  puissante
liberté d’un théâtre lyrique qui légitimement fut le temple et
le berceau de l’opéra public, en Europe, dès 1637.

Le geste du chef Leonardo Garcia Alarcon est fidèle à son
style : animé, parfois agité, un rien systématique (y compris
dans la latinisation de l’instrumentatarium, quand la guitare
devient envahissante pour le premier récitatif de Ménélas…).
Trop linéaire dans l’expression des passions contrastées, trop
attendu dans la caractérisation instrumentale des personnages
et de leur situation progressive : certes nerveux et engagé
dans les passages de pur comique ; mais absent étrangement
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dans les rares mais irrésistibles moments d’abandon comme de
langueur amoureuse ou de désespoir sombre. Ainsi quand le roi
de Sparte Tyndare tombe amoureux de Menélas efféminé (Elisa,
vendue comme Amazone prête à enseigner à la princesse Hélène,
le secret de la lutte à la palestre) : soudain surgit dans le
coeur royal, le sentiment dévorant d’un pur amour imprévu : on
aurait souhaité davantage de profondeur et de trouble à cet
instant. Même direction un peu tiède pour les duos finaux
entre Ménélas et Hélène… Même pointe de frustration pour les
airs d’Hippolyte, amante délaissée par Thésée (qui lui préfère
la  belle  spartiate  Hélène)  :  interprète  subtil,  Solenn’
Lavanant fait merveille par son verbe grave et articulée.
La magie de l’ouvrage vient de ce passage du labyrinthe des
coeurs épris (gravitant autour d’Hélène véritablement assiégée
par  une  foule  de  prétendants)  à  sa  résolution  quand
s’accomplit l’attraction irréversible unique entre Hélène et
Ménélas. La réalisation des couples (Thésée revenu à  lui
revient finalement vers Hippolyte) permet l’issue heureuse de
la partition selon un schéma fixé par Monteverdi dans Poppée.
Entre  gravité  et  justesse,  délire  et  cynisme,  ce  jeu  des
contrastes  fonde  essentiellement  la  tension  de  l’opéra
cavallien. De ce point de vue, Elena est moins aboutie que
l’assoluto Ulisse de Gioseffo Zamponi (précedémment édité chez
Ricercar, « CLIC » de classiquenews de mars 2014). Outre cette
infime réserve, ce nouveau dvd Cavalli mérite le meilleur
accueil. Pour un traitement plus complexe et troublant des
passions cavalliennes, le mélomane curieux se reportera sur la
Didone  version  William  Christie,  enchantement  total  d’un
théâtre comique, et langoureux traversés d’éclairs tragiques,
d’une  exceptionnelle  sensibilité  sensuelle  (également
disponible en dvd).

DVD. Francesco Cavalli : Elena (1659). Jean-Yves
Ruf,  mise  en  scène.  L.  G.  Alarcon,  direction
musicale.  Emöke  Baráth  (Elena,Venere),  Valer
Barna-Sabadus  (Menelao),  Fernando  Guimarães
(Teseo),  Rodrigo  Ferreira  (Ippolita,  Pallade:
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Solenn’ Lavanant Linke Peritoo), Emiliano Gonzalez Toro (Iro),
Anna  Reinhold  (Tindaro,  Nettuno),  Mariana  Flores  (Erginda,
Giunone,  Castore),  Majdouline  Zerari  (Eurite,  La  Verita),
Brendan  Tuohy  (Diomede,  Creonte),  Christopher  Lowrey
(Euripilo,  La  Discordia,  Polluce),   Job  Tomé  (Antiloco).
Cappella Mediterranea. Livre 2 dvd Ricercar RIC346. Enregistré
au Théâtre du Jeu de Paume à Aix en Provence en juillet 2013.

Lire notre dossier Francesco Cavalli, un portrait, de Naples,
Paris à Venise …

agenda : et si vous passez cet été par la Sarthe, ne manquez
mercredi 27 août 2014, la reprise de la production d’Elena par
Alarcon,  dans  le  cadre  du  festival  baroque  de  Sablé
(L’Entracte,  Sablé  sur  Sarthe  à  20h30)

Anna Netrebko chante Leonora
en direct de Salzbourg
ARTE.  Vendredi  15  août  2014,
20h50.  Verdi  :  Le  Trouvère.  Anna
Netrebko.   Salzbourg,  août  2014  :
voici assurément l’un des événements
lyriques du festival autrichien créé
en 1922 par le trio légendaire Strauss
/  Hoffmannsthal  /  Reinhardt.  C’est
qu’aux  côtés  des  Mozart,  Beethoven,
Strauss, les grands Verdi n’y sont pas
si fréquents. Créé à Rome en 1853,
d’après  El  Trovador  de  Gutiérrez,  1836),  Le  Trouvère  de
Verdi saisit par sa fièvre dramatique, une cohérence et une
caractérisation musicale indiscutable malgré la complexité 
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romanesque de l’intrigue. L’action se déroule en Espagne, dans
la Saragosse du XVème, où le conte de Luna est éconduit par la
dame d’honneur de la princesse de Navarre, Leonora dont il est
éperdument amoureux : la jeune femme lui préfère le troubadour
Manrico.  Dans le camps gitan, Azucena, la mère de Manrico,
est obsédée par l’image de sa mère jetée dans les flammes d’un
bûcher, et de son jeune frère, également consommé par le feu.
Manrico décide de fuir avec Leonora. Mais il revient défier
Luna car sa mère est condamnée à périr sur le bûcher elle
aussi.   Emprisonné  par  Luna  avec  sa  mère,  Manrico  maudit
Leonora qui semble s’être finalement donnée au Conte : elle a
feint et s’est versée le poison pour faire libérer son aimé.
En vain, Luna comprenant qu’il n’aura jamais celle qu’il aime
(à présent morte), ordonne l’exécution par les flammes de
Manrico. Au comble de l’horreur, Azucena lui avoue qu’il vient
de  tuer  son  propre  frère  :  leur  mère  avait  échanger  les
enfants sur le bûcher. De sorte que l’opéra s’achève sur la
vengeance d’Azucena (elle a enfin vengé la mort de sa mère par
Luna) et le sacrifice des deux amants (Leonora et Manrico). La
mezzo  apparemment  démunie  a  manipulée  le  baryton  jaloux,
vengeur… aveuglé par sa haine. EN LIRE +

ARTE,  vendredi  15  août  2014,
20h50.  Giuseppe  Verdi  :  Le  Trouvère.
Avec Anna Netrebko (Leonora), Francesco
Meli (Manrico), Marie-Nicole Lemieux, Placido

Domingo. Philharmonique de Vienne. Daniele Gatti, direction.
L’écoute de cette diffusion France Musique est d’autant plus
incontournable que l’opéra en juin, proposant 6 dates du 9 au
24 août 2014, était déjà sold out (complet) : affichant le
Philharmonique de Vienne, Anna Netrebko, Lemieux (Azucena),
Domingo (Luna), la production salzbourgeoise permet de mesurer
l’évolution de la voix et du chant de la soprano vedette Anna
Netrebko dans un rôle qui semble taillé pour elle. Réponse le
31 août sur les ondes de France Musique.
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Programme retransmis ensuite sur France Musique. Verdi : Le
Trouvère. Anna Netrebko. Le 31 août 2014, 20h.

Festival Musique et Mémoire :
musique  italienne  le  20
juillet 2014
Festival  Musique  et  Mémoire  :
musique italienne ce 20 juillet
2014. Parade historique dans la
ville,  orgue  et  violon
concertant, cantates et sonates
d’A. Scarlatti par Les Sonadori
et  Musica  Perduta  (Faucogney,
14h30 ; église Saint-George de
Faucogney,  15h30  ;  basilique
Saint-Pierre de Luxeuil, 21h).  Seul, joyau isolé au nord de
la Loire et niché au cœur vert du massif des Vosges Saônnoises
(Franche-Comté) qui lui confère ce caractère brut et fort, et
d’un raffinement chaque année renouvelé grâce au discernement
de son directeur fondateur Fabrice Creux, le festival Musique
et Mémoire continue de nous étonner… pour preuve le programme
inaugural  du  premier  week  end  (18,19,20  juillet).  Premier
temps fort de l’édition 2014 : la réouverture de l’église
Saint-Georges  de  Faucogney  qui  restaurée,   retrouve  sa
splendeur originelle ! Pour fêter cet événement, le festival
Musique et Mémoire propose en ouverture de sa 21ème édition,
le vendredi 18 juillet à 21h, une “Nuit à Saint-Georges” 
(voir sur place le vitrail honorant le Saint patron) avec les
ensembles invités cette année,  Les Sonadori et Les Timbres
(nouvel ensemble associé jusqu’en 2016… En lire +
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Festival Musique et Mémoire, week end 1
Dimanche 20 juillet 2014

 

Avec ce concert à l’église Saint Georges de Faucogney commence
le festival Musique et Mémoire : scène plurielle et vivante
ouverte aux nouvelles découvertes entre Renaissance et Baroque
au coeur des paysages verts des Vosges saônnoises. Au cours du
premier Week end (18,19,20 juillet) les Sonadori révéleront
par un parcours dans la ville et en concert la formidable
activité des bandes de violons familières dans le nord de
l’Italie.Dimanche 20 juillet : 14h 30 à Faucogney: parade
historique des Sonadori puis orgue et violons concertant à San
Rocco de Venise (église Saint Georges de Faucogney à 15h30) ;
enfin  à  21h  :  cantate,   sonata  e  concerto  d’Alessandro
Scarlatti  par  Musica  Perduta  (basilique  Saint-Pierre  de
Luxeuil les Bains).

 

Festival Musique et Mémoire
Haute Saône (70)
Du 18 juillet au 3 août 2014:  programme complet en

suivant ce lien
La Billetterie en ligne est ouverte, achetez vos places ici

 

Renseignement et réservations :
Association Musique et Mémoire 

Maison de Pays  : 23 rue Jeannot Lamboley  70310 Faucogney –
 Tél. : 03 84 49 33 46
Email : festival@musetmemoire.com

 

EN  LIRE  +,  nos  coups  de  coeur,   les  ensembles  et  les
programmes  à  ne  pas  manquer  lors  du  festival  Musique  et

http://http//www.musetmemoire.com
http://www.musetmemoire.com/article.php?id=211
http://www.musetmemoire.com/article.php?id=211
http://www.moxity.com/users/festival-musique-et-memoire/agenda?colors[]=ffffff&colors[]=eeeeee&colors[]=666666&colors[]=B70D1A&colors[]=ffffff&colors[]=B70D1A&colors[]=FF0013&page=1
http://www.classiquenews.com/festival-musique-et-memoire-2014-laboratoire-musical-dans-les-vosges-saonnoises/
http://www.musetmemoire.com/
http://www.classiquenews.com/festival-musique-et-memoire-2014-laboratoire-musical-dans-les-vosges-saonnoises/
http://www.classiquenews.com/festival-musique-et-memoire-2014-laboratoire-musical-dans-les-vosges-saonnoises/


Mémoire 2014

 

 

 

Nos 3 raisons
pour aller au festival Musique et Mémoire en Franche-Comté :

– l’accompagnement réservé aux ensembles “associés” qui ainsi
peuvent approfondir sur 3 ans, leur démarche artistique propre
– le cadre vert et l’acoustique des églises, parfois perdus
dans  la  nature  (c’est  le  cas  de  l’église  Saint-Georges  à
Faucogney)
– l’ambiance du festival cultivée, préservée par l’équipe et
son directeur : il est très facile de rencontrer et de parler
avec les artistes au sujet de leur programme…

 

25 ans de la mort de Karajan

http://www.classiquenews.com/festival-musique-et-memoire-2014-laboratoire-musical-dans-les-vosges-saonnoises/
https://www.classiquenews.com/25-ans-de-la-mort-de-karajan/


CD. Les 25 ans de la mort du
chef  Herbert  von  Karajan
(coffrets Deutsche Grammophon) :
le 16 juillet 2014 marque les 25
ans  de  la  disparition  du  chef
d’orchestre Herbert Von Karajan,
né en 1908, décédé le 16 juillet
1989. A cette occasion, Deutsche
Grammophon  lui  rend  hommage  à
travers  une  série  de  coffrets
commémoratifs  offrant  une
sélection de ses enregistrements
majeurs pour le label jaune, dont un remarquable coffret grand
format  (rappelant  l’essor  des  disques  vinyles)  dédié  aux
archives Richard Strauss, un compositeur lui-même fêté en 2014
(150 ans de la naissance de Richard Strauss) et pour lequel
Karajan a manifesté un intérêt continu comme chef symphonique
et  lyrique  :  le  superbe  coffret  Richard  Strauss  (12  cd)
regroupe ainsi poèmes symphoniques, symphonies (Don Juan, Don
Quichotte, Ainsi Parla Zarathoustra, Une vie de héros, Une
Symphonie Alpestre, les Concertos pour hautbois et pour cor…)
et  l’opéra  Le  Chevalier  à  la  rose  dans  le  live  de  1960
enregistré au festival de Salzbourg (avec l’équipe de l’Opéra
de Vienne : un must absolu par la vie, l’intensité, la fougue
orchestrale et la cohérence du plateau vocal).  Le coffret de
12  cd  intitulé  «  Karajan  Strauss  »  permet  de  mesurer
l’esthétique et le son Karajan désormais données historiques
dans l’histoire de l’enregistrement, au cours des années 1960,
1970 et 1980 (Une Symphonie Alpestre) ; c’est aussi l’occasion
de comparer plusieurs versions d’une même oeuvre (Don Juan),
avec les orchestres « rivaux » sous sa baguette et non des
moindres  :  Philharmoniques  de  Vienne  et  de  Berlin,  Royal
Concertgebouw  orchestra…  Réédition  événement.  Lire  notre
dossier spécial 25 ans de la mort de Herbert von Karajan

Lire aussi notre portrait de Herbert von Karajan (centenaire
2008)
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CD.  Carlo  Bergonzi  :  the
Verdi Tenor (17 cd Decca)
CD. Carlo Bergonzi : the Verdi
Tenor  (17  cd  Decca).  On  parle
facilement  du  baryton  Verdi…
dont les rôles sur scène offrent
des  caractérisations  pour
l’interprète  réellement
stimulantes  :  Rigoletto,
Boccanegra…  Mais  c’est  oublier
la  place  central  sur  le  plan
dramatique  du  ténor  verdien  :
Rodolfo  (Luisa  Miller  puis
Traviata), Il Trovatore avec la
comète fulgurante Manrico, Un Ballo in Maschera (Ricardo),
Surtout Don Carlo, et évidemment Radamès chez Aida… Héroïsme
et grâce, élégance et sanguinité : le ténor verdien doit tout
maîtriser.  Aussi bon Puccinien (son Rodolfo de La Bohème
reste anthologique) que verdien, Carlo Bergonzi né en 1924
incarne  l’élégance  et  le  style  dans  une  arène  de  ténors
verdiens qui le plus souvent confondent expressivité et …
puissance. Il a commencé à chanter Rossini (comme bayrton dans
le rôle de Figaro!), perfectionnant ce bel canto saisissant
propre au début du XIXème. Son expérience verdienne, capitale
s’en ressent logiquement.  Le sens du texte accordé à un
legato (tenue et longueur de phrase sont mirifiques grâce à un
souffle exceptionnel) et un phrasé d’une musicalité rayonnante
font toute le prix d’un chant inspiré, subtil (qui fut aussi
bon  dans  Monteverdi  que  dans  les  opéras  postverdiens,
véristes) : une suavité souple qui illustre au mieux ce bel
canto  verdien  que  d’autres  caricaturent  tant.  En  réalité,
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Bergonzi a précédé Pavarotti dont il partage cette couleur
solaire et tendre, totalement irrésistible. EN LIRE +

CD. Carlo Bergonzi : the Verdi tenor 17 cd Decca 478 7373. Au
programme du coffret Carlo Bergonzi : The Verdi Tenor
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