
MOULINS : « Barockissimo! »,
Les Arts Flo en scène
MOULINS.  Exposition.
BAROCKISSIMO!  Les  Arts
Florissants  en  scène
jusqu’au 18 septembre 2016.
Le  Centre  national  du
costume  de  scène  expose
quelques uns des joyaux en
tissu,  façonnés  pour  les
productions  lyriques
dirigées par la directeur et
fondateur  des  Arts  Flo,
William  Christie.
Opportunité  pour  le  chef
d’orchestre mythique et désormais incontournable sur le sujet
de  l’opéra  baroque  en  France,  de  récapituler  plusieurs
décennies  de  recherches,  d’approfondissement  et  surtout  de
trouvailles  visuelles  …  ici  le  déploiement  des  étoffes
prolonge, habille, explicite le geste musical. Le catalogue
concentre  la  pertinence  de  l’approche  muséale,  tout  en
permettant aux personnalités organisatrices de s’exprimer sur
les choix, la sélection des objets (costumes, maquettes, etc…)
présentés (chapitre ou « acte » I), et aussi la réflexion née
à partir des répertoires abordés : « L’Italie et la naissance
de l’opéra, les voix » (acte II) ; « La France, Louis XIV et
Lully » ; « L’Angleterre, Purcell et Shakespeare » ; « Handel
et l’opéra » ; « L’Opéra français, à l’heure de Jean-Philippe
Rameau », sans omettre de tracer des perspectives : « au delà
du baroque ». Ainsi Catherine Massip, Martine Kahane dont les
recherches sont depuis longtemps associées à l’activité des
Arts Florissants analysent très finement les ouvrages abordés,
et la singularité critique défendue depuis ses débuts par le
fondateur William Christie.
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LES ARTS FLORISSANTS :
1979-2015

30 ans d’enchantement visuel
et scénique

Une  très  intéressante  partie
connexe  et  complémentaire
intitulée  «  Ascoltando  »
(cosignée par Dider Doumergue
et  Anne  Verdier,  les  chefs
costumiers  des  productions
lyriques évoquées) est dédiée
aux  formes  et  enjeux  du
spectacles : dimension sociale
(Atys  et  Le  malade

imaginaire),  affirmation  d’une  élégance  rhétorique  (La  Fée
Urgèle, La répétition interrompue), la musique au fondement de
l’inspiration (Médée, Hippolyte et Aricie), Montage de sens,
montage de temps (L’amour médecin, Le sicilien ou l’amour
peintre) ; sans omettre la très intéressante contribution de
Jean-Marie Villégier à propos de sa coopération avec Bill
autour  de  la  production  légendaire  d’Atys  («  Quelques
feuillets de mon album, 1985-1992″, texte écrit en janvier
2016 pour l’exposition)… Au final le très beaux livre de 126
pages rend compte, tout autant que les objets de l’exposition
à Moulins dans son intégralité, de la grande diversité des
propositions de costumes dont le raffinement et le luxe répond
directement au désir d’enchantement et d’éloquence défendu par
William Christie quand il interprète telle ou telle partition
ancienne et baroque.
A  partir  de  l'  »Acte  II  »,  —  à  partir  de  l’évocation
thématisée  de  la  naissance  de  l’opéra  en  Italie,  la
publication met en lumière, photographies en pleine page, la

http://www.classiquenews.com/wp-content/uploads/2015/08/Christie-william-rouvre-PORTRAIT-carre-578-582-home-a-laffiche.jpg


beauté des costumes façonnés pour chaque production. Costumes
de Sant’Alessio (Caen, 2007), Il Riturno d’Ulisse (Aix, 2000 —
avec un chapitre complémentaire dédié aux ateliers de costumes
du  Festival  aixois…),  L’Incoronazione  di  Poppea  (Madrid,
2010), Il Tito de Cesti (Strasbourg, 2001 — en complément
plusieurs  photos  de  scène  en  noir  et  blanc)  ;  la  France
baroque renaît aussi grâce aux costumes des spectacles ainsi
ressuscités : Le Malade imaginaire (Châtelet, 1990), évidement
Atys  (costumes  de  la  création  de  1986  à  Florence  puis  à
l’Opéra Comique en 1987, enfin pour la récente reprise de 2011
— costumes du dieu du sommeil pour Paul Agnew…) ; Actéon de
Charpentier (TCE, Paris, 2011) ; Armide (TCE, 2008)…; sans
omettre, côté baroques britanniques : chez Purcell (Dido and
Aeneas (New York, 2010), The Fairy Queen (Aix, 1989), enfin
propre aux enchantements multiples du théâtre de Handel :
Alcina (Palais Garnier, Paris, juin 1999), Serse (TCE, Paris,
2003),  Hercules  (Aix,  2004),  Theodora  (TCE,  Paris,  2015)…
accomplissement tout autant convaincant, l’offre visuelle pour
les opéras de Rameau dont son évoqués aussi par de magnifiques
costumes : Hippolyte et Aricie (Paris, Palais Garnier, 1996 —
dont l’inimaginable costume en une pièce des 3 Parques, sorte
de monstruosité textile à trois têtes !), Les Indes Galantes
(Palais Garnier, Paris, 1999), la récente production créée à
Caen : Rameau, Maître à danser (2014), Platée (Vienne, puis
paris,  2014),  Pygmalion  (Aix,  2010),  Les  Boréades  (Palais
Garnier, Paris, 2003), … Jamais l’univers visuel et poétique
de William Christie et de ses Arts Flo (fondés en 1979),
n’auront à ce point enchanter en une grande fresque onirique
reconstruite  sur  plusieurs  décennies.  La  perspective  ainsi
restituée est inédite et la richesse de l’offre visuelle,
passionnante. Exposition et catalogue, incontournables.

EXPOSITION : Barockissimo ! Les Arts Florissants en scène.
Moulins, Centre national du costume de scène (CNCS), du 9
avril  au  18  septembre  2016.  Catalogue  220  pages,  Édition
lienart,  Les  Arts  Florissants  William  Christie.  CLIC  de
CLASSIQUENEWS de mai 2016.



CD,  compte  rendu  critique.
Stradella  :  Santa  Editta
(Mare  Nostrum  2015,  1  cd
Arcana)
CD,  compte  rendu  critique.
Stradella  :  Santa  Editta
(Mare  Nostrum  2015,  1  cd
Arcana). Malgré des aigus qui
dérapent dan se prologue la
soprano  fait  une  allégorie
caractérisée invectivant, et
prenant à témoin l’auditeur
par la seule intensité de sa
déclamation : voix longue et
incisive qui impose un éclat
en  ouverture.  L’Edita  de
Veronica  Cangemi  imposé  un
sens  du  texte  et  une  très
belle  tenue  accentuée  malgré  un  timbre  volée.  La  nobilta
incandescente  e  lexcellentz  soprano  Francesca  Aspromonte
(jeune tempérament à suivre) accuse le relief d’une écriture
très vocale car le génie de Stradella se dévoile surtout dans
la conduite des récitatifs, vrais chantiers passionnants de
cette intégrale en cours.
D’ailleurs on connaît l’engagement du continuiste Andrea De
Carlo, soucieux d’une articulation juste et naturelle comme
d’une intonation poétique Conforme à cette éloquence élégante
et très sensuelle d’un Stradella maître de l’oratoirio du
plein Seicento  (xvii ème Le très beau timbre racée fin de la
basse bien chantante de Sergio Foresti complète un plateau de
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solistes très finement caractérisés.

STRADELLA,  GENIE  DE  L’ORATORIO
BAROQUE.  Après  un  cd  très
convaincant  –  malgré  quelques
faiblesses (bien anecdotiques) :
San  Giovanni  Crisostomo  (2014,
CLIC  de  CLASSIQUENEWS  de
septembre  2015),  l’ensemble
italien Mare Nostrum dirigé par
l’excellent  Andrea  De  Carlo,
poursuit son cycle dédié aux oratorios d’Alessandro Stradella,
ici avec un absolu inédit sur un sujet spécifique, en liaison
direct  avec  le  contexte  de  composition  :  Santa  Editta,
probablement écrite à Rome au début des années 1670 (reprises
attestées en 1684 puis 1692). Créée en Italie lors du dernier
festival Stradella à Nepi (probable cité natale de Stradella,
province de Viterbe, 50 km au nord de Rome) en août 2015, la
production  dont  l’enregistrement  prolonge  la  performance
éblouit  littéralement,  sur  le  plan  musical,  grâce  à  une
écriture  dramatique  nerveuse,  efficace,  d’une  sensualité
directe.

Sur le plan artistique grâce à un plateau
vocal qui réunit les jeunes talents du
chant italien, l’œuvre peut scintiller par
sa fine écriture expressive, soulignant le
contraste né entre l’aspiration à la vie
monastique  et  les  tentations  des
séductions  mondaines  :  entre  les  deux
mondes,  où  penchera  l’âme  (faussement)

tourmentée de la souveraine ? Ainsi rayonne l’irrésistible
Francesca  Aspromonte,  Nobiltà  (Noblesse)  d’une  diction
mordante, incisive, naturelle qui rétablit aussi ce génie des
récitatifs  qui  caractérise  Stradella.  Voici  donc  après  La
Forza  delle  Stelle  (la  Force  des  étoiles),  et  donc  San
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Giovanni Crisostomo – deux réalisations au concert puis au
disque critiquées par classiquenews-, un troisième oratorio
stradellien d’une grande beauté, servi par de jeunes chanteurs
très impliqués. Peu d’action, beaucoup de sentiments, d’extase
émotionnelle et sensorielle : la Sainte admirable, qui renonce
au désir terrestre pour ne pas souffrir est ici confrontée à
plusieurs allégories : Umiltà (Claudia de Carlo), Grandezza,
Belleza  (Fernando  Guimãraes)  et  Senso  (excellente  basse
chantante Sergio Foresti)…
Toujours un souci du verbe agissant, un relief déclamatoire
qui force l’admiration. Et témoigne du niveau vocal et de
l’exigence globale défendus aujourd’hui par Andrea De Carlo et
son ensemble Mare Nostrum.

Voix usée et ligne continue mais contournée (ports de voix)
qui n’a pas le mordant piquant des voix plus jeunes qu’elle,
Veronica  Cangemi  déploie  une  belle  ligne  d’une  fragilité
touchante, dans la seconde partie, à l’expressivité juste,
rendant à Edith ce profil vacillant, fébrile, en proie au
doute existentiel, emblème édifiant de la condition humaine.
Chacune de ses confrontations avec les allégories (Bellezza,
Senso, Grandezza, Nobilità) se fait prise de conscience sur la
vanité  de  toute  forme  de  plaisir  terrestre  et  sensuel  :
fastes, pompe, plaisir, … saisissante révélation et leçon de
réalisme que condense la question d’Editta, énoncée, dans la
seconde partie comme un leit motiv avant chaque apparition :
 » Dite su, piacer, che siete ? » / Dîtes-moi Plaisir, qui
êtes vous ? »…
Autant  de  questions  /  réponses  qui  jalonnent  un  rite  de
passage, celui du renoncement, véritable école de l’adieu et
qui  culmine  dans  l’air  d’Editta  (n°40)  :  «  L’orme  stampi
veloce il piè… » / Que les pas, vite, foulent le sol… Tout
célèbre le choix moral de la Reine qui a su renoncer au
pouvoir, aux futilités terrestres et matérielles.

Vraie tempérament grave et caverneux, la basse Sergio Foresti
éblouit  par  son  sens  du  verbe  éloquent,  percutant  sans



boursouflures, sur un souffle naturellement expressif (Senso)
; les chanteurs savent caractériser tous sans exception les
arêtes vives de leurs textes respectifs. Avec cet engagement
prêt  à  prendre  des  risques  et  à  s’exposer  au  delà  d’une
réalisation conforme sans âme ; de fait l’imprécation finale
par Humilità (d’un sentiment de culpabilité excessive : –
« qui sème la douleur, récolte le bonheur ») permet à la jeune
soprano Claudia Di Carlo, de refermer le livre qu’elle avait
ouvert, un Sybille embrasée, vive, nerveuse.

Au regard de la cohérence vocale du plateau, du
soutien subtilement caractérisé du continuo, voici
l’un  des  meilleurs  enregistrements  du  cycle
Stradella  en  cours  :  l’oeuvre  est  passionnante,

belle révélation du Festival Nepi 2015 joué pour son ouverture
(le 30 août). CLIC de CLASSIQUENEWS de mai 2016.

CD, compte rendu critique. Stradella : Santa Editta, vergine e
monaca, Regina d’Inghilterra. Oratorio pour 5 voix et basse
continue. Ensemble Mare Nostrum. Andrea De Carlo, direction (1
cd Arcana), enregistré en août 2015.

CD,  compte  rendu  critique.
SCHUMANN : letzter gedanke /
dernière  pensée.  Soo  Park,
pianoforte  (1  cd  Hérisson,
2015)
CD événement. Soo Park joue le dernier Schumann… Capté /
réalisé  sur  le  (grand)  piano  Gebauhr  (fabrication
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prussienne à Königsberg, 1850) de la collection du musée de la
Musique à Paris – en octobre 2015 (juste après la restauration
de l’instrument), cet excellent récital dévoile l’intimisme
secret, allusif du dernier Schumann. Au programme les 6 Etudes
opus 56 (1845), les 9 nouvelles pièces pour clavier opus 82 de
1849 et les derniers cycles du début des années 1850, avant
l’hospitalisation du compositeur foudroyé par ses dérèglements
suicidaires et intérieurs. Au sommet d’une inspiration touchée
par la grâce rayonnante, pourtant celle d’un cerveau atteint,
le cycle « Gesänge der Frühe opus 133 de 1853 et surtout le
Thème et Variations Geistervariationen anh F39 de 1854, soit
un programme pour clavier ciselé, fragile, fébrile, au spectre
sonore ténu où percent la tension et le poids d’une mécanique
parfois instable, de 1h20. En dépit d’une prise live et du
caractère souvent imprévisible d’un instrument historique, la
pianofortiste coréenne Soo Park s’entend à merveille dans ce
cheminement  entre  ombre  et  pénombre,  lugubre  et  abysse,
jusqu’au tréfonds de la conscience dont le génie est demeuré
intact et d’une rare force créatrice malgré la prégnance de la
folie, en dépit des attaques d’un désordre mental.
Soo Park affirme sans déclamation, sa propre pensée poétique
au service d’un Schumann funambule et diseur. L’approche est
fine, subtile, maîtrisée en ce qu’elle sait exploiter sans
effets gratuits les possibilités sonores et expressive d’un
clavier  typique  de  l’esthétique  allemande  et  viennoise  du
plein XIXè, avec ses marteaux recouverts d’une fine pellicule
de cuir, son riche medium, ses graves souterrains, ses notes
aigues cristallines, sa résonance naturelle, la perception du
bois,  les  craquements…  tout  ce  qui  fonde  l’intérêt  d’un
récital  sur  un  clavier  historique  d’un  tel  pedigree  (le
Gebauhr correspond au type instrumental salué par le seul prix
pour  un  facteur  d’instruments,  remis  lors  de  l’Expo
universelle  de  Londres  en  1851).

Ici les dernières pensées de Schumann révèlent le génie tardif
d’un  compositeur  touché  par  la  grâce  absolue,  dès  1845,
profondément transformé par la découverte et l’usage maîtrisé



du contrepoint, puis sur la fin, soucieux de la lenteur, porte
vers l’introspection la plus subtile. La notice souligne avec
justesse combien Schumann a souffert de cette approche biaisée
qui interprète tout l’oeuvre à travers le prisme réducteur de
la folie.

Schumann ultime : un diseur touché
par la grâce
 

Or ce qui saisit ici ce n’est en
rien les velléités obscures d’une
âme  tourmentée,  mais
définitivement  la  claire  pensée
d’un  bâtisseur  hors  normes,
infiniment raisonné et cohérent,
solaire  par  la  sûreté  de  son
écriture,  l’une  des  mieux
conçues,  des  plus  éloquentes.
Pensée  volubile,  d’une
évanescence  géniale  aux  éclairs
fulgurants  (irrisations

enchanteresses de « Vogel als Prophet », d’une déchirante
sincérité), de plus en plus simple et sobre, et aussi capable
de force et de fureur presque de dureté péremptoire (Première
des  3  Fantasiestücke  opus  111)  ;  entre  ses  caractères
parfaitement  élaborés  comme  les  faces  contraires  et
complémentaires d’un même visage : Eusébius, Florestan, et le
médian Maître Raro, Schumann hyperconscient et tout à fait
clairvoyant  sur  la  multiplicité  humaine,  a  toujours  su
canaliser l’immense flux imaginatif de son génie compositeur.
Et  comment  ne  pas  comprendre  le  Thème  final  et  ses  5
Variations, tels l’énoncé maîtrisé d’une prière parmi les plus
intimes  et  les  plus  pudiques  de  l’auteur,  totalement
construites dans un élan d’espoir, de certitude, d’apaisement
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qui  montre  deux  ans  avant  sa  mort,  l’intelligence  et  la
maturité d’une pensée intacte. Lumineuse approche, tissée dans
l’intériorité la plus suggestive. CLIC de CLASSIQUENEWS de mai
2016.

 

CD, compte rendu critique. SCHUMANN : letzter gedanke
/ dernière pensée. Soo Park, pianoforte : Gebauhr,
1850  (1  cd  Hérisson,  octobre  2015).  CLIC  de
CLASSIQUENEWS  —  Durée  :  1h20  mn.

CD,  critique  compte-rendu.
Clérambault  :  Fables  de  La
Fontaine.  Almazis,  Yakovos
Pappas (1 cd Maguelone)

CD,  critique  compte-rendu.
Clérambault : Fables de La Fontaine.
Almazis,  Yakovos  Pappas  (1  cd
Maguelone).  TRUCULENCE  MORALE.  On
les a quittés chez Duni, les voici
dans  les  Fables  de  La  Fontaine,
réécrites en une prosodie efficece,
dramatique…  Musiciens  et  chanteurs
d’Almazis,  dirigés  par  Yakovos
Pappas dévoilent l’intelligence d’un
Clérambault  respectueux  de  la
subtilité  de  son  prédécesseur  La

Fontaine. La collection de perles ici défendue sélectionne au
total 16 fables, mis en musique sur des airs à la mode et
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éditées  dans  un  cycle  de  8  volumes  entre  1730  et  1733
(l’époque  est  celle  du  scandale  D’Hippolyte  et  Aricie  de
Rameau  à  l’opéra)…  D’emblée,  c’est  la  généreuse  gouaille
éloquente  et  particulièrement  expressive  qui  s’affirme  à
l’écoute,  réalisation  délectable  de  chaque  interprète
d’Almazis  qui met le texte en avant, un souci linguistique
d’autant plus percutant que l’écriture de Clérambault saisit
par son intelligence prosodique et sa précision dramatique ;
vivacité éloquente qui rend grâce à chaque texte conçu par le
librettiste  de  Clérambault,  –  demeuré  anonyme  ;  le  geste
expressif des interprètes a ici tout pour séduire. Chaque
épisode repose sur un puissant coup de théâtre qui dévoile ce
en quoi le sujet animal principal est, soit le dupé, soit le
trompeur ; c’est toujours un jeu de dupes dont les identités
combinées sont finement dévoilées en fin d’action. Mais sous
le masque animal perce l’idiotie crasse (le « Maître » de la
poule aux oeufs d’or…) ou l’esprit astucieux des hommes (le
Coq  et  le  renard).  Avidité,  vanité  (doublement  traitée),
ingratitude, beauté écervelée (celle du jeune cerf se mirant
dans une onde…)… partout ici la noblesse des sentiments et
qualités  célébrés  savent  captiver,  servi  par  une  parure
musicale et linguistique qu’il était urgent de révéler.

Yakovos Pappas et Almazis redouble d’éloquence dramatique au
service d’un Clérambault magicien de la litote. …

Fables  truculentes  et
moralisatrices



La verve ciselée qu’y développe la
fine  équipe  réunie  par  Yakovos
Pappas,  chanteurs  et
instrumentistes, dépasse le prétexte
pédagogique  et  de  sensibilisation
qui au départ du projet artistique a
ciblé  surtout  le  jeune  public;  
l’attention à chaque atmosphère et
chaque  situation  exprimée  par  le
baryton  narrateur,  contrasté,
déclamé  (Paul-Alexandre  Dubois)  où
le  tenor  (Christophe  Crapez)

s’affirme franchement afin que l’auditeur goûte et le jeu
llinguistique  des  poèmes  fables  de  La  Fontaine,  et  les
ressorts purement dramatiques de chaque situation ; la musique
souligne  les  passages  forts  ou  les  effets  de  surprise  de
l’action moralisatrice. Dans La formidable évocation-épopée de
La Tortue (& l’Aigle, sur un air de l’Alcyone de Marais), la
soprano Elizabeth Fernandez ajoute un délire lyrique qui sait
rester proche de l’articulation du texte : l’une des perles
les  plus  brillantes  de  la  collection.  Les  instrumentistes
expriment  sans emphase quant à eux, la fluidité expressive
d’un XVIII ème qui regarde rétrospectivement vers le XVII ème
: preuve que du vivant de Clérambault, les vers de La Fontaine
savaient encore séduire par la justesse de leur inspiration,
la concision d’un style chantant d’une exceptionnelle drôlerie
mordante  et  finalement  très  compassionnelle  pour  la  gent
animale qui y est ainsi raillée, sous couvert d’humanisation
ou d’anthropomorphisme, ou vice versa.

DRAMES EN LITOTE... De fait, aspect remarquable du filon ainsi
révélé,le librettiste de Clérambault toujours anonyme adapte
avec un sens inouï de l’efficacité prosodique, chaque fable de
La Fontaine : science de la synthèse, maîtrise de contrastes
dramatiques, économie et pour le dire dun seul mot central:
art brillant de la litote – spécificité du génie français, 
l’intelligence  des  textes  captive  de  part  en  part:  deja
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remarqué,  applaudi  à  juste  titre  chez  Duni,  et  dans  un
spectacle riche en rebond et verve théâtrale, là aussi d’après
le fabuliste génial, Yakovos Pappas a eu le nez creux en
sélectionnant  cette  collection  de  joyaux  lyriques  et
poétiques;    sa  direction  met  en  avant  cette  science  de
l’éloquence resserrée qui affirme la perfection d’une langue
fugace, brillante, synthétique étonnement vivante ; écoutez
par exemple Le rat de ville et le rat des champs : recyclés /
réécrits, les 7 paragraphes originaux écrits par le poète
défenseur de Fouquet lors de l’affaire de Vaux, … s’affirme
ici  en  seulement  2  récits  aussi  courts  mais  d’une  verve
préservée avec un sens du raccourci exceptionnel.
La durée de chaque fable y gagne précision, concentration
prenant appui sur la seule force des mots et leur mise en
musique d’une rapidité aussi éloquente qu’efficace;  ce temps
raccourci s’expose facilement à l’écoute des jeunes auditeurs
séduits par un à propos percutant. La France a toujours eu le
sens des formules et des raccourcis synthétiques,  – art de la
litote donc magnifiquement incarné ici, – art et expertise
permettant  d’écrire  le  moins  pour  exprimer  le  plus  :
compositeur  de  l’exactitude,  Clérambault,  –  maître  ès
contrastes, a su visiblement s’associer la compétence d’un
versificateur dramaturge d’un exceptionnel talent.

PIECES  POUR  CLAVECIN  sur  un  mode  animal…  A
l’appui  de  cette  réussite  en  caractérisation
vocale, soulignons aussi le même brio caractérisé
dans  les  pièces  purement  instrumentales  pour
clavecin : d’une belle assurance suggestive, la

digitalité de Yakovos Pappas, claveciniste, rétablit ce jeu
expressif mais ici sans paroles, choisissant par exemple entre
autres le caquetage truculent, hoquets à la clé-, de La Poule
de Rameau, ou surtout le sublime Vertigo du si dramatique
Pancrace Royer dont le seul clavier fait surgir l’opéra;  on
ne pouvait concevoir plus habile et juste association. Vrais
tempérament  taillés  pour  le  théâtre  et  la  caractérisation
délirante et loufoque mais toujours finement troussée, Yakovos
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Pappas et ses partenaires enchantent tout en dévoilant une
collection  irrésistible  de  perles  morales  à  la  puissante
évocation dramatique. C’est tout le génie d’un Clérambault
décidément  enchanteur  et  mordant  qui  s’impose  désormais  à
nous. CLIC de CLASSIQUENEWS de mai 2016

CD,  critique  compte-rendu.  Clérambault  :  Fables  de  La
Fontaine. Almazis, Yakovos Pappas (1 cd Maguelone MAG 358.406)

CD, événement. Frederica von
Stade, the complete Columbia
recital  albums  (18  cd  Sony
classical)
CD,  événement.  Frederica  von
Stade,  the  complete  Columbia
recital  albums  (18  cd  Sony
classical). SOMBRE VELOURS D’UNE
DISEUSE  FRANCOPHILE.  Mezzo
irradiée – ce qui la destine aux
emplois sombres et tragiques, la
jeune musicienne fait son voyage
à  Paris  où  alors  qu’elle
échouait  à  devenir  pianiste,
elle  éprouve  comme  une
sidération inexplicable, le choc
du chant et de la voix en assistant à un récital de la soprano
allemande Elisabeth Schwarzkopf alors diseuse hors paires dans
les lieder de Hugo Wolf. Il y a chez Von Stade qui a beaucoup
douté  de  ses  capacités  artistiques  réelles,  une  ardeur
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intérieure, une hypersensibilité jaillissante qui a rappelé
dès  ses  premiers  grands  rôles,  les  brûlures  tragiques  et
graves d’une Janet Baker.

AU DEBUT DES 70’S… Jeune tempérament à affiner et
à  ajuster  aux  contraintes  et  exigences  de  la
scène, Frederica Von Stade est engagée dans la
troupe du Met de New York par Rudolf Bing (1970)
: elle n’est pas encore trentenaire ; très vite,

elle prend son envol comme soliste, avec l’essor augural des
opéras  baroques   (elle  chante  Penelope  de  l’Ulysse
monteverdien). Mais la diva est une diseuse qui se taille une
très solide réputation chez Mozart  (Cherubino qui sera son
rôle fétiche, et Idamante) et Rossini dont elle maîtrise la
virtuosité élégante et racée grâce à des vocalises précises et
des phrasés ciselés  (Tancredi, Rosina, la donna del lago:
surtout  le  chant  noble  mais  désespéré  de  Desdemona  dans
Otello…). La Von Stade est aussi une bel cantiste à la sûreté
musicale impressionnante.
Le timbre sombre, essentiellement tragique colore une suavité
qui est aussi pudeur et articulation : la mezzo s’affirme de
la même façon chez Massenet  (Charlotte de Werther, Chérubin
là encore et aussi Cendrillon. ..), et Marguerite embrasée par
un éros  qui déborde (La Damnantion de Faust), et Béatrice
(Beatrice et Benedicte d’après Shakespeare) chez Berlioz dont
elle chante aussi évidemment les Nuits d’été (de surcroît dans
ce coffret, sous la direction de Ozawa lire ci après).
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COFFRET MIRACULEUX… Qu’apporte le coffret de 18 cd réédités
par Sony classical ? Pas d’opéras intégraux, mais plusieurs
récitals  thématiques  où  scintille  la  voix  ample,  cuivrée,
chaude d’un mezzo dramatique et suave, plus clair que celui de
Janet Baker, aussi somptueux et soucieux d’articulation et de
couleurs que Susan Graham (sa continuatrice en quelque sorte)…
C’est  dire  l’immense  talent  interprétatif  et  la  richesse
vocale de la mezzo américaine Frederica von Stade née un 1er
juin 1945, qui donc va souffler en ce début juin 2016, ses 81
ans.  Le  coffret  Columbia  (the  complete  Columbia  recital
albums)  souligne  la  diversité  des  choix,  l’ouverture  d’un
répertoire  qui  a  souvent  favorisé  la  musique  romantique
française,  la  fine  caractérisation  dramatique  pour  chaque
style, une facilité expressive, une élasticité vocale, – dotée
d’un  souffle  qui  semblait  illimité  car  imperceptible,  et
toujours une pudeur presque évanescente qui fait le beauté de
ses rôles graves et profonds. Les 18 cd couvrent de nombreuses
années, en particulier celles de toutes les promesses, et de
la maturité, comme de l’approfondissement des partitions, soit
de 1975 (CD où règne la blessure et le poison saignant de la
Chanson perpétuelle de Chausson, déjà l’ivresse ahurissante de
son Cherubino mozartien, ce goût pour la mélodie française :
très rare Le bonheur est chose légère de Saint-Saëns, ou la
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question sans réponse de Liszt d’après Hugo : « Oh! quand je
dors S 282, récital de 1977, cd3) ; jusqu’aux songs de 1999 et
même 2000 (Elegies de Richard Danielpour, né en 1956, avec
Thomas Hampson).

 

 

 

Dans les années 1970 et 1980, la mezzo Frederica von Stade
chante Mozart, Massenet, Ravel avec une gravité enivrée

VELOURS TRAGIQUE
 

 

Salut à la France… La mesure, le
style,  une  certaine
distanciation  lui  valurent  des
critiques sur sa neutralité, un
manque  d’engagement  (certaines
chansons  de  ses  Canteloube)…
Vision  réductrice  tant  la
chanteuse  sut  dans  l’opéra

français exprimer l’extase échevelée par un timbre à la fois
intense,  clair  d’une  intelligence  rare,  à  la  couleur
précieuse, à la fois blessée, éperdue, brûlée : un exemple ?
Prenez le cd 2 : French opera arias (de 1976 sous la direction
de John Pritchard) ; sa Cavatine du page des Huguenots de
Meyerbeer ; sa Charlotte du Werther de Massenet (noblesse
blessée de « Va, Laisse couler mes larmes »), l’ample lamento
grave de sa Marguerite berlozienne (superbe D’amour l’ardente
flamme,  au  souffle  vertigineux),  ne  doivent  pas  diminuer
l’éclat particulier de la comédienne plus amusée, piquante,
délurée  chez  Offenbach  (Périchole  grise  ;  Gerolstein  en
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amoureuse déchirée : voyez le récital totalement consacré à la
verve  du  Mozart  des  boulevards  :  Offenbach  :  arias  and
Overtures, 1994, cd14), d’un naturel insouciant et douée de
couleurs exceptionnellement raffinées pour le Cendrillon de
Massenet,  surtout  Mignon  d’Ambroise  Thomas,  notre  Verdi
français. La pure et fine comédie, la gravité romantique, le
raffinement allusif : tout est là dans un récital maîtrisé
d’une  trentenaire  américaine  capable  de  chanter  l’opéra
français  romantique  avec  un  style  mesuré,  particulièrement
soucieuse du texte.

 

 

Italianisme. Bel cantiste par la
longueur  de  son  legato  et  un
souffle  naturellement  soutenu,
aux  phrasés  fins  et  finement
ciselés, Von Stade fut aussi une
interprète  affichant  son
tempérament tragique et sombre,
d’une activité mesurée toujours,

chez  Pénélope  de  Monteverdi  (Le  Retour  d’Ulysse  dans  sa
patrie), chez Rossini où sa distinction profonde fait miracle
dans  Tancredi  et  Semiramide  (airs  et  aussi  récitatifs
merveilleusement articulés / déclamés, cd4, 1977)… Evidemment
son  métal  sombre  et  lugubre  va  parfaitement  aux  lieder
bouleversants de Mahler (cd5, 1978 : Lieder eines Fahrenden
gesellen,  Rückert  lieder)  ;  mais  la  passion  vocale  et
l’étendue de son velours maudit, comme blessé mais si digne et
d’une  pudeur  intacte  ne  se  peuvent  concevoir  sans  ses
prodigieux accomplissements dans le répertoire romantique et
post romantiques français : Chants de Canteloube avec Antonio
de Almeida (2 albums, de 1982 et 1985, où l’ivresse mélodique
s’accompagne d’une volupté comme empoisonnée à la Chausson… le
timbre enivré de la mezzo américaine s’impose par sa volupté
claire et son intensité charnelle ; exprimant tout ce que
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cette expérience terrestre tend à l’évanouissement spirituel,…
une Thaïs en somme : charnelle en quête d’extase purement
divine). Ces deux recueils sont des must, indémodables (même
si pour beaucoup sa partenaire et contemporaine Kiri te Kanawa
a mieux chanté Canteloube, sans « s’enliser »).

 

 

Berliozienne et Ravélienne, Von Stade a exprimé son amour à la
France.  Même  style  irréprochable  dans  ses  Nuits  d’été  de
Berlioz d’après Gautier de 1983 sous la direction de Ozawa ;
et aussi Shéhérazade, Mélodies et Chansons de Ravel à Boston
avec Ozawa toujours en 1979…
Avec son complice au piano, Martin Katz, la divina s’expose
sans fards, voix seule et clavier dans plusieurs récitals qui
ne déforment pas son sens de la justesse et de la musicalité
allusive d’une finesse toujours secrètement blessée : deux
cycles sont ici des absolus eux aussi, le récital de 1977
comprend Dowland, Purcell, Debussy Canteloube dont il faut
écouter Quand je dors S 282 de Liszt sur le poème d’Hugo :
maîtrise totale du souffle et du legato avec une articulation
souveraine : quel modèle pour les générations de mezzos à
venir.  Plus  aucune  n’ose  aujourd’hui  s’exposer  ainsi  en
concert. Puis le récital de 1981 se dédie aux Italiens, de
Vivaldi, Marcello, Scarlatti à Rossini sans omettre évidemment
Ravel et Canteloube

 

 



Sur  le
tard,
Stade,
appelée
affectueu
sement
« Flicka«
 ,  sait
aussi  se
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r  et
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selon
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on  de  sa

voix, d’autres répertoires, d’autres défis dramatiques : comme
le montrent les derniers recueils du coffret Columbia : après
celui dédié à la comédie encanaillée mais subtile d’Offenbach
(Offenbach arias & Overtures, Antonio de Almeida,1994), les cd
15 (Elegies et Sonnets to Orpheus de Richard Danielpour), cd
18  (Paper  Wings  et  Songs  to  the  moon…  de  Jake  Heggie)
soulignent la justesse des récitals (de 1998 et 1999) : celle
d’une voix mûre qui a perdu son agilité mais pas sa profondeur
ni sa justesse expressive… CONCLUSION. Pour nous, française de
coeur, Frederica Von Stade laisse un souvenir impérissable
dans deux rôles chez Massenet qu’elle a incarné avec intensité
et profondeur : Cendrillon (cd16, 1978) et Cherubin (cd17,
1991), sans omettre son Mignon de Thomas (Connais tu le Pays,
cd2, 1976). Bel hommage. Coffret événement CLIC de mai 2016.
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CD, coffret événement. Frederica von Stade : the
complete  Columbia  recital  albums  (18  cd,
19975-2000).  Extraits  d’opéras,  mélodies,  songs,
lieder de Massenet, Thomas, Ravel, Mahler, Schuebrt,

Berlioz, Bernstein… CLIC de CLASSIQUENEWS de mai 2016.

 

 

CD,  compte  rendu  critique.
Georg Anton Benda : Sinfonias
(Benda,  2015  /  1  cd  Sony
classical)

CD,  compte  rendu  critique.  Georg  Anton
Benda : Sinfonias (Benda, 2015 / 1 cd Sony
classical). Georg Anton Benda est comme
ses  deux  frères  –  Franz  et  Johann,
compositeur pour Frédéric le Grand en son
château de Sans Souci à Postdam. Le site
fut au XVIIIè un haut lieu de création
musicale, malheureusement miroir du goût

très conventionnel du souverain prussien (il fut incapable de
distinguer le génie d’un CPE Bach, pourtant à son service,
mais cantonner dans un emploi subalterne de claveciniste et
parfois compositeur…). Triste intuition royale qui n’offrit
pas à sans-Souci malgré son ambition, le lustre artistique
nécessaire. Protestant et franc-maçon, Georg Anton n’eut pas
la faveur du Roi (porté vers les jeunes garçons) : le musicien
bien que compositeur talentueux comme ce disque le montre
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aisément, ne fut à Sans Souci que violoniste de second rang
dans l’orchestre de la Cour.

Heureusement  Benda  put  enfin  trouver  un  cadre  capable  de
reconnaître  et  mesurer  sa  sensibilité  artistique  comme
créateur  à  la  Cour  de  saxe-Gotha,  plus  portée  pour  la
modernité  et  le  raffinement,  dès  1750.  Le  compositeur
retrouvait en la personne de son mécène principal, le Duc de
Saxe-Gotha, un frère maçon. Soucieux de parfaire encore son
métier, Georg Anton Benda réalisa son tour d’Italie à l’âge de
43  ans,  découvrant  les  styles  ultramontains,  à  Venise,
Bologne, Florence et Rome : il rentra ainsi à la Cour de Saxe-
Gotha  comme…  directeur  de  la  chapelle.  Son  premier  opéra
italien, Xindo Riconosciuto fut créé en 1765, emblème d’une
maturité scrupuleusement recherchée, enrichie. L’expérience de
Benda à la Cour de SAxe-Gotha se manifeste pleinement dans
l’approfondissement  de  son  écriture  lyrique  :  le  Duc  lui
commande nombre d’oeuvres et mélodrammes inspirés du style
défendu  par  Rousseau  :  plus  de  vérité  et  de  séduction
mélodique.  Ainsi  en  1778,  sa  Médée  écrite  pour  Mannheim
éblouit le jeune Wolfgang Mozart qui écrit son admiration à
son  père.  Même  totale  adhésion  enthousiaste  pour  l’autre
partition lyrique de benda, Ariadne auf Naxos qui combla le
jeune  salzbourgeois.  La  gravité  et  l’élégance  de  Benda
inspièrent à Mozart nombre de séquence dans ses oeuvres :
Zaide (1780), le prélude du Requiem (1791). La personnalité de
Benda est attachante car il sut se passionner pour les idées
de la Révolution et la Philosophie, faisant même un séjour
(obligé) pour Paris en 1781 où il fit jouer Ariadne.

Belle  idée  de  jouer  ses  Symphonies…  par  l’un  de  ses
descendants actuels, lui qui mourut à 73 ans, et laissa 5
enfants tous musiciens ou acteurs. Un clan d’esprits créatifs…
Le père de tous demeure l’esprit le plus audacieux et d’une
rare  conception  synthétique  :  car  entre  Baroque  et
classicisme, Benda prépare la maturité et la conscience d’un
Mozart,  sachant  définitivement  rompre  avec  la  pensée



contrapuntique  d’un  JS  Bach,  pour  concevoir  un  langage
nouveau, plus simplement horizontal, où pensée et sentiment
fusionnent au lieu de dialoguer au risque de converser sans
être  compris  :  Benda  opère  l’équation  qui  rétablit
l’exposition / explicitation des deux objectifs ; son époque
est celle du Sturm und Drang, – tempête et passion, esthétique
exaltant  les  forces  psychiques  vers  la  lumière.  Dans  ses
Symphonies, patrimoine central de la musique ancienne de la
Bohème Baroque, – et finalement récemment découvertes : en
1950-, Benda offre un premier terreau à l’expressivité du
sentiment classique préromantique, où le cycle orchestral en 3
mouvements, soigne surtout (sauf la symphonie VII où il est
très court, de passage) le mouvement central, uniquement pour
les  cordes  introspectives.  Ici  ni  trompettes,  timbales,
clarinettes : mais la vitalité d’une écriture ciselant le
contraste vents et cordes, à laquelle les cordes pincées,
fines,  incisives  du  clavecin  toujours  présent  (comme  chez
Mozart)  accentuent  le  relief  rythmique  selon  l’élégance
viennoise en cours à l’époque. Benda participe avant Haydn et
Mozart à la formation du langage orchestral tel que Beethoven
saura le développer après eux à Vienne et à Bonn.

Même  sur  instruments  modernes,  orchestre  et  chef  savent
souligner  sans  épaisseur  la  palette  expressive  d’un  Benda
hypersensible.  L’allant,  la  motricité  égale,  –  malgré  une
prise de son trop lointaine et réverbérée, la finesse de la
direction,  l’excellent  sens  des  contrastes,  la  vitalité
epressive, qui regarde évidemment vers Gluck et semble déjà
préfigurer Joseph Haydn, rendent ici justice à un premier
corpus symphonique qui affirme l’éloquence et la maturité d’un
compositeur  actif  dans  les  années  1760  et  1770,  figure
pionnière du langage européen des Lumières.

CD, compte rendu critique. Georg Anton Benda : Sinfonias.
Prague Sinfonia Orchestra. Christian Benda, direction. 1 cd
Sony classical, enregistrement réalisé à Prague en novembre
2014.



CD,  événement,  compte  rendu
critique.  Chopin  :
Polonaises.  Pascal  Amoyel,
piano (1 cd La Dolce Volta)

CD,  événement,  compte  rendu
critique.  Chopin  :  Polonaises.
Pascal  Amoyel,  piano  (1  cd  La
Dolce  Volta).  Le  geste  et  la
pensée de l’interprète réalisent
le  chemin  intérieur  le  mieux

conçu, et d’une certaine façon apporte la preuve du Chopin à
la fois véhément, et aussi tendre, mais toujours superbement
LIBRE. Danse proche de la marche, chacune des 7 Polonaises ici
magistralement choisies et agencées, assume crânement cette
parenté affirmative, brillante et pleine de panache affiché,
puis bascule en éclairs plus graves et sombres ou jaillit la
tragédie intime du compositeur pianiste.

Parmi nos préférés, c’est à
dire  les  Polonaises  qui
expriment  un
accomplissement  de  la
pensée de l’interprète (non
de  sa  seule  technicité),
l’Opus  26  n°1  invite  au
tout  début  à  un  voyage
introspectif  où  l’on
comprend que ce qui se joue
relève  immédiatement  du
salut de l’âme : comment se
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sauver  soi-même,  Chopin
l’expatrié se pose la question ; amorcée en accords secs et
même de façon véhémente, la première Polonaise abandonne tout
artifice extérieur et bascule peu à peu dans la douceur rêvée,
comme  si  Chopin  d’un  traumatisme  secret,  d’abord  énoncé
furioso, organisait et réécrivait l’histoire en un épanchement
maîtrisé,  personnel,  intime  mais  dont  la  sûreté  s’affirme
nettement, en particulier dans la réitération reconstructrice
de la fin. Tout cela crépite et semble imploser en apparence,
mais construit allusivement une cohérence intérieure que le
pianiste  a  totalement  compris  et  même  qu’il  semble  vivre
totalement  au  moment  de  l’enregistrement.  Comme  un  volet
fraternel, l’autre face d’un même épisode, l’Opus 26 n°2, fait
couler un métal en fusion plus âpre et moins apaisé, rugueux
et d’une amertume qui ne se cache pas.

 

 

Polonaises enivrées, sublimées
Pascal Amoyel exprime le chant furieux et tendre d’un Chopin

expatrié en quête de liberté et d’harmonie

 

L’opus 44, Polonaise la plus longue (soit plus de 10 mn) fait
éclater littéralement le cadre en une forme libre proche de la
fantaisie  :  miroir  des  affects  conquérants  et  aussi
destructeurs, toute la furia tendre de Chopin s’exprime ici en
arêtes vives. Piano orchestre et piano orgue aussi par une
série de plus en plus revendicatrice, – par ses suites de
batteries interrogatives et affirmatives, exprimant la volonté
de tout recréer pour que jaillisse intacte, la pure innocence
d’un  cœur  attendri  :  la  volubilité  du  pianiste  enchante
littéralement dans ces passages entre épanchements et chant de
victoire. Dont tous les parcours et méandres affirment haut et



fort la souveraine liberté d’un esprit qui a su s’affranchir
de ses entraves, Chopin, l’exilé volontaire, acteur de son
destin.

D’une  conscience  supérieure  et  sur  le  plan  formel,  d’une
audace créative plus inventive encore, l’Opus 53 est peut-être
la plus proche de la grande fabrique alchimique de Liszt :
vertigineuse  et  échevelée  :  c’est  aussi  l’histoire  d’une
conquête, gagnée après des efforts colossaux et opiniâtres.
Pascal Amoyel en traduit les tensions contraires, les pulsions
contradictoires dont le heurt et les frottements produisent
les étincelles de la vie.

Fin  de  parcours.  L’opus  61
traverse toutes les formes pour
atteindre un autre espace temps,
jouant  sur  la  résonnance  d’un
piano grand questionneur : tout
le début est un questionnement
intime  intérieur,  d’une
profondeur ample et vaste : la

collection de souvenirs rétrospectifs que Chopin agence alors
gagne une éloquente clarté sous les doigts agiles, allusifs du
pianiste  ;  le  rythme  de  la  polonaise  n’étant  alors  qu’un
éclair, un jaillissement fugace pour électriser un matériau
sonore qui se réinvente à mesure qu’il s’écoule, basculant peu
à peu vers le chant d’une grande harpe rassérénée, vers un pur
esprit de renoncement ; les changements incessants de rythmes
et d’harmonie conduisent vers l’inconnu, l’espace au delà du
son, derrière le sonore (frémissement annonciateur et suspendu
du carillon à 10mn). La douceur étale, simple, naturelle du
pianiste,  -a  contrario  de  tous  ses  confrères  :  son
dépouillement  sincère,  touchent  à  l’essentiel.  Quelle
justesse,  quelle  vérité.

D’une filiation secrète intime, – un hommage à la mémoire de
son  grand  père  né  polonais,  Gerszon-Wolf  Kartowski,  le
pianiste Pascal Amoyel signe l’un de ses disques les plus
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aboutis. Un témoignage tracé par un coeur sincère, un style
sans calcul : pas l’ombre d’un effet car tout y coule comme la
pensée intime d’une âme qui se libère peu à peu au fil des
Polonaises. Une à une chaque entrave se rompt puis s’efface.
La musique s’accomplit.

CD,  compte  rendu  critique.  Chopin  :  Polonaises.
Pascal  Amoyel,  piano  (1  cd  La  Dolce  Volta).  7
Polonaises opus 20, 40, 44, Polonaise-Fantaisie opus
61. Enregistrement réalisé à Paris en avril 2015 — 1

cd La Dolce Volta. Lire l’excellent livret notice accompagnant
le cd (entretien avec Pascal Amoyel à propos de Chopin). CLIC
de classiquenews de mai 2016

VOIR notre reportage vidéo : POLONIA, le nouveau disque de
Pascal Amoyel

CD  événement,  compte  rendu
critique.  Mondonville  :
Grands  Motets.  György
Vasgheyi (2 cd Glossa, 2015)

CD  événement,  compte  rendu  critique.
Mondonville  :  Grands  Motets.  György
Vasgheyi (2 cd Glossa, 2015). Le geste des
baroqueux essaime jusqu’en Hongrie : György
Vashegyi est en passe de devenir par son
implication et la sûreté de sa direction,
le  William  Christie  Hongrois…  C’est  un

défricheur  au  tempérament  généreux,  surtout  à  la  vision
globale et synthétique propre aux grands architectes sonores.
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C’est aussi une affaire de sensibilité et de goût : car le
chef hongrois goûte et comprend comme nul autre aujourd’hui, à
l’égal de nos grands Baroqueux d’hier, la subtile alchimie de
la musique française.

 

György Vashgyi, maître du Baroque
Français

Artisan d’un Mondonville plus détaillé, clair que dramatique,
le chef hongrois affirme l’éloquence réjouissante de son geste

: un nouvel accomplissement à Budapest.

 

 

LE BAROQUE FRANCAIS : UNE PASSION HONGROISE. György Vashegyi a
ce sens du verbe et de la clarté semblable aux pionniers
indémodables…  Il  se  passe  évidemment  plusieurs  événements
intéressants  en  Hongrie  et  à  Budapest  :  depuis  quelques
années,  chacun  de  ses  enregistrements  est  attendu  et
légitimement salué (édité par Glossa : son dernier Rameau, un
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inédit  Les  Fêtes  de  Polymnie,  a  remporté  le  CLIC  de
classiquenews 2015 pour l’année Rameau, de loin le titre le
plus convaincant avec celui de l’ensemble Zaïs / Paul Goussot
et  Benoît  Babel,  autre  CLIC  de  classiquenews  édité  par
PARATY)… Mais ici, après la furie intensive et sensuelle de

Rameau,  le  chef  et  ses  équipes  (choeur
Purcell  et  orchestre  sur  instruments
anciens Orfeo) s’attaque à un sommet de la
ferveur chorale et lyrique du XVIIIè, les
Grands  Motets  de  Mondonville.  Le
compositeur est l’un des plus doués de sa
génération, un dramaturge né, un virtuose

du  drame,  maniant  et  cultivant  la  virtuosité  à  tous  les
niveaux : solistes, choeurs, orchestre. Son écriture fulmine,
tempête,  s’exclame  mais  avec  un  raffinement  sonore,  une
élégance instrumentale inouïe propre aux années 1730 et 1740.
De fait ses Grands Motets d’abord destinés aux célébrations
purement liturgiques à Versailles, ont été ensuite repris à
Paris  dans  la  salle  du  Concert  Spirituel,  piliers  d’une
programmation particulièrement applaudie par les auditeurs du
XVIIIè (virtuosité ciselée du récit Exultabunt pour basse et
violoncelle solo, digne d’un JS Bach !). VOIR notre reportage
vidéo Györgyi Vashegyi ressuscite Les Fêtes de Polymnie à
Budapest (2014, avec Mathias Vidal et Véronique Gens, pour
l’anniversaire Rameau / 250 ème anniversaire).
Ici, György Vashegyi s’attaque à 4 d’entre eux, parmi les plus
ambitieux, vrais défis en expressivité, équilibrage, dynamique
globale : les plus connus tels Nisi Dominus (1743), et De
Profundis (1748), et les plus rares voire inédits : Magnus
Dominus (1734, donc contemporain des Grands Motets de Rameau)
et surtout Cantate Domino de 1742 (la révélation du présent
double  album).  Le  chef  hongrois  complète  astucieusement
l’apport premier, fondateur de William Christie (qui dévoilait
les  Dominus  Regnavit,  In  Exitu  Israel,  De  Profundis…  dès
1996). 20 ans plus tard, György Vashegyi affirme une lecture
habitée, personnelle particulièrement convaincante qui touche
par son étonnante cohérence et sa suavité comme son dramatisme
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millimétrés.

 

 

 

 

Evidemment  d’emblée  cette  lecture  n’a  ni  la  classe  ni  le
souffle élégantissime d’un William Christie, – artisan inégalé
pour Rameau ou Mondonville dont il a ressuscité les Grands
Motets il y a donc 20 ans déjà. Pourtant… ce que réalise le
chef  hongrois  György  Vashegyi  relève  du  …  miracle,  tout
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simplement. C’est une passionnante relecture des Grand Motets
à laquelle il nous invite :  une interprétation qui convainc
par sa sincérité et aussi sa franchise, évitant tout ce que
l’on retrouve ordinairement chez les autres chefs trop verts
ou  trop  ambitieux  et  souvent  mal  préparés  :  instabilité,
maniérisme, sécheresse, grandiloquence… A contrario de tout
cela, l’ex assistant de Rilling ou de Gardiner possède une
éloquence exceptionnelle des ensembles – orchestre, choeur,
solistes ; une conscience des équilibres et des étagements
entre les parties qui révèle et confirme une étonnante pensée
globale, une vision d’architecte. Le sentiment qui traverse
chaque séquence, le choix des solistes dont surtout les hommes
s’avèrent spécifiquement convaincant : le baryton Alain Buet
(partenaire  familier  des  grandes  résurrection  baroques  à
Versailles)  incarne  une  noblesse  virile  et  une  fragilité
humaine,  passionnante  à  suivre  ;  le  ténor  (haute-contre)
Mathias Vidal qui sait tant frémir, projeter, prendre des
risques aussi tout en sculptant le verbe lyrique français,
éblouit littéralement dans l’articulation tendre des textes
latins : chacune de ses interventions par leur engagement
individualisé et le souci de l’éloquence, est un modèle du
genre ; l’immense artiste est au sommet actuellement de ses
possibilités : il serait temps enfin qu’on lui confie des
rôles dramatiques dans les productions lyriques digne de sa
juste intuition.
Le  chœur  Purcell  démontre  à  chaque  production  ou
enregistrement initié par le chef, une science de la précision
collective, à la fois autoritaire, des plus séduisantes… sans
pourtant ici atteindre au chatoiement choral des Arts Flo
(inégalés dans ce sens).
Souvenons  nous  de  leur  Isbé,  somptueux  opéra  du  même
Mondonvile,  ressuscité  en  mars  dernier  (2016),  découverte
absolue et réjouissante et chef d’oeuvre lyrique qu’il a fallu
écouter  jusqu’à  Budapest  pour  en  mesurer  l’éclat,  le
raffinement, l’originalité (qui préfigure comme chez Rameau,
la comédie musicale française à venir…). L’opéra donné en
version de concert a été l’une des grandes révélations de ces
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dernières années.

De toute évidence, la sensibilité
du chef György Vashegyi dispose à
Budapest  d’un  collectif
admirablement inspiré, avec propre
à sa direction, une exigence quant
à  la  clarté,  à  une  absolue
sobriété qui fouille le détail, au
risque  parfois  de  perdre  le
souffle  et  la  tension…  sans
omettre la caractérisation, moins
contrastée moins spectaculaire et
profonde que chez William Christie
qui faisait de chaque épisode une
peinture d’histoire, un drame, une
cosmogonie  humaine  d’une  tenue  irrésistible,  d’une  gravité
saisissante.
Cependant la lecture de György Vashegyi déploie de réelles
affinités  avec  la  musique  baroque  française  ;  d’Helmut
Rilling,  il  a  acquis  une  précision  impressionnante  dans
l’architecture  globale  ;  de  Gardiner,  un  souci  de
l’expressivité juste. Les qualités d’une telle vision savent
ciseler le chant des instruments avec une grande justesse
poétique : car ici la virtuosité de l’orchestre est au moins
égale à celle des voix.  Les spectateurs et auditeurs à la
Chapelle royale de Versailles le savaient bien, tous venaient
à l’église écouter Mondonville comme on va à l’opéra. Le drame
et le souffle manquent parfois ici, – point faible qui creuse
l’écart avec Les Arts Flo, en particulier dans les choeurs
fugués : Requiem aeternam du De Profundis de 1748, un peu
faible – mais tension redoublée, davantage exaltée du Gloria
Patri dans le Motet de 1734.
Cependant à Budapest, l’esthétique toute en retenue, mettant
surtout  le  français  au  devant  de  la  scène,  se  justifie
pleinement, en cohérence comme en expressivité. Vashegyi sait
construire un édifice musical dont la ferveur, la cohésion
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sonore et le feu touchent ; comptant par l’engagement de ses
solistes  particulièrement  impliqués,  soignant  chacun  leur
articulation …Réserve : dommage que la haute-contre Jeffrey
Thompson manque de justesse dans ses aigus souvent détimbrés
et tirés : à cause de ses défaillances manifestes, le chanteur
est hors sujet et déçoit considérablement dès son grand récit
avec choeur : Magnus Dominus, début du Magnus Dominus de 1734
; surtout dans son récit avec choeur : Laudent nomen ejus ...
en totale déroute et faillite sur le plan de la justesse ; il
aurait fallu reprendre en une autre session ce qui relève de
l’amateurisme. Erreur de casting qui revient à la supervision
artistique de l’enregistrement.

ORCHESTRE  SUPERLATIF.
Heureusement ce que réalise le
chef à l’orchestre saisit par sa
précision et là encore, son sens
des  équilibres  (hautbois
accompagnant le dessus dans la
section qui suit). Confirmant un
défaut  principal  déjà  constaté

dans ses précédentes gravures, Chantal Santon n’articule pas –
même si ses vocalises sont aériennes et d’une fluidité toute
miellée ; la Française ne partage pas cette diction piquante
qui fait tout le sel de sa consœur Daniela Skorva, ex lauréate
du Jardin des voix de William Christie (sûreté idéale du Quia
beneplacitum du Cantate Dominum). Le meilleur dramatique et
expressif du choeur se dévoile dans la rhétorique maîtrisée du
choeur spectaculaire « Ipsi videntes… » : acuité perçante du
choeur et surtout agilité précise de l’orchestre. L’un des
apports de l’album tient au choix des Motets : ce Magnus
Dominus de 1734, est le moins connu ; dans l’écriture, moins
spectaculaire  que  les  autres  (malgré  l’Ipsi  videntes
précédemment cité et sa fureur chorale), ne déployant pas ce
souffle expressif d’une séquence à l’autre.

DEFIS RELEVÉS. La plus grande réussite s’impose dans les deux
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Motets du cd2 : Cantate Domino (1742) et Nisi Dominus (1743).
Le  geste  s’impose  à  l’orchestre  :  ample,  suave,  d’une
articulation souveraine (début du Nisi ; intériorité calibrée
dans  Cantate  Domino  et  le  solo  de  violoncelle  de
l’exaltabunt…). Vocalement, il est heureux que le chef ait
défendu l’option de solistes français car ici c’est la langue
et  sa  déclamation  naturelle  qui  articulent  tout  l’édifice
musical.  Le  sens  du  verbe,  l’intelligence  rhétorique  et
discursive, la mise en place se distinguent indiscutablement.
Et  jusque  là  instable,  la  haute-contre  Jeffrey  Thompson
reprend  le  dessus  avec  un  panache  recouvré  dans  la  tenue
prosodique hallucinante de l’ultime épisode de Cantate Domino.
Le Trio du même motet s’impose comme une autre révélation : 3
voix témoins qui touchent par leur humanité terrassée (Ad
Alligandos Reges – expression de la force des élus de Dieu-,
dont l’expressivité à trois, sonne comme un temps dramatique
suspendu d’un profondeur inédite).

ARDENT, PERCUTANT MATHIAS VIDAL.
Dans  le  Nisi  Dominus,  on  ne
saurait trop souligner la justesse
stylistique des deux solistes dans
ce  sens,  Alain  Buet  et  Mathias
Vidal,  dont  l’assise  et
l’expressivité mesurée alliées à
un  exemplaire  sens  du  verbe
apportent un éclairage superlatif
sur le plan de l’incarnation : la
couleur  et  le  timbre  font  de
chacun de leur récit non pas une

déclaration/déclamation  sophistiquée  et  pédante,  mais  un
témoignage humain, fortement individualisé, éclat intérieur et
drame intime que ne partagent absolument pas leur partenaires,
surtout  féminins  (autant  de  caractère  distincts  qui  font
d’ailleurs l’attrait particulier du duo dessus / basse-taille
et choeur du « Vanum est vobis »). Le récit pour haute-contre
: « Cum delectis » affirme la maîtrise stupéfiante de MATHIAS
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VIDAL dans la caractérisation, l’éloquence, l’articulation, le
style. Le chanteur diffuse des aigus tenus, timbrés, mordants
d’une intensité admirable. Certes acide parfois (ce que nous
apprécions justement par sa singularité propre), le timbre du
Français projette le texte avec une franchise et une clarté
exemplaire  («  merces  fructus  ventris  »…),  trouvant  un
équilibre idéal entre drame et ferveur : Mathias Vidal mord
dans chaque mot, en restitue la saveur gutturale, le jeu des
consonnes avec une rare intelligence… expression la plus juste
d’un texte de certitude qui célèbre la générosité divine ; à
ses côtés, chef et orchestre offrent le meilleur dans cette
vision  lumineuse,  précise,  d’une  architecture  limpide  et
puissante. Toute la modernité éruptive et spectaculaire de
Mondonville  éclate  littéralement  dans  le  choeur  «  Sicut
sagittae  »  dont  le  chef  fait  un  duo  passionnant  entre
chanteurs (droits, sûrs, là aussi d’une précision collective
parfaite) et orchestre. Plus habité et sûr sur le plan de la
justesse, Jeffrey Thompson – qui a chanté sous la direction de
William  Christie  dans  le  motet  In  Convertendo  (absent  du
présent coffret), convainc davantage (moins exposé dans les
aigus) dans le Non confundetur final, qui n’est que verbe et
travail linguistique, un prolongement du génie du Rameau de
Platée.  Chef,  chanteurs,  instrumentistes  prennent  tous  les
risques dans cette séquence où ils se lâcheraient presque,
alliant souffle et majesté, deux qualités qui faisaient la
réussite des Arts Flo.

COMPLEMENT ESSENTIEL. Voilà donc
un  coffret  qui  complète  notre
connaissance  des  Grands  Motets
de  Mondonville,  révélant  la
science  dramatique  et  fervente
de  deux  opus  moins  connus  :
Magnus  Dominus  de  1734  et
Cantate  Domino  de  1742.  Une
lecture superlative malgré les petites réserves exprimées. De
toute évidence, c’est le goût et la mesure du chef György
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Vashegyi qui s’imposent ici par son intelligence, sa probité,
sa passion de la clarté expressive. Désormais à Budapest règne
une compréhension exceptionnelle du Baroque Français : c’est
le fruit d’un travail spécifique défendu par un connaisseur
passionnant. Superbe réalisation qui rend justice au génie de
Mondonville. N’hésitez plus, s’il vous manquait un argument ou
un prétexte pour un prochain séjour à Budapest, profitez d’un
concert du chef György Vashegyi au MUPA (salle de concerts
nationale)  pour  visitez  la  cité  hongroise,  nouveau  foyer
baroque à suivre absolument. CLIC de CLASSIQUENEWS de mai
2016.

 

 

 

CD,  compte  rendu  critique.  Mondonville  :  Grands
Motets. György Vasgheyi. 2 cd Glossa GCD 923508 –
Durée : 43:20 + 52:47 – Enregistrement à Budapest
(Béla Bartók National Concert Hall, MÜPA), Hongrie,
les 2-4 novembre 2015. Très bonne prise de son, claire, aérée,
respectant  l’équilibre  soistes,  choeurs,  orchestre  défendu
dans son geste et son esthétique par le chef hongrois, György
Vashegy.  Un  prochain  concert  à  Versailles  est  annoncé  au
second semestre 2016, prochain événement au concert présenté
par Château de Versailles spectacles. A suivre prochainement
sur classiquenews.com

 

 

 

JEAN-JOSEPH DE MONDONVILLE : Grands Motets

CD I
De profundis (1748)
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01 Chœur: De profundis clamavi
02 Récit de basse-taille: Fiant aures
03 Récit de haute-contre: Quia apud te propitiatio
04 Chœur: A custodia matutina
05 Récit de dessus: Quia apud Dominum
06 Récit de dessus et chœur: Et ipse redimet Israël
07 Chœur: Requiem æternam

Magnus Dominus (1734)
08 Récit de haute-contre et chœur: Magnus Dominus
09 Récit de dessus: Deus in domibus ejus cognoscetur
10 Chœur: Ipsi videntes sic admirati sunt
11 Récit de dessus: Secundum nomen tuum
12 Récit de dessus et chœur: Lætetur mons Sion
13 Duo de dessus: Quoniam hic est Deus
14 Chœur: Gloria Patri

CD II
Nisi Dominus (1743)
01 Récit de basse-taille: Nisi Dominus
02 Duo de dessus et basse-taille et chœur: Vanum est vobis
03 Récit de haute-contre: Cum dederit dilectis
04 Chœur: Sicut sagittæ
05 Duo de basses-tailles: Beatus vir
06 Air de basse-taille et chœur: Non confundetur

Cantate Domino (1742)
07 Chœur: Cantate Domino
08 Duo de dessus: Lætetur Israël
09 Récit de haute-contre: Adorate et invocate
10 Récit de haute-contre et chœur: Laudent nomen ejus
11 Récit de dessus: Quia beneplacitum
12 Récit de basse-taille: Exultabunt sancti in gloria
13 Chœur: Exaltationes Dei
14 Trio de dessus, haute-contre et basse-taille: Ad alligandos
Reges
15 Chœur: Gloria Patri
16 Duo de haute-contre et basse-taille et chœur: Sicut erat in



principio

—

Chantal Santon-Jeffery, dessus
Daniela Skorka, dessus
Mathias Vidal, haute-contre
Jeffrey Thompson, haute-contre
Alain Buet, basse-taille
Purcell Choir
Orfeo Orchestra
György Vashegyi, direction musicale

 

 

 

 

 

Approfondir
Retrouvez le ténor Mathias VIDAL :

La Finta Giardiniera (Belfiore) à l’Opéra de Rennes
30 mai – 7 juin 2016

Les Indes Galantes de Rameau (Don Carlos, Damon)
Ivor Bolton, direction

Opéra d’état de Bavière, Munich
les 24, 26, 27, 29 et 30 juillet 2016

Le Carnaval de Venise, Campra.
Prague, le 4 août

MATHIS VIDAL en vidéo

Gala Lully à la Galerie des Glaces de Versailles
Production Château de Versailles Spectacles



Cantates pour le Prix de Rome de Max d’Ollone (2013)

Atys de Piccinni : répétitions

Atys de Piccinni : représentations (2012) -reportage vidéo ©
studio CLASSIQUENEWS 2012

LIRE aussi Isbé de Mondonville ressuscite grâce au tempérament
du chef György Vashegyi à Budapest (mars 2016)

CD,  réédition:  Centenaire
Yehudi  Menuhin  par  Warner
classics
CD, réédition: Centenaire Yehudi
Menuhin par Warner classics. Le
22  avril  2016  naissait,  new
yorkais, le violoniste virtuose
Yehudi Menuhin. Si Dieu était un
son,  il  serait  le  violon  de
Yehudi Menuhin : on connaît la
célèbre  déclaration  d’Albert
Einstein  à  propos  du  charisme
précoce  du  Menuhin  pourtant
adolescent  :  «  Ce  soir  vous
m’avez  prouvé  l’existence  de  Dieu  »…  déclarait  le  témoin
sidéré.  A  10  ans,  Yehudi  Menuhin  était  déjà  doué  d’une
maturité musicale interprétative phénoménale. Warner classics
hériter du fonds Menuhin célèbre donc le centenaire de la
naissance  du  violoniste  mythique  né  en  1916  et  fait
exceptionnel  pour  un  artiste,  autant  humaniste  convaincu
militant, citoyen du monde pacifiste et altruiste que fin
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musicien. L’homme et l’instrumentiste dans son cas ne font
qu’un : d’une rare force morale et artistique. Mais Menuhin
fut  aussi  doué  d’une  générosité  et  d’une  curiosité  peu
communes qui demeurent exemplaires… Son legs comme c’est le
cas de Karajan pour DG par exemple, montre l’étendue d’une
sensibilité  à  la  palette  très  large  :  soit  80  cd
(remastérisés) / 11 dvd et un livre en un coffret composant
l’édition « magistrale » Yehudi Menuhin 1916 – 2016 ; ou 80 cd
en 5 coffrets séparés (intitulés « The Menuhin Century »),
complétés par quelques titres complémentaires et thématisés
(« Le Violon du siècle » en 2cd, ou 1 dvd ; « Yehudi Menuhin
pour les enfants », « Yehudi Menuhin avec Ravi Shankar » en
single…). Plutôt qu’une intégrale bien sage et trop classique,
Warner mise avec raison sur une approche thématique qui évite
les  doublons  car  le  violoniste  légendaire  a  enregistré  à
plusieurs reprises ses œuvres fétiches qui étaient  nombreuses
(Bach,  Mozart,  Mendelssohn…).  Si  la  somme  constituée  est
incomplète, l’apport et son approche éditoriale sont justes,
plutôt  passionnants.  Ainsi  le  coffret  unique  ou  ceux
démultipliés autonomes comprennent plusieurs inédits gravés en
concert, permettant de mesurer le charisme de l’interprète sur
le  vif,  capable  d’intériorité  et  de  tension,  de  gravité
lumineuse, d’innocence préservée, de compassion fraternelle…
C’est peu dire que Menuhin a nourri son archet d’un supplément
d’âme ; à techniques égales, beaucoup de solistes actuels
n’atteignent  pas  à  cette  simplicité,  cette  évidence
stylistique qui sert la musique plutôt que de se servir d’elle
pour faire vibrer leur égo narcissique, souvent démesuré. Il
est vrai nourri par un marketing outrancier, tapageur.

 

 

 

 



Le violoniste au son angélique, divin, incandescent
et  quasi  immatériel  ;  le  chambriste,  partenaire
inspiré en duo fraternel au sens strict avec sa sœur
Hephzibah ; mais aussi le chef d’orchestre avec son

orchestre à Bath… sont évoqués : ils ressuscitent grâce à
cette collection en 80 cd. A tous les moments de sa vie de
citoyen  comme  d’artiste  concerné,  Yehudi  Menuhin  semble
réinventer son propre son, soucieux de son évidence et du sens
de son geste, plutôt que de sa sonorité démonstrative. Parmi
nos  coffrets  préférés,  -parmi  ceux  que  la  Rédaction  de
Classiquenews a reçu, soulignons la valeur des cycles suivant
:

 

1 – « Complete recordings with Hephzibah Menuhin »
/  Intégrale  des  enregistrements  avec  Hephzibah
Menuhin, piano / 1933 – 1978 : 20 cd où violon et
piano  dansent,  dialoguent,  s’embrasent  chez
Mozart, Beethoven, Brahms, Lekeu, Franck, Enescu,
Bartok, Elgar… (Sonates, duos, trios, Concertos…). Les deux
âmes fusionnent et s’exaltent véritablement en une entente
prodigieuse, un miracle fraternel et même gémellaire sur le
plan  musical  qui  semble  réactiver  le  modèle  historique
légendaire  sousjacent,  celui  baroque  et  néoclassique  des
enfants Mozart, Wolfgang et Nannerl. Décédée en 1981, la sœur
tant aimée laisse un Menuhin à jamais orphelin d’une totalité
perdue.

 

2 – « Unpublished recordings and Rareties » /
inédits  et  raretés  »  :  c’est  le  coffret
essentiel de la série, celui qui collant à
l’angle  thématique,  révèle  plusieurs
enregistrements  inconnus  d’autant  plus
précieux  sur  l’art  de  Menuhin,  de  surcroît
dans  des  partitions  souvent  rares,  dont  le
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choix  dévoile  aussi  l’étendue  du  répertoire  abordé  et
l’intelligence dans sa gestion progressive  ; les années 1930
et 1940 constituent un socle (Bach, Beethoven, Bruch, Tartini,
Ravel, Kreisler… mais aussi les baroques Locatelli et Haendel,
sans omettre Dvorak, Bartok…) ; les années 1950 donc l’après
guerre,  ouvrent  de  nouveaux  champs  d’exploration  :  Lalo,
Paganini  aux  côtés  des  immortels  inusables  Mendelssohn,
Mozart… (jusqu’en 1958) ; Warner ajoute un cycle inoubliable
par sa musicalité profonde et subtile, alliance née d’une
entente fraternelle et d’une complicité humaine et artistique
: les 2 cd en duo avec Gerald Moore (Wienewski, Kreisler,
Corelli,  Sarasate,  Debussy…  1947-1968)  ;   les  piliers  de
l’accomplissement  Menuhin  demeurent  ici,  révélés  dans  leur
intensité intérieure : les 2 cd Bach (violon / clavecin –
George  Malcolm  :  1961)  ;  les  Concertos  de  Viotti,  Bruch
(1971-1976 dont Bruch donc avec Adrian Boult, LSO – 1971), les
Sonates de Brahms (Louis Kentner, piano /1980), sans omettre
révélateurs  d’une  curiosité  à  360°  y  compris  dans  les
dernières années : 12 Sonates opus 5 pour violon et continuo
de Corelli (le plus solaire des Baroques ?, comme Menuhin :
avec George Malcolm au clavecin et Robert Donington comme
gambiste / 2 cd Londres 1978-1979), les Concertos de Leclair
et Tartini (Polish chamber orchestra / 1983). Le classement
chronologique des 22 cd ainsi réunis facilite leur écoute et
rétablit l’évolution du goût comme du style de Yehudi Menuhin.
On peut relever ici et là, défis et réalités des live mais
aussi  vieillissement  inéluctable  de  l’expérience  et  du
parcours artistique, une justesse aléatoire et une main moins
sûre  surtout  à  partir  de  1961…  qu’importe,  la  perfection
n’étant pas humaine, – et ailleurs, l’équité et la sincérité
étant  toujours  omniprésentes,  le  geste  Menuhin  dans  sa
globalité, reste irrésistible. Indispensable.

 



3 – Yehudi Menuhin pour les enfants : les 2 cd
soulignent évidemment le souci du violoniste pour
la  transmission  :  toute  une  vie  dédiée  à
l’accessibilité de la musique et son explication
au plus grand nombre comme aux plus jeunes. Le cd1

raconte la vie de Yehudi Menuhin, texte clair et prenant,
illustré par une collection de pièces courte mais évocatrices
jouées par Menuhin lui-même. Le cd2, permet au chef violoniste
de  prendre  la  parole  et  d’expliquer  les  instruments  de
l’orchestre par familles (cordes, bois, cuivres, enfin harpe,
célesta et percussions – avec les membres du Philharmonia
Orchestra)… jubilatoire.

 

4 – DVD. Ne manquez pas d’acquérir  non plus le dvd réédité
pour le centenaire 2016 : « YEHUDI MENUHIN : Le violon du
siècle / The violin of the century », documentaire de B.
Monsaingeon,  1994  –  Euroarts  /  Warner.  Profil  acéré,
silhouette nerveuse et regard vif : Yehudi était aussi un
interprète au charme saisissant…

 

 

 

 

CD, réédition: Centenaire Yehudi Menuhin par Warner
classics.  Inédits  remarquables,  son  remastérisés,
sélection pertinente : autant de qualités qui font
la très haute valeur des coffrets Yehudi Menuhin

édités  par  Warner  classics,  pour  son  centenaire  2016.  +
d’infos sur le site de WARNER classics / VISITER aussi la page
dédiée à l’édition Yehudi Menuhin 2016 sur le site de Warner
classics
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CD,  compte  rendu  critique.
Les  Eléments  /  Destouches,
Delalande  (Les  Surprises,
novembre 2015 – 1 cd Ambronay
éditions)
CD,  compte  rendu  critique.
Les  Eléments  /  Destouches,
Delalande  (Les  Surprises,
novembre 2015 – 1 cd Ambronay
éditions).  Encore  un
spectacle passionnant porté à
ses  débuts  par  le  Festival
Musique  et  Mémoire  et  son
directeur  avisé,  défricheur
Fabrice  Creux  (création  en
Haute-Saône  le  31  juillet
2015) : Les Eléments, opéra
ballet  de  Destouches  et
Delalande  de  1721,  qui
ressuscite ainsi sous le feu collectif d’un ensemble au vif
engagement, à la sonorité sûre, expressive, articulée, d’une
belle  finesse  d’intonation.  Le  plateau  réunit  plusieurs
tempéraments  déjà  remarqués  par  classiquenews,  passant  des
bergers  aux  dieux  avec  aisance  et  amusement,  légèreté  et
fluidité  :  les  sopranos  au  chant  intelligible  et  mesuré
(Eugénie  Lefebvre;  surtout  la  suave  Elodie  Fonnard,
l’excellent baryton Etienne Bazola : voix nuancée et français
parfait).
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Tous  les  interprètes  rendent  justice  à  une  partition
séduisante et vivifiante où soufflent les frissons enchanteurs
des  «  éléments  »  :  en  réalité,  –  véritables  miroirs  des
saisons  :  s’y  développent  en  leur  saine  intensité  et
trépidation  chorégraphique,  musettes  entraînantes,  orage  et
tempête dignes du grand opéra, et même en conclusion enivrée,
ici d’une mordante nervosité, la chaconne conclusive dans la
tradition encore fraîche des opéras de Lully.

Destouches  atteint  une  qualité  d’écriture  irrésistible,
dramatique, profonde, brillamment contrastée : de fait, en
1721, quand triomphe Les Eléments, le compositeur est reconnu,
installé à la Cour, maître de l’opéra grâce à ses précédents
ouvrages : Issé (1697), Le Carnaval et la folie(1703)… Le
Prologue ou Chaos marque de fait la rupture esthétique qui se
réalise nettement sous la Régence : tout s’organise désormais
pour plaire à Louis XV autour de l’Amour ; galanterie rocaille
et extrême sensualité, pourtant jamais creuse ni artificielle.
Ce  pathétique  nouveau  éblouit  par  son  relief  agissant  et
impose  sur  la  scène  le  génie  de  Destouches  (habilement
transcendé dans les récitatifs d’Emilie, acte du feu).
L’opéra-ballet sera joué tout au long du XVIIIè, vrai tube de
l’époque  des  Lumières,  jusqu’en  1781  (à  Fontainebleau).
L’idéal moral qui s’affirme ici et renouvelle le cadre fixé
antérieurement par Campra dans ses sublimes Fêtes Vénitiennes
de  1710,  annonce  bientôt  le  ballet  héroïque  inventé  et
développé par Rameau après Destouches.

Les Surprises saisissent par leur vivacité fruitée

Des Eléments enchanteurs
Même  dans  cette  version  de  chambre,  le  travail  sur  la
plasticité dramatique du continuo (comprenant viole de gambe
et théorbe selon la pratique des effectifs chambristes à la
Cour et à la Ville) s’avère des plus captivants. L’acuité du
geste, la sensualité mariée à une franche expressivité font



toute  la  valeur  d’un  ensemble  dont  l’identité  est
immédiatement touchante. Ici, la maîtrise globale bénéficie du
travail précédent sur les opéras de Rebel et de Francœur. La
sûreté expressive, un talent rare pour la justesse fruitée et
l’intensité  poétique  font  les  délices  de  cette  lecture  ô
combien enthousiasmante : non, la leçon des grands d’hier, –
Harnoncourt, ou d’aujourd’hui : William Christie, n’est pas
lettre morte. Le flambeau de la vie et de la finesse, de
l’audace surtout, comme d’une curiosité volontaire, rayonne
ici grâce à la musicalité souveraine d’un jeune ensemble déjà
très mûr dont la lecture et la compréhension regorgent d’idées
comme d’imagination : leur appétit interprétatif aborde avec
ardeur et tension flexible, chacune des séquences dédiée à un
élément  (volatilité  des  flûtes  à  bec  ;  liquidité  des
traversières  ;  rondeur  terrestre  des  hautbois  et  des
bassons…).

Le goût de Louis XV, monarque fébrile, s’impose
alors dans la passion renouvelée pour la danse et
le corps chorégraphique qui démontre sa vitalité
à régner et à jouir de tous les plaisirs. Le
jeune monarque âgé de 10 ans en 1720, danse les

intermèdes de L’Inconnu de Thomas Corneille ; apparaît même
en…  Amour  dans  Les  Folies  de  Cardenio  de  Charles-Antoine
Coypel (tableau final), une vision qui vaut emblème du règne à
venir.  En  1721,  Les  Eléments  sont  créés  également  aux
Tuileries  mais  dans  un  petit  théâtre  adapté  au  format
esthétique de l’oeuvre ; c’est surtout ensuite à partir de
1729, à Versailles dans les Appartements de la Reine, en ses
fameuses soirées musicales (les Concerts de la Reine, grande
mélomane) que Les Eléments deviennent une œuvre régulièrement
jouée, l’étendard d’un goût, plus intimiste et délicat, qui
traverse tout le siècle, jusqu’à Rameau.

Superbe allure, réalisation engageante, écoute stimulante. La
nouvelle génération a bien retenue l’exemple qui les précède :
il était temps. Comme Les Timbres, Les Surprises fondé en
2010, est un ensemble à suivre désormais.

http://www.classiquenews.com/wp-content/uploads/2013/12/CLIC_macaron_2001.jpg


CD,  compte  rendu  critique.  Les  Eléments  /  Destouches,
Delalande  (Les  Surprises,  novembre  2015  –  1  cd  Abronay
éditions).  Enregistré  en  France,  en  novembre  2015.  Album
Ambronay éditions, CLIC de CLASSIQUENEWS de mai 2016. Parution
annoncée le 29 avril 2016.


