
CD,  compte  rendu  critique.
Guy Sacre : Mélodies volume
III  (Gardeil,  Eidi  /  1  cd
Timpani 2015)

CD, compte rendu critique. Guy
Sacre  :  Mélodies  volume  III
(Gardeil,  Eidi  (1  cd
Timpani).  Guy  Sacre  (né  en
1948), vrai amateur de poésie,
s’entend  comme  peu  d’auteurs
contemporain, à caractériser un
épisode  dans  l’intime  et
l’introspection mystérieuse : sa
prose relève du miracle musical
sous  les  traits  de  ce  nouveau

volume  de  mélodie  (volume  III)  ;  c’est  une  collection  de
miniatures vocales, composées entre 1978 et 1990, où le chant
fraternel du piano – formidable entente ténue / nuancée du
pianiste Billy Eidi, apporte ses teintes ténues, mordorées
inscrites définitivement dans l’allusion et le repli. Jean-
François Gardeil, baryton diseur, finement narrateur convoque
des atmosphères d’une ineffable langueur et suscite tour à
tour  narration  inquiète  ou  vacillante,  drame  quotidien,
pourtant d’une vérité toujours vivace. La nostalgie recréative
s’inscrit dans une série d’évocations qui prend le temps et la
vie  comme  à  rebours  :  baume  contre  l’inéluctable,  chaque
épisode, souvent très court, fixe un instant dans l’éternité
du sentiment, accordé aux thèmes de l’enfance, de l’existence,
de la mort… Jamais sophistiquée, l’écriture musicale enchasse
chaque  poème  signé  tour  à  tour  Tardieu,  Jacob,  Claudel,
Supervielle… d’un coloris feutré qui invite au surgissement de
l’intime.
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L’enthousiasme  s’amenuise  nettement  avec  le  chant  moins
filigrané surtout plus contraint et artificiel de la mezzo
laborieuse au timbre usé, Florence Katz qui cependant pour
l’esprit plus immédiatement dramatique de Poil de carotte,
trouve une intonation juste en liaison avec l’état de sa voix
éreintée.

Ce sont les mélodies formant le cycle d’après Cocteau qui
s’imposent à nous, par sa grande profondeur et la richesse
juste et intime des climats et situations qu’elles savent
produire ; haikus suggestifs, paysages secrets aux teintes
rares et ciselées que le dessin tout en clairs obscurs et
passages imperceptibles du pianiste Billy Eidi sait sculpter
avec  une  rare  finesse,  un  sens  toujours  renouvelé  de
l’imagination  intérieure.

Ici  le  sens  se  dévoile  avec  une  intelligence  décuplée  et
continue ; le piano écoute le texte, et le clavier parle;  le
chant articule et suggère : la poésie et la musique forment
une totalité agissante d’une plénitude affûtée, magicienne.
Rares les compositeurs capable d’écrire comme des poètes : Guy
Sacre est de ceux là qui choisit l’exacte note pour le verbe
précis ; une entente experte dont le naturel efface tout trace
ou toute combinaison ou calcul artificiels.

CD, compte rendu critique. Guy Sacre : Mélodies, volume III.
Billy Eidi, piano (1 cd Timpani)

CD,  critique,  compte  rendu.
Resound Beethoven volume 3 :
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Egmont (Haselböck, 1cd Alpha)
CD,  critique,  compte  rendu.
Resound  Beethoven  volume  3  :
Egmont  (Haselböck, 1cd Alpha).
RECONSTITUTION
BEETHOVENIENNE.  Fondé  en  1985
par  Martin  Haselböck,  il  y  a
plus de 30 ans, l’orchestre sur
instruments  anciens,  Orchester
Wiener Akademie n’a certes pas
la  hargne  et  la  radicalité
extrémiste,  ô  combien

passionnante  du  Concentus  Musicus  de  Vienne  du  regretté
Nikolaus  Harnoncourt  ;  mais  le  geste  audacieux,  dont  la
sonorité profite ici essentiellement des cuivres, – superbes
de panache écorché (les cors triomphants et idéalement âpres)
rendent service à  l’œuvre choisie, entre théâtre et musique.
Dans Egmont dont on ne joue généralement que l’ouverture,
Beethoven imagine plusieurs musiques de scène, pour assurer
les  enchaînements  ou  explorer  une  atmosphère  :   héros
romantique  par  excellence,  Egmont,  libérateur  des  Pays-Bas
inspire à Goethe dès la conception de la pièce, une place
importante  à  la  musique,  notamment  pour  la  mort  des
personnages : Klärchen ou surtout Egmont ; de même la fin du
drame devait dans l’esprit du dramaturge se réaliser par une
symphonie de victoire (jouée ici). Auteur réformateur doué
d’un souffle puissant, Beethoven fut sollicité dès 1809, à
l’occasion  d’une  reprise  du  drame  goethéen  :  il  livre
davantage qu’une simple mise en musique de certains passages :
une ouverture, plusieurs intermèdes, des airs accompagnés pour
soprano et orchestre… c’est toute une réflexion musicale (sur
la liberté) qui enrichit la perception du drame, et facilite
aussi son déroulement.  Si dans la pièce originelle, dans la
seconde  moitié  du  XVIè,  Egmont  doit  se  battre  contre
l’occupant espagnol, les autrichiens en 1809 doivent lutter
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contre l’invasion des troupes de Napoléon : dans l’esprit du
musicien,  le  parallèle  est  clair  et  permet  d’exprimer
clairement  les  intentions  démocratiques  et  politiques  de
Ludwig. Indépendamment de la représentation de la pièce de
Goethe,  Beethoven  obtint  du  poète  son  approbation  pour
concevoir  un  drame  autonome  articulé  à  partir  des  seules
morceaux de sa musique : il en découle ce mélodrame, sorte de
résumé de la pièce de Goethe, sur un texte validé, écrit par
Friedrich Mosengell en 1821. La version jouée dans cet album
est  celle  plus  tardive,  d’un  libéralisme  assagi  selon  la
censure viennoise, réécrit par Franz Grillparzer en 1834.

Musique goethéenne de Beethoven : Egmont, 1809-1834

En conclusion du cycle goethéen, Martin Haselböck ajoute la
célèbre ouverture  opus 124, « la consécration de la maison »,
en particulier pour la réouverture du théâtre à Vienne, à
Josefstadt, fin septembre 1822. La « maison » c’est le théâtre
lui-même : nouvelle pièce de circonstance de Carl Meisl pour
laquelle Beethoven composa aussi une musique de scène. Dans la
« clarté sèche » de la salle du théâtre, Beethoven dirigea
lui-même la partition portée par une claire et progressive
aspiration à la lumière, exultation et joie fraternelle. Le
théâtre est toujours en place : le lieu comme d’autres sites
viennois qui ont accueilli la création de nouvelles œuvres
beethovéniennes à Vienne, forment la singularité du projet
actuel « Resound Beethoven », jouer Beethoven dans les salles
pour  lesquelles  le  compositeur  a  écrit…  Voilà  un  nouveau
chantier  qui  fait  de  Vienne,  une  cité  incroyablement
musicienne, ajoutant donc aux circuits Mozart, Haydn, Porpora,
Schubert ou Johann Strauss II, – entre autres, celui en cours
de réalisation dévolu aux créations de Beethoven.

Le  récitant  pour  Egmont  est  l’acteur  Herbert  Föttinger  –



directeur  actuel  de  la  salle  Josefstadt.  La  musique  de
Beethoven  accentue  et  rythme  les  accents  passionnés  d’une
action célébrant le courage et la volonté dédiés à l’esprit de
libération finale. La langue de Goethe a déterminé l’ivresse
guerrière  d’une  musique  qui  après  tension  et  contrastes
savamment  mesurés,  cible  essentiellement  sa  conclusion  en
forme d’implosion libératrice. On émettra des réserves sur la
version récente en anglais (2à15) – fût-elle récitée par un
acteur à la mode… le nerf, le muscle acéré et vif argent, une
certaine  économie  œuvrant  pour  l’exacerbation  du  drame
exemplaire (Egmont donne tout, – sa ferveur et sa vie- pour
l’idéal libertaire qui porte toute sa carrière). Haselböck
mise  beaucoup  sur  l’incise  des  contrastes,  parfois  au
détriment d’une certaine élégance instrumentale dont Vienne
avait cependant la spécialité : mais la fureur viscérale,
l’autodétermination  globale,  directe,  franche  exprimée  par
tous les pupitres, et la sonorité si fine et affûtée des
timbres d’époque, sans omettre l’excellent soprano de Bernarda
Bobro, à la fois claire et charnel, fondent la valeur de cet
enregistrement, en tout point fidèle à la furià guerrière et
fraternelle du grand Ludwig.

CD,  critique,  compte  rendu.  Resound  Beethoven  volume  3  :
Egmont version  Grillparzer, 1834 (cd1) / version anglaise
((cd2,  2015).  Bernarda  Bobro,  soprano.  Orchester  Wiener
Akademie. Martin Haselböck, direction. Enregistrement réalisé
à Vienne en octobre 2015 au Théâtre in der Josefstadt. 2 cd
Alpha.



CD, coffret : Un siècle de
musique française (25 cd Sony
classical)

CD,  coffret,  compte  rendu
critique : Un siècle de musique
française  (25  cd  Sony
classical).  Sony  classical
réédite sous une thématique déjà
passionnante  plusieurs  de  ses
bandes magiques… Attention bain
de  symphonisme  français
romantique et moderne : soit un
condensé  d’histoire  musicale
française en 10 cd, chacun dédié

à un compositeur majeur, plus un recueil triple thématisé
«  escales  symphoniques  »  :  Berlioz,  Saint-Saëns,  Fauré,
Debussy, Ravel, Poulenc (maître de la musique par Eric Lesage
et partenaires), Satie (le seul ici à offrir son legs non
orchestral  mais  pianistique  sous  les  doigts  de  Philippe
Entremont,  Daniel  Varsano,  Gaby  et  Robert  Casadesus…),
Dutilleux,  Boulez,  Messiaen  (Turangalila  Symphonie  par  Y.
Loriod et Seiji Ozawa). L’attrait du coffret de 25 cd rétablit
de puissantes personnalités servies par des chefs de première
qualité par leur engagement et leur somptueuse sensibilité,
chacun dans le répertoire qu’il aima défendre : Munch, Ozawa,
Boulez,  Hans  Graf  (chez  Dutilleux)…  les  baguettes  sont
prestigieuses  et  leur  écoute  confirme  de  saisissantes
compréhensions  de  la  musique  française.
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Ici  règne  la  nervosité  orfèvre  de  Charles
Munch, directeur musical du Boston Symphony
(1949-192), ici d’une vivacité fauve et d’une
motricité analytique irrésistible, capable de
fièvre et d’incandescente folie : remarquable
interprète de la musique française romantique
(ses Berlioz – premier cd de la collection, sa

Fantastique,  si  chère  à  son  cœur,  devient  transe
époustouflante de tension incisive), mais aussi du premier XXè
: Milhaud, Honegger, surtout l’ivresse échevelée, organique et
sensuelle de son Roussel (Suite 2 de Bacchus et Ariane, un
coup  d’essai  captivant  hélas  trop  court  :  que  n’a  t  il
enregistré  l’intégrale  du  ballet!),  sans  omettre  des
incontournables, au chapitre romantisme français dont la trop
rare  Symphonie  sur  un  chant  montagnar  de  D’Indy,  Escales
d’Ibert,  la  Symphonie  n°3  avec  orgue  de  Saint-Saëns,  et
L’Apprenti sorcier de Dukas…

DEBUSSY  et  RAVEL  bouléziens,  de  référence.
C’est aussi un fabuleux legs Pierre Boulez
comme  chef,  interprète  génial  autant
analytique  que  précis  et  dramatique,  avec
également  des  orchestres  américains  :  New
York  Philharmonic  et  surtout  Cleveland
orchestra  pour  deux  recueils,  joyaux
incontournables :  Ravel, Debussy (3 cd pour
chacun)  dont  les  œuvres  essentielles  sont
ainsi  révélées  sous  un  filtre  d’une  exigence  sonore
irrésistible (Attention le coffret ne comprend pas, hélas,
l’intégrale  du  ballet  Daphnis  et  Chloé  de  Ravel  mais
heureusement Shéhérazade, Rapsodie Espagnole, Valses nobles et
sentimentales,  Ma  mère  l’Oye,  Alborada  del  Gracioso,  les
Concertos pour la main gauche et en sol majeur par Philippe
Entremont, piano,… sans omettre l’excellent Quatuor par les
Juilliard). Vous l’aurez compris, nous tenons là la quasi
intégrale du Ravel symphonique par Boulez. C’est dire.
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Même ivresse « intellectuelle », la maîtrise est de mise sous
la baguette boulézienne-, mais quelle transparence millimétrée
chez  Debussy  :  Dans  Prélude  à  l’après-midi  d’un  faune,
l’enchantement s’invite ; Jeux est une extase façonnée telle
un  scintillement  permanent,  un  miroitement  à  la  fois
introspectif et aérien ; Images pour orchestre affirme la
précision  analytique  d’un  chef  qui  conçoit  tout  en  une
succession  organiquement  enchaînée  d’admirables  séquences
instrumentales  d’un  fini  époustouflant  (ivresse  lascive
d’Ibéria).Chaque épisode comme chez Ravel cultivant son propre
univers. Les Danses sont des rituels d’une exquise nostalgie.
Ces 2 coffrets Debussy et Ravel sont incontournables.

Ailleurs, l’amateur de raretés comme de plénitude orchestrale,
à la française trouvera son compte dans les volumes : celui
sur Saint-Saëns comporte ainsi les trois Concertos pour piano
2,4  et  5  (l’Egyptien),  avec  Philippe  Entremont  sous  la
direction de Michel Plasson. Tout autant intéressant le triple
volume dédié à Fauré, comprenant en particulier le Requiem par
Ozawa (Boston Symphony, Barbara Bonney, Hakan Hagegard, et le
choeur du Festival de Tanglewood)…

La présence du violoncelliste Jean-Guilhen Queyras pour Tout
un monde lointain fait la haute valeur du volume simple dédié
à Dutilleux ; et coupe étant appréciée quand elle est dosée,
le recueil dévolu au compositeur Pierre Boulez, – 1 seul cd,
regroupe  Le  Marteau  sans  maître  avec  Yvonne  Minton  (au
français bien peu intelligible sous la direction de Diego
Masson), et plus intéressant, Livre pour cordes par Boulez le
chef.

Notons  l’habile  programmation  du  triple  volume  intitulé
« Escales symphoniques françaises » qui révèle sous le feu vif
argent  et  d’une  fantaisie  jubilatoire  de  Charles  Munch,
l’éclectisme de la Symphonie sur un chant montagnard de D’Indy
(25mn  d’écriture  concertante  où  le  piano  discute  avec
l’orchestre en une forme libre entre Concerto et Symphonie),
sans omettre le Rouet d’Omphale de Saint-Saëns, superbe poème



symphonique d’une pensée libre et fluide (précédé par le poème
symphonique pour chœur et soprano La nuit, où le diamant un
rien précieux de la jeune Natalie Dessay dialogue avec la
flûte… Orchestre nat. d’Île de France, Jacques Mercier).

Le coffret forme un cycle incontournable pour
amoureux de musique symphonique et concertante
française, de Berlioz à Boulez et Messiaen. Par
sa diversité, l’intelligence et la cohérence
des volumes réunis par compositeur ou thème, la
figure d’excellents chefs – de Munch à Boulez,

Ozawa et Ormandy (Danse macabre de Saint-Saëns), sans omettre
les pianistes Philippe Entremont (Ravel, Saint-Saëns), Michel
Dalberto  (Debussy),  JM  Luisada  (Fauré)…  ,  l’édition  Sony
classical  constitue  une  excellente  entrée  en  matière  ou
l’enrichissement d’un fonds déjà existant. 25 cd à posséder en
urgence  pour  étayer  sa  discographie  de  base,  au  registre
musique  française.  Le  volume  Poulenc  vient  astucieusement
compléter la collection en regroupant les fondamentaux de sa
musique  de  chambre  (Sonates,  Concertos  où  s’affirme  le
tempérament  en  affinité  du  pianiste  Eric  Lesage  et  ses
nombreux partenaires)…  Seule réserve : l’éditeur omet de
mentionner pour chaque bande la date d’enregistrement, nous
privant une juste appréciation de l’époque concernée et de
l’esthétique  atteinte  (malgré  l’absence  pour  le  répertoire
romantique, des instruments d’époque : or ni Boulez, ni Munch,
malgré l’apport des orchestres et des chefs « historiquement
informés », ne se montrent défaillants, bien au contraire.
Leur baguette enchanteresse montre aussi que la réussite d’une
lecture ne dépend pas exclusivement du choix des instruments…

CD, coffret : Un siècle de musique française (25 cd Sony
classical)
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CD,  annonce  :  Antonio
Bertali,  La  Maddalena.
Scherzi  Musicali.  Nicolas
Achten,  direction  (1  cd
Ricercar, 2015)
CD,  annonce  :  Antonio  Bertali,  La
Maddalena.  Scherzi  Musicali.  Nicolas
Achten,  direction  (1  cd  Ricercar,
2015).  Enregistré  en  Belgique  en
février  2015,  l’enregistrement  de  La
Maddalena  d’Antonio  Bertali  démontre
les qualités expressives de l’ensemble
Scherzi Musicali, déjà constatées dans
leurs  gravures  précédentes  :  Catena  d’Adone  de  Domenico
Mazzocchi, 2010 ; Il Pianto d’Orfeo, 2013). Mais ce nouveau
travail  affirme  une  nouvelle  maturité  du  groupe.
Caractérisation affûtée pour la langueur sombre et un certain
dolorisme,  autant  aux  instruments  (cornets  muets,  basson,
trombone…) que dans le chant des voix : l’oratorio fervent,
construit comme une ample lamento que Bertali livre à Vienne
en 1663 accrédite évidement le goût hautement italien de la
Cour impériale Habsbourg. Le baryton Nicolas Achten (directeur
musical de l’ensemble) met en regard les œuvres sur le même
thème  de  la  repentie,  conçues  par  Monteverdi,  Effrem,
Guivizzani,  Salomone  Rossi  et  Domenicho  Mazzochi  (dont  du
Lagrime Amare de 1638, les larmes de Madeleine, exprimées en
contournements  harmoniques  dissonants  d’une  ineffable
langueur…).
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L’intérêt  du  programme  concerne  aussi  la  figure  d’Antonio
Bertali (1605-1669) qui formé à Vérone, rejoint très vite la
Cour impériale de Vienne, devenant après la mort de Valentini
Kappelmeister  dès  1649,  au  service  de  Ferdinand  II.  Le
musicien  est  un  violoniste  aguerri,  fondateur  de  l’école
autrichienne,  et  doué  d’un  tempérament  puissant  comme
compositeur pour le violon et dans la veine dramatique sacrée,
exactement comme Schmelzer ou Biber.

 

ORATORIO DU SEPULCRE. Il en ressort un programme
dédié à la ferveur implorante du premier baroque
italien  à  Vienne,  à  Rome,  …  L’œuvre  de  Bertali
s’inscrit dans la tradition essentielle au moment de

la  Semaine  Sainte,  des  Sepolcri,  oratorios  de  douleurs,
célébrant  le  Sacrifice  de  Jésus  au  moment  de  Pâques.  De
nombreuses gravures ont illustré la richesse de cette forme
musicale et sacrée propre à la Vienne du XVIIè : Valentini,
Sances, Draghi, et donc Bertali dont La Maddalena (l’un de ses
5  oratorios)  est  construite  en  trois  parties  :  évocation
allégorique, puis et c’est le plus réussi dans ce recueil
défendu par Scherzi Musicali, confrontation, exaltation des
deux Marie : Marie et Marie-Madeleine ; enfin, conversation,
monologue, émois partagés des deux pêcheurs (excellents David
Szigedvvari, ténor et Nicolas Achten dont le sens du texte
articulé,  ciselé  offre  une  caractérisation  vivante  voire
palpitante de la situation et de sa signification sacrée). La
partition  au  moment  de  la  représentation  doit  édifier
l’auditeur et le spectateur (car ici, la scène représente à
Vienne le Sépulcre et le miracle de la Résurrection qui y est
central  dans  la  méditation  collective  qui  se  précise  de
séquence en séquence…). Si l’on avait pu regretter un manque
de  certitude,  un  aplomb  trop  incertain  voire  imprécis,  –
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individuel  comme  collectif-,  dans  certaines  de  leurs
réalisations  antérieures,  chanteurs  et  instrumentistes  des
Scherzi  Musicali  atteignent  dans  ce  programme  Bertali  une
évidente  maîtrise  de  la  caractérisation  linguistique  et
expressive ; le choix de chaque soliste pèse de tout son poids
: Marie et Madeleine exhortant, hallucinées (Deborah Cachet,
Lucina  Mancini  aux  tempéraments  suaves,  incarnés,
irrésistibles) ; duo palpitant entre les deux chanteurs ténor
et  baryton  ci  dessus  nommés).  Nicolas  Achten  choisit  une
sonorité riche mais détaillée où règne évidemment la résonance
maîtrisée du consort de violes. Tout cela révèle comme s’il
nous était donné de détailler la palette chromatique d’un
retable baroque, le raffinement exceptionnel de la dévotion à
la Cour impériale au début des années 1660 (1663 précisément).
C’est pourtant le sens des textes choisis, leur succession
aussi qui forment une rhétorique critique sur la mort et la
vanité.  Bertali  soigne  particulièrement  l’articulation  et
l’intelligibilité des textes, précisément dans les récitatifs
(cornets muets associés à la culpabilité des pêcheurs désireux
de lumière dans le III). Voilà une éloquente esthétique forgée
sur  les  contrastes  ombre  et  lumière.   C’est  de  loin  la
meilleure réalisation des Scherzi Musicali.

 

CD, compte rendu critique : Antonio Bertali, La Maddalena.
Scherzi Musicali. Avec Deborah Cachet, Luciana Mancini, David
Szigedvari…  Nicolas  Achten,  direction  (1  cd  Ricercar,
enregistrement  réalisé  en  Belgique  en  février  2015)

 

 



Compte rendu critique cd. Li
Due Orfei / Les deux Orphée.
Giulio  Caccini  et  Jacopo
Peri. Marc Mauillon, baryton.
Angélique  Mauillon,  harpe
double (1 cd Arcana 2015)
Compte rendu critique cd. Li Due
Orfei / Les deux Orphée. Giulio
Caccini  et  Jacopo  Peri.  Marc
Mauillon,  baryton.  Angélique
Mauillon,  harpe  double  (1  cd
Arcana  2015).  Voici  un  récital
lyrique  des  plus  aboutis  :  non
seulement le baryton Marc Mauillon
affirme sa maîtrise dans l’un des
répertoires  qui  exposent  le
chanteur, mais porté par une belle
complicité  cultivée  avec  sa  soeur  harpiste  Angélique,  le
baryton francais trouve le style et l’intonation les plus
justes pour exprimer ce chant si subtil qui se précise à
Florence à la fin du XVI  ème  siècle. Le chanteur excelle à
ciseler  ce  premier  bel  canto  qui  exige  souffle,  parfaite
intelligibilité,  finesse  expressive,  élégance  intérieure  et
affirmation  dramatique…  Chez  Peri,  l’éloquence  du  diseur
enchante,  séduit,  envoûte.  Son  chant  est  d’un  très  beau
relief   linguistique  qui  cisèle  et  sculpte  chaque  mot  et
relance l’acuité de chaque image et jeu linguistique qui lui
sont liés. Caccini, l’aîné des deux compositeurs, impose un
verbe plus viril et nerveux, puissant, déclamée mais non moins
virtuose.
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Diseur enchanté d’une saisissante flexibilité avec de surcroit
un  souffle  souverain,  le  soliste  déploie  un  exceptionnel
abattage, un goût de la langue dramatique qui s’impose en
modèle absolu ; doué d’aigus clairs et soutenus, le baryton
saisit par sa diction précise, vivante, naturelle.  Un legato
qui  semble  infini  et  surtout  pour  chaque  séquence,  une
intonation  idéale.  Chez  Caccini,  on  salue  la  langueur
d’Amarilli  (8), l’étonnante déclamation puissante et d’une
mâle sensualité qui dans l’épisode suivant Tutto ‘l Di piangi 
(9) égale la vocalita déclamée de l’Orfeo montéverdien. C’est
comme chez les cubistes, la parenté qui rapproche ici des
tempéraments fraternels entre Jacopo Peri et Giulio Caccini
semble  parfois  interchangeable  comme  s’il  s’agissait  de
créateurs provenant du même atelier, – comme Picasso et Braque
qui  sans  le  concours  de  la  correspondance  seraient
indiscernables. Ici même identité des langages, même absolue
obsession du texte.

Mais  la  finesse  de  Marc  Mauillon  éclaire  chacun  d’une
différence  qu’il  rend  explicite  ;  le  chanteur  maîtrise
absolument  l’élégance  aristocratique  de  l’articulation  de
chaque poème mais avec un sens de l’expression palpitante qui
rend tout cela extrêmement vivant, avec un équilibre subtil et
d’une  rare  intelligence  entre  expressivité,  suggestivité,
intelligibilité et sobre musicalité;  le charme de la  voix
convainc  sans  les  habituelles  affèteries  ou  effets  vocaux
fréquents chez tant de ses confrères  (Odi Euterpe plage 10,
sommet de son articulation vivante, ou le numéro 16 d’une
verve  précise  et  naturelle  sur  une  mélodie  vraie  tube  de
l’époque).  Or  évidemment   le  maniérisme  et  le  surjeu  si
fréquents ailleurs sont totalement hors sujet.

L’écoute  globale  permet  de  distinguer  ce  qui  fait  la
différence des styles de Caccini et de Peri : si ce dernier
accuse accents et dramaturgie du verbe, on le sent nettement
plus  bavard,  plus  mou  et  moins  efficace  que  son  aîné,
l’immense  Caccini  qui  resserre  toujours  le  discours  à



l’essentiel,  architecture  chaque  séquence  selon  une  grille
harmonique  d’une  superbe  évidence,  dont  les  trouvailles
mélodiques se renouvellent et se calent selon le sens de la
situation. Pas de répétition mais une dramatisation qui suit
l’itinéraire psychologique d’une très fine justesse.

Chanteur  lui  même  Caccini  compte  une
intelligence  du  verbe  lyrique  et  dramatique
d’une sublime intelligence qui évidemment se
rapproche  du  chant  montéverdien.  Réussir  ce
passage  expressif  et  poétique  aux  multiples
facettes expose  le chanteur ; et ici Marc

Mauillon  affirme  un  tempérament  souverain  et  une  maîtrise
musicale  qui  imposent  un  goût  et  un  style  d’une  sûre  et
irrésistible perfection. Rares les solistes du chant baroque
formés  dans  le  sérail  des  formations  et  académies
historiquement informées; l’ex lauréat du Jardin des voix sait
insufler et caractriser avec une belle intensité mais il sait
surtout  suggérer;  sa finesse fait sa valeur et l’on s’étonne
que les directeurs de casting ne lui donnent pas plus de
grands rôles que cela. Il a pourtant lui aussi autant que
Cyril Auvity (dont le récent album dédié au Cid est CLIC de
CLASSIQUENEWS de mars 2016), la carrure d’une héros opératique
mais  il  est  loin  de  compter  des  prises  de  rôles  aussi
prestigieuses  et  captivantes  que  son  confrère  ténor.  Les
directeurs et producteurs manqueraientls de discernement ?
Cet album est un joyau vocal baroque : la nouvelle référence
du  chant  caccinien  et  la  harpe  polyphonique  de  sa  soeur
Angélique ne dépare pas dans ce florilège de délices ciselés
entre musique et poésie, texte et musique.

aux origines de l’opéra italien, en ses premiers essais
florentins autour de 1600

Marc Mauillon, chantre enchanté
A partir de deux recueils lyriques conçus par les intéressés :
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Le nuove musiche (1602) de Giulio Caccini, et Le varie musiche
(1609)  de  Jacopo  Peri,  Marc  Mauillon  restitue  la  riche
effervescence  des  nouveaux  auteurs  dramatiques,  l’éloquente
palette de registres émotionnels dont ils sont capables :
langueur  de  l’amant  délaissé,  déclaration  palpitante  de
l’amoureux  conquérant  (à  Amarillis),  confession  d’un  coeur
toujours  vaincu  par  la  flèche  d’Amour,  extase  caressante
jusqu’à l’évanouissement (Torna, deh torna de Caccini, 12)…
autant  de  défis  pour  l’inteprrète.  Le  programme  éclaire
considérablement cette élocution particulière née à Florence
dans un contexte aristocratique où l’important est d’articuler
et de rendre vivant le texte du poème, en un véritable drame
où les sentiment sont portés comme jamais auparavant par une
voix soliste.
L’individualisation, la caractérisation et l’incarnation sont
primordiales et simultanément à la révolution picturale de la
pleine  Renaissance,   une  nouvelle  expression  des  passions
humaines  voit  le  jour  :  le  stile  rappresentativo  (style
monodique). C’est tout cela que le chant superbement clair et
humanisé de Marc Mauillon met en lumière. Le surgissement du
moi à travers un texte qui raconte non pas une narration mais
projette et articule la force et l’engagement d’un témoignage
(biens ouvent une épreuve amoureuse).

Les  deux  créateurs  florentins,
membre de la Camerata Bardi où
se pressent aussi poètes, pense
écrivains  philosophes  …
incarnent avant Monteverdi l’âge
d’or du chant baroque italien ;
l’intelligentsia  italienne  se
concentre alors sur les bords de
l’Arno. Les deux frères rivaux

nourrissent une relation quasi gémellaire, plutôt stimulante
particulièrement  créative,  pour  chacun  d’entre  eux.  Jacopo
Peri jouait l’orgue et des instruments à clavier, mais était
également  un  chanteur  reconnu.  Même  virtuosité  polyvalente
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pour le ténor Giulio Caccini dont le génie du texte et de
l’expressivité  poétique  nous  paraît  supérieur  dans  cette
compétition  /  comparaison  spécifiquement  éloquente;  le  duo
Mauillon frère et soeur  réactive aussi le caractère familial
de  la  pratique  musicale  car  le  chanteur  Peri  ou  Caccini
s’accompagnait lui même ou était accompagné par un instrument
polyphonique  à  cordes  pincées  joué  par  un  membre  de  sa
famille. Pour mesurer l’écart qui sépare les deux pensées
musicales, un indice est livré dans « Tutto ‘l di piango » /
Je pleure tout le jour…. un même poème différemment abordé par
les deux compositeurs. Là où Peri (17) séduit dans la langueur
d’une courtoise façon, le style ornementé mais franc (17) de
Caccini s’impose par une déclamation virtuose qui s’affirme
telle une question demeurée sans repos… soulignant certain mot
clé (Lasso / Hélas) qui indique la pure lyre tragique qui
résonne  comme  le  dernier  soupir  halluciné  d’un  cœur  trop
éprouvé. Par sa finesse, sa subtilité, son intelligence, son
naturel… Marc Mauillon signe un récital magistral. CLIC de
CLASSIQUENEWS d’avril 2016.

Compte rendu critique cd. Li Due Orfei / Les deux
Orphée. Airs et mélodies de Giulio Caccini et Jacopo
Peri.  Marc  Mauillon,  baryton.  Angélique  Mauillon,
harpe  double  (3  registres).  1  cd  Arcana  A  393  —

Enregistrement réalisé en Pologne en février 2015. CLIC de
CLASSIQUENEWS d’avril 2016.
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CD,  compte  rendu  critique.
Philippe  Mouratoglou,
guitares. D’autres Vallées —
1 cd Vision fugitive
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CD,  compte  rendu  critique.
Philippe  Mouratoglou,  guitares.
D’autres Vallées — 1 cd Vision
fugitive. De formation classique
et  devenu  chantre  d’un  style
aujourd’hui  libéré,  le
guitariste  Philippe  Mouratoglou
réinvente  la  sonorité  de  la
guitare en en explorant chaque
faculté  résonante  et  allusive.
Musique sans verbe et pourtant
investie d’une remarquable conscience, la pensée du guitariste
s’incarne  ici  en  5  chapitres  majeurs  dont  les  évocations
fantaisistes, libres et qui semblent improvisées, replacent au
centre de l’échiquier expressif la gratte à 6 et 12 cordes.
Quelle sonorités différente (liée évidemment aux choix des
guitares)  entre  la  matière  sèche,  introspective  de
l’introductive Vallée des ombres, et le chant spontané des 5
volets du cycle intitulé « D’autres Vallées », (plus de 10
mn), qui donne son nom à ce nouvel album.

Guitare allusive
Le  poète,  formé  par  Pablo
Marquez, Win Hoogewerf et Roland
Dyens,  mêle  styles  et  formes
(jazz, blues, impro, …) pour que
jaillisse toujours un chant de
l’intime  d’une  exceptionnelle
sensibilité  («  Vallée  des
songes  »).   En  présentant  pas
moins  de  7  partitions  de  sa
composition,  aux  côtés  de  la
Sonata du cubain Leo Brouwer, et
le  Nocturnal  de  Britten,  cet

album semble approfondir les divagations poétiques d’un barde
acoustique. On aurait apprécié un vrai livret ou une notice en
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guise de notre d’intention pour mieux comprendre les champs
allusifs  d’un  prince  de  la  guitare.  Rien…  que  la  matière
brute, laissée à notre entendement. Le soliste revisite nombre
de partitions anciennes dont Scriabine, Pasquini ou Dowland,
mais  par  le  filtre  déjà  subjectif  de  Brouwer  et  Britten…
allers-retours entre passé et présent, jalons d’une mémoire
active capable de recycler et d’improviser sur ces matières à
relire, défricher, explorer; avec le clarinettiste Jean-Marc
Foltz  et  le  producteur  Philippe  Ghielmetti,  Philippe
Mouratoglou a créé son propre label, « Vision fugitive », qui
en soi, est déjà un programme suggestif et laisse envisager
combien l’instrument n’est pas une fin en soi, mais plutôt un
geste de passeur, un amplificateur d’onirisme et de songe. Les
vallées que traverse le guitariste sont celles du rêve, de
l’introspection, une quête infiniment moins anecdotique qu’il
n’y paraît : plutôt un questionnement permanent, énoncé sur le
mode du murmure et du mezzo forte,  du piano interrogatif.
Philippe Mouratoglou nous ouvre des portes aux imaginaires de
plus en plus enfouis, pénétrants, et pourtant évanescents …
d’une  étrangeté  poétique  viscérale  qui  ne  cesse  de  nous
captiver.  L’esprit  de  la  mobilité  s’embrase  en  teintes
feutrées, de la Renaissance au Baroque, de l’improvisation au
respect de la forme classique. Superbe cohérence due à une
guitare qui suggère et peint, plutôt qu’elle ne « performe »
en démontrant. En archéologue des formes et des partitions,
Philippe Mouratoglou s’insinue dans les pas de prédécesseurs
déjà curieux de relectures, ose des filiations ténues, de
nouvelles compréhensions musiciennes qui partagent toutes le
même idéal : la pensée fraternelle, la mémoire continue qui
questionne… Le style, l’élégance, la pudeur sont des agents
totalement convaincants.  Récital magistral.

CD,  compte  rendu  critique.  Philippe  Mouratoglou,
guitares. D’autres Vallées 1 cd Vision fugitive VF
313011. CLIC de CLASSIQUENEWS d’avril 2016.
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Livre,  événement.  Compte
rendu  critique.  Philippe
Quinault  :  livrets  d’opéra
par  Buford  Norman,  3ème
édition  revue  et  corrigée
(Editions Hermann)
Livre, événement. Compte rendu critique.
Philippe  Quinault  :  livrets  d’opéra.
Présentés et annotés par Buford Norman,
3ème  édition  (Editions  Hermann).  Les
livrets de Philippe Quinault sont d’abord
des  textes  littéraires  que  les
contemporains de Lully lisaient comme des
œuvres  d’art  indépendantes.  C’est
pourquoi le mythe Quinault existe bel et
bien,  et  même  célébré  du  vivant  de
l’auteur. A l’époque où la France invente
la  tragédie  lyrique,  les  modèles  du
théâtre parlé de Corneille et Racine pèsent de tout leur poids
et  au  regard  de  l’importance  de  la  rhétorique  comme  de
l’éloquence,  nul  doute  que  le  livret  d’opéra  participe
étroitement à la société baroque de l’écrit et du discours
théâtral. C’est bien ce que nous indique clairement Buford
Norman,  dans  cette  3ème  édition  de  son  livre  «  Philippe
Quinault  :  Livrets  d’opéras  ».  Clarté,  vraisemblance,
bienséance, équilibre et cohérence formelles sont les qualités
intrinsèques  des  livrets  ciselés  par  Quinault.  Voltaire,
auteur du Siècle de Louis XIV a bien synthétisé tout ce qui
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fait pour lui et aujourd’hui pour nous, la réussite et la
séduction des livrets de Philippe Quinault : la douce harmonie
de  la  poésie,  le  naturel  et  la  vérité  de  l’expression…
L’impact  de  chaque  texte  tragique  de  Quinault  dépasse
largement  les  meilleurs  succès  de  Racine  ou  de  Thomas
Corneille (Timocrate), et Quinault est même mieux payé pour
chaque texte que ses confrères théâtreux… c’est dire combien
Voltaire a raison de les prendre en haute estime, emblèmes
particulièrement aboutis d’un siècle d’excellence pour l’art
et le style français. En cela Thésée, 3ème tragédie en musique
reste le plus grand triomphe de Quinault, comptant un nombre
impressionnant de reprises (200 représentations entre 1675 et
1685). Le profil du poète librettiste se précise encore grâce
à la remarquable introduction aux livrets eux-mêmes : élève
des écrivains Tristan l’Hermite puis de Philippe Mareschal,
Quinault devint avocat en 1655, écrivit l’un des plus grands
succès du siècle : Astrate en 1665, fut élu à l’Académie
française en 1670, et écrivit ses 16 pièces de 1655 à 1671.

11 tragédies en musique présentées, commentées, annotées par
Buford Norman

Philippe Quinault, un génie
poétique et littéraire

En définitive, la tragédie en musique s’appuie sur un texte
solide, dont l’idéal esthétique n’est pas de reproduire la
nature (et les passions humaines) mais de l’imiter, où le Roi
s’il demeure un sujet idéalisé et directement encensé dans le
Prologue (Prélude), apparait souvent en héros faillible et
pluriel (Admète, Egée…) dans le déroulement de l’action qui
suit.  Même  si  les  courtisans  recherchent  et  trouvent  des
références à des épisodes véridiques de l’histoire du Roi à
Versailles, l’évolution proprement littéraire et poétique de
Quinault du début à la fin de sa carrière comme librettiste
d’opéras, met en lumière une vision nuancée et complexe, de



plus en plus sombre de l’âme humaine, ses ressorts et son
destin, où l’amour s’il paraît triomphant au début, renonce à
toute lumière à la fin, à la fois solitaire, insatisfait,
impuissant  (Roland,  Armide).  On  voit  bien  que  l’anecdote
s’efface devant l’épaisseur et la profondeur des livrets de
Quinault. La présente édition sélectionne et annote les 11
livrets que Philippe Quinault écrivit pour Lully entre 1673 et
1686, 13 ans d’une coopération idéale, celle qui compose les
binômes exemplaires que sont aussi Monteverdi et Busenello
pour  l’opéra  vénitien,  et  bientôt  Da  Ponte  et  Mozart  au
XVIIIè, ou Richard Strauss et Hofmannsthal au XIXè. Autant
d’instants d’une exceptionnelle entente dont les fruits ont
manifesté  tous  les  désirs  et  les  fantasmes  poétiques  et
littéraires  comme  esthétiques  et  musicaux  de  leur  époque.
Buford  Norman  nous  démontre  combien  le  verbe  poétique  de
Quinault suscite l’admiration par sa douceur et son équilibre,
sa clarté comme sa justesse psychologique. Le lecteur prend un
très grand plaisir à lire et relire les mythes lyriques qui
ont enchanté les contemporains de Louis XIV et le Roi-Soleil
lui-même. Lecture indispensable.

Livre,  événement.  Compte  rendu  critique.  Philippe
Quinault : livrets d’opéra. Présentés et annotés par
Buford Norman, 3ème édition revue et corrigée. 840
pages. Parution : février 2016. ISBN : 978 2 7056
9187 5. Prix indicatif : 46 euros (Editions Hermann). CLIC de
CLASSIQUENEWS.COM

CD, compte rendu critique :
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Arminio  de  Haendel  par  Max
Emanuel  Cencic  et  George
Petrou (2 cd Decca, septembre
2015)
CD,  compte  rendu  critique  :
Arminio  de  Haendel  par  Max
Emanuel Cencic et George Petrou
(2  cd  Decca,  septembre  2015).
C’est  le  dernier  des  opéras
baroques  ressuscités  par  le
contre-ténor  entrepreneur  Max
Emanuel  Cencic,  et  sa  fidèle
troupe  de  chanteurs  réunie  /
recomposée pour chaque projet /
ouvrage  lyrique  :  collectif
toujours investi à exprimer en
une  caractérisation  affûtée,  jamais  neutre,  les  passions
dramatiques ici du génie haendélien. En couverture, alors que
sa consœur romaine Cecilia Bartoli, elle aussi inspirée par
des  programmes  insolites  ou  des  résurrections  captivantes,
s’affichait  en  prêtre  exorciste  (pour  ses  relectures
défricheuses de Steffani : en un album choc intitulé non sans
esprit de provoc « Mission »), voici Cencic, tel un acteur de
cinéma sur un visuel sensé nous séduire pour susciter le désir
d’en écouter davantage : voyageur emperruqué pistolet (encore
fumant) à la main, tel un espion en pleine mission…

ARMINIO… L’AVENTURE DU SERIA HAENDELIEN A LONDRES. Créé en 6
représentations au Covent Garden de Londres en janvier et
février 1737, Arminio a visiblement marqué les esprits de
l’époque,  certains  témoins  commentateurs  n’hésitant  pas  à
parler de « miracle »… La partition n’a jamais pu depuis, été
remontée  jusqu’à  ce  que  Cencic  s’y  intéresse.  Le  sujet
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emprunte à l’histoire romaine (Tacite) : c’est même un épisode
peu glorieux pour les légions de Rome confrontées en 49 avant
JC, aux Germains, dans la forêt de Teutoburg. Le général Varus
est  fait  prisonnier  par  le  prince  barbare  prince  Hermann
Arminius, commandant des 7 valeureuses tribus germaines. La
défaite des Romains enterre toute velléité de Rome à assoir sa
puissance sur une vaste zone au-delà du Rhin.
L’opera seria s’attache à ciseler chaque profil psychologique,
(selon le livret signé Antonio Salvi) chaque intention, chaque
espoir silencieux, chaque noeud d’une situation conflictuelle
(chère à Racine au siècle précédent, entre amour, désir et
jalousie)  que  l’action  contredit  ou  précipite,  souvent  de
façon artificielle : ainsi la mort de Varus/Varo, le romain
défait, est-elle évacué en quelques mots à la fin de l’ouvrage
dans un récitatif lapidaire qui vaut dénouement. Auparavant,
Arminio est capturé par Varo qui a des vues sur l’épouse de
son ennemi captif… Pour captiver l’audience londonienne qui
n’entend pas l’italien pour la majorité, Haendel n’hésite pas
à réduire le texte de Salvi, en particulier ses récitatifs,
véritables  tunnels  d’ennui  pour  qui  peine  à  goûter  les
subtilités de l’italien.
Parmi les chanteurs vedettes, les castrats sont toujurs à
l’honneur  ;  après  la  trahison  du  contralto  Senesino,  son
chanteur contralto fétiche, rival de Farinelli, qui finalement
quitte Haendel pour un troupe rivale en 1733, c’est dans le
rôle-titre, l’alto aigu Domenico Annibali qui relève les défis
d’un personnage exigeant ; le castrat Sigismondo lui emboîte
le pas, l’égalant même par sa partie non moins audacieuse : à
la  création,  rôle  tenu  par  le  sopraniste  Domenico  Conti,
surnommé Gizziello, probablement le plus connu des solistes
réunis par Haendel en 1737 : c’est le seul castrat soprano (en
dehors des mezzos et contraltos) pour lequel le compositeur
écrira des rôles à Londres. Côté chanteuses, la prima donna
demeure dans le rôle de Tusnelda, la soprano célébrée alors,
Anna  Maria Strada del Pò, partenaire et interprète familière
de Haendel depuis le début des années 1730 dont la laideur
légendaire  égalait  la  finesse  dramatique  et  l’engagement



vocal. Le ténor anglais John Beard chante le commandant Vero.
Le  chanteur  deviendra  directeur  du  Covent  Garden,  et
continuera de se produire comme chanteur pour Haendel dans de
nombreux autres ouvrages lyriques et aussi dans ses futurs
oratorios.

Le  synopsis  veille  à  présenter  de  superbes  profils
psychologiques,  tous  impressionnés  (les  Romains),  stimulés
(les  Germains)  par  l’héroïsme  stoïcien  du  captif  Arminio,
prisonnier  du  général  romain  Vero…  Au  début,  le  Germain
Ségeste livre le chef germain Arminio au général romain Vero.
La fille et le fils de Ségeste, Tusnelda (épouse d’Arminio) et
Sigismondo  payent  très  cher,  la  trahison  de  leur  père  :
Tusnelda en l’absence d’Arminio, doit affronter les avances de
Vero ; Sigismondo ne peut rien faire quand sa fiancée Ramise,
la soeur d’Arminio, rompt leur vœu… Pour augmenter les chances
d’une paix avec Rome, Ségeste souhaite l’exécution d’Arminio
pour  que  sa  fille  Tusnelda  épouse  Vero  ;  d’autant  que
Sigismondo  a  rejoint  le  parti  de  son  père  et  accepte  de
pactiser avec les Romains. Figure héroïque prête à mourir,
Arminio dans sa prison déclare qu’il ne cèdera pas quitte à
mourir. Son épouse Tusnelda lui reste fidèle.
A l’acte III, tout semble être joué : Arminio est conduit à
l’échafaud  :  mais  Vero  impressionné  par  la  noblesse  du
prisonnier,  reporte  l’exécution  quand  on  apprend  que  des
Germains rebelles ont soumis les légions de Rome. Les femmes
Tusnelda et Ramise libèrent Arminio avec la complicité de
Sigismondo ; Arminio prend la tête de la rébellion contre les
Romains et tue Vero. Ségeste est soumis ; par clémence et
grandeur morale, Arminio pardonne à Ségeste en l’épargnant.
Arminio de 1737 incarne un jalon majeur de l’expérience de
Haendel à Londres ; l’ouvrage par son sujet édifiant et moral
contient aussi l’objectif finalement non exhaucé : fidéliser
les spectateurs londoniens à l’opera seria italien. Malgré
toutes  ses  tentatives,  Haendel  échouera  en  y  perdant  des
fortunes. Il se refera grâce au nouveau genre de l’oratorio
anglais (en anglais évidemment et non plus en italien), format



inédit, promis à de nombreux triomphes.

LA  CRITIQUE  DU  CD  ARMINIO  DE
HAENDEL PAR MAX EMANUEL CENCIC.
Interprétation  d’Arminio.
Ecartons  d’emblée  le  maillon
faible  du  plateau  vocal
globalement  équilibré  et
homogène : le Sigismondo de la
haute-contre Vince Yi : timbre

clair certes mais le plus souvent aigre et trop métallisé,
avec  une  régulière  et  persistante  incompréhenion  au  texte
italien,  déduite  de  ses  respirations  instables,  des  ses
phrasés  discutables  (comprend-t-il  réellement  ce  qu’il
chante?).
D’autant que le sopraniste faiblit sur la durée et dans le
déroulement de l’action, sans aucune nuance dans l’émission ;
il claironne révélant de grandes failles dans ses récitatifs
si  peu  colorés,  comme  expédiés  avec  toujours  la  même
intonation, projetant avec intensité mais artifice tous ses
airs,  tel  un  instrument  sans  âme.  Tout  cela  contredit  le
travail  des  autres  chanteurs  dans  le  sens  de  la
caractérisation  des  passions.

En Arminio, réfléchi, intérieur et souvent profond, évidemment
Max  Emanuel  Cencic  se  taille  la  part  du  lion,  incarnant
idéalement la figure de l’héroïsme et du stoicisme, prêt à se
sacrifier pour la cause morale dont il est serviteur jusqu’au
dénouement du drame. L’alto séduit toujours par la justesse de
son intonation, mêlant idéalement tendresse grave, contredite
ensuite par un indéfectible esprit de revanche et de fière
détermination (« Ritorno alle ritorte » qui ouvre le III).

Même sur un bon niveau vocal, la voix parfois poussée de la
soprano Layla Claire (Tusnelda, épouse d’Arminio et fille de
Ségeste)  peine  à  trouver  une  teinte  affirmée  dans  le
personnage tout autant loyal que celui de son époux Arminio.
De toute évidence l’opéra de Haendel prend parti pour les
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Barbares… qui n’ont de barbare que leur (fausse) réputation,
tant les Germains ici surclassent en grandeur morale leur
rivaux romains.

Plus convaincant le Varo du ténor héroïque Juan Sancho : il
campe un romain colonisateur et conquérant par une voix claire
et métallique, idéale dans son air avec cor : « Mira il
ciel »  (au III) ; la Ramise de l’alto féminin, cuivrée,
incarnée  de  Ruxandra  Donose  s’affirme  nettement  (Voglio
seguir) même si l’on eût préféré articulation plus précise et
percutante.
De toute évidence, l’ouvrage fait l’apothéose des Germains,
outrageusement  dénigrés  et  finalement  consolidés  dans  leur
indéfectible sens de l’honneur ; tout converge et prépare au
duo final des époux enfin libérés, réconfortés (après la mort
expédiée de Vero) : duetto final d’Arminio et Tusnelda qui
réalise le lieto finale, dénouement heureux de mise dans tout
seria.  Le  tenue  orchestrale  d’Armonia  Atenea,  conduit  par
George Petrou confirme sa réputation : alliant nervosité et
fluidité, acuité et accent d’un continuo, véritable acteur
plutôt qui suiveur. Belle réalisation révélant un inédit de
Haendel. La production était l’événement du dernier festival
Haendel  de  Karlsruhe  (février  2016)  :  on  souhaite  à
l’événement allemand bien d’autres résurrections défendues par
un engagement aussi partagé (hormis les solistes nettement
moins convaincants que leur partenaires). Malgré ces (petites)
réserves, la présente résurrection mérite le meilleur accueil.

CD, compte rendu critique. Haendel : Arminio HWV 36,
recréation. Max Emanuel Cencic (Arminio), Juan Sancho
(Varo),  Ruxandra  Donose  (Ramise),  Layla  Claire
(Tusnelda), Xavier Sabata (Tullio)… Armonia Atenea.

George  Petrou,  direction;  Enregistré  en  septembre  2015  à
Athènes — 2 cd Decca 478 8764. CLIC de CLASSIQUENEWS avril
2016.
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Livres,  compte  rendu
critique.  Erik  Satie  par
Romaric  Gergorin  (Éditions
Actes Sud, avril 2016)
Livres,  compte  rendu  critique.
Erik Satie par Romaric Gergorin
(Éditions  Actes  Sud,  avril
2016).  Pour  son  150ème
anniversaire, Satie est défendu
ici par un texte d’une limpide
érudition  dont  l’apport
essentiel  s’intéresse  au
contexte,  milieu  social,
artistique  et  politique  dans
lequel Satie a tenté de percer…
L’auteur  tente  et  réussit  à
souligner  l’éternelle  modernité
du créateur né en 1866, mort en
1925. Cette modernité se dévoile
pas  à  pas,  depuis  la  fameuse
évocation de Proust, celui lui
même témoin observateur dans Les
Plaisirs  et  les  jours,  où  la
figure  de  Satie  affiche  son
indiscutable  et  infaillible
modernité y compris vis à vis de
Debussy (!). C’est après la mort du compositeur, l’apport non
des  moindres  des  américains  pour  lesquels  Satie  est  la
référence  indiscutable  du  goût  comme  de  l’expérience
artistique  :  personnalité  puissante  satellisant  autour  de

https://www.classiquenews.com/livres-compte-rendu-critique-erik-satie-par-romaric-gergorin-editions-actes-sud-avril-2016/
https://www.classiquenews.com/livres-compte-rendu-critique-erik-satie-par-romaric-gergorin-editions-actes-sud-avril-2016/
https://www.classiquenews.com/livres-compte-rendu-critique-erik-satie-par-romaric-gergorin-editions-actes-sud-avril-2016/
https://www.classiquenews.com/livres-compte-rendu-critique-erik-satie-par-romaric-gergorin-editions-actes-sud-avril-2016/
http://www.classiquenews.com/wp-content/uploads/2016/04/satie-erik-actes-sud-livre-review-compte-rendu-critique-livre-CLASSIQUENEWS-9782330061333.jpg


Dada, Picasso et Cocteau, Satie est le chaînon manquant d’une
équation qui permet à John Cage entre autres, après la guerre
(1949) de réaliser sa propre expérimentation de la modernité :
en  particulier  à  partir  de  la  découverte  et  de  son
explicitation du manuscrit fondateur des Vexations, « exercice
spirituel de 1893 (« un Ring des Nibelungen du pauvre », dit
Gavin Bryars, élément de la mouvance répétitive, comme Steve
Reich et Philip Glass).

Erik  Satie  ou  l’inclassable
modernité

La Satimania aux States était lancée : elle est
depuis l’une des sources du mythe Satie. Lequel
devrait définitivement s’imposer en France, sa
patrie  qui  lui  refuse  toujours  une  pleine  et
entière  reconnaissance.  Car  le  profil  du
compositeur avec sa collection de faux cols, de parapluies,
comme sa production de cartons calligraphiés / enluminés, –
découverts dans le désordre de sa chambre d’Arcueil après sa
mort- dévoilant tout un imaginaire fabuleusement tenu secret,
dérange ou déroute, déconcerte ou désoriente.
Atypique,  inclassable,  Satie  est  pourtant  l’un  des
expérimentateur les plus passionnants de son époque, en marge
des  Debussy  et  Ravel.  Son  œuvre  est  rare,  intimiste  (pas
d’opéras ni de grandes pages symphoniques… quoique). L’homme
était un dépressif solitaire auquel on ne prête selon ses
propres  témoignages  qu’une  seule  aventure  amoureuse  (aussi
fugace  que  malheureuse),  avec  la  peintre  et  muse  Suzanne
Valadon (1893, il a 27 ans). Ensuite plus aucune mention de
liaison  d’aucune  sorte…  comme  c’est  le  cas  du  mystérieux
Ravel.
Esprit  mordant,  critique,  d’une  ironie  analytique  affûtée,
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Satie aurait pu être le premier des Dadas s’il n’était pas
venu précédemment. Lui qui soulignait le retard systématique
de la musique par rapport à l’avant-garde picturale, appelait
de tous ses voeux à suivre et à s’inspirer des peintres et des
plasticiens, une posture universelle, une vision à 360 degrés
qui  composent  peut-être  la  clé  de  sa  faculté  à  inventer
l’avenir… Qui d’autres que lui aurait pu créer et imposer
naturellement comme le Chopin des Nocturnes et des Polonaises,
le concept même de Gnossiennes, ou de Gymnopédies ? Il y a
chez Satie un discours constant avec les autres disciplines de
la pensée artistique, évidemment la poésie et la littérature…
91 ans après sa mort, le cas Satie demeure toujours aussi
percutant, comme une interrogation sur les formes musicales et
sur le sens même du métier, d’une indiscutable justesse. Texte
opportun dont la lecture se révèle passionnante.

Livre événement : Erik Satie par Romaric Gergorin (Editions
Actes Sud, collection Classica ISBN 978 2 330 06133-3, mars
2016, 18 €, 170 pages). CLIC de CLASSIQUENEWS d’avril 2016.

CD, annonce. Funambules : duo
Thomas  Enhco  /  Vassilena
Serafimova  (1  cd  Deutsche
Grammophon)
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CD.  FUNAMBULES…  Piano,  Marimba
et davantage…. Thomas Enhco et
Vassilena  Serafimova  :
Funambules  (1  cd  Deutsche
Grammophon).  Leur  duo  musical
d’une rare intensité créative ne
cesse  de  surprendre   depuis  7
ans déjà : les « Funambules »
Thomas et Vassilena ose, innove,
explore au carrefour des genres
(classique, jazz, impro…) et des
dispositifs  instrumentaux  entre

piano et Marimba… Les deux lutins à l’imagination sans limite,
sur la couverture de leur cd Funambules, sont deux électrons
rouges  courrant  sur  un  sol  bleu  argenté  lunaire  ;  ils
réactivent l’attraction des partitions anciennes, électrisent
leur charge expressive et reconstruisent en un cycle cohérent,
un nouvel édifice atypique et poétique, un parcours d’une
séduction sonore imprévue. Rencontre inespérée, imprévisible
qui  sait  se  renouveler  à  chaque  session.  En  témoigne  ce
nouveau programme « Funambules » où la présence active des
deux  guides  convoquent  tout  un  monde  d’illusions  et
d’onirisme, aux références connues mais aux rives inédites qui
associent l’univers du pianiste et  la fantaisie libérée de la
percussionniste. Le 8 avril, Deutsche Grammophon publie leur
premier récital à deux voix et quatre mains. Enfant d’une
famille artiste (son grand père est le chef d’orchestre Jean-
Claude Casadesus), Thomas Enhco est Révélation de l’année aux
Victoires du Jazz 2015. La Bulgare Vassilena Serafimova adapte
l’art  du  marimba  au  répertoire  classique  avec  une  verve
nouvelle,  une  sensibilité  sans  limites…  Prochaine  critique
complète  du  cd  Funambules  par  Thomas  Enhco  et  Vassilena
Serafimova.

 

 

http://www.clubdeutschegrammophon.com/concerts/thomas-enhco-vassilena-serafimova-paris/


 

 

CONCERT, le 3 Mai 2016. Paris, Bouffes du Nord, programme
« Funambules » : Mozart, Bach, Fauré, Saint-Saëns… Infos,
modalités de réservations sur le site CLUB DEUTSCHE GRAMMOPHON

VOIR SUR VEVO, la vidéo de Thomas ENHCO et Vassilena
Serafimova

 

 

Thomas ENHCO et Vassilena SERAFIMOVA :
transposition pour piano et marimba de la

Sonate pour 2 pianos K448 de Mozart. Dans une
usine désaffectée, les deux instrumentistes
courrent ; cherchent comme dans un jeu de
piste…, le pianiste et la percussionniste
jouent, jonglent, dialoguent comme s’ils

improvisaient, soulignant sans lourdeur ni conformité,
l’énergie enfantine, facétieuse d’un Mozart ayant su cultiver

sa faculté d’imagination, de joyeuse et irrésistible
innocence.
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VOIR AUSSI une autre vidéo de Thomas Enhco et Vassilena
Serafimova
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