
CD,  compte  rendu  critique.
Rameau : Zaïs. Rousset, 2014
(3 cd Aparté, 2014)

CD,  compte  rendu  critique.
Rameau : Zaïs. Rousset, 2014 (3
cd  Aparté).  On  ne  saurait
contester  à  Christophe  Rouset
son sens du théâtre, développé,
toujours nerveux sur une vaste
palette  de  répertoire  comme

l’attestent  ses  dernières  réalisations  chez  Aparté  déjà  :
Amadis, Phaéton et Bellérophon, trilogie méritante de Lully
pour le XVIIè, Hercule Mourant de Dauvergne pour le XVIIIè. Ce
Rameau  s’inscrit  très  honorablement  parmi  les  meilleures
approches du chef dont une sécheresse et parfois une direction
certes  précise  mais  mécanique  et  un  peu  courte  atténue
l’approfondissement de certaines lectures. D’autant que dans
le cas de Zaïs, ouvrage de la pleine maturité et de l’année –
1748 – miraculeuse pour le Dijonais à Versailles, il s’agit
d’un  double  défi  :  orchestral  comme  l’atteste  dès  le
formidable  prologue,  son  ouverture  qui  avant  Haydn  et  sa
Création de 1800, exprime rien de moins que le néant originel
et l’organisation du monde (le Chaos et son débrouillement) ;
puis autre défi, le profil psychologique de Zélidie et de
Zaïs,  cette  dernière  étant  par  sa  couleur  tragique
sentimentale,  préfiguration de la tendre Pamina de La Flûte
enchantée de Mozart.

Un entretien vidéo avec le chef pour classiquenews, lors des
représentations de Zaïs à l’Opéra royal de Versailles (octobre
2014)  avait  démontré  l’ampleur  visionnaire  et  le  souffle
poétique de l’écriture d’un Rameau, génie de la fragmentation,
et  dans  les  choix  instrumentaux,  narrateur  hors  pair  des
climats et des situations. Hélas, le livret de Cahusac, poète
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si réformateur et vrai complice pour Rameau, s’enlise souvent
au point de développer dans des longueurs parfois difficiles à
tenir, certaines situations et de nombreux affrontements qui
se répètent.

L’action met à l’épreuve l’amour
de la mortelle Zélidie pour le
génie  des  airs  Zaïs.  D’une
distribution  cohérente,  on  eut
préféré  pourtant  diseurs  plus
habités et nuancés que les voix
serrés mais déjà routinières des
chanteurs  des  seconds  rôles.  Seuls  Zachary  Wilder,  Sylphe
pétillant et fluide, et Hasnaa Bennani, Amour charmant et
gracile  caractérisent  sans  emphase  leurs  rôles  respectifs.
Pour le trio principal, Benoît Arnould fait un Condor un peu
contraint et toujours très (trop) poseur dans son costume de
faux  séducteur,  Julian  Prégardien  déploie  en  Zaïs,  une
véritable dentelle linguistique idéalement tendre et de plus
en plus affectueuse, mais affecté par quelques aigus déjà
tendus ; reviennent à Sandrine Piau (notre photo), toutes les
palmes du style et de l’articulation inventive et pourtant
stylée, d’une irrésistible autorité et vocale et dramatique :
sa Zélidie affirme contre les préjugés tenaces sur l’opéra de
Rameau, la profondeur psychologique du personnage féminin qui
aurait dû donner son nom à la partition. Retenons l’éloquence
de ses récitatifs, au relief, à la caractérisation vivante qui
suit chaque inflexion du texte : une démonstration de vitalité
palpitante qui ressuscite chaque inflexion du texte avec une
diversité expressive remarquable. Rien de tel hélas chez ses
partenaires cadets.

 

Evidemment,  tout  ballet  héroïque  comprend  de  nombreuses
entrées, divertissements, séquences purement chorégraphiques
où règnent le chatoiement superlatif du toujours excellent
choeur de chambre de Namur, idéalement préparé, à la diction
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amoureuse et engagée, à l’articulation précises et suave : un
modèle ici, et pour Rameau, l’autre personnage clé de l’opéra.
Malgré  les  épisodes  parfois  circonstanciels  et  réellement
conformistes, – qui finissent par appesantir le déroulement du
drame,  épisodes  parfaitement  et  strictement  redevables  de
l’esthétique Louis XV, Rousset sait colorer et articuler l’un
des orchestres les plus raffinés de Rameau.

 

 

 

VOIR le reportage vidéo de classiquenews sur ZAIS de Rameau à
l’Opéra royal de Versailles par Sandrine Piau et Christophe
Rousset, novembre 2014

 

 

 

 

 

 

 

Cd, compte rendu critique. Rameau : Zaïs. Julian Prégardien,
Sandrine  Piau,  Aimery  Lefèvre,  Benoît  Arnould,  Amel  B-
Djelloul, Hasnaa Bennani, Zachary Wilder. Choeur de chambre de
Namur. Les Talens Lyriques. Christophe Rousset, direction. 3
cd Aparte. Enregistrement réalisé à Versailles en novembre
2014.
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CD,  événement,  compte  rendu
critique. Julie Fuchs : Yes !
(Deutsche Grammophon 2015)
CD,  événement.  Compte  rendu
critique.  Julie  Fuchs  :  Yes  !
(Deutsche  Grammophon  2015).  Ce
pourrait être l’ossature d’une revue
musicale  imaginaire  à  laquelle  la
jeune  diva  nous  convie;   déjà
remarquée  dans  Ciboulette  de  Hahn
(1923)  où  elle  incarnait  avec  un
angélisme déterminé et pétillant la
lolita   des  halles  parisiennes
(présente ici évidemment : « C’est
pas  Paris,  c’est  sa  banlieue  »),
Julie  Fuchs  abandonne  ses  vocalises  néoclasssiques  et
triomphantes   qui  concluaient  lumineusement  l’opéra  des
Lumières,  Renaud  de  Sacchini,  pour  un  premier  récital
discographique, tout en savoureuse finesse. Son « j’ai deux
amants »  (L’amour masqué d’André Messager, 1923) pétille en
vraie nouvelle diseuse après Yvonne Printemps ; féministe ce
qu’il  faut  et  plus  encore,  superbe  actrice  aux  nuances
délectables et à la prosodie précise et fluide, insolente et
mordante, dans l’air de Thérèse des Mamelles  de Tirésias
(1917) ; les deux Kurt Weill – en français -, surprennent par
leur  profondeur  et  la  réussite  de  l’alliance  comédie
grinçante, amertume cynique  (complainte de Mackie, L’opéra de
Quat’sous, 1928). Quand à Phi-Phi  (ah, cher monsieur excusez
moi,  de  Christine,   1918),  la  diva  d’une  articulation
lumineuse là encore, revivifie le clin d’oeil à la Manon de
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Massenet.

 

 

 

 

Ce qui captive c’est la superbe couleur que la coloratoure
sait insuffler à des aigus toujours couverts, tenus, porteurs
d’une émotion sincère, d’une élégance très suggestive.
Sous couvert de la légèreté parfois grivoise (le « premier
tirage » de Phi-Phi, le « ça » de Casimir Oberfled, 1932), la
soprano  cultive  une  finesse  d’intonation  de  bout  en  bout
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enivrante.  D’autant  que  son  articulation  et  son
intelligibilité  demeurent  deux  qualités  continûment
préservées.
Opérette régénérée sous l’influence du music hall,  du jazz et
de la comédie musicale, l’époque et le répertoire que sert
avec une subtilité très juste Julie Fuchs pour son première
album, soulignent l’essor du spectacle musical à Paris marqué
par une insouciance féconde propre aux années Folles.

Diseuse enivrée, d’une irrésistible séduction, la nouvelle
diva française

Julie Fuchs dit Yes !
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Il appartient aux jeunes talents du moment de nous étonner
d’abord,  de  nous  surprendre  ensuite  en  dévoilant  par
l’affinité de leur voix et du répertoire choisi, tout un style
expressif et la cohérence d’une sélection musicale, gageure
énoncée et remarquablement réussie dans ce premier album qui
nous épargne les sempiternelles premières éditions lesquelles
souvent conçues comme des cartes de visite, abreuvent de pots
pourris  indigestes  dans  une  auto  célébration  toujours
décousue. Rien de tel ici tant la suave et facétieuse parenté
entre chaque air et mélodie fait référence à une époque bercée
de culture, de finesse, de fantaisie habile, d’une constante
intelligence.
La cantatrice sûre, au goût affûtée, au style irréprochable
sachant  constamment  jouer  entre  mélodie  parodique  et
séditieuse  et grand air d’opéra (sublime mélodie du Coq d’or
de Rimsky de 1909 : le fameux Hymne au soleil, chnaté en
français comme l’ensemble du programmes) nous enchante par une
maîtrise savoureuse entre chant lyrique et opérette : une
telle fluidité captive mêlant finesse et humour, ivresse et
suavité … se filles tendres et faciles (qui ne cessent de dire
yes) gagnentt une profondeur lyrique indiscutable et ses airs
lyriques classiques (les deux Lehar) et surtout le Rimsky déjà
cité, gravissent les marches de l’embrasement par un timbre de
lyrique léger virtuose.

 

 

Chaque air lui va, chaque situation la valorise,
dévoile  un  tempérament  taillé  pour  l’intensité
enivré  du  drame…  L’instinct  artistique  s’affirme
dans la finesse servie par une voix d’une ineffable

séduction en rien artificielle et si profondément humaine :
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voilà qui nous  change de bien des lolitas pour lesquelles
chant signifie performance. Ici la musicalité entre comédie et
sincérité confirme une somptueuse intelligence.
Magistral (écoutez l’insolente agilité de son Ravel : L’enfant
et  les  sortilèges,  1925,  exhortation  délirante  de
l’animal/insecte vengeur). Pour finir le « Thé pour deux » (No
no Nanette, Vincent Youmans, 1925) éblouit littéralement par
son élégance suave. Un miracle de diction amusée piquante que
n’aurait pas renié les plus exigeants parisiens, Cocteau et
Guitry.
Alors face à tant de finesse enjouée et stylée que dire à
cette nouvelle diva réjouissante qui a la super classe : ce
qu’elle dit elle même ressuscitant le Maurice Yvain de 1928 :
un immense  » yes  » ! C’est donc un CLIC de classiquenews
pour septembre 2015.

 

 

CD, événement. Julie Fuchs : Yes ! (1 cd Deutsche Grammophon,
enregistrement réalisé à Paris en avril et juin 2015). Yvain,
Poulenc, Ravel, Honegger, Weill, Christiné, Youmans, Rimsky,
Hahn… Orchestre national de Lille. Samuel Jean, direction.

CD, compte rendu critique :
Rufus Wainwright :  » Prima
donna  » (Janis Kelly, 2012,
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Deutsche Grammophon)
CD,  compte  rendu  critique  :  Rufus
Wainwright  :    »  Prima  donna   »
(2012). De quelle diva le compositeur
américano-canadien quadragénaire Rufus
Wainwright s’est-il réellement inspiré
pour écrire son opéra Prima Donna créé
en 2009 à Manchester ? Qu’il s’agisse
de Régine Crespin ou de Maria Callas,
(ici l’héroïne emprunte son prénom à
la première et l’ouvrage, le cadre de
son  action  à  la  seconde…  mais  pas  seulement),-  l’oeuvre
totalement chantée en français dont l’action se passe sur une
seule journée dans un appartement parisien (cocorico!), évoque
le retour à la scène d’une ancienne prima donna (« Régine
Saint-Laurent ») laquelle a quitté la scène depuis 6 ans… A
travers le livret, plusieurs thématiques passionnantes sont
traitées ;  entre passé et présent, l’image des artistes âgées
et aussi la métamorphose de la femme et la perte de sa voix
chantée  donc  de  son  identité  y  sont  abordés.  C’est  plus
allusivement l’évocation d’une tragédie intime (et dans la vie
du compositeur et dans celle de la diva fictionnelle) qui
explique  le  profil  très  finement  caractérisé  de  la
protagoniste  comme  l’acuité  expressive  de  certaines  scènes
dont l’évocation de ses duos lyriques aclamés alors (acte II).
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Chanté en français, l’opéra Prima Donna de Wainwright est
édité par Deutsche Grammophon

Diva sur le retour : un portrait
sensible et bouleversant
 

 

 

Deutsche  Grammophon  édite  ce  11
septembre 2015 l’opéra Prima Donna en 2
cd  avec  dans  le  rôle  titre,  la
créatrice Janis Kelly : son charisme et
sa grande conviction dramatique offre
une saisissante performance, éclairant
le parcours du rôle, ses vertiges, ses
éclairs, ses allers retours permanents
entre  présent  et  passé.  L’opéra
français sur un livret que Wainwright a
coécrit  avec  Bernadette  Colombine,
imagine le retour à la scène de la diva
pourtant âgée dans le Paris des années 1970… (un clin d’oeil
évident  à  Callas)  et  qui  tombe  amoureuse  d’un  jeune
journaliste sur le point de se marier, André. Leur rencontre
revêt une dimension particulière d’autant plus que la soprano
intimement atteinte lui apprend alors sa décision de faire ses
adieux.
L’écriture flamboyante de Wainwright, grand amateur d’opéras, 
semble recycler les épisodes les plus lyriques et extatiques
d’un Puccini, empruntant aussi à la Comédie musicale, sachant
très  intelligemment  varier  les  climats,  et  tendre  l’arc
structurel si essentiel à l’opéra, entre comédie et tragédie ;
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le chant de la protagoniste et celui de ses partenaires dont
le ténor lyrico spinto et de legerezza (André) lancent autant
de défis aux interprètes : les deux rôles (Régine / André)
sont redoutables pour la voix et offrent deux personnages
d’une grande finesse psychologique. Peu d’ouvrage ont offert à
une soprano âgée et mûre un rôle aussi nuancé, traversant
toutes les nuances de la palette émotionnelle (tête à tête
initial entre Régine et sa nouvelle femme de chambre Marie au
I)  entre  nostalgie,  amertume,  regret,  renoncement  et
apaisement final (fin du II), cependant que dans l’évocation
du duo amoureux quand elle chantait Aliénor d’Aquitaine, la
soprano  et  le  ténor  plongent  en  pleine  ivresse  enchantée
(épisode Dans ce jardin au II qui est le prétexte au duo le
plus allusif et échevelé de l’ouvrage)…

Le  livret  est  loin  d’être
conforme et désuet : il permet
une succession d’épisodes à la
fois contrastés et progressifs,
approfondissant  et  l’évocation
sensible d’un passé glorieux et
perdu (nombreux flashbacks), et
le ressentiment d’une vie dédiée
à  l’art  et  au  chant  qui  a
sacrifié l’épanouissement individuel (encore un clin d’œil à
Callas).  L’apparition du jeune journaliste, admirateur de la
diva,  suscite  chez  elle,  un  retour  d’effusion,  le
jaillissement d’une tendresse jusque là ensevelie. L’auteur
parle bien d’un long périple qui du début à la fin, présente
la diva sous des facettes différentes et conduit aussi le
spectateur à la suivre mais sans voyeurisme et avec beaucoup
de vérité et de pudeur. Les rôles de sopranos mûres sont rares
à l’opéra faut-il y voir un hommage aux grandes cantatrices
que  la  fragilité  de  l’instrument  condamne  de  facto  à  une
retraite souvent douloureuse ? Dans le répertoire romantique,
la Dame de Pique (la comtesse est en réalité chantée souvent
par  un  mezzo)  ou  Eva  Marty  dans  L’affaire  Makropoulos  de
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Janacek  sont  des  exemples  précédents,  auxquels  l’opéra  de
Wainwright  fait  écho  avec  pertinence.  Mais  le  jeune
compositeur  va  plus  loin  en  jouant  concrètement  sur  les
couleurs et les accents spécifiques d’une voix mûre.

On  sent  la  sincérité  d’un  musicien
(qui dédie son opéra à son compagnon
Jörn et à sa mère Kate McGarrigle)
avant tout amoureux de son héroïne où
se confondent selon ses témoignages à
propos de la genèse de son opéra, les
souvenirs des entretiens télévisés de
Maria Callas à la fin de sa carrière,
comme  l’hommage  à  sa  propre  mère
condamnée par un cancer au moment de
la composition de l’opéra… L’ouvrage
un temps commandé puis rejeté par le

Metropolitan Opera de NY ; programmé puis annulé au New York
City Opera fut finalement créé en 2009 à Manchester. Il fut
ensuite  repris  à  Londres  et  Toronto  en  2010,  puis  à  la
Brooklyn Academy de NY en 2012, avant d’être joué en septembre
2015 à Athènes.

La  première  fut  éclaboussée  par  un  scandale
relayé par la presse et soulevant le soupçon sur
l’auteur  réel  de  l’opéra.  S’en  suivit  une
polémique  honteuse  sur  la  paternité  de  la
partition redevable ou non au seul cerveau de
Wainwright  :  depuis,  la  confession  quasi  officielle  de
l’auteur  a  démontré  l’originalité  et  l’intégrité  de  sa
créativité,  seule  productrice  de  l’opéra  tel  que  nous  le
connaissons aujourd’hui et tel qu’il a été enregistré par
Deutsche  Grammophon.  L’ensemble  de  la  réalisation,  les
créations  successives  puis  l’enregistrement  avec  le  VVC
Symphony  Orchestra  a  été  assuré  par  le  soutien  privé  de
nombreux fans appelés à financer l’opération en crossfunding
(à travers l’aide de pledgemusic)…  On y découvre les deux
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superbes chanteurs offrant aux deux profils si bouleversant,
soprano  et  ténor,  (remarquable  Janis  Kelly  et  Antonio
Figueroa)deux incarnations fusionnelles malgré leur différence
générationnelle.  La  personnage  fascinant  de  Régine  Saint-
Laurent concentre toutes les facettes de la diva qui réalise
une sorte d’autocritique : comme si à la façon de La Maréchale
du Chevalier à la rose, elle tenait le miroir et observait en
en réalisant le commentaire, tendre ou cynique, serein ou
amer, toutes les marques d’un temps fait d’épreuves et de
sublimations, de dépassement et de frustration. Quand Janis
Kelly, créatrice du rôle en 2009 se regarde et chante ce
qu’elle voit et ce qu’elle a vécu, c’est Tosca, Traviata,
Turandot aussi, La Maréchale donc et Arianne, et  Elektra tout
autant qui paraissent sur la scène, sans omettre Brunnhilde en
particulier  qui  surgit,  non  pas  l’héroïne  romantique
sacrifiée,  mais  une  âme  contemplative  et  nostalgique  qui
interroge  au-delà  de  son  personnage,  la  force  de  son
incarnation  et  le  sens  du  chant  lui-même.

De  sorte  que  nous  disposons  d’une
partition  musicalement  accessible,  aux
épisodes réellement envoûtants où perce et
saisit  le  profil  d’un  personnage  qui
synthétisant  tous  les  grands  rôles
romantique  à  l’opéra,  est  aussi  un
remarquable  hommage  au  chant  incarné.
C’est donc une véritable découverte et par
sa construction, son écriture, les thèmes
mêlés  qu’il  suscite  en  résonance,  un
ouvrage majeur comme peut l’être dans le
registre  des  hommages  aux  divas

romantiques, Le Château des Carpathes de Philippe Hersant (et
le remarquable rôle de la cantatrice La Stilla inspiré par le
compositeur français d’après Hugo : voir le reportage vidéo
classiquenews, Philipep Hersant : Le Château des Carpathes,
mai 2009). Coffret événement, donc CLIC de classiquenews de
septembre 2015.
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Illustrations :  Rufus Wainwright, Antonio Figueroa, Janis
Kelly, Rufus Wainwright (DR)

 

 

 

PRIMA DONNA de Rufus Wainwright. Synopsis (en anglais)

Act I

Early morning in Régine Saint Laurent’s Paris apartment

Following a night of endless nightmares, Régine Saint Laurent
is awake unusually early, and surprisingly shows interest in
talking with her new maid, Marie, when she arrives for work.
Marie is only too happy to unload her latest complaints about
her drunken and tempestuous husband upon Madame, who in turn
starts sharing about her doubts and anxiety-filled terrors of
returning to the stage after a six-year hiatus.

Madame tells Marie of the stage role of her life, Aliénor
d’Aquitaine, the strong, powerful and culture-loving woman who
became queen of both France and England, an opera written for
her at the peak of her career. These two women, from opposite
walks of life, form a strong bond with each other in the midst
of their heart-to-heart exchange.

Philippe,  Régine’s  butler  and  confidant,  enters  with  his
assistant, François. Philippe is upset to see Madame and Marie
in  a  casual  and  friendly  situation,  instead  of  Madame
preparing  for  the  interview  with  a  journalist,  André
Letourneur,  a  rendezvous  that  she  has  forgotten.

Philippe instructs François to arrange the flowers around the



apartment  for  the  journalist’s  imminent  arrival.  Philippe
starts ranting about the golden days when Madame was the Queen
of Paris until the opening run of Aliénor six years ago, when,
after a triumphant premiere, she lost her voice during the
duet on the second night, after which Madame never sang again.
Lost in his nostalgia and slowly going into a rage-like state,
Philippe swears that he and Madame will not make the same
mistakes this time.

The  doorbell  rings  and  the  journalist  arrives.  Philippe
obsequiously welcomes André into the glamorous world of Régine
Saint Laurent, who makes her grand entrance.

The interview turns out to be more than Régine or André had
imagined. The pressing questions of André about Madame’s last
performance  of  Aliénor trigger  an  emotional  response  from
Régine, who gets overwhelmed by memories rushing back, showing
how traumatizing that evening was for her. André himself seems
to  remind  her  of  someone  involved  in  the  hurtful  and
disturbing  memory.  She  refuses  to  answer  that  line  of
questioning.

André sees more than the legend he has adored since his days
at the conservatory, where he himself studied to be a tenor.
He takes advantage of Régine’s state of confusion and prompts
her to go to the piano and they end up singing the iconic love
duet from Aliénor. As the passionate duet reaches a climax,
Régine’s voice breaks down.

Philippe leaps in to save the day, and Madame is put to rest
under Marie’s care. Everyone attempts to comfort Régine as she
tries  to  recover  her  senses.  Philippe  reschedules  the
interview with André for later in the evening. André agrees
and leaves. Madame is left resting in the darkened room. André
comes back to retrieve the score he had brought over and left
at the piano. Régine sees him and beckons to him. He goes to
her. They kiss. Marie comes in, sees them and leaves.



Act II

Later that same evening

As Marie is setting the table, she gets homesick and tells of
the simple life in her home in Picardie. She nostalgically
compares  it  to  the  love-crazed  and  materialistic  life  of
Paris.

Marie  confronts  Philippe  about  his  plans  to  have  the
journalist return that evening to continue the interview over
dinner and the Bastille Day fireworks. Philippe erupts at
Marie and reminds her of her place in his household.

Régine warms her voice and tries to understand why it failed
her  in  front  of  the  journalist.  While  she  can  sing  the
precious high note in isolation, each time she tries to put
words and meaning into the music, she is again unable to reach
the climactic note. Madame realizes that she must confront the
recording of that glorious, tragic evening six years ago, a
recording she could never bring herself to listen to, if she
is  ever  to  sing  Aliénor,  or  any  opera,  ever  again.  She
reflects on her fearless youth and on her past and present
struggles with confidence and anxiety. Her youth is forever
gone and she now has to face a new reality. She finally plays
the legendary recording of her opening night, and her mind
carries her back in time to her original performance of that
very same love duet.

Henry, the King of England, portrayed by André, enters the
garden and professes his love to his glorious Aliénor. Régine
becomes Aliénor, and flawlessly performs the magical scene.

Régine wakens from her reverie and declares her refusal to
return  to  the  stage.  Philippe  explodes  and  unleashes  his
resentment through a violent rage. Marie comes to Madame’s
rescue. There is no turning back and Philippe musters every
ounce of his remaining pride and makes his final exit from
Madame’s life for ever – just as the doorbell rings for the



journalist’s return.

The  journalist,  however,  has  an  unpleasant  surprise  for
Régine:  he  is  engaged  to  be  married  and  has  brought  his
fiancée. Once again forced to confront her new circumstances,
she wishes him and his fiancée well with utter grace and
generosity.

André asks Régine for one last gesture before he leaves: would
she sign his original album of Aliénor? Régine does so, and
she announces the end of her career to the journalist. But,
just before he goes, she realizes that she would like the
precious souvenir to be for someone closer to her heart –
Marie.

La Prima Donna signs her last autograph. Finally, left by
herself in her apartment, Régine steps onto the balcony to
watch the Bastille Day fireworks.

DVD,  compte  rendu  critique.
Verdi  :  La  Traviata.  Diana
Damrau (1 dvd Erato, 2014)

https://www.classiquenews.com/dvd-compte-rendu-critique-verdi-la-traviata-diana-damrau-1-dvd-erato-2014/
https://www.classiquenews.com/dvd-compte-rendu-critique-verdi-la-traviata-diana-damrau-1-dvd-erato-2014/
https://www.classiquenews.com/dvd-compte-rendu-critique-verdi-la-traviata-diana-damrau-1-dvd-erato-2014/


DVD, compte rendu critique. Verdi : La
Traviata.  Diana  Damrau  (1  dvd  Erato,
2014).  La  lumineuse  Traviata  de  Diana
Damrau… Après le minimaliste misérabiliste
de l’ancienne production parisienne signée
Christoph  Marthaler  qui  imaginait  alors
une Traviata exténuée au pays des soviets
usés,  corrompus,  exsangues,  voici  donc
cette  nouvelle  production  réalisée  par
Benoît Jacquot, cinéaste grand public au
symbolisme  parfois  schématique
caricatural.  S’il  opte  pour  des
accessoires simples et claires souvent monumentaux  (le lit de
la  courtisane au I, l’escalier colossal au II…), la vision
manque singulièrement de subtilité : il est vrai que remplir
le vaste espace de Bastille reste un défi de taille pour les
metteurs en scène. Son Werther inauguré pour la même scène en
2012,  était  de  la  même  veine.   Mais  cette  simplification
visuelle n’empêche pas les détails historiques qui font sens
comme le clin d’œil au tableau de l’Olympia de Manet, hommage
du peintre réaliste au nu féminin, au corps de la courtisane
qui fait commerce de ses charmes. Le peintre de la production
a même poussé la note réaliste en peignant le portrait de la
cantatrice en lieu et place de l’Olympia originelle de Manet ;
idem,  Jacquot  a  choisi  une  servante  noire  pour  Violetta,
rattrapée par sa maladie. Le spectacle était le point fort de
la saison 13-14 : elle réunit un trio prometteur : Diana
Damrau  (en  Violetta),  Ludovic  Tézier  et  Francesco  Demuro
(nouveau venu dans l’auguste maison comme c’est le cas de sa
consoeur  allemande),  respectivement  dans  les  rôles  des
Germont, père et fils.
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Sensible Traviata de Diana
 

La Traviata de Diana. Elle, diva musicienne jusqu’au bout des
ongles, sidère par la sincérité de son jeu, l’intensité d’un
chant qui soigne surtout la ligne et le galbe dramatique, la
vérité de l’intonation… plutôt que l’articulation précise de
la langue. L’énonciation reste souvent confuse voire brumeuse,
mais l’ampleur du souffle, les couleurs, et les intentions
sont justes. Au I, la diva incarne la courtisane parisienne
usée mais terrassée par l’amour qui frappe à sa porte (E
Strano).  Au  II,  la  femme  amoureuse  bientôt  sacrifiée
resplendit par son sens de la dignité contenue ; enfin au III,
Violetta rattrapée par la maladie, exprime le dernier souffle
de la pécheresse finalement sanctifié (son dernier sursaut
véritable résurrection de son innocence perdue…), Diana Damrau
maîtrise l’architecte du rôle sensible tragique qui s’achève
par sa mort en grande sacrifiée terrassée. Une incarnation qui
profite évidemment à Paris, de sa performance précédente à La
Scala de Milan pour son ouverture en décembre 2013.

Face à elle, le ténor sarde Francesco Demuro peine souvent
dans un chant moins articulé, moins abouti dramatiquement, un
style lisse qui n’entend rien à ce qu’il dit : où est le texte
?  Dommage.  Face  aux  jeunes,  le  Germont  de  Ludovic  Tézier
s’impose là encore par la force souple du chant, un modèle de
jaillissement intense et poétiquement juste. Quel baryton !
Une chance pour Paris. L’orchestre habituellement parfait de
finesse, de suggestion sous la direction de son directeur
musical  –  divin  mozartien,  étonnant  wagnérien,  Philippe
Jordan, semblait dépossédé de ses moyens sans la conduite de
son pilote préféré. Le chef Francesco I. Campia a la baguette
dure, les fortissimo faciles voire systématique, une absence



de finesse qui nuit terriblement à ce chambrisme articulé qui
fait les Verdi réussis.

Réserve. La réalisation vidéo fait grincer des dents : on a
bien compris que la caméra à l’épaule pouvait fixer le plan
placé derrière la spectatrice au cou bien galbé pour exprimer
le point de vue du spectateur en cours de spectacle. L’idée
sur  le  papier  pouvait  être  intéressante  mais  dans  la
continuité  du  film,  devient  systématique  et  constamment
tremblée,  suscite  d’inévitable  réserve.  D’ailleurs  d’autres
séquences  filmées  à  l’épaule  et  focusant  sur  certains
protagonistes dont Diana Damrau précisément, gâchent aussi la
lecture par un manque de stabilité ou des mouvements de caméra
qui ailleurs passeraient pour des fautes de débutants. Pas
facile de filmer l’opéra sans tomber dans la caricature plan
plan ou délirante comme ici…

Non obstant la faible tenue du ténor, du chef, la Traviata de
Diana conserve toute son irrésistible séduction. Lire aussi
notre compte rendu de La Traviata par Diana Damrau en juin
2014 à l’Opéra Bastille. 

 

 

 

 

DVD, compte rendu critique. Paris. Opéra Bastille. Verdi : La
Traviata. Diana Damrau (Violetta), Francesco Demuro (Alfredo,
Germont fils), Ludovic Tézier (Germont père), Anna Pennisi,
Cornelia Oncioiu. Benoît Jacquot, mise en scène. Orchestre et
chœur de l’Opéra national de Paris. Francesco Ivan Ciampa,
direction. Enregistré en 7 juin 2014, à l’Opéra Bastille à
Paris. 1 dvd Erato 0825646166503.
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CD,  compte  rendu  critique.
Alesandro  Stradella  :  San
Giovanni  Crisostomo.  Mare
Nostrum. Andrea De Carlo (1
cd Arcana / Andrea De Carlo,
Mare Nostrum, septembre 2014)
CD,  compte  rendu  critique.  Alesandro  Stradella  :  San
Giovanni Crisostomo. Mare Nostrum. Andrea De Carlo (1 cd
Arcana / Andrea De Carlo, Mare Nostrum, septembre 2014). Pas
d’introduction fervente préparant l’auditeur dans les affres
expressives entre vanité et vertu mais immédiatement un duo
(entre deux conseillers impériaux de la Cour d’Eudoxie, soit
comme  la  conversation  et  les  commentaires  de  personnages
secondaires)  qui  plonge  dans  l’acuité  d’une  action  sacrée
aussi ciselée que son oratorio déjà édité et mieux connu : San
Giovanni Battista, véritable révélation qui alors confirmait
l’autorité  et  la  séduction  d’un  compositeur  adulé  en  son
temps,  protégé  par  les  grands  dont  la  Reine  Christine  de
Suède… Stradella révélé : voilà une gravure opportune qui
vient  accréditer  l’originalité  d’un  tempérament  qui  sait
sculpter la matière vocale avec une rare pertinence expressive
car de toute évidence ici c’est essentiellement la langue des
récitatifs qui porte la tension et la cohérence poétique comme
la valeur méditative et spirituelle de l’oeuvre.
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Favorisé par Innocent XI, Stradella compose un oratorio
glorifiant le juste Crisostomo…

Joyau romain du XVIIème
Mare Nostrum en dévoile l’art sculptural des récitatifs

Antonio  Stradella  (1639-1689)
marqua voire refaçonna selon son
goût  (immense)  le  genre  de
l’oratorio  si  fécond  et
florissant dans la Rome baroque
(et ailleurs), celle de la fin
du  XVIIè,  action  sacrée  aussi
représentée  dans  les
confraternités  religieuses  que

dans les salons de la noblesse tels les Pamphili, Ottoboni,
Ruspoli… Les « oratorios de palais » sont particulièrement
prisés et aussi défendus par le pape lui-même : Innocent XI
qui  autour  de  1680,  se  montre  très  exigeant  voire
interventionniste sur le genre lyrique : pour s’assurer de la
conformité  des  drames  joués  en  musique,  il  marqua  sa
préférence pour des livrets écrits par les cardinaux lettrés
de  la  Rome  pieuse  et  érudite.  Les  moyens  investis  sont
importants  et  coûteux  même  pour  des  actions  sacrées
représentées dans les salons patriciens : décors, costumes,
éléments scénographiques : c’est le cas de la Resurrezione de
Haendel (1708) aboutissement emblématique de l’essor du genre,
lui-même prolongeant naturellement ainsi tous les oratorios
d’Alessandro Scarlatti (livrets du cardinal Pietro Ottoboni)
représentés au Palais de la Chancellerie à Rome de 1693 à
…1708.
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L’art du récitatif
L’oratorio tend non à l’action et aux coups de théâtre comme à
l’opéra, mais à la réflexion, voire la méditation sur les
thèmes sacrés, et aussi sur les questions théologiques : le
récitatif  y  est  particulièrement  ciselé  et  expressif  pour
articuler  et  projeter,  colorer  et  nuancer  les  riches
thématiques du sujet sacré. L’air plus lyrique et vocal met en
avant  un  sentiment  pour  séduire  l’assemblée.  Avant  sa
trentaine,  Stradella  oeuvre  à  Rome  (dès  1667)  à
l’Archiconfraternité  du  très  saint  crucifix
(Archiconfraternità del Santissimo Crocifisso de Rome) de Rome
que l’auteur avait rejoint en 1653. Le compositeur si finement
dramatique,  est  apprécié  de  ses  patrons,  tous  riches
patriciens romains : Chigi, Pamphili, Aldobrandini, Altieri,
Christine  de  Suède  donc,  récente  convertie  à  la  foi
catholique,  laquelle  écrit  le  livret  de  sa  sérénade,  Il
Damone.  En  totalité,  Stradella  compose  6  oratorios  :  San
Giovanni  Battista  (1675),  La  Susanna  (1681),  Ester
liberatrice, San Giovanni Crisostomo, San’Editta, vergine e
monaca, enfin Santa Pelagia. Chaque partition relevant de la
ferveur particulière du mécène commanditaire, d’où le choix de
sainte martyre plutôt peu connue aujourd’hui….
L’oratorio San Giovanni Crisostomo est probablement lié au
pontificat  direct  d’Innocent  XI  élu  en  1676  (ex  cardinal
Benedetto Odescalchi) qui oeuvra particulièrement à affirmer
l’autorité de l’Église face aux menaces musulmanes d’invasion.
Giovanni Crisostomo, est évêque de Constantinople en 398 ap
JC, chef de l’église orientale sous la pontificat d’Innocent
I.  C’est  l’impératrice  Eudoxie  qui  le  déposa  en  403
l’obligeant à l’exil en Arménie. Le livret d’un auteur inconnu
souligne le conflit entre Crisostomo, apôtre du dénuement et
de la vanité du pouvoir, et l’Impératrice Eudoxia, narcissique
et vaniteuse, aidée de Théophile, évêque d’Alexandre et grand
rival de Giovanni. Conflit entre « Bouche d’or » (car Giovanni
Crisostomo était un orateur hors pair) et celle qui voulait se
faire édifier une sculpture à son image pour être adorer telle
une divinité terrestre, comme Impératrice de Byzance.



Dans la seconde partie, l’envoyé de Rome – donc du Pape,
soutient  Crisostomo  dans  sa  lutte  contre  l’arrogance  des
grands.  Puis  quand  Giovanni  exhorte  les  puissants  à
l’humilité,  la  réponse  est  sans  appel  de  la  part  de
l’Impératrice : combat et détermination politique. Giovanni
sera exilé.

Une écriture dramatique et contrastée proche du texte. La
diversité des formes vocales (duos, trios pour les conseillers
impériaux,  associant  aussi  les  protagonistes  :
Giovanni/l’envoyé romain, Théophile/idem, etc… ), la vitalité
contrastées des airs (finalement très courts mais d’autant
plus expressifs et intenses, la richesse des caractères de
chaque séquence, cette maîtrise emblématique et exceptionnelle
du  récitatif  stradellien,  défendent  ici  une  partition
somptueuse qui mérite par sa force dramatique et sa grande
énergie expressive, la présente exhumation. Dans son unique
air,  Crisostomo  disparaît  de  la  scène  au  II,  laissant
désormais l’envoyé de Rome et la suite de Théophile développer
l’enseignement  allégorique  de  l’oratorio.  Comme  toujours
l’apothéose des élus et des justes n’a pas lieu sur cette
terre. Et la grandeur morale n’est révélée qu’après leur mort
ou leur destitution.

 

 

Les  palmes  de  la  caractérisation  vont  à  la  basse  Matteo
Bellotto dans le rôle-titre ; ampleur, souffle, profondeur et
justesse stylistique, avec une articulation limpide et claire.
Sa partenaire dans le rôle d’Eudosia, –Arianna Venditelli-,
aux aigus durs et parfois stridents voire déchirés, si elle ne
manque d’abattage et de flexibilité, manque surtout de finesse
et de nuances, de saine mesure dans son approche globale :
moins d’agressivité et d’acidité auraient gagner à incarner
une Eudosia à l’oposé de ce profil systématiquement hystérique
(une  vraie  harpie  déchaînée  :  on  a  bien  compris  la



diabolisation  exemplaire  de  l’arrogance  politique  mais  à
surjouer  ainsi,  la  charge  devient  caricaturale  et  parfois
inaudible). Fin, racé, souple lui aussi le Teofile du ténor
Luca Cervoni s’affirme comme l’excellent contre-ténor Filippo
Mineccia dans le rôle vertueux et sage de l’envoyé de Rome.

Continuo  chambriste  mais  expressif  et  nuancé,
récitatifs  ciselés  (un  vrai  travail  de
caractérisation et de clarification linguistique a
été mené : il porte ses fruits de toute évidence),
prise de son valorisant les voix tout en conservant une bonne
balance  avec  les  instruments  font  la  valeur  de  cette
recréation qui atteste – en doutions-nous réellement ?-, de
l’exceptionnelle  intelligence  dramatique  d’un  compositeur
savant  et  sensuel,  l’inestimable  Stradella.  Une  initiative
méritoire du festival Stradella de Nepi (Italie), ville natale
du compositeur dans le cadre de son Stradella Project porté
par Andrea De Carlo, directeur musical de Mare Nostrum. Malgré
nos réserves sur le chant d’Eudosia, la réalisation suscite un
CLIC de classiquenews pour le mois de septembre 2015.

 

 

Cd, compte rendu critique. Alessandro Stradella (1644-82) :
San  Giovanni  Crisostomo,  Rome  vers  1670.  Ensemble  Mare
Nostrum.  Andrea  de  Carlo,  direction.  1  cd  Aracana
3760195733899.  Enregistrement  en  septembre  2014.

 

 

VOIR sur le reportage vidéo dédié à la recréation de San
Giovanni Crisostomo, oratorio de Alessandro Stradella (réalisé
en septembre 2014 à Nepi (Italie)
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CD, compte rendu critique. J-
S Bach : Die Kunst der fuge /
L’art  de  la  fugue.  Martha
Cook,  clavecin  (2  cd
Passacaille 2013)
CD, compte rendu critique. J-S
Bach  :  Die  Kunst  der  fuge  /
L’art de la fugue. Martha Cook,
clavecin  (2  cd  Passacaille
2013).  Formidable  lecture  et
surtout projet artistique voire
philologique  exemplaire
entrepris  par  l’américaine
Martha Cook et qui vit en France
depuis 1980. .. A l’heure où les
nouvelles  générations  de
baroqueux  assidus  manquent
singulièrement  de  sens  critique  comme  d’audace  dans  leur
geste, leur choix de programme et de répertoires, leur vision
de la musique en général,  tout en jouant remarquablement
bien, voici une approche scientifiquement passionnante qui a
cherche et trouve la finalité de toute création musicale : son
sens profond. Sur le métier de L’Art de la fugue d’un Jean-
Sébastien abstrait, impressionnant et finalement mystérieux,
la claveciniste audacieuse étonne par la pertinence et la
finesse de son analyse concernant les partitions parvenues
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depuis le XVIIIème siècle.

 

Alors qu’on le tenait pour un recueil inclassable, à la
structure  bancale  et  inexpliquée,  comme  un  cycle

d’exercices moins comme un ouvrage abouti et réfléchi, et
comme une masse incohérente à l’ordre non validé par Bach,
Martha  Cook  la  visionnaire  ose  rétablir  la  valeur  de  la
première partition parvenue, datée vers 1740, et même dans ses
inachèvements, la claveciniste démontre surtout que son plan
correspond à un programme sémantique précis conçu tel quel et
voulu ainsi par Jean-Sebastien. La puissance de la musique
baroque réside dans son éloquence et sa rhétorique : rien de
plus vrai pour L’art de la fugue dont la partition recueille
une méditation profonde et personnelle sur la mort d’après la
lecture de l’évangile selon Luc.

 

 

Bach : retour au sens
 

Les 12 fugues et deux canons sont même
agencés  en  deux  parties  égales  aux
correspondances  retrouvées,  d’une
cohérence qui déconcerte sur le génie et
la  pensée  universelle  d’un  Bach  mûr,
concepteur et architecte visionnaire. Les
corrections  apportées  par  l’auteur
jusqu’à  sa  mort  10  années  plus  tard  
(ajout de deux fugues et de deux canons)
vont dans le sens d’une précision  et
d’un  enrichissement  du  plan  originel  ainsi  dévoilé.  Comme
manifeste  d’une  prière  personnelle  ou  comme  testament
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dévotionnel, le recueil L’art de la fugue (que le titre soit
ou non de Bach), renvoie à la profondeur et la sincérité d’une
écriture certes intellectuelle, surtout perfectionniste avant
toute autre. C’est un face à face avec Dieu et au pied de la
divinité, l’humble réflexion sur la condition humaine. Comme
la manifestation de la dévotion intime du director musices de
Leipzig, le manuscrit fut toujours précieusement conserve par
la  famille.  Signe  de  respect  pour  une  œuvre  surtout
personnelle.  La corrélation avec l’évangile de Luc et la
mention précise du texte mis en musique  (14:27) est livrée
par la valeur numérique des initiales JS (=27), et du nom de
Bach (=14). Il s’agit donc du dictum, paraboles et exhortation
finale  du  sermon  de  Jésus  lors  de  son  second  séjour  à
Jérusalem.  Offrande  des  plus  intimes  en  réflexion  à  la
parabole de la  Croix et du Sacrifice de Luther, les 16 
sections ainsi agencées / révélées par Martha Cook dans une
perspective  qui  heurtera  tous  les  puristes  évidemment,
renseignent de façon inédite et imprévue sur la pensée du
dernier Bach.

La sincérité comme la grande cohérence, l’exigence sur le plan
du sens et de la finalité de la musique trouvent ici une
interprète passionnante, dont le jeu et l’écriture d’un livre
complémentaire  paru  chez  Fayard   (L’art  de  la  fugue,  une
méditation en musique, Fayard Paris 2015 CLIC de classiquenews
de l’été 2015) apportent un éclairage lumineux sur l’un des
plus grands génies de la musique baroque.

 

 

CD, compte rendu critique. J-S Bach : Die Kunst der fuge /
L’art de la fugue. Martha Cook, clavecin.  2 cd Passacaille
1014. Enregistré à Nogent le Rotrou en novembre 2013.

 



LIRE aussi notre compte rendu critique complet
du livre de Martha Cook édité chez Fayard :
L’art de la fugue, une méditation en musique,
CLIC de classiquenews de l’été 2015. Et si Bach
grand  lecteur  des  Écritures,  avait  souhaité
exprimer musicalement l’enseignement du Nouveau
Testament, comme un vrai travail pédagogique et
d’évangélisation  ?  Le  parcours  ainsi  jalonné
offre une formidable méditation sur le sens de

la  Foi,  la  présence  tangible  de  Dieu,  et  comme  musicien
sincère, l’acte musical et de composition comme un témoignage
spirituel…

 

 

Livres,  compte  rendu
critique. Jérôme Bastianelli.
Georges Bizet (Actes Sud)
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Livres,  compte  rendu  critique.  Jérôme
Bastianelli.  Georges  Bizet  (Actes
Sud). On pensait tout connaître de la vie
et de l’œuvre de Georges Bizet (1838-1875
; mort à 37 ans), l’auteur de l’inusable
opéra Carmen (créé en mars 1875) qui lui
valut bien des déboires et surtout une
dépression, prolongeant l’échec d’à peu
près tous ses ouvrages lyriques portés à
la scène, au cours de sa courte vie :
Bizet ne devait pas se remettre de la
déception  du  peu  d’intérêt  pour  sa
Carmen, et il meurt quelques mois après
la création, en juin 1875. Le texte d’un
style fluide et très documenté éclaire
les épisodes d’une existence besogneuse
marquée essentiellement par l’absence de vrai succès musical.
Un comble pour celui qui est aujourd’hui unanimement célébré
et joué partout sur la planète pour Carmen. Bizet se dévoile
ainsi en pianiste virtuose qui rechignant une carrière de
concertiste, préfère l’enfer de la pédagogie à quelques élèves
privés ; le musicien admire au delà de tout, Bach et Mozart.
Son maître ne fut pas Halévy (avec lequel il étudia un temps
la composition) mais Charles Gounod dont il suit à la trace
chaque  création,  dont  il  connaît  chaque  note  et  chaque
séquence instrumentale… Désireux de se faire un nom sur la
scène lyrique, Bizet ose vainement l’Opéra, puis se tourne
vers  le  Théâtre  Lyrique  et  l’Opéra  comique  :  nombre  de
partitions sont proposées Ivan IV, et même un chef d’oeuvre
détruit, La coupe… d’autres, les Pêcheurs de perles ou La
Jolie fille de Perth, à peine remarqués par un public boudeur
et versatile. Sa Symphonie en ut (jaillissement de son jeune
génie, composée en 1855) montre le cas d’un jeune prodige qui
dépasse toutes les tentatives symphoniques à son époque ! Et
dire que la partition n’ a été découverte et créée qu’au XXème
siècle (1935).
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Le tempérament Bizet
Pourtant Bizet, Prix de Rome (en 1857) fut un orchestrateur de
génie, dont la sensibilité reste exceptionnelle à son époque.
Nietzsche, dans le conflit qui l’oppose à Wagner en fera son
champion : soulignant la lumière du premier contre les brumes
coupables du second. A travers cette récupération esthétique,
on voit bien que le cas Bizet résiste à toute réduction et à
tout étiquetage : non l’auteur de Carmen ne se réduit pas à ce
seul opéra qui clôt une vie difficile et frustrante. De pages
en page, à travers les quatre chapitres (« Orchestre, Piano,
Théâtre, Destinées« ), la présentation des oeuvres et leur
analyse première dévoilent enfin un tempérament raffiné, qui
porte en lui, les promesses de la tradition française, portée
vers la transparence, le raffinement instrumental, la couleur
et la construction dramatique. Même Berlioz loua le génie du
jeune  Bizet  (lequel  assure  la  partie  de  piano  lors  des
répétitions  pour  la  création  de  L’enfance  du  Christ).  Le
portrait affirme une invention puissante, dopée à l’échec,
désireuse de dépassement, et porteuse d’accomplissement. Il
n’y a pas comme il est indiqué au verso du livre et de façon
surprenante  et  incorrecte,  ce  «   compositeur  lyrique
indécis ». Toute sa vie, Bizet fut inspiré par le feu sacré,
malgré sa bonhommie naturelle et son naturel aimable : sans
cette  autodétermination  qu’exprime  bien  le  texte  dans  sa
globalité, l’auteur de Carmen n’aurait jamais pu accouché d’un
tel chef d’oeuvre en mars 1875.

Livres,  compte  rendu  critique.  Jérôme  Bastianelli.  Georges
Bizet (Actes Sud, collection Classica). Parution : septembres
2015.  176  pages.  ISBN  978-2-330-05306-2.  Prix  indicatif  :
17,80€.
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CD,  coffret  événement.  Jean
Martinon : the late years :
1968 – 1975. Roussel, Dukas,
Lalo,  Berlioz,  Falla,
Poulenc,  Ibert,  Honegger,
Schumann,  Tchaikovski,
Brahms…  14  cd.  CLIC  de
classiquenews  de  septembre
2015
CD, coffret événement. Jean Martinon : the
late years : 1968 – 1975. Roussel, Dukas,
Lalo,  Berlioz,  Falla,  Poulenc,  Ibert,
Honegger, Schumann, Tchaikovski, Brahms…
14 cd. CLIC de classiquenews de septembre
2015. Erato édite les archives légendaires
contenant le testament artistique du chef
Jean  Martinon  (1910-1976),  baguette
génialement détaillée et d’une transparence idéale qui a fait
vibrer  et  palpiter  comme  peu  avant  lui,  les  joyaux  du
symphonisme  français,  ceux  signés  Albert  Roussel  en
particulier (le chef qui était aussi compositeur a étudié la
composition  avec  Roussel  justement,  d’où  sa  profonde
admiration  /  connaissance  de  l’écriture  rousselienne).
Directeur  musical  du  National  de  France  de  1969  à  1973,
Martinon  enregistre  plusieurs  sommets  orchestraux  qui
aujourd’hui  révèlent  l’acuité  incandescente  de  son  geste…
D’ailleurs les 3 premiers cd abordent ballets et Symphonies de
Roussel, transfigurés par une direction exemplaire en tout
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point. Un accomplissement rare qui demeure une réalisation
mythique (et qui fait donc l’attrait particulier du coffret
ERATO 2015).

A la tête de l’Ortf, le chef français réalise un cycle
d’enregistrements miraculeux

Roussel, Dukas, Lalo,
Berlioz…

Jean Martinon, habité par la grâce
 

La direction de Martinon profite de son activité de
compositeur (comme un Boulez aussi) : trépidation
rythmique, puissance émotionnelle, souffle épique,
d’une précision analytique et surtout d’un intensité

poétique qui porte l’ivresse et l’extase d’Ariane dans les
bras du Bacchus danseur (6), véritable agent de la transe et
de  la  métamorphose  qui  conduit  l’amoureuse  abandonnée  par
Thésée  à  sublimer  son  destin,  de  tragique,  bientôt
miraculeusement sauvée. L’élève de Munch, à qui l’Orchestre de
Chicago propose la succession de Reiner, apporte à Paris (il
était  aussi  violoniste),  sa  grande  sensibilité  et  son
expérience  affûtée  des  partitions.
Le réveil d’Ariane est un morceau d’anthologie de toute la
littérature symphonique française, porté par un Roussel au
sommet de sa sensibilité. L’activité de l’orchestre, le détail
instrumental, le geste millimétré et riche de mille nuances du
chef français accréditent a très haute valeur de ce coffret
dans sa globalité : jamais la matière orchestrale ciselée avec
autant de raffinement et de subtilité dramatique n’aura à ce
point  exprimer  l’incandescente  progression  de  l’action  :
transformation de l’endormie en nouvelle âme régénérée grâce à
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la magie de l’amour et d’une rencontre imprévue. Le 10 tire
des larmes : baiser des deux amants ressuscités où le chant de
l’orchestre atteint un sommet d’extase langoureuse où règne
surtout le geste filigrané d’un maître maestro. Ne serait-ce
que  pour  son  legs  Roussel,  sublimé  par  une  connaissance
miraculeuse, le coffret mérite le meilleur accueil : un corpus
à écouter d’urgence par tous les mélomanes. A la tête de
l’orchestre national de l’ORTF, en 1969 (Bacchus et Ariane,
Suites 1 et 2 enchaînées) puis en 1971 pour Le Festin de
l’Araignée (autre splendeur absolue et de surcroît lecture du
ballet intégrale), Jean Martinon se montre d’une prodigieuse
activité,  dramatique  et  poétique  d’une  grâce  irrésistible.
L’ivresse et l’analyse opèrent une même alchimie superlative
pour les Symphonies 2 opus 23 et n°3 opus 42 avec le même
orchestre en 1969 et 1970 (cd2). Quand le cd3, offre le trop
rare mais exceptionnel ballet Aeneas opus 54 sur le livret de
Joseph  Weterings,  13  épisodes  d’une  maturité  poétique
identique,  (même  orchestre  piloté  en  décembre  1969  avec
choeur)  :  caresse  éperdue  des  violoncelles,  chambrisme
scintillant des bois et des cuivres… Martinon produit une
leçon de direction habitée, filigranée là encore où le chant
naturel des instruments exprime au plus juste le dévoilement
des sentiments secrets, l’activité de la psyché qui tire les
ficelles du destin d’Enée et de Didon.

Autre  révélation  et  sommet  de
l’interprétation des années 1968 : la
Symphonie en ré de Franck (avec la
national  de  l’Ortf  toujours)  dont
Martinon dès le début (lento) faire
resplendir  une  sonorité  lugubre  et
cosmique,  pleine  de  mystère  et  de
souffle  épique,  où  passe  le  grand
frisson wagnérien : voilà ce fameux
wagnérisme  réassimilé  spécifiquement

par Franck et qui le diffuse avec cette élégance et cette
pudeur tragique à la fin du XIXè en France (la Symphonie en ré
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de César Franck est créée en 1889). A Martinon qui fut aussi
un grand Malhérien (comme Bernstein à la suite de Walter),
revient  le  mérite  de  nous  faire  entendre  la  gravité
fantastique  d’une  partition  dont  il  rétablit  les  justes
proportions,  et  comme  la  vibration  souterraine  de  sa
géographie tectonique, les dimensions chthoniennes, enfouies
enfin  révélées,  à  la  fois  colossales  et  intimes,  d’une
spiritualité  qui  se  révèle  dans  le  second  mouvement
(allegretto, à la fois andante et scherzo : fusion géniale) :
à  travers  des  tempos  ralentis,  étirés  mais  suspendus  et
profonds…  quelle  compréhension  supérieure,  quel  chatoiement
orchestral. La baguette est acérée et vive, et tout autant
brumeuse  et  énigmatique.  Du  très  grand  art.  Même
accomplissement pour la Symphonie en ut de Paul Dukas, autre
éblouissement sonore, profond et subtilement énoncé (1972).
Créé en 1897, Dukas prolonge les expériences dans le domaine
de Saint-Saëns, Lalo, D’Indy, Franck, Chausson… C’est donc la
lecture d’un jalon récapitulatif et comme synthétique de toute
la  tradition  symphonique  romantique  française  que  réussit
Martinon.   Le  maestro  parvient  malgré  l’ampleur  parfois
colossal de l’effectif et de la matière sonore, à préserver
toujours  clarté,  transparence,  jouant  sur  le  voile
irrémédiablement  dépressif  des  cordes.  La  révélation  vient
aussi de l’ouverture Polyeucte que sa perfection structurelle
et son souffle dramatique oriente vers la forme d’un poème
symphonique  de  près  de  16mn.  Elégantissime  et
profond, Martinon fait surgir à travers les influences du
jeune  Dukas  (26  ans),  celles  de  Wagner  et  de  Franck,  un
tempérament  hors  du  commun  pour  le  dramatise  vénéneux,
empoisonné par les brumes inquiétantes, plongeant dans une
psyché tourmentée et profondément tragique. L’éclat mordoré
noir  voire  solennel  de  Dukas  d’un  caractère  méditatif
(l’harmonie des bassons doublée par le cor anglais) étend ses
formidables  vertiges  suspendus  repris  aux  cordes  et  aux
cuivres. Le geste fluide, aux résonances vénéneuse affirme
l’affinité manifeste du chef avec les derniers romantiques
hexagonaux, prodigieux auteurs à l’époque de Wagner et de
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Franck. Polyeucte dévoré intérieurement entre son amour pour
Pauline et sa foi de chrétien responsable, a tout du héros
embrasé  cornélien.  Crispations  ultimes,  déchirements  et
déflagration  du  destin  contraire,  laissent  enfin  dans  la
dernière partie, le flux impétueux suspendu, rédempteur de la
harpe, à l’image de la Symphonie en ré de Franck (1889, modèle
absolu).  La  partition  créée  en  1892  est  un  chef  d’oeuvre
méconnu que Martinon avait déjà compris comme personne.

 

L’acuité  du  symphonisme  romantique  et  postromantique  de
Martinon trouve ici d’autres jalons incontournables : La Péri
du même Dukas (1971), La tragédie de Salomé de Schmitt opus 50
(1972), une saisissante Fantastique de Berlioz suivie de son
volet complémentaire et nécessaire Lélio ou le retour à la vie
(1972 et 1973), la Symphonie espagnole de Lalo opus 21 avec
l’excellent Oistrakh (avec le Philharmonia Orchestra, Londres
1954).  Autre  must  absolu.  Les  bénéfices  du  coffret  sont
inestimables. Mais il y aurait tant d’autres splendeurs à
souligner dans ce coffret majeur : le Poème de Chausson avec
Perlman (1970), la Symphonie avec orgue de Saint-Saëns (Marie-
Claire  Alain,  1970,  comme  celle  de  Franck  d’un  souffle
hallucinant),  Cydalise  de  Pierné  de  1970,  et  Pacific  231
d’Honegger (1971), Les Escales d’Ibert (1974), la Symphonie
n°4  de  Schumann  (avec  l’orchestre  mondial  des  jeunesses
musicales, 1975), le ballet intégral El sombrero de tres picos
de Falla (live de 1972)…

Voilà  un  nouveau  coffret  qui  complète
heureusement le coffret précédent édité par
Sony classical dédié à l’œuvre de Martinon à
la tête du Chicago Symphony Orchestra (10 cd
RCA, entre 1964 et 1969) soit juste avant les
accomplissement Roussel avec l’Ortf. C’est peu
dire  que  Martinon  réalise  à  Chicago  une

travail éblouissant que son successeur Solti saura cultiver et
faire  fructifier…  De  l’un  à  l’autre,  s’affirme  une  même
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direction ciselée, d’une profondeur et d’une subtilité qui
laissent sans voix. Jean Martinon est bien un immense chef
français à redécouvrir d’urgence.

CD, coffret événement. Jean Martinon : the late years
: 1968 – 1975. Roussel, Dukas, Lalo, Berlioz, Falla,
Poulenc,  Ibert,  Honegger,  Schumann,  Tchaikovski,

Brahms…  14  cd.  Collection  ICON.  CLIC  de  classiquenews  de
septembre 2015

CD,  compte  rendu  critique.
CPE  BACH:  Trios,  sinfonie,
sonata  (Lucile  Boulanger,
Arnaud  de  Pasquale  1  cd
Alpha, décembre 2014)
CD,  compte  rendu  critique.  CPE  BACH:
Trios, sinfonie, sonata (Lucile Boulanger,
Arnaud de Pasquale 1 cd Alpha, décembre
2014). En jouant en un même récital Graun,
Hesse  et  l’inclassable  Carl  Philipp
Emanuel  Bach,  on  reste  saisi  par
l’intelligence  prodigieuse  et  la
versatilité profuse du fils Bach vis à vis
de ses deux confrères à la Cour de Frédéric II de Prusse. Dire
qu’au début des années 1740, CPE touchait un salaire 7 fois
inférieur  à  celui  de  Quantz…  on  regrette  le  manque  de
discernement du monarque grand par la politique, petit par son
goût musical… et on comprend que CPE ait choisit de quitter
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son royal patron pour diriger la vie musicale de Hambourg à la
succession  de  Telemann  en  1766.Un  vrai  poste  d’importance
taillé à la mesure de son génie musical .

La nervosité sensible, habile dans la réalisation des mille
nuances  dynamiques  des  trois  mouvements  absolument
passionnants  de la sinfonia wq 156  montre à quel point CPE
se distingue de ses contemporains. Il a fait essentiellement
de  l’esthétique  Empfindsamkeit   (sensibilité)  un  terreau
propice  à  de  multiples  expérimentations…  Les  titres  des
mouvements indiquent clairement la mesure de ce bouillonnement
expérimental,  vrai  cadre  de  dépassement  et  ici
d’accomplissement  pour  les  deux  interprètes  visiblement
complices et aussi également inspirés par la manière très vive
et nerveuse du fils Bach.

Du  sanguin  extériorisé,  au
trouble mélancolique, la palette
émotionnelle de cette Sinfonia wq
156, même dans sa transcription
pour  deux  musiciens,  convainc
absolument  et  par  la  maturité
d’écriture  du  compositeur  et
grâce au jeu libre et sincère des
deux  instrumentistes  qui  en
saisissent  tous  les  enjeux

sentimentaux. Même  jeu en troubles et contrastes contrôlés
pour  la  Sonata  wq  161/1  (autre  perle  jubilatoire  du
programme),   vrai  tremplin  /  réelle  joute  entre  les  deux
tempéraments sanguin et dépressif, explicités / résolus dans
une  vive  confrontation  des  deux  instruments  tour  à  tour
complices,  contradicteur  ou  miroir  de  l’autre.  Dans  cette
arène libre et fantaisiste de 1749, CPE semble revendiquer
enfin pour les deux instruments et surtout la viole, le statut
d’instrument  autonome  quoique  le  pianoforte  d’après  un
Silberman (mécanique lourde mais sonorité déjà préromantique)
envisage un tout autre monde sonore et ce jeu dont CPE fut à
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Hambourg le virtuose le plus visité d’Europe. En cette année
de  commémoration,  après  l’excellente  proposition  du  chef
claveciniste Bruno  Procopio (Sonates  de Wurtemberg chez
Paraty, février 2015, cd CLIC de classiquenews), l’univers
chambriste et concertant proposé par le duo Boulanger / de
Pasquale  sait  captiver  en  restituant  sur  des  instruments
éloquents et maîtrisés, l’art hautement sensible, subtilement
sentimental de l’immense Carl Philipp Emanuel Bach.

CD, compte rendu critique. CPE BACH: Trios, sinfonie, sonata.
Lucile Boulanger, viole de gamme. Arnaud de Pasquale (copies
de Silberman et de Cristofori). 1 cd Alpha classics, Baroque.
Réf. : Alpha 202, durée : 1h11mn, enregistrement réalisé à
Bruxelles, en décembre 2014.

LIRE aussi notre dossier portrait spécial Carl Philip Emanuel
Bach, à l’accasion en 2014 du tricentenaire de sa naissance

CD,  coffret  compte  rendu
critique.  Igor  Markevitch  :
the complete EMi recordings,
18 cd Erato
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CD,  coffret  compte  rendu
critique. Igor Markevitch : the
complete EMi recordings, 18 cd
Erato.  Igor  Markevitchn  né  en
1912,  exact  contemporain  de
Celibidache,  fut  d’abord  un
compositeur  puis  un  chef
d’orchestre.  L’un des apports
du  coffret  reste
l’enregistrement  par  le  chef
lui-même de son ballet L’envol
d’Icare,  prise  mono  belge  de
1938, d’une coupe affûtée, mordante, comme son visage aux
arêtes vives et pénétrantes : un clair manifeste d’une froide
précision quasi chirurgicale. D’origine russe, Markevitch est
formé à Paris par Alfred Cortot et Nadia Boulanger. Passionné
par la musique de son temps, il dirigea pour la première fois
à l’âge de 18 ans et connut une carrière éblouissante qui
conduisit le producteur d’Emi Walter Legge à lui proposer
d’enregistrer  pour  la  firme  britannique  dès  1949.  D’un
scrupule acéré voire incisif (préfigurant ainsi un certain
Solti), esthétiquement marqué par la tendance postmodernisme
néoclassique plutôt réaliste, en rien lyrique et romantique,
Markevitch  travailleur  acharné  et  grand  connaisseur  des
partitions,  affirme  un  style  précis,  plus  rythmique
qu’hédoniste,  écartant  tout  pathos,  d’une  rare  intensité
expressive  cependant.  Sa  clarté  analytique  excelle  dans
Stravinsky dont il fut le fier et irréprochable défenseur du
Sacre (d’où pas moins de 2 versions ici, avec le Philharmonia
orchestra en 1950 et 1959).

Chef  surtout  symphonique,  Markevitch  laisse  néanmoins  deux
opéras en version intégral : une passionnante Vie pour le
Tsar, l’opéra patriotique en quatre actes de Glinka (avec
Lamoureux en 1957, réunissant une distribution quasi idéale :
Boris Christoff, Teresa Stich-Randall, Nicolai Gedda…) et dans
un tout autre registre, avec l’Orchestre Lamoureux toujours,
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La Périchole d’Offenbach, toute en verve en 1958 (avec Suzanne
Lafaye dans le rôle titre).

Le  coffret  de  18  cd  regroupe  les
enregistrements  réalisés  pour  EMI  entre
1949 et 1969 : soit 20 ans d’une carrière
piloté  avec  une  rigueur  volcanique,  un
appétit musical mené tambour battant (il ne
devait jamais rester plus de 2 ou 3 ans,
sauf exception au même poste : mais sa
direction pédagogique a laissé partout une
trace mémorable). Ici, Markevitch conduit
dans  les  années  1950,  les  orchestre
français : « National de la Radiodiffusion
française  »  (1954-1956),  Lamoureux

(1957-1958),  Orchestre  de  Paris  (1969),  surtout  le
Philharmonia Orchestra (1950-1959) en contrat exclusif avec
Emi  et  Legge  (curieux,  audacieux,  moderne,  c’est  à  dire
favorisant les créations et les œuvres du XXè siècle, le goût
de Markevitch couvre ici les répertoires baroque, classique,
romantique et du 20e siècle (dont par exemple Prokofiev ou
Britten).  De nombreux inédits font de ce coffret un corpus de
première  importance,  pour  amateurs  et  connaisseurs  :  les
ouvertures de Verdi (Londres, 1949-1951), Carnaval des Animaux
de Saint-Saëns (Londres, 1954 avec Géza Anda et Béla Silki) ;
Pierre et le loup de Prokofiev (1950), Young Person’s Guide to
the  Orchestra  (1954)  de  Britten  ;  Romeo  et  Juliette  de
Tchaikovsky (1954); une Nuit sur le mont chauve de Moussorgski
(Paris, 1954) ; les Danses Polovtsiennes de Borodine (Paris,
1954) ; Concerto Grosso de Haendel (Orchestre Sainte Cécile de
Rome, 1950); et aussi les Variations sur un thème de Haydn de
Brahms (Londres, 1951)…

Son ascendance russe explique sa déférence pour les auteurs
russes  :  Tchaikovsky,  Moussorgski,  Borodine,  Glinka,  mais
aussi Prokofiev et Chostakovitch (Symphonie n°1, Paris 1955),
sans omettre le plus vénéré, Stravinsky (les deux Sacres,
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Suite n°2,  Divertimento, surtout Pulcinella, suite d’après
Pergolesi  (Paris,  1954)…  Parfois  électrique,  souvent
expressive jusqu’à l’incandescence, la direction de Markevitch
foudroie, captive par ses audaces, la précision du trait et la
détermination stylistique. Legs inestimable.

CD,  coffret  compte  rendu  critique.  Igor  Markevitch  :  the
complete EMi recordings, 18 cd Erato


