
DVD,  compte  rendu  critique.
Offenbach  :  Les  contes
d’Hoffmann,  nouvelle  version
Fritz  Oser  (Christoph
Marthaler,Teatro  Real  de
Madrid, mai 2014)

DVD,  compte  rendu  critique.  Offenbach  :  Les  contes
d’Hoffmann,  nouvelle  version  Fritz  Oser  (Christoph

Marthaler,Teatro  Real  de  Madrid,  mai  2014)…  Il  est  des
productions qui ne méritent pas d’être fixer par la vidéo : ce
spectacle, l’un des derniers programmés par le regretté Gérard
Mortier pour le Teatro real de Madrid, porte tous les critères
de  sa  direction  artistique  si  affûtée  :  sens  du  théâtre,
parfois  trop  excessive,  modernisation  des  livrets  et  des
situations,  rationalisation  de  la  réalisation  scénique  ;
disons que les amateurs pour lesquels l’opéra est surtout du
théâtre, seront évidemment comblés ; les amateurs d’un opéra
théâtral seront satisfaits : le suisse Christoph Marthaler
fait  du…  Marthaler  c’est  à  dire  du  théâtre  désenchanté,
désincarné  à  l’extrême  où  percent  sans  discontinuité  le
cynisme barbare, la cruauté glaçante des situations où l’on
compte toujours et systématiquement les coups des oppresseurs
manipulateurs  au  détriment  de  leurs  victimes.  Ici,  le
dispositif en trois actes rétablit heureusement l’importance
de l’acte vénitien de Giuletta, égale figure amoureuse pour
Hoffmann, aux côtés d’Olympia et d’Antonia. La réalisation et
le jeu d’acteurs citent continûment le regie theater, scène
froide, distanciés, grimaçante (au sens strict du terme, où
les  corps  se  bousculent,  s’entrechoquent,  s’exacerbent  ou
s’hytérisent (Prologue) à la façon des gestes et attitudes des
fous  d’un  asile  psychiatrique,  convoquant  une  galerie  de
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silhouettes décalées, handicapées passablement triviales aux
tics irrépressibles (les choeurs comptant leur lot de femmes à
barbes), d’où le cadre de la scène primordiale qui présente
une salle de dessin dans un sanatorium ou une pension de soins
: au début Hoffmann paraît en pensionnaire (peignoir blanc, le
plus souvent en proie au délire manifeste). Ecueil, comme
toujours,  le  personnage  protecteur  de  la  Muse  /  Niklaus,
manque de clarté : faisant le lien entre réalité et songe, la
figure  de  la  mezzo  Anne  Sofie  von  Otter,  en  poivrotte
déjantée, manque son emploi : gestes caricaturaux et répétitif
et  comme  toute  la  production,  français  en  bouillie
inintelligible.
Un trait reste commun entre tous
les  tableaux  :  leur  manque
(assumé)  de  poésie  et
d’onirisme.  Le  fantastique
convoqué  sur  la  scène  par
Marthaler  reste  continûment
glacial à la façon d’un tableau
de Beckmann ou de Kirchner, et
des  expressionnistes  allemands
des années 1930, – on pense évidemment à Otto Dix, et son
hyperréalisme  sordide  et  grinçant…  c’est  cependant  un
expressionnisme  assagi,  plus  grisâtre  sous  des  éclairages
froids. Le metteur en scène aime l’agitation simultanée sur la
scène au risque de rendre confuse une action déjà compliquée.
Les interprètes qui travaillent avec lui savent que jusqu’aux
dernières minutes avant la première, Marthaler laissent chacun
aller jusqu’à ses limites : pas de cadre, pas de ligne… l’idée
d’une performance sur scène. Mais scrupuleux sur le rythme et
la  succession  des  épisodes,  Marthaler  sait  parfaitement
jusqu’où le théâtre peut investir l’opéra. Ce qui permet de
digérer malgré ses excès, toutes ses mises en scène.

Les Contes d’Hoffmann passés à la moulinette Marthaler
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Hystérisé,  déshumanisé,
clinique : Offenbach revisité
à Madrid
Las, cette proposition reste trop théâtrale, d’autant que côté
voix, l’imprécision et l’intelligibilité sont hélas de mise.
Aucun chanteur ne maîtrisant le français, à l’exception de
l’Olympia de la piquante macédonienne Ana Durlovski (la seule
qui ait vraiment l’aisance et le style requis, et qui chante
la Reine de la Nuit dans La Flûte enchantée de Mozart), le
spectateur  perd  90%  du  texte.  Vive  les  surtitres.  Measha
Brueggergosman qui gagne en Antonia puis Giuletta, deux rôles
importants, a un organe trop épais, une articulation engorgée
et basse qui manque singulièrement de finesse… et le géant
américain Eric Cutler campe un Hoffmann sans réelle conviction
: il chante, guère plus, sans vraiment donner l’impression de
comprendre ce qu’il dit.

Dans la fosse, la direction de Cambreling,
d’abord dur et martiale (Prologue puis acte
d’Olympia)  s’assagit  et  s’affine  avec
Antonia…  Il  serait  temps  enfin  que  les

théâtre  d’opéras  investissent  dans  des  orchestres  sur
instruments  d’époque  pour  restituer  toutes  les  nuances  de
partitions  qui  mériteraient  meilleure  interprétation.  Au
final, qu’avons nous ? Un spectacle surinvesti par l’homme de
théâtre Christoph Marthaler dont le système connotant tout le
cycle des symboles et références au Regietheater germanique
finit par rendre confus la force onirique des trois portraits
de femme, le portrait d’Hoffmann en déçu, désabusé de l’amour,
la complicité pendant les actes d’illusion, de sa protectrice
la Muse/Niklaus (Anne Sofie von Otter a constamment l’air
d’une  sdf  échappé  d’un  bar  qui  traverse  la  scène  sans
s’intégrer  réellement  à  l’action).  Les  connaisseurs  de
Marthler applaudiront ; les autres seront plus réservés. Reste
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que voir Anne-Sofie von Otter incarnant Niklaus en clocahrde
alcoolisé aux attitudes délirantes est un grand moment de
théâtre  plus  déconcertant  que  passionnant  (la  voix  elle,
demeure inaudible).

DVD, compte rendu critique. Offenbach : Les contes d’Hoffmann
(1881), nouvelle version Fritz Oser. Eric Cutler (Hoffmann),
Anne Sofie von Otter (La muse/Niklaus), Vito Priante (Lindorf,
Coppelius, Dr Miracle, Dapertutto), Ana Durlovski (Alympia),
Measha  Brueggergosman  (Antonia,  Giuletta),  Jean-Philippe
Lafont (Luther, Crespel)… Choeurs et orchestre du Teatro Real
de Madrid. Sylvain Cambreling, direction. Chrisotph Marthaler,
mise  en  scène.  Enregistrement  réalisé  en  mai  2014.  1  dvd
Belair classiques BAC 124 / BAC 424.

DVD,  compte  rendu  critique.
Rimski Korsakov : La Fiancée
du  Tsar,  Barenboim,
Tcherniakov  (Berlin  2013,  1
dvd Bel Air classiques)
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DVD,  compte  rendu  critique.  Rimski
Korsakov : La Fiancée du Tsar, Barenboim,
Tcherniakov (Berlin 2013, 1 dvd Bel Air
classiques). Hors de Russie, le meilleur
opéra  de  Rimski  suscite  un  engouement
légitime  par  la  richesse  de  son
orchestration  comme  le  traitement
finement caractérisée des protagonistes.
Rimski  offre  en  1899  (Moscou,  Théâtre
Solodonikov) aux côtés de Tchaikovski un
théâtre  lyrique  qui  faisait  défaut  au
pays des tsars;  opéra national certes
par  l’emploi  de  mélodies  spécifiques
empruntées souvent au folklore (chanson du banquet, choeur
« le houblon sauvage », cantilène de Lioubatcha…) mais aussi
sujet  illustrant  l’histoire  russe  comme  c’est  le  cas  des
ouvrages tout aussi fondateurs de Modest Moussorgski, génie du
genre historique (Boris  Godounov, la Khoventchina).

 

Renom plus ou moins légitime lié au nom de Dmitri
Tcherniakov – scénographe âpre plus théâtral que
vraiment lyrique, la présente production était
attendue comme le loup blanc au sein du marcato
lyrique européen : elle a été créée en 2011 au

Covent Garden de Londres, reprise ici à Berlin en octobre
2013, avant de gagner La Scala, terre de Barenboim il est
vrai, en mars 2014.

Rimski n’a pas le sens dramatique d’un Moussorgski chez lequel
chaque  infime  détail,  chaque  accent  sert  la  fluidité  des
enchaînements ou intensifie la construction narrative. Si la
baguette manque d’activité fluide et inspirée, l’accumulation
de  mélodies  plus  enchaînées  que  véritablement  associées
produit l’ennui, surtout où l’ampleur massive et solennelle
des tableaux choraux alternée de façon mécanique avec les airs
solistes dans le III plombent la tension.
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A Berlin, Barenboim dirige un Grygori et une Marfa saisissants
de justesse jalouse

Une distribution quasi idéale
Rien de tel ici. Toujours très cohérent dans sa grille de
lecture,  Tcherniakov  installe  un  studio  télé  (plateau
tournant)  dont  les  coulisses  et  ce  qui  tend  vers  l’image
finale, dévoile la manipulation auprès des masses dont sont
maîtres les politiques. Le pouvoir est d’abord une question de
communication et de maîtrise de l’image;  pas sûr que la
conception  reflète  vraiment  l’époque  du  drame  (Moscou  au
XVIème siècle) mais le regard appartenant bien aux codes de
notre époque surmédiatisée, inscrit les personnages de Rimski
dans  un  questionnement  critique  politique,  résolument
contemporain   (ce  que  confirme  d’ailleurs  les  costumes
choisis). Si le livret de Rimski cite clairement le Tsar Ivan
IV (le Terrible), précisément en 1572 à Moscou, Tcherniakov
montre  de  façon  presque  universelle  et  manifestement
symbolique, la fabrique politique dans ses coulisses ou la
récupération et le détournement des portrait de souverains
anciens façonnent l’idée d’un sauveur messianique /  le fameux
« petit père des peuples » – on connaît la chanson-,  qui
d’image ou d’icône virtuelle préalable, prend chair par le
truchement de la machinerie médiatique.

Par  exemple,  trouvaille  qui
fonctionne, la fiancée du tsar ,
au  moment  du  choix  par  le
souverain  confronté  à  une
palette  de  prétendantes  aux
charmes divers, est donc selon
la  terminologie  internet  le
sujet d’une sélection opérée en
un vaste « chat » ;  remisée au second plan, l’intrigue
principale  au  profit  du  manège  à  images.  ..  la  sombre
vengeance née de la jalousie (ourdie par Lioubatcha contre les
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plans de Gregory) peine à trouver sa lisibilité;  pourtant le
noeud du drame ne manque pas de piquant : le garde du corps du
Tsar Grigory (baryton) bien qu’aimé de Lioubatcha (mezzo),
adore la belle Marfa (soprano), elle même promise consentante
au  jeune  Lykov.  Il  demande  au  mage  sorcier  Momelius,  un
philtre d’amour pour envoûter l’élue de son coeur… Mais Marfa
jalouse de la beauté de sa rivale commande un autre philtre
magique qui enlaidira la pauvre convoitée : Momelius accepte
mais Lioubatcha devra se donner à lui (II). Rebondissement au
III : le Tsar Ivan veut choisir sa fiancé (le chat chez
Tcherniakov) : il choisit Marfa ! Au IV, Marfa agonise : elle
a bu le philtre, mais lequel ? Grigory fait assassiner le
premier fiancé de Marfa Lykov, puis se dénonce quand de son
côté  Lioubatcha  s’accuse  également  car  c’est  elle  qui  a
échangé les filtres, provoquant l’agonie de la jeune fille.
Gregory Gryasnoï la poignarde et appelle sur lui les pires
châtiments. L’intrigue sentimentale et sanglante qui sacrifie
froidement deux jeunes amants (Marfa/Lykov) met en lumière le
diabolisme des deux autres, non amoureux mais passionnés et
jaloux,  Gregory  et  Lioubatcha.  Le  Tsar  n’étant  ici  qu’un
accessoire  permettant  de  planter  le  décor  de  cet  opéra
historique.

 

En prenant le contre pied de l’action centrale Tcherniakov la
rend parfois confuse et opaque (le livret qui passe auprès des
critiques peu scrupuleux, pour invraisemblable n’en méritait
pas tant). Certes le cadre et le plateau sont flatteurs mais
le dispositif pour ingénieux qu’il soit (on peut y voir une
transposition moderne de la fameuse machinerie visuelle si
essentielle  à  l’époque  baroque)  souligne  l’accessoire  au
détriment de la force et de la clarté dramatique pourtant bien
présentes.

Vocalement, la distribution somptueuse et cohérente promettait
un  tout  autre  approfondissement  de  l’ouvrage:  Anita
Rashvelishvili  compose  une  Lioubacha  tenace,  subtile,



foncièrement jalouse dont la confession finale (quand elle
voue  avoir  empoisonné  sa  rivale  Marfa  par  l’échange  des
philtres)  produit  son  assassinat  (Gregory  fou  de  haine
poignarde violemment celle qui s’est donnée au magicien). Une
telle présence si rare sur la scène fait de l’ombre à la très
correcte  Marfa  d’Olga  Peretyatko  au  format  pourtant  –
finalement-, limité, même si ses limites s’accordent à la
fragilité sacrifiée du personnage convoitée;  superbe figure
de la trahison, en revanche, le timbre clair et flexible du
baryton Johannes Martin Kränzle surprend et convainc dans le
rôle  de  Grigori  Griaznoï  :  il  y  a  chez  lui  une  naïveté
diabolique  qui  émerge  continûment.  Même  le  Lykov  (fiancé
sacrifié de Marfa) de Pavel Cernoch éblouit par sa présence
vocale très subtile. La baguette souple et habile dans les
transitions de Daniel Barenboim exploite toutes les qualités
de la Staatskapelle de Berlin : l’ouvrage en gagne (grâce
aussi à quelques tailles dans les séquences) une unité et une
continuité organique que nous ne soupçonnions pas. Plus que
recommandable. En dépit de la machinerie omniprésente conçue
par Tcherniakov, Barenboim rétablit la place du chant, de la
musique, de l’action lyrique dans une version qui saisit par
la  justesse  émotionnelle  de  chaque  chanteur  acteur.  La
distribution quasi idéale et la baguette éruptive du chef
suscitent donc le CLIC de classiquenews. Belle surprise de
l’été 2015.

 

 

 

 

DVD, compte rendu critique. Rimski Korsakov : La Fiancée du
Tsar. Olga Peretyatko, Marfa. Johannes Martin Kränzle, Grygori
Griaznoï. Pavel Cernoch (Ivan Lykov), … choeur du Staatsoper
im  Schiller  Theater  ,  Staatskapelle  de  Berlin.  Daniel



Barenboim,  direction.  Dmitri  Tcherniakov,  mise  en  scène.
Enregistrement réalisé à l’Opéra-Théâtre Schiller de Berlin,
en octobre 2013. 1 dvd Bel Air classiques BAC 105.

 

 

 

Seiji  Ozawa  :  the  complete
Warner recordings (25 cd)

 
CD,  coffret  événement,  compte
rendu  critique.  Seiji  Ozawa  :
The complete Warner recordings,
25 cd). Mère chrétienne, père bouddhiste, Seiji Ozawa est la
synthèse Orient Occident, né le 1er septembre 1935 en Chine
(province du Mandchoukuo, la Mandchourie alors occupée par les
japonais),  c’est  l’enfant  de  métissages  et  de  cultures
subtilement  associées  dont  la  force  et  l’acuité,  la
sensibilité  et  l’énergie  ont  façonné  une  trajectoire
singulière, l’une des plus passionnantes à l’écoute de son
héritage musicale parmi les chefs d’orchestre du XXème siècle.
Il partage avec le regretté Frans Bruggen, la même tension
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féline au pupitre, soucieuse de précision et de souplesse. une
leçon de communication et de maintien, pour tous les nouveaux
princes de la baguette, rien qu’à les regarder.
D’abord pianiste, Seiji se destine à la baguette et à la
direction d’orchestre sous la houlette du professeur Hideo
Saito, figure majeure de l’essor de la musique classique au
Japon. Sa carrière est lancée avec l’obtention du premier prix
à Besançon en 1959 : l’élève à Paris de Eugène Bigot a ébloui
par sa finesse et son charisme. Il a 24 ans. Le prodige est
l’invité de CHarles Munch à Boston, de Karajan à Berlin. C’est
aussi un élève assidu de Tanglewood dès 1960 : à la discipline
maîtrisée, le jeune chef approfondit son intuition, sa liberté
et  ses  prises  de  risques  aux  côtés  de  Munch,  Bernstein,
Copland… Assistant de Karajan, Seiji devient aussi celui de
Bernstein.

Dès lors, le nouveau tempérament de la direction
circonscrit  son  propre  répertoire,  idéalement
équilibré  :  la  musique  française,  les  piliers
germaniques, classiques et romantiques, Tchaikovsky
et  Gustav  Mahler  (une  passion  transmise  par

Bernstein que délaissa Karajan). Mais ici pas de Mahler hélas
mais des Tchaikovski à couper le souffle dont la 4ème avec
l’Orchestre de Paris en 1970, qui depuis a perdu cet état de
grâce entre mordant vif argent et dramatisme universel, qui
donne justement à Piotr Illiytch des accents mahlériens. Le
sens du fatum, la claire consciente d’une unicité à la fois
maudite et capable d’espoir, rétablit comme peu, l’héroisme
tchaikovskien, sans omettre sur le plan de l’articulation et
de  la  transparence  un  travail  qui  renoue  avec  Munch  et
Karajan. Rien de moins (cd5).
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Faune pointilliste, direction
féline

 

 

L’ascension du jeune oriental très américanisé ne tarde pas :
directeur  du  festival  de  Ravinia  (1964-1968),  Seiji  Ozawa
devient  directeur  musical  du  Toronto  Symphony  orchestra
((1965-1969), du San Francisco Symphony (1970-1976), du Boston
Symphony (depuis 1972 et jusqu’en 2002), de l’Opéra de Vienne
(2002-2010). Ozawa a fondé le New Japan Phiharmonic (1972),
l’Orchestre Saito Kinen (littéralement en hommage à Saito,
1984) , le festival de Matsumoto (1992) enfin en 2003, une
nouvelle compagnie lyrique, the Tokyo Opera Nomori. Diminué à
cause  d’un  cancer  à  l’oesophage,  Ozawa  a  réduit  ses
engagements depuis 2010, revenant peu à peu à la vie musicale
et honorant ses nombreuses responsabilité dans son pays, le
Japon, et déclarant non sans humour, « Je vais essayer au
maximum de m’empêcher de mourir ».
Erato réédite l’ensemble de son héritage enregistré depuis
1969 (Rimski, Bartok, Kodály, Janacek, Lutoslawski à Chicago),
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jusqu’à Shadows of time de Dutilleux dont il a piloté la
création à Boston en 1997…

 

Le Boston Symphony est particulièrement à l’honneur dans ce
corpus  (30  ans  de  collaboration  quand  même)  mais  aussi
d’autres phalanges qui révèlent l’adaptabilité et l’aisance du
chef Ozawa à relever les défis de la direction d’orchestres
aux profils différents : Chicago Symphony orchestra, Orchestre
de  Paris,  Orchestre  National  de  France,  Berliner
Philharmoniker, London Philharmonic Orchestra, Philharmonia,
London Symphony orchestra, Japan Philarmonic orchestra… Ozawa
étend son répertoire aux oeuvres rares (Concerto pour violon
de Sibelius et de Bruch (avec la soliste Masuko Ushioda), et
surtout  japonaises  (évidemment  Takemitsu  est  ses  climats
supendus  filigranés,  certaines  oeuvres  nécessitant  des
instruments traditionnels (dans So-Gu II de Ishii). Mais même
lorsqu’il dirige son compatriote Takemitsu, Ozawa renoue avec
la couleur et le sens du timbre, idéal français (car Takemitsu
doit beaucoup à Ravel et Debussy).
A la tête de chaque phalange, malgré sa singularité voire
l’ampleur  de  ses  effectifs,  le  geste  d’Ozawa  préserve  la
transparence,  la  clarté  des  couleurs,  une  précision  aussi
d’horloger qui pourtant sait tempérer sa métrique trop rigide
pour  favoriser  le  souffle,  la  respiration  intérieure,  une
certaine  vision  à  la  fois  organique  et  pointilliste  des
partitions. En faune inspiré, Ozawa a toujours su instiller et
transmettre une pulsation dynamique étonnamment alerte et vive
voire agile et nerveuse : sa direction de félin le caractérise
principalement.

 

 



A Tanglewood, approchant
Copland, Ozawa reçoit le
goût  de  la  musique
américaine  du  XXème
siècle  :  plusieurs
gravures  de  ce  coffret
Warner  en  témoignent
clairement  :  Concertos
pour  violon  de  Barber
(avec Itzhak Perlman), de
Earl Kim et Robert Starer, Sérénade de Bernstein (hommage à
son  maître)…  Chez  les  français,  Ozawa  allie  sa  maîtrise
rythmique,  son  sens  des  couleurs,  à  une  intelligence  de
l’architecture  totalement  inédite,  ses  correspondances
intérieures  ;  une  telle  affinité  explique  qu’il  s’est
particulièrement  engagé  pour  la  création  des  oeuvres  de
Dutilleux et Messiaen : de ce dernier, création dès 1966 des
Sept  Haikai,  spécilisation  à  peine  voilée  dans
l’interprétation  de  la  Turangalîla  Symphonie,  avant
l’accomplissement lyrique spectaculaire, la création à l’Opéra
Bastille de Saint-François d’Assise en 1983. Il restait un
nouveau  volet  à  se  polyptique  impressionnant  :  Le  Temps
l’horloge de Dutilleux créé au TCE avenue Montaigne, lieu
emblématique de la modernité depuis Le Sacre, en 2009 (René
Fleming et le National de France).

 

Parmi les partenaires, outre la violoniste déjà citée, Masuko
Ushioda (Sibelius, 1971), citons les grands partenaires du
maestro : Alexis Weissenberg (Concerto de Ravel, 1970, avec
l’Orchestre de Paris ; Rhapsodie in blue de Gershwin, 1983
avec le Berliner Philharmoniker), Michel Béroff (Stravinsky,
1971),  Itzhak  Perlman  (Wieniawski,  1971  ;  Kim  et  Starer,
Boston, 1983 ; Barber, 1994 ; Gagneux et Shchedrin, 1994),
Vladimir  Spivokov  (Tchaikovsky,  1981),   Anne-Sophie  Mutter
(Symphonie  espagnole  de  Lalo,  National  de  France,  1984),
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surtout Mitslav Rostropovitch (Concertos de Dvorak, 1985 ; de
Prokofiev et Shostakovitch, 1987 ), …

 

 

Comparaison  édifiante,  l’écoute
comparative des deux versions de
L’Oiseau  de  feu  (ballet
intégral)  :  à  9  années
d’intervalle  ;  d’abord  avec
l’Orchestre  de  Paris  en  avril
1972,  puis  avec  le  Boston
Symphony  orchestra  en  avril  1983.  Ciselée,  et  pourtant
prenante,  comme  inscrite  dans  un  matériau  souterrain,  la
direction  émerveille  par  le  sens  du  climat,  de  la
transparence,  détaillant  chaque  accent  instrumental  en  une
mosaïque  de  couleurs  étonnamment  lisible  :  du  grand  art,
pointilliste et dramatique. La Supplication de l’Oiseau (CD10,
plage 6) allie la définition des timbres (bois et cordes), les
nuances et le sens de l’écoulement en une danse envoûtante
portée  à  incandescence…  A  Boston,  9  ans  plus  tard,  autre
orchestre  autre  équilibre  :  la  sonorité  s’est  arrondie,
disposant  d’un  orchestre  moins  nerveux,  les  détails  qu’y
distille  maître  Ozawa  sont  plus  flous  mais  non  moins
précisément énoncés, avec toujours ce sens scintillant des
atmosphères,  canalisant  la  tension  en  une  formidable
machinerie narrative : un faune ensorceleur qui de l’une à
l’autre gravure, maintient ici et là une étonnante capacité à
exprimer dans la clarté et aussi l’absolu mystère : éloge de
l’action et de l’ombre. Saisissant : Ozawa sait faire sonner
chaque qualité de l’Orchestre, de Paris à Boston. Aucun doute
là dessus, l’Ozawa des années 1970 est d’un acier étincelant,
qui souffle une fièvre détaillée vif argent, architecturée,
« pointilliste » comme le chatoiement d’un Seurat et aussi
l’éclat scintillant organique d’un Titien : ce coffret qui
regroupe  la  majorité  des  enregistrements  de  cette  décade
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miraculeuse forme un corpus incontournable.

 

 

LIVRES,  compte  rendu
critique. Lettres et musique
: l’Alchimie fantastique. La
musique  dans  les  récits
fantastiques  du  Romantisme
français  (1830-1850).  Textes
rassemblés,  annotés  et
présentés  par  Stéphane
Lelièvre.  Editions  Aedam
Musicae
LIVRES, compte rendu critique. Lettres et musique : l’Alchimie
fantastique.  La  musique  dans  les  récits  fantastiques  du
Romantisme français (1830-1850). Textes rassemblés, annotés et
présentés par Stéphane Lelièvre. Editions Aedam Musicae. Dans
le sillon du modèle pour tous, l’Allemand E.T.A. Hoffmann
(1776-1822), -le romantisme en littérature n’est-il pas venu
d’Outre-Rhin,  depuis  Goethe?-,  voici  un  premier  choix
d’auteurs français inspirés par le fantastique, où la musique
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tient une place motrice dans la construction narrative. Un
fantastique musical naît dans la littérature française entre
1830 et 1850 :  » Le fantastique appelle l’élément musical,
tout comme la musique impose la tonalité fantastique, cette
union féconde permettant l’avènement d’un genre particulier :
le récit fantastico-musical « , rappelle Stéphane Lelièvre qui
a rassemblé, annoté, et présente l’ensemble des textes.

Outre ses écrits, la figure artistique,
prométhéenne  d’E.T.A.  Hoffmann,
« musicien, dessinateur, décorateur et
écrivain, auteur des Fantaisies dans la
manière de Callot, des Contes Nocturnes
ou du Chat Murr » fascine tout un courant
de la littérature française (- comme Mary
Shelley dans le cas du Charles Rabou,
dans  son  excellent  portrait  d’artiste
: Tobias Guarnerius de 1832). Les auteurs
conçoivent la musique, expérience sociale
ou pratique personnelle comme l’immersion
dans un monde surréel où des forces mystérieuses soumettent
les  âmes  vulnérables  jusqu’à  leur  mort  :  fascination,
possession,  …  le  diable  paraît  naturellement  dans  cet
échiquier  trouble  où  les  acteurs  manipulateurs  avancent
masqués.  Les  textes  relèvent  de  ce  fantastique  qui  mêle
réalité et rêve, jaillissement d’une psyché méconnue, amour et
mort, où à l’énoncé musical (les deux notes) surgissent les
gouttes d’un sang contraint d’être versé. La vie coule et se
consume à mesure que l’acte musical s’accomplit… et tout idéal
artistique en particulier musical ne peut s’expliquer que par
l’intervention  non  divine  mais…  diabolique.  Le  fantastique
noir règne ainsi sans partage dans une esthétique littéraire
et  poétique  particulièrement  féconde  en  rebondissements
dramatiques (c’est aussi le genre qui inspire les pages les
plus saisissantes ici réunies). La possession des âmes reste
 le but suprême d’un pouvoir tout entier dédié à la barbarie
sourde et silencieusement destructrice. Dès lors, Les Contes
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d’Hoffmann  semblent  être  sur  la  scène  lyrique,
l’accomplissement de cette riche tradition (la frêle Antonia
invitée à chanter jusqu’à la mort en un rituel macabre et
sublime à la fois,  est préfigurée ici dans l’admirable conte
de Frédéric Mab, « Les Cygnes chantent en mourant« , l’un des
textes les plus complets et les plus fascinants du courant
littéraire). Le lecteur pourra y goûter certaines nouvelles
peu connues de Sand ou de Dumas. Bien sûr les connaisseurs,
savent l’apport d’un Nerval, Gautier, surtout de Balzac dont
les  3  nouvelles  sur  la  musique  –  Gambara,  Zambellina,
Massimila  Doni,  de  1837/1838,  incarnent  un  triptyque
exemplaire,  un  absolu  inégalable.

Jules Janin, Théophile de Ferrière, Frédéric Mab…

Joyaux oubliés de la
littérature fantastico-

musicale
Heureusement  ou  opportunément,  le  compilateur
pour les éditions Aedam Musicae opère un tout
autre choix en révélant des écritures tout aussi
inspirées mais de créateurs oubliés. Ici et là,
se dessine en préfiguration à la proposition à

venir de Wagner, la place même de l’artiste dans la société :
un artiste forcément à part, décalé, dont la mine extérieure
et l’incongruité physique rappellent la différence suspecte,
forcément  d’origine  diabolique  comme  la  maîtrise  pourtant
fascinante de son art : évidemment L’Homme vert de Jules Janin
prend une valeur singulière. Le texte s’inscrit idéalement
dans  la  réalité  de  son  temps  convoquant  pour  célébrer
l’inspiration miraculeuse du facteur d’orgue, et Fux, Hasse,
et CPE Bach et même Gluck ! La force de cette nouvelle courte
qui domine toutes les autres, tient aussi au superbe profil du
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créateur musicien isolé, absent, mystérieux, solitaire et à la
définition  même  de  l’art  que  l’écrivain  immensément  doué
développe ici.
Outre leurs qualités oniriques véritablement captivantes par
un imaginaire imprévu, la plupart des textes précisent aussi
le portrait de la société et du goût d’une époque qui a passé
la Révolution et l’idéal impérial de Napoléon… de l’ivresse
des Lumières au noir ténébreux fantastique. Pour certains, il
s’agit d’énièmes diableries divertissantes, variations sur le
thème fantastique et semi terrifiant pour épater la galerie au
début de la Monarchie de juillet ; pour d’autres comme Janin,
il s’agit de joyaux littéraires à relire d’urgence.

Des  auteurs  méconnus  sont  dévoilés  dans  la  force  et  la
puissance  de  leurs  évocations  ténues  entre  fantastique  et
lyrisme musical à l’Opéra ou dans les cercles plus intimes des
salons de musique, fréquentés par la bonne société bourgeoise
avide de reconnaissance : y paraissent en filigrane, soutiens
de  leurs  constructions  narratives  riches  en  images  et
perspectives poétiques : Mozart bien sûr (lui-même adulé par
Hoffmann), mais aussi « Emmanuel Bach », le jeune Haydn…,
Weber et tant d’autres qui synthétisent toute une pensée et un
climat intensément poétique, associés aux peintres Rembrandt,
Dürer, … : ainsi sont réestimés Samuel-Henry Berthoud, Raymond
Brucker, Théophile de Ferrière, Frédéric Mab, Jules Janin dont
le  superbe  récit  L’Homme  vert  de  1834,  absolument
incontournable),  de  découvrir  certains  textes  peu  connus
d’auteurs  célèbres  (Histoire  du  rêveur  et  Carl  de  George
Sand), de relire des textes fameux mais dans leur version
originelle : à l’époque de leur publication en revue, avant la
parution en volumes (La Cafetière de Théophile Gautier, La
Femme au collier de velours d’Alexandre Dumas).
Dans  L’Alchimie  fantastique,  les  15  récits  courts  ou
nouvelles, sont tous précédés d’une introduction qui analyse
sujets et enjeux esthétiques, précisant leur interaction avec
le contexte et la vie de l’auteur. Ainsi 8 textes illustrent
« Aux frontières du fantastique« , et 3, les deux autres



nuances  thématisées  :  «  le  Fantastique  noir  »  et  «  la
Damnation des nouveaux Faust« . Florilège incontournable, de
surcroît  pour  chaque  auteur,  magnifiquement  éditorialisé,
parfois complété par un choix iconographique très juste, comme
en  couverture  Le  songe  de  Tartini  de  Boilly  de  1824  :
illustration  emblématique  de  l’assimilation  du  violoniste
inspiré par le diable… La présentation, le choix des récits,
la qualité et la pertinence des commentaires d’introduction et
d’analyse  (dont  une  remarquable  préface  contextualisante)
accréditent l’intérêt de la présente publication.

A suivre aux éditions Aedam Musicae, d’autres ouvrages
annoncés d’ici fin 2015 dans la collection XIXè-XXème siècles

:
– Etudier, enseigner et composer à la Schola Cantorum

(1896-1960)
– Castille Blaize (1784-1857) et la vie musicale en France

– En écoutant Chopin
– Paul Dukas : écrits sur la musique
– Ricardo Viñes : Journal 1887-1915

Prochainement critiqués sous forme d’articles développés dans
le mag livres, cd, dvd de classiquenews.com

LIVRES, compte rendu critique. Lettres et musique : l’Alchimie
fantastique.  La  musique  dans  les  récits  fantastiques  du
Romantisme français (1830-1850). Textes rassemblés, annotés et
présentés  par  Stéphane  Lelièvre.  Editions  Aedam  Musicae,
Colection  » Musiques-XIX-XXe siècles « . Nombre de pages :
376 pages – Format : 18 x 24 cm (ép. 3 cm) – Dépot légal :
Juin 2015 – Cotage : AEM-145 – ISBN : 978-2-919046-11-9 – sur
le site des éditions Aedam Musicae : disponibilité / en stock,
envoi immédiat
Prix indicatif : 40 euros.
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CD,  compte  rendu  critique.
Rameau:  Castor  et  Pollux.
Pygmalion.  Raphaël  Pichon,
direction  (2  cd  Harmonia
Mundi).
CD.  Rameau:  Castor  et  Pollux.
Pygmalion.  Raphaël  Pichon,
direction (2 cd Harmonia Mundi).
Même  si  elle  ne  manque  pas
d’éloquence instrumentale ni de
délicatesse  orchestrale  (la
direction  du  chef  est  de  ce
point  de  vue,  idéalement
équilibrée et minutieuse), cette
lecture souffre d’un plateau de
protagonistes  trop  disparate.  
Le  Castor   de  Colin  Ainsworth
déçoit de bout en bout par un manque de soutien, des aigus
contournés et un style empoulé et précieux dont les artifices
dénaturent  le  simple  récitatif  de  Rameau.  Séjour  de
l’éternelle  paix  sans  tenue  s’effiloche,  sans  vrai
accentuation : le chanteur reste à côté et du personnage et de
la situation ; même constat pour la mezzo Clémentine Margaine
: Phébé, surexpressive d’un bout à l’autre. Les deux solistes
s’enferment  dans  une  lecture  linéaire,  réductrice  et
finalement caricaturale de leur personnage respectif : Castor
ne cesse de se lamenter, de s’alanguir mollement; Phebé perd
toute  justesse  à  force  d’exhorter  :  ses  imprécations
répétitives s’enlisent; fautive / perfectible, leur conception
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même  du  récitatif  français  qui  manque  singulièrement  de
finesse comme de précision : l’art de Rameau est ainsi, il ne
souffre aucune imperfection
Meilleurs sont la Telaire d’Emmanuelle de Negri (remarqiable
intensité et doloriste contenue, subtilite de l’articulation)
; Pollux du baryton Florian Sempey, même si ce dernier affiche
un timbre voilé qui gêne la parfaite clarté de son texte. Son
chant semble continûment serré, engorgé.

Ambassadeur d’un Rameau ciselé, Pichon dévoile une remarquable
sensibilité instrumentale pour la version de Castor et Pollux

1754

Réussite surtout orchestrale

Parmi les meilleures séquences celle d’Hébé qui ouvre la fin
du IV, grâce à l’intervention de la soprano Sabine Devieilhe
(rayonnante  vocalité)  qui  diffuse  ce  parfum  de  sensualité
enivrée dans l’un des tableaux les plus délicats et amoureux
de tout le théâtre ramélien : « Voici les dieux. … » Les deux
gavottes pour Hebe synthétisent tous les défis de la partition
entre respiration et flexibilité comme suspendu et porté par
les flûtes qui doivent être incandescentes et d’une subtilité
rayonnante. Même français tendre et superbement articulé du
ténor  Philippe  Talbot  pour  Mercure,  et  l’air  victorieux
lumineux de l’athlète. Assurément les piliers vocaux de cette
version dont la plus remarquable réussite se situe chez les
instruments.

Danses en légèreté volubile et instrumentalement détaillées
mais parfois courtes, tous les intermèdes flattent l’oreille
par un raffinement instrumental précis et équilibré qui sait
nuancer  dramatisme  et  suprême  délicatesse.  Raphaël  Pichon
pêche même par un excès de retenue qui s’apparente à de la
froideur.  Néanmoins  parmi  les  remarquables  prouesses  de



l’orchestre  attestant  d’une  maîtrise  des  danses  entre
gracieuse suavité et nerf rythmique l’entrée d’Hébé, surtout,
gorgées de saine aération, les gavottes pour la même Hébé
décidément inspirante (l’époux de la soprano Devieilhe serait-
il porté par l’angélisme suave que lui inspire sa compagne à
la ville ?); la précision mordante trépidante des passe pieds
pour  les  Ombres  heureuses  et  la  très  longue  ritournelle
affligée pudique de Telaire au début du V restent elles aussi
irrésistibles.  Comme,  pièce  maîtresse,  la  chaconne  finale
subtil  équilibre  entre  abandon  enchanté  et  inéluctable
finalisation le tout articulé et scintillant de milles éclats
instrumentaux …
Les choeurs sont diversement convaincants selon les épisodes.
A part les hommes (Demons : Brisons les chaines), le choeur
manque de précision linguistique d’une façon générale, certes
bons exécutants mais en retrait continu : la fête de l’univers
qui  clôt  le  drame  manque  singulièrement  d’ampleur  et
d’aérienne majesté : c’est quand même l’apothéose des deux
frères Dioscures à laquelle Rameau dédie son final.

Version essentiellement instrumentale ou la précision reste
souveraine et sous le geste du chef affirme une délicatesse
d’intonation  passionnante;  mais  il  manque  le  concours  de
solistes  vrais  personnalités  dramatiques  et  dans
l’enchaînement des tableaux, un sens du théâtre continu.

C’est  donc  une  lecture  intéressante  du  point  de  vue
instrumentale, mais cette version ici et là encensée comme la
nouvelle  référence,  est  loin  de  la  maturité  des  aînés,
pionniers  chez  Rameau  et  d’une  toute  autre  inspiration  :
Harnoncourt  ou  Christie  décidément  inégalables  pour  la
compréhension profonde de l’opéra le plus joué du vivant de
Rameau et après sa mort jusqu’à la chute de l’ancien régime
sous le règne de Marie-Antoinette. Si Harmonia Mundi avait
opté pour un disque d’extraits comme une Suite de danses, le
geste affûté, ciselé et délicat de Pichon aurait mérité un
CLIC de classiquenews, assurément.



CD. Rameau : Castor et Pollux (version 1754). Avec Philippe
Talbot (Mercure, Un Athlète), Sabine Devieilhe (une Suivante
d’Hébé), Emmanuelle de Negri (Télaïre), … Chœur et orchestre
Pygmalion. Raphaël Pichon, direction. 2 cd Harmonia Mundi HMC
902212.13. Enregistré à Montpellier en juillet 2014

CD, coffret. André Cluytens à
Bayreuth  (Tannhäüser,  Les
Maitres Chanteurs, Lohengrin,
1955-1957-1958,  10  cd
Membran)
CD, coffret. André Cluytens à Bayreuth (Tannhäüser, Les
Maitres  Chanteurs,  Lohengrin,  1955-1957-1958,  10  cd
Membran). Quand le français André Cluytens était le maître de
Bayreuth… Membran réédite une partie de l’héritage du maestro
Cluytens, en 1956, 1957, 1958, période bénie sur la Colline
verte qui depuis a bien décliné en qualité et en pertinence
musicale.  Le  coffret  de  4  opéras   wagnériens  comprend  la
fameuse production des origines celle de 1955 : Tannhäuser
donc  qui  inaugure  la  coopération  du  chef  français  et  du
festival de Baureuth où à la grande joie de celui qui l’a
convié – Wieland Wagner, le premier maestro hexagonal dans la
place saisit par un souffle  irrésistible : fièvre active et
aussi surtout poétique qui permet l’expression tendre, âpre, 
enivrée  et  sensuelle  ;  approfondissant  avec  passion  et
intelligence ce Wagner ardent, orchestralement voluptueux et
flamboyant aux atmosphères si fabuleuses (en exploitant la
configuration spécifique de la fosse semi enterrée, le chef
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obtient  dans  les  lointains  cette  onde  des  cordes
caractéristique,  enveloppante  et  évanescente,  idéalement
onirique). Cluytens est un orfèvre-conteur exceptionnel qui
cisèle le chant de l’orchestre, curieux et généreux en détails
; la maîtrise et la sensibilité éclairent comme peu le talent
du Wagner orchestrateur. Le remarquable atmosphériste veille
aussi  à l’équilibre chanteurs et fosse : et comme bientôt
Karajan et son Ring sculpté chambriste pour le studio dès 1966
(mais  à  Berlin  car  comme  Solti,  autre  immense  wagénrien,
Karajan ne fit pas carrière à Bayreuth!), Cluytens lui a le
souci constant de l’intelligibilité du texte et donc de la
clarification de chaque situation. Tout cela devait idéalement
fonctionner  en  accord  avec  les  mises  en  scène  de  Wieland
Wagner elles-mêmes dépouillées jusqu’à l’épure.

Ardent bien que n’ayant pas l’âge du
rôle,  le  Tannhauser  du  quadra
Wolfgang  Windgassen  exprime  les
désirs et la volonté de dépassement
du  chantre  décadent  (cf.  son
exhortation  emportée  aux  plaisirs
charnels, réminiscence de son séjour
vénusien  dit  sa  nature  lascive),
comme l’être culpabilisé à la fin du
tournoi  (fin  du  II),  puis  l’âme
terrassée  en quête de purification.
…  Windgassen  fait  de  Tannhäuser,

figure de l’artiste Wagner en proie aux incompréhensions de
son époque et de ses contemporain sur la mission salvatrice de
son art, un être tiraillé, tendu, profondément agité (ce que
confirme aussi sa prononciation spécifique : serpentine) ; sa
confrontation  initiale  avec  Vénus  après  le  Prologue  (très
convaincante Herta  Wilfert) est contrastée et vive. Puis
l’assemblée des chantres affirme une tendresse linguistique
très bien définie que la prise live intensifie en ne gommant
rien  des  déplacements  sur  la  scène.  L’Elisabeth  de  Gré
Brouwenstjin affirme elle aussi une belle santé vocale sens de
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la  ligne  vocale),  coeur  ardent  et  reflechi  aux  belles
inflexions chambristes, prêt à défendre le pêcheur Tannhäuser.
Et le Wolfram de DF Dieskau éblouit pas sa finesse virile en
témoin  atteint  mais  impuissant  et  complice  des  amours
d’Élisabeth  et  de  Tannhäuser  :  le  diseur  rétablit  avec
justesse  tout  le  travail  spécifiquement  de  caractérisation
théâtrale défendue par le maestro dans la fosse : du Wagner,
articulé, naturel, fin et subtil comme nous l’aimons, et tel
qu’il n’existe plus à Bayreuth.

 

 

 

Bayreuth 1955

Le  Français  André  Cluytens
conquiert Bayreuth
 



Aux côtés du Tannhäuser
originel  de  1955,  le
coffret  comprend  la
fameuse  nouvelle
production  des  Maîtres
Chanteurs  que  Wieland
Wagner  créa  dès  1956
avec  la  complicité  de
son chef fétiche et qui
fut reprise en 1957 (la
présente  bande)  :
l’idéal  artistique  s’y
écoule  avec  tendresse
et  une  ferveur
dramatique  inouïe  là
encore  (dont  les
saillies  et  accents
comiques si finement troussés par un Wagner décidément complet
et inattendu). Cluytens instille une tension et une générosité
humaine pour le trio béni : Eva, l’inspiratrice ; Walther,
l’apprenti  maître,  mais  aussi  l’impétueux  à  l’insolence
géniale et régénératrice, enfin évidemment Hans Sachs, modèle
absolu pour tout artiste et donc double de Wagner. Comme dans
Tannhäuser, le sens de l’intensité dans la ligne vocale, la
justesse du chant, l’équilibre souverain entre la ciselure des
instruments calibrés depuis la fosse et l’intonation de chaque
air soliste… font merveille ici pour un Wagner intensément
théâtral,  jamais  disproportionné,  proche  du  texte,
essentiellement poétique. L’instant de grâce étant accompli
lors du sublime quintette (Selig, wie die Sonne) au III où le
parti du bien, réceptacle de la mission sacrée et salvatrice
de l’art communie (accord miraculeux entre Sachs, Walther et
Eva  –  angélique  Elisabeth  Grümmer,  diamant  étincelant  au-
dessus des voix)… Des trois opéras intégraux, ce sont ces
Maîtres  Chanteurs  qui  retiennent  surtout  notre  attention
faisant la valeur première ce de coffret historique.

http://www.classiquenews.com/wp-content/uploads/2015/06/sin-tc3adtulo31.jpg


Ferme  cette  brillante  trilogie  Cluytens  à  Bayreuth,  le
Lohengrin de 1958. Fièvre jusqu’à l’incandescence (ouverture
que n’aurait pas renier un Baudelaire épris de béatitudes
célestes), surtout tempérament de feu et ardent pour une Elsa
palpitante et subtile en tout point (Léonie Rysaneck, autre
diamant à la fois étincelant et fébrile que polit avec une
complicité amoureuse le chef Cluytens, exploitant sa fragilité
lumineuse, son irradiante sensibilité). Les deux rôles noirs
(Telramund et Ortrud sont finement ciselés eux aussi (ernest
Blanc et Astrid Varnay).
Côté attention du chef, on y décèle une même ardeur et énergie
millimétrée en particulier dans le III (cd3) : la direction à
la  fois  fine  et  puissante  du  maestro  français  excelle  à
exprimer ce rêve amoureux entre Elsa et le chevalier élu,
miraculeux,Lohengrin  :  leur  effusion  tendre  que  viendra
bientôt détruire l’esprit du soupçon instillé par Ortrud dans
l’âme  trop  fragile  et  manipulable  d’Elsa.  Cluytens  veille
toujours à la subtilité de l’articulation du texte et de la
clarté de la situation : d’autant que le Lohengrin de Sandor
Konya s’engage, voix peut-être courte parfois mais tendre, aux
aigus tendus : il fait un chevalier descendu du ciel d’une
séduction virile certaine : sa grande confession, révélation
clé de l’ouvrage où il dévoile son identité comme fils de
Parsifal et sauveur mandaté (In fernem Land…) affiche une
détermination  sobre,  linguistiquement  assurée.  Les  années
Cluytens / W. Wagner font espérer pour l’actuel Bayreuth des
jours meilleurs.

 

 

CD,  coffret.  André  Cluytens  à  Bayreuth  (Tannhäüser,  Les
Maitres Chanteurs, Lohengrin, 1955-1957-1958, 10 cd Membran)
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CD,  compte  rendu  critique.
Mozart  :  L’Enlèvement  au
sérail,  Die  Entfhürung  aus
dem  serail.  Schweinester,
Prohaska,  Damrau,  Villazon,
Nézet-Séguin  (2  cd  Deutsche
Grammophon)
CD,  compte  rendu  critique.
Mozart  :  L’Enlèvement  au
sérail,  Die  Entfhürung  aus
dem  serail.  Schweinester,
Prohaska,  Damrau,  Villazon,
Nézet-Séguin  (2  cd  Deutsche
Grammophon).  Après  Don
Giovanni et Cosi fan tutte,
que  vaut  la  brillante
turquerie composée par Mozart
en  1782,  au  coeur  des
Lumières  défendue  à  Baden
Baden par Nézet-Séguin et son
équipe ? Évidemment avec son léger accent mexicain le non
germanophone Rolando Villazon peine à convaincre dans le rôle
de Belmonte;  outre l’articulation contournée de l’allemand,
c’est surtout un style qui reste pas assez sobre, trop maniéré
à  notre  goût,  autant  de  petites  anomalies  qui  malgré
l’intensité du chant placent le chanteur en dehors du rôle.
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Plus  problématique  est  la
Contanze  de  Diana  Damrau  dont
l’agilité parfois mise à mal et
les aigus comme les trilles de
son  grand  air  «  Martern  aller
Arten ». … vraie déclaration de
guerre de la captive à l’endroit

de son geôlier et dans une moindre mesure, expression pour
l’émancipation de la femme, de toutes les femmes, sont tirés
et laissent une impression d’inabouti; la soprano coloratoura
que nous avions tant appréciée dans La Traviata d’ouverture de
la nouvelle saison de La Scala en novembre 2014, ne maîtrise
pas le legato ni la pureté du phrasé mozartien : qu’on écoute
simplement  l’évidence  et  l’assurance  d’une  Grubarova  pour
mesurer l’enjeu dramatique, psychologique, technique de cet
air axial .. ici mal emmanché et qui fait aussi les délices
des  concerts  comme  air  séparé.  L’articulation  mozartienne
exige l’excellence, c’est ainsi. Son premier air cd 1/11 fait
saillir un vibrato mal maîtrisé, des vocalises approximatives,
des  aigus  sans  tenus  proches  du  larsen.  …  puis  l’air  19
(doloriste et presque désespérée préfiguration de Pamina dont
le caractère convient pourtant mieux à son timbre blessé ) et
l’air plus redoutable encore dont nous venons de parler  –
d’émancipation celui là, hélas soulignent les mêmes limites
vocales (souffle court, aigus vibrés  sans soutien, et parfois
justesse  sacrifiée).  La  diva  paierait-elle  un  surcroît
d’activité  récente? De toute évidence,  nous l’avons connue
mieux  chantante  et  son  personnage  souffre  de  ce  manque
d’évidence.
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Paul Schweinestet et Anna Prohaska,
vrais champions de cet Enlèvement

 

 

Nous confirmons ce qui a été dit dans
notre  article  d’annonce  de  cette
production de Baden  Baden 2014 : la
jubilation vient des autres chanteurs
et aussi de la direction du chef Nézet
Seguin : les deux jeunes  tempéraments
que sont Pedrillo (le ténor tyrolien
Paul  Schweinester)  et  Blonde  (Anna
Prohaska) devancent leurs aînés par le
naturel, la précision, la pétillance,
l’amusement facétieux car ils ne sont
pas que les doubles comiques des deux
protagonistes  :  ils  sont  doués  d’une  profondeur  et  d’une
vérité inédite que Mozart a fouillé de façon aussi géniale
qu’inattendue.  ..  la  grâce  comique  de  ce  Pedrillo
irrésistible;   l’engagement  hyperfeminin  et  séducteur  de
Blonde font la valeur de cette lecture incarnée, offrant enfin
de vrais instants de théâtre quand les deux sont confrontés au
vieil ours Osmin. La caractérisation antagoniste qui joue du
grotesque bouffon de la basse saisit  par sa justesse. Et
pourtant  ni  l’un  ni  l’autre  n’ont  des  voix  réellement
puissantes.  Leur  instinct  musical  compense  et  se  révèle
payant.

http://www.paulschweinester.com/about/vita/curriculum-vitae-english/
http://www.paulschweinester.com/about/vita/curriculum-vitae-english/
http://www.classiquenews.com/wp-content/uploads/2015/07/schweinester-paul-tenor-mozart-revelation-die-entfurhung-aus-dem-serail-mozart-classiquenews-nezet-seguin-ete-2015.jpg


De  son  côté,  le  chef  détaille  la
brillante parure orchestrale que Mozart
a conçu pour chaque épisode ; en jouant
constamment  l’écoute  chambriste,  le
délicat   équilibre  entre  voix  et
instruments, le chef relève les défis
d’une  partition  raffinée,  subtile,
palpitante qui regarde et vers La Flûte
enchantée (ensembles de solistes, éclat

privilégiée des clarinettes, bassons et hautbois) et l’urgence
fraternelle de Fidelio. Les ensembles de choeur ou entre les
solistes  sont  ciselés  ;  l’ajout  du  pianoforte  dans  les
récitatifs ajoute au raffinement sonore qui coule ici comme
une onde riche et percutante. Oublions l’air isolé « Martern
aller Arten » où le maestro soucieux de préserver l’allure de
la soliste épaissit le trait et opte pour des tempi parfois
surprenants. Le mouvement général, le sens du théâtre, la
bouillonnante énergie de la comédie turque, trop dotée en
notes, où perce la vitalité des janissaires (entre autres)
sont très convaincants.

CD, compte rendu critique. Mozart : L’Enlèvement au sérail,
Die Entfhürung aus dem sérail. 2 CD Deutsche Grammophon 479
4064

Konstanze : Diana Damrau
Belmonte : Rolando Villazón
Osmin : Franz-Josef Selig
Blondchen : Anna Prohaska
Pedrillo : Paul Schweinester
Bassa Selim : Thomas Quasthoff

Vocalensemble Rastatt
Chamber Orchestra of Europe
Yannick Nézet-Séguin, direction.
Baden-Baden, été 2014.
2 CD Deutsche Grammophon 479 4064
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LIRE aussi notre compte rendu critique de DON GIOVANNI et de
COSI FAN TUTTE par la même équipe Villazon / Nézet-Séguin qui
fait actuellement l’affiche de Banden Baden chaque été (cycle
des opéras de Mozart à Baden Baden)

 

 

 

A VENIR… LA SUITE DU CYCLE MOZART PAR NEZET-
SEGUIN.  Portés  par  le  succès  de  leurs
précédents  Mozart  (Cosi  fan  tutte,  Don
Giovanni et donc le plus récent enregistré en
juillet 2014 : L’Enlèvement au sérail / Die
Entführung  aus  dem  serail),  Yannick  Nézet
Séguin, le ténor Rolando Villazon et l’équipe
réunie à Baden Baden, annoncent leur prochain projet, présenté
sur scène et au disque pour Deutsche Grammophon : Les Noces de
Figaro. Ce cycle Mozart / Baden Baden / Nézet-Séguin, fruit de
prises live corrigées / complétées par des compléments en
studio dans la foulée, s’achèvera en 2020. A venir en 2016 :
Les Noces de Figaro avec un choix de solistes prometteur, tant
du point de vu de leur tempérament vocal que de leur aisance
mozartienne  :  Luca  Pisaroni  en  Figaro,  Sonya  Yoncheva  en
Comtesse, Thomas Hampson en Comte, Christiane Karg en Susanna,
Anne Sofie von Otter en Marcellina, Jean-Paul Fouchécourt en
Don Curzio… à venir sur classiquenews : annonce, infos et
compte rendu du concert puis du coffret programmés à partir de
l’été 2016…

LIRE l’entretien avec le producteur exécutif Renaud Loranger
de  l’Enlèvement  au  sérail  sur  le  site  le  club  Deutsche
Grammophon
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Livres. Martha Cook : L’art
de la fugue, une méditation
en musique (Fayard)

Livres, annonce. Martha Cook :
L’art  de  la  fugue  (Fayard).
Dernier  grand  œuvre  de  Jean-
Sébastien  Bach,  L’Art  de  la
Fugue se dévoile ici, sous une
plume  particulièrement
argumentée et documentée, sous
un  double  aspect  :  sa
perfection  musicale,  le
témoignage  qu’il  constitue
manifestant  comme  nul  autre
œuvre  dans  la  catalogue  du
Cantor, la ferveur d’un Bach,
inspiré,  perfectionniste,
mystique  et  intellectuel,
musicien et sincèrement croyant
à défaut d’être comme Kuhnau,
véritable érudit de la question
religieuse,  théologue.  Sa

bibliothèque  théologique  est  digne  d’un  pasteur  avisé,
critique, actif. L’unité de l’oeuvre nous offre une totalité
esthétique et musicale qui interroge la forme musicale et plus
loin, le sens de la composition dans le cas de Bach, génie
baroque.  Partition  abstraite  quelle  est  au  juste  sa
destination (clavier – clavecin, orgue ? orchestre ? quatuor à
cordes ?) ? Quelle est sa genèse ? et comment expliquer sa
dernière pièce laissée inachevée par Bach pourtant soucieux de
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perfection et d’achèvement de ses propres oeuvres ? L’auteure
analyse  un  opus  impressionnant  et  finalement  mystérieux,
formellement  parfait,  historiquement  et  musicalement
énigmatique. Et si Bach grand lecteur des Écritures, avait
souhaité  exprimer  musicalement  l’enseignement  du  Nouveau
Testament,  comme  un  vrai  travail  pédagogique  et
d’évangélisation  ?

Comme manifeste d’une prière personnelle ou comme testament
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 conservé 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.

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. Fayard édite l’un des essais consacrés à
l’Art  de  la  Fugue  de  Bach  parmi  les  plus  originaux  et
passionnants. Une pierre nouvelle dans le jardin enchanté du
Cantor.

Livres, annonce. Martha Cook : L’art de la fugue (Fayard). EAN

http://www.fayard.fr/lart-de-la-fugue-9782213681818


: 9782213681818. Parution : août 2015. 250 pages. 17 €. 120 x
185 mm. LIRE AUSSI la critique du cd 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, titre paru simultanément au livre édité chez Fayard.

CD,  critique  compte  rendu.
Schubert : Symphonie n°9 « la
grande  ».  Claudio  Abbado,
Orchestra  Mozart  (1  cd
Deutsche Grammophon, Bologne,
2011)
CD,  critique  compte  rendu.
Schuebrt  :  Symphonie  n°9  «  la
grande  ».  Claudio  Abbado,
Orchestra Mozart (1 cd Deutsche
Grammophon, Bologne, 2011). Après
une  Symphonie  n°9  de  Bruckner
(Lucerne, 2013) sublime par ses
élans  et  vertiges  spirituels
malgré  la  massivité  de
l’effectif, également éditée par
Deutsche  Grammophon  (CLIC  de
classiquenews de juillet 2014),
voici une autre gravure de septembre 2011 à Bologne où le
maestro avait depuis 2004 fondé l’Orchestre Mozart, famille
d’instrumentistes  mêlant  talents  chevronnés  et  jeunes
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apprentis déjà très expérimentés : de cette équipe à double
profil,  si  complémentaire  (les  vertus  de  la  transmission
transgénérationnelle), Abbado fait une équipe lumineuse animée
par une cohérence exceptionnelle, d’une énergie mesurée et
nuancée  qui  fait  littéralement  merveille  dans  une  vision
attendrie, palpitante, instrumentalement et architecturalement
…  totalement  superlative  :  malgré  l’ampleur  là  aussi  de
l’orchestre, Abbado sait distiller une claire électricité des
cordes,  ce  fruité  langoureux  et  nostalgique,  sachant
constamment  balancer  entre  énergie,  noblesse,  gravité  et
détachement tendre, voire jaillissement poétique entre le rêve
inespéré et l’innocence recouvré (par la voix de la clarinette
et du hautbois dans l’Andante con moto.

 

 

 

En septembre 2011 à Bologne, Claudio Ababdo retrouve son
Orchestra Mozart

Le Schubert étincelant du dernier
Abbado

 

 

Le chef (qui devait s’éteindre 3 années après ce concert le 20
janvier  2014  des  suites  d’un  cancer)  apporte  sa  profonde
connaissance du massif symphonique composé par Schubert entre
1825, et qui réalise un chef d’oeuvre dans l’art du romantisme
symphonique  immédiatement  après  Beethoven.  L’urgence  qu’il
imprime  au  dernier  mouvement,  allegro,  se  fait  danse
subtilement mesurée, avec un soin pour les détails dans la
combinaison des timbres, une intelligence de la clarté et de



la transparence entre les pupitres qui s’avèrent bénéfiques.
Le feu jamais épais, son énergie d’un raffinement inouï, font
les délices de cette réalisation de surcroît un live où c’est
le geste complice, amoureux, et si perfectionniste du chef qui
rayonne  après  sa  mort.  L’œuvre  est  un  poncif  dans  son
catalogue : il l’a abordé tôt dans sa carrière, dès 1966 à La
Haye, et affinité secrète et continuelle avec Franz, le jeune
Claudio avait remporté le Concours Koussevitsky (le grand chef
créateur et défenseur des Symphonies de Sibelius) en 1958 avec
une  autre  Symphonie  schubertienne,  la  troublante  et
énigmatique « Inachevée ». Ici, avec la même finesse poétique,
Abbado dévoile dans une version complète comprenant toutes les
reprises  (soit  un  peu  plus  d’une  heure  en  durée),  la
versatilité  structurelle  de  Schubert  entre  l’allant
inextinguible  et  le  recul  introspectif,  d’une  tendresse
infinie. L’écart aurait paru acrobatique ailleurs : ici il est
générateur d’accomplissement et de jaillissement constant. Une
fête savoureuse, des timbres en accord, un chef au sommet de
la connivence. Magistral. CLIC de classiquenews.

 

 

CD,  critique  compte  rendu.  Schuebrt  :  Symphonie  n°9  «  la
grande ». Claudio Abbado, Orchestra Mozart (1 cd Deutsche
Grammophon, Bologne, 2011 – Réf.: 00289 479 4652).

 

 

 



Livres,  compte  rendu
critique.  François-Joseph
Gossec  (1734-1829).Un
musicien à Paris, de l’Ancien
Régime au roi Charles X par
Claude Role. (L’Harmattan)

Livres,  compte  rendu  critique.  François-Joseph  Gossec
(1734-1829).Un musicien à Paris, de l’Ancien Régime au roi

Charles X par Claude Role. (L’Harmattan). Né belge à Vergnies,
le 17 janvier 1734, François-Joseph Gossec s’éteint à Passy,
le  16  février  1829,  à  l’âge  vénérable  de  85  ans…  Belle
longévité  ayant  traversé  tant  de  régimes  différents,  qui
pourtant  s’impose  par  sa  constance  et  la  puissance  de  sa
trajectoire créative. Dès 1756, François-Joseph Gossec, auquel
on doit en France, le perfectionnement du genre symphonique et
de  l’orchestre  symphonique  –  comme  il  a  aussi  inventé  la
musique de chambre et l’assimilation du Quatuor haydnien dans
l’Hexagone,  affirme  sa  singularité  sur  la  scène  musicale
européenne : pourtant ce Haydn français qui fait la synthèse
entre  esthétique  des  Lumières  et  préromantisme  reste
étrangement  oublié,  écarté  des  salles  de  concerts.  Sa
connaissance  de  Haydn  est  telle  qu’il  dirige  la  première
Symphonie  du  maître  à  Paris  (1769).  Grâce  à  Rameau  qui
l’introduit  dans  l’orchestre  de  son  patron  mécène  La
Pouplinière, Gossec peut se fixer dans la capitale française.

La  réévaluation  des  auteurs  oubliés  vient  toujours  de  la
publication  :  ce  texte  déjà  connu  fournit  une  excellente
entrée  en  matière,  d’autant  que  très  informative  sur  le
contexte et les différentes époques (plus précisément régimes
politiques) que Gossec aura servi, jamais son talent ne s’est
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vraiment tari, en témoigne la composition à une date tardive,
de sa Symphonie pour 17 parties qui montre une verdeur intacte
(l’équivalent du dernier Rameau, celui des Boréades, lui aussi
d’une saisissante modernité inventive quelques mois avant sa
mort …). Dans les années 1780, à l’époque où triomphent les
Italiens surtout Sacchini (Renaud, février 1783) ou Salieri
(Les  Danaïdes,  avril  1783  ;  puis  Tarare  écrit  avec
Beaumarchais en 1786), le seul vrai grand succès de Gossec à
l’Opéra  (Académie  royale  de  musique  qu’il  codirige  avec
Dauvergne) reste Thésée de 1782 : y perce un évident talent
pour le drame, la grandeur tragique, les scènes spectaculaires
avec chœurs éclatés dans l’espace, simultanés aux solistes, un
sens de la tension héroïque qui renouvèle la proposition de
Rameau et de Lully (dont Gossec adapte le livret), nuance le
modèle frénétique de Gluck et apporte à la France à la veille
de la Révolution, ce nerf guerrier qui saisit par sa pointe
sèche et ses accents martiaux, incisifs, rugissant aussi par
un orchestre particulièrement nerveux, préservant toujours un
étonnant sens de l’équilibre et de la continuité dramatique
(c’est d’ailleurs cette sensibilité affûtée qui lui permet de
réussir la réécriture pour partie du troisième de l’Alceste de
Gluck : l’ouvrage grâce à lui, peut renaître à la scène en
diverses reprises… comme il en sera de même pour les reprises
de Castor et Pollux de Rameau, l’opéra le plus joué alors.

Du  reste,  déjà  actif  sous  Louis  XV  dans  les
années 1760, les vrais succès du compositeur lui
valant  outre  la  jalousie  des  envieux  et  des
petits,  une  gloire  croissante,  demeurent  ses
œuvres  d’inspiration  sacrée  :  l’incomparable

Messe des défunts (1759-1760) à laquelle un chapitre entier
est consacré et dont l’ampleur, la gravité lugubre, et comme
dans Thésée, la couleur remarquable des trombones, annoncent
les grands accomplissements de la ferveur romantique, que sont
les Requiem de Berlioz ou de Verdi… c’est dire le génie de
Gossec à l’époque des Lumières. Sans omettre également, l’O
salutaris (trois voix sans accompagnement), soit 62 mesures
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qui font ainsi plus pour sa gloire que les centaines de page
de ses tragédies lyriques.

A l’époque des Lumières et de la révolution jusqu’à l’Empire
puis la Restauration,

Gossec : la constance d’un génie
oublié

Après le succès de son Requiem, Gossec
étonne  en  réussissant  un  talent
éminemment versatile, s’épanouissant dans
le  genre  opéra  comique  ;  ainsi,  Le
tonnelier (1765), Les pêcheurs (1766) et
en 1767, Toinon et Toinette. Symphoniste
et  compositeur  pour  l’orchestre  (il  a
reçu  l’influence  stimulante  du  style
Sturm  und  drang  de  Stamitz),  Gossec,
élément de la pépinière de talents que
fut aux côtés de Rameau, l’orchestre de
La Pouplinière, créée «Le Concert des Amateurs» (1769) où il
dirige de facto en 1773, la première Symphonie écoutée en
France de Joseph Haydn. Puis, il est directeur en 1773, du
«Concert  Spirituel».  Homme  fiable  et  loyal  voire  souvent
paternaliste, Gossec reconnaît le talent de Mozart en 1778,
lors de son second séjour parisien ; le Salzbourgeois en parle
comme « un bon ami et un homme très sec ») ; Wolfgang alors
protégé du Comte Grim, mais aussi Lesueur plus tard pourront
compter sur cette figure de père, admirateur sincère de leur
talent.

Directeur de l’Académie royale de musique, mais aussi de la
nouvelle école royale de chant (fondée en 1784, rivale de
l’école de l’Opéra), Gossec, pédagogue et directeur, adopte en
lettré  ouvert  et  cultivé,  les  idées  de  la  Révolution,  et
pendant  cinq  ans  compose  des  musiques  destinées  aux
célébrations nationales (il compose la première orchestration
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de la Marseillaise). En 1795, il est l’un des fondateurs du
Conservatoire National Supérieur de Musique.

Le texte est la nouvelle édition d’un ouvrage paru en novembre
2000 qui avait déjà marqué les esprits par l’argumentation
vivante  et  la  justesse  de  l’analyse  sur  l’homme,  le
compositeur, ses oeuvres, son époque. D’autant que dans le cas
de Gossec, la péripétie des événements, d’un régime à l’autre
(monarchie  ultime  sous  Louis  XVI,  Révolution,  Empire  puis
Restauration) n’empêche en rien un maître compositeur qui dut
à son indiscutable génie, une carrière continue sans fausse
note. La succession des régimes, l’époque et ses esthétismes
particuliers  à  l’époque  du  premier  romantisme  (quand  sous
Napoléon  rayonnent  et  s’imposent  les  Gavazzeni,  Paisiello,
Spontini et Méhul…), les divers événements et aléas d’une vie
riche, marquée par l’estime des autres grâce au génie musical
qu’il défend, composent ici une biographie qui se lit comme un
roman.  La  réédition  était  attendue  car  l’ouvrage  original
était « épuisé », sa lecture rendue possible enfin à l’été
2015,  est  incontournable.  Légitimement  c’est  un  CLIC  de
classiquenews.com.

Livres,  compte  rendu  critique.  François-Joseph  Gossec
(1734-1829).Un musicien à Paris, de l’Ancien Régime au roi
Charles X par Claude Role.
(L’Harmattan).  ISBN  :  978-2-343-04010-3  •  Parution  :  été
2015 • 390 pages

Approfondir

LIRE notre critique du coffret cd Thésée de Gossec (Van Waas,
2012, 2 cd Ricercar)

VOIR notre reportage vidéo exclusif Thésée de Gossec par Guy
Van Waas (Liège, Philharmonie, le 11 novembre 2012) – durée
9mn30

http://www.editions-harmattan.fr/index.asp?navig=catalogue&obj=livre&no=47141&razSqlClone=1
http://www.classiquenews.com/cd-gossec-thesee-1782-2-cd-ricercar/
http://www.classiquenews.com/cd-gossec-thesee-1782-2-cd-ricercar/
http://www.classiquenews.com/reportage-video-thesee-de-gossec-1778-1781/
http://www.classiquenews.com/reportage-video-thesee-de-gossec-1778-1781/
http://www.classiquenews.com/reportage-video-thesee-de-gossec-1778-1781/

