
DVD.  Verdi  :  Les  Vêpres
Siciliennes  (Volle,  Schrott,
Hymel, Pappano, 2013. 2 dvd
Warner)
DVD.  Verdi  :  Les  Vêpres
Siciliennes  (Volle,  Schrott,
Hymel,  Pappano,  2013.  2  dvd
Warner).  Rares  les  productions
des Vêpres verdiennes chantées en
français  selon  la  création
parisienne  de  1855  (Salle  Le
Peletier). Cette production très
honnête  et  souvent  convaincante
sait soigner les accents du pur
drame  psychologique  (Monfort  en
quête de son fils Henri) en dépit
des nombreuses scènes collectives
historiques qui font basculer Les
Vêpres  vers  le  grand  opéra
français façon Halévy, Meyerbeer…
La mise en scène traite froidement la barbarie et le cynisme
du  pouvoir  politique,  la  violence  qui  sous-tend  toute
l’intrigue puisqu’il est question ici d’un thème essentiel à
l’époque de Verdi : la résistance d’un peuple (les siciliens
menés par Jean Procida) contre l’oppression d’une autorité
étrangère  (les  Français).  De  fait,  le  livret  de  Scribe
s’inspire du soulèvement des Siciliens de mars 1282 contre les
Français… Les cloches de la noce finale d’Henri et d’Hélène
donnent le signal du soulèvement : l’amour bascule dans le
sang. Triste progression où les armes sont plus fortes que la
volonté des coeurs. Ici, le décor prolonge l’espace du théâtre
d’opéra : preuve que la réalité des spectateurs peut bientôt
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être  contaminée  par  le  règne  de  la  tyrannie  et  des
manipulations représenté sur scène. Tout cela fonctionne bien
car l’enjeu des situations demeure lisible.

L’homme de théâtre norvégien Stefan Herheim fait cependant du
ténor héroïque Henri, l’amant de la sicilienne Hélène, pris
dans les rets de son amour filiale pour Monfort, le tyran
français, la figure archétypale de l’artiste romantique, comme
Tannhäuser, héros sacrifié, maudit, incompris sur l’autel de
la bourgeoisie du Second Empire à naître. L’Opéra de Paris,
celui  de  Garnier,  ses  ors  et  sa  pompe  théâtrale  sont
copieusement cités, créant le cadre des enjeux politiques à
l’époque de Verdi : nationalismes en résistance, conscience
libertaire  des  artistes,  politique  barbare  de  l’ordre
bourgeois.

La  battue  de  Pappano,  nerveuse,  parfois  fougueuse  jusqu’à
l’éclair, évite justement le grandiloquent pour un continuum
haletant où l’on sent la pression de la machine politique
éprouvant  chaque  individu  dans  ses  aspirations  les  plus
intimes : Henri, le fils déchiré entre l’amour filial qui le
lie à son père, et son désir d’Hélène, la Sicilienne aimée.

Verdi aime ciseler le relief intérieur des âmes, fussent-elles
au sommet de la hiérarchie politique : solitude et désarroi
des puissants qui présentent ainsi au début du III, Monfort le
tyran français, en quête de l’amour d’un fils auquel il s’est
jusque  là  caché  :  Michael  Volle  affirme  une  profondeur
déchirée,  une  noblesse  de  sentiments  qui  attendrit  le
personnage  du  potentat,  de  surcroît  dans  un  français
intelligible ; face à lui, ardent et tendu, le ténor montant
Bryan Hymel affirme ses aspirations romantiques et amoureuses
avec un aplomb, même si son français reste dilué, et si l’on
note une faiblesse de régime en fin d’action. Le relief de
l’intrigue  tient  aussi  à  l’opposition  des  deux  rôles  de
barytons : si Monfort s’humanise en cours d’action (en se
rapprochant  de  son  fils  qui  bientôt  va  le  reconnaître  en



effet), la figure du Sicilien revanchard, chefs des partisans,
Jean  Procida  gagne  progressivement  en  autorité,  en  force
contre l’oppresseur : l’uruguyen Erwin Schrott, ex compagnon
d’Anna Netrebko, impose sa prestance virile et sauvage, une
force  noire  et  féline  qui  contraste  idéalement  avec  ses
ennemis (hélas dans un français bien peu ciselé). Participant
au pied levé à la production, la soprano arménienne Lianna
Haroutounian chante tant bienque mal Hélène : elle déploie son
beau timbre intense, mais ne convainc pas dans un français mou
et approximatif, et des vocalises guère précises.

La  production  londonienne  s’impose  indiscutablement  par  le
nerf  expressif  qui  se  dégage  de  la  direction  capable
d’exprimer et les éclairs intérieurs du drame hugolien et le
souffle de la passion alla Schiller, deux sources si bien
cultivées par le génie théâtral de Verdi, et qui font des
Vêpres l’inverse d’une grande machine artificielle ; la tenue
très honnête des 3 protagonistes : Monfort, Henri et Procida
ajoutent  à  la  caractérisation  dramatique.  Les  chœurs
magnifiquement  préparés  savent  restés  articulés,  prenants.
Superbe  expressivité  collective.  L’œuvre  fait  partie  des
partitions  les  moins  bien  estimées  de  Verdi,  étiquettée
« grand bazar à la française » ; c’est mal connaître l’esprit
de la partition et le génie verdien à l’oeuvre. La production
dirigé par Pappano a le mérite d’éclaircir la réussite d’un
ouvrage rarement donné en français. d’où notre CLIC de février
2015.

DVD.  Verdi  :  Les  Vêpres  siciliennes  (version
française de 1855). Lianna Haroutounian (Hélène),
Bryan Hymel (Henri), Michael Volle (Monfort), Erwin
Schrott (Procida), Royal Opera Chorus, Orchestra of

the  Royal  Opera  House.  Antonio  Pappano,  direction.  Stefan
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Herheim, mise en scène. 2 dvd Warner Classics 2564616434. Live
enregistré à Londres en octobre 2013.

Lianna Haroutounian – Helene
Bryan Hymel – Henri
Erwin Schrott – Procida
Michael Volle – Guy de Montfort
Michelle Daly – Ninetta
Neal Cooper – Thibault
Nico Darmanin – Daniéli
Jung Soo Yun – Mainfroid
Jihoon Kim – Robert
Jean Teitgen – Le Sire de Béthune
Jeremy White – Le Comte de Vaudemont

Royal Opera Chorus
Orchestra of the Royal Opera House
Antonio Pappano, direction
Stefan Herheim, mise en scène, régie

CD. Chantal Santon, soprano :
L’art  orphique  Charpentier,
Purcell (1 cd Agogique)
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CD,  compte  rendu  critique.  Chantal
Santon,  soprano  :  L’art  orphique
Charpentier, Purcell (1 cd Agogique).
L’enchaînement du programme est habile
et réfléchi : le choix des pièces et
mélodies/songs  défendu  éclaire  la
passion  baroque  sur  le  mode  de
l’introspection  et  de  la  langueur,
proche  du  texte.  Dans  Swetter  than
roses qui ouvre le récital : l’absolue langueur Purcellienne,
offre au timbre clair la liberté de cultiver  une aisance à
caractériser les inflexions émotionnelles du texte.  Saluons
d’emblée,  la  maîtrise  expressive  et  linguistique  de  la
cantatrice  Chantal  Santon-Jeffery  ;  son  articulation  est
parfaite dans la langue de Shakespeare (comme dans celle de
Molière : Non je ne l’aime plus de Charpentier en fin de
programme…) ; le style est noble et princier sans affectation
: elle nous invite en son jardin constellé de roses délicates
et suaves… Plus vif et même conquérant et victorieux,  Hark !
the echoing Air a trumph… où l’abattage précis – celui d’une
langue ciselée là encore, fait triompher surtout les aigus
naturels.

 

 

La soprano Chantal santon-Jeffery réussit ce superbe récital
d’airs baroques

Nymphe chantante, mesurée,
éloquente et pudique
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Le programme intercale entre les airs et songs, des
pièces purement instrumentales : le choix de la très
belle Chaconne en sol mineur est bénéfique dans cet
enchaînement  aux  filiations  et  correspondances
soignées  :  l’argument  majeur  de  ce  chant  est  celui  d’une
élégance racée qui elle aussi va son train noble et gracieux,
d’une majesté aristocratique. Aux 2 airs de Purcell, répondent
deux de Charpentier : la suspension sensuelle fait le mérite
du premier, la précision déclamatoire et le refus de tout
alanguissement  mélodique  distingue  ce  goût  du  verbe  d’un
Charpentier,  véritable  égal  de  Lully  :  écriture  dense,
expressive  aussi  à  laquelle  le  soprano  de  Chantal  Santon
rétablit la chair mordante, les images d’un érotisme pastoral
franc et discret (auprès du feu on fait l’amour aussi bien que
sur la fougère…) : même invitation aux langueurs enivrées, sur
le  ton  d’une  âme  épicurienne  qui  sait  profitez  aussi  du
printemps… traversée par le sentiment du temps irréversible
(frémissante  nostalgie  du  chant  de  Chantal  Santon).
L’intonation est juste : mesurée, elliptique : certains y
verront à torts absence de profondeur : mais c’est oublier que
justement  chez  les  baroques,  la  profondeur  est  un  art  de
surface et d’exquise suggestivité : ce que maîtrise évidemment
la jeune soprano française.

Le  Charpentier  est  prolongé  par  l’écho  instrumental  aux
secrets introspectifs de l’Allemande de Couperin qui suit,
d’une  profonde  méditation  :  opulence  et  clarté  du  jeu  de
Violaine Cochard.
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La  pièce  maîtresse  demeure  Tristes
déserts, lamento à l’issu funèbre, et à
la  française  ici  transfiguré  par  le
filtre d’un Charpentier violent, franc,
d’une étonnante concentration de ton :
c’est la tempête (mesurée) d’un cœur
brûlé qui s’embrase au diapason de la
nature inquiète (est-il nécessaire de
la part de l’ingénieur du son d’exposer
à ce point l’archiluth, trop mis en
avant et de façon si artificielle avec
ses cordes tapageuses voire vulgaires

?). L’éloquence calibrée de la voix tragique, celle du berger
trahi et démuni suffit amplement : la soprano Santon fait
valoir  ses  couleurs,  ses  nuances,  son  parfait  débit
linguistique, qui reste clair, sobre, naturel. La perfection
dans ce répertoire. On pense à la muse de Poussin, ou la
nymphe  délaissée  abandonnée  d’un  Stella.  Tout  respire  la
déchirure  et  la  passion  défaite.  Du  vrai  théâtre  qui  ce
concentre surtout sur l’impact du mot.

Il semble qu’à mesure que le programme avance, le ton se
resserre, la forme se simplifie en une austérité rayonnante :
ainsi  au  cœur  du  programme,  l’ample  prière  amoureuse  The
plaint : O let me weep de Purcell (plus de 7mn de suspension
éplorée) où la voix trouve un écho compatissant/complice dans
la ligne des cordes (violon et viole). Quelle bonheur de lui
avoir associé la mécanique enivrée du Ground en ré mineur d’un
Purcell absolument génial.

Le tact, la pudeur, l’attention au verbe poétique font les
délices de ce programme ciselé. Une perle défendue par une
cantatrice  indiscutablement  inspirée  par  la  lyre  tragique
baroque, française et britannique. Reste le titre du programme
qui apporte confusion et incompréhension : il ne s’agit pas
d’airs  inspirés  par  Orphée,  mais  bien  de  l’incandescence
sentimentale  qui  sur  le  plan  vocal  a  deux  qualités  ici
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incarnées : poésie et mesure. Tout l’art du premier baroque :
ce  XVIIè  auquel  on  revient  toujours  comme  à  une  source
régénératrice, sans se lasser.

 

 

CD.  Chantal  Santon,  soprano  :  L’art  orphique  Charpentier,
Purcell (1 cd Agogique). Enregistré en mai 2014.

 

 

Henry Purcell
Sweeter than roses
Hark! The echoing air a triumph sings
Chaconne en sol mineur
The Plaint – O Let Me Weep
Ground en ré mineur
O solitude

Marc-Antoine Charpentier
Auprès du feu l’on fait l’amour
Profitez du printemps
Tristes déserts
Ah! Qu’on est malheureux
Non, non, je ne l’aime plus
Sans frayeur dans ce bois
Ah laisser moi rêver

Louis Couperin
Allemande en ré mineur

Jean de Sainte-Colombe
Sarabande en passacaille

John Blow
A mad song



Jacques Champion de Chambonnières
Chaconne en fa majeur

Monsieur Demachy
Gavotte en rondeau

Chantal  Santon-Jeffery,  soprano Violaine  Cochard,
clavecin François  Joubert-Caillet,  viole  de  gambe Thomas
Dunford, archiluth Stéphanie-Marie Degand, violon
Enregistré à Courtomer, Mai 2014 1 CD Agogique – AGO019 –
59mn.

 

 

CD. Grigory Sokolov, piano :
récital  Salzburg  2008  (2cd
Deutsche Grammophon)
CD.  Grigory  Sokolov,  piano  :
récital  Salzburg  2008  (2cd
Deutsche  Grammophon).  La
puissance  d’un  ours  et  la
finesse d’une araignée tisseuse
: la digitalité arachnénenne du
pianiste  russe  Grigory  Sokolov
sert aussi une pensée musicale
qui  semble  à  chaque  concert
redéfinir  la  notion  même  de
tempo  grâce  à  un  rubato
personnel  et  recréatif  indiscutable.  Sa  liberté  agace,  sa
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liberté fascine. Et ce n’est pas ce récital enfin autorisé par
le concerné qui démentira cette impression ambivalente.  De
sorte qu’au moment du concert et ici d’un enregistrement live
(réalisé sur le vif au festival de Salzbourg 2008 devant le
public  massé  en  nombre  dans  la  Maison  Mozart  ,  Haus  für
Mozart), les spectateurs auditeurs ont l’impression d’assister
à la (re)création des partitions choisies. Sokolov sait aussi
composer ses propres programmes selon son humeur, suscitant
des références et des filiations entre les tonalités, les
atmosphères  :  à  chacun  de  composer  sa  propre  généalogie
musicale à partir de ce que lui offre l’interprète passeur.
Deutsche Grammophon depuis toujours associé à l’archivage des
grands  moments  musicaux  ou  lyriques  du  premier  festival
autrichien, enregistre le parcours ou plutôt l’expérience de
l’été 2008 (concert du 31 juillet) comprenant les Préludes de
Chopin, deux Sonates de Mozart (la sombre K280 ; la fluide et
tendre  K332) et quelques perles ainsi enchaînées selon la
sensibilité  faussement  vagabonde  du  pianiste  dont
particulièrement l’assise monumentale du choral de Bach où il
est capable d’insuffler à la polyphonie l’échelle de vastes
perspectives.

 

 

 

Sokolov : le prophète funambule du
clavier
 

Parmi  les  bis  /  encores  de  ce  récital  généreux,  saluons
Scriabine et ses deux poèmes (deux allegrettos, étincelants,
fantasques) opus 69 n°1 et n°2, vraies miniatures traversées
par l’esprit malicieux et enchanté du Scriabine prophétique



auquel le jeu du pianiste russe apporte l’ivresse funambule
adéquate.
Rameau et l’éloquente Suite du Premier livre des Pièces pour
le clavecin de 1728 (les Sauvages), intégré ensuite dans son
Ballet Les Indes Galantes, sujet de son dernier acte (vigueur,
nervosité caractérisées, mais une retenue et une précision
égale, pas toujours préservées).

Largeur  de  la  vision,  souffle  épique  de  son
engagement, Sokolov nous fait vivre l’espace d’un
concert, la formidable épopée du piano orchestre,
capable  de  suggestion  murmurée  comme
fracassante.  L’interprète né en 1950, formé au

Conservatoire de Saint-Petersbourg, remporte à 16 ans en 1966,
le prestigieux Concours Tchaikovsky de Moscou présidé par Emil
Gilels. Depuis toujours soucieux du fini et de la profondeur
de chaque approche, il a délaissé les œuvres concertantes avec
orchestre pour l’art du récital en soliste : car le temps des
répétitions n’est pas assez important dans le premier cas,
insuffisant même pour atteindre le résultat escompté. Seul
maître  à  bord,  Sokolov  travaillle  ainsi  jusqu’à  l’ultime
geste,  les  partitions  de  ses  récitals.  L’artiste  préféère
panacher plutôt que de se dédier à telle ou telle intégrale :
la  mixité  colore  pour  chaque  session,  une  expérience
particulière. Les 24 Préludes de Chopin ici abordés sont comme
relus sous le filtre d’un interprète qui ose tout, faisant du
récital publique, une arène expérimentale qui frappe par la
puissance  du  jeu,  l’ampleur  de  l’imagination,  la  vitalité
parfois grandiloquente du jeu démonstratif. Le style manque
parfois de retenue, de simplicité. Mais le dernier encore »
(bis),  ce  choral  de  JS  Bach  extrait  de  l’Orgelbüchlein
rétablit la place de la simplicité en gage d’ultime offrande.
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Grigory  Sokolov,  piano.  Récital  Salzburg  2008,  récital  du
festival  de  Salzbourg,  du  30  juillet  2008.  Concert  live.
Chopin, Mozart, Scriabine, Rameau, JS Bach. 2 cd Deutsche
Grammophon.

 

 

CD. Concert du nouvel An à
Vienne  2015.  Philharmonique
de Vienne. Zubin Mehta (1 cd
Sony classical)
CD. Concert du nouvel An à Vienne 2015.
Philharmonique de Vienne. Zubin Mehta (1
cd  Sony  classical).  C’était  un  cru
standard  dans  la  longue  histoire  des
Concerts  viennois  du  1er  janvier.  Le
charisme  fédérateur  de  Zubin  Mehta  qui
n’en  est  pas  à  son  premier  programme
viennois dans la Goldener Saal des Wiener
Musikvereins,  opère  une  indiscutable
fluidité  à  un  exercice  où  toute  la
complicité entre les musiciens et le chef
fait la différence. Le chef indien dirige
ainsi l’orchestre fondé en 1843, pour la 5ème fois en janvier
2015. Le programme reste classique mais pas tant que cela qui
laisse une part légitime et remarquable à l’autre Strauss,
celui aussi virtuose et inspiré, raffiné et élégantissime que
Johann II son frère aîné : Josef, l’ingénieur qui à défaut de
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se  dédier  à  une  carrière  technique,  expérimentale,
d’ingénierie, fit bon gré mal gré, comme les garçons de la
famille, de la musique. Bien lui en prit car ses dons de
compositeurs  sont  aussi  bon  que  ceux  de  Johann  fils,  le
champion du clan (portrait de Josef Strauss, auteur révélé
lors de ce Concert du Nouvel An à Vienne 2015).

 

 

 

Josef : l’oublié des Strauss
 

Mehta  ouvre  le  bal  avec  une
ouverture  très  rossinienne
signée  Suppé  :  Ein  Morgen  ein
Mittag  :  lever  de  rideau
majestueux  qui  comme  le
Guillaume  tell  de  Rossini  et
préfigurant  aussi  le  jeune
Verdi, offre  un somptueux solo
de  violoncelle.  Chef  et
instrumentistes  savent  nourrir
le  final  échevelé.   Premier
Johann  II,  et  clin  d’oeil  aux

origines  indiennes  du  maestro  né  à  Bombay  :  la  Marche
orientale  qui  suit  (Contes  de  l’Orient)  déploie  une  fine
suavité, voire une franche lascivité qui flatte la fluidité
des cordes. Josef très en vedette dans ce programme fait son
entrée avec une polka française qui se fait scintillement
perpétuel : le raffinement de l’orchestrateur se révèle ici
(pizzicato  de  la  harpe  entre  autres…).  Même  inspiration
irrésistible et jamais tapageuse pour Hirondelles de printemps
: l’élégance de cette valse très suggestive, porté par son
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thème  printanier  subjugue  littéralement  (au  solo  de  la
première clarinette répond la 2ème clarinette particulièrement
caressante…). La subtilité du ton, la tendresse infinie de
l’inspiration  classent  cette  valse  de  Josef  parmi  ses
meilleures partitions. AInsi s’achève la première partie.

A  la  délicatesse  ondulante  de  Josef,  répond  en  début  de
seconde partie, le génial trait expressif du Perpetuum mobile
opus 356, qui fait se siccéder le basson, piccolo, clarinette,
triangle : la finesse de l’orchestration démontre le génie de
Johann, l’aîné de la fratrie. Accélaration pourrait avoir pour
origine  de  son  énergie  quasi  fièvreuse,  l’hommage  du
compositeur aux avancées technologiques de l’époque : pour se
faire,  les  téléspectateurs  du  concert  ont  pu  suivre  le
développement de la valse à travers les jeunes danseurs du
ballet de l’Opéra de Vienne, dans les espaces (escaliers,
salle de lecture) de l’Université technique de Vienne. Là
encore au service d’une œuvre entraînante, les instrumentistes
viennois font entendre les qualités qui les distinguent depuis
des  années  :  la  transparence,  la  clarté,  la  mesure  et
l’élégance  du  style.

La Valse Les bords de l’Elbe est l’une des dernières composées
par  Johann  Strauss  II,  ici  même  dans  la  salle  dorée  du
Musikverein : au raffinement omniprésent, Zubin Mehta apporte
le sens de la couleur et une exquise caractérisation qui en
fait une pièce d’atmosphère.

Pour  le  2ème  rv  dans
l’Université technique de Vienne
où l’on retrouvait sur le petit
écran,  le  corps  de  Ballet  de
l’Opéra de Vienne, Zubin Mehta
inscrit  une  plus  rare  valse,
celle des étudiants. Clin d’oeil
aussi  enjoué  que  le  Perpetuum
mobile,  l’Annen  Polka  du  même
Strauss fils opus 117 transporte par sa facétie électrique et
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scintillante, c’est un hymne plein de pétillance et d’ivresse
première. Mais tout concert du NOuvel An viennois ne serait
pas  digne  de  ses  prédécesseurs  s’il  ne  programmait  en
conclusion les deux sommets absolus de la famille : Le beau
Danube bleu, éternel scintillement en tendresse et nostalgie
liquide  puis  la  Marche  de  Radetzky  :  prétexte  ainsi  à
réconcilier les compositeurs antagonistes, car Johann le fils
s’était fâché avec Johann le père… lequel avait abandonné
femme  et  enfants.  A  la  fois  ferme  et  nerveuse,  d’une
générosité allante et racée, le direction de Zubin Mehta porte
l’ultime tension de ses deux pièces maîtresses que le public
attend depuis le début de la performance comme deux joyaux
symphonique  d’une  irrépressible  activité.  Saluons  Sony
classical  de  nous  offrir  dans  le  prolongement  du  concert
viennois la trace d’une nouvelle étape plus que convaincante
dans l’histoire des Philharmoniker, toujours enthousiastes et
unis pour que résonne de la façon la plus élégante qui soit,
la célébration de l’an neuf.

Concert du Nouvel An à Vienne / Neujahrskonzert – New Year’s
concert 2015  : 1er janvier 2015. Valses, polka, galop, pièces
diverses et ouverture de Suppé, Johann I et II Strauss, Josef
et  Eduard  Strauss.   Wiener  Philharmoniker.  Zubin  Mehta,
direction.  2  cd  Sony  classical.  Enregistrement  réalisé  au
Musik verein de Vienne le 1er janvier 2015.

CD,  compte  rendu  critique.
Claudio  Abbado  /  Martha
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Argerich  :  «  Complete
concerto recordings 1967-2013
» (5 cd Deutsche Grammophon)
CD, compte rendu critique.
Claudio  Abbado  /  Martha
Argerich  :  «  Complete
concerto  recordings
1967-2013 » (5 cd Deutsche
Grammophon).On connaît avec
raison  les  sublimes
Symphonies  de  Mahler  par
Claudio  Abbado.  Rien  ne
paraît user non plus le duo
légendaire,  éternellement
juvénile et grande classe
que  le  chef  italien  a
composé  dès  sa  trentaine
avec  le  clavier
crépusculaire  et  noctambule  de  la  vive  et  fauve  Martha
Argerich. Dans ce coffret 5 cd, Deutsche Grammophon met la
lumière sur leur collaboration fixée par les micros et depuis
l’année 1967 qui a inauguré cette alliance favorable. Déjà le
programme Ravel Prokofiev mettait en relief leur complicité
électrique, faite de finesse et d’éclats poétiques avec le
Berliner  Philharmoniker  comme  tapis  instrumental  des  plus
articulés.  Même  ivresse  sonore  et  entente  constellée
d’accomplissements dans le Concerto de Tchaikovski avec les
mêmes Berlinois et en 1994. Soulignons aussi les béatitudes
diaprées d’une même compréhension mutuelle en 1968 pour ce
couplage romantique, Chopin (orchestralement passionnant : une
performance dont seul est capable l’immense Abbado) et Liszt
(crépitant,  fougueux,  plus  subtilement  lumineux  que
crépusculaire) : Abbado y dirige en 1984 le London Symphony
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Orchestra. Moins inspirés à Ferrare (n°2 et 3 de Beethoven,
2000 et 2004 avec le Mahler Chamber Orchestra) et Lucerne
(n°20 et 25 de Mozart, 2013, Orchestra Mozart du Festival de
Lucerne), les derniers enregistrements sur le vif n’ont pas ce
fini ancien, patine légendaire à l’appui des merveilleuses
bandes de 1967 et 1968, décidément inégalables par leur chic
poétique. Pourtant en 2013, Abbado nous épate par sa sérénité
intérieure et un retour naturel à l’éloquente tendresse dont
il  fait  son  miel  avec  une  Argerich  toute…  enfantine  elle
aussi. Ce dernier concert de Lucerne a déjà été critiqué sur
classiquenews (CLIC de classiquenews en février 2014, il y a
donc un an). Pudeur tragique… une alliance éperdue et vive,
suggestive et profondément intérieure servie par deux immenses
âmes sensibles. « Le rondo final se distingue tout autant par
son  feu  olympien,  soulignant  dans  la  complicité  de  deux
artistes, une joie et une intensité rarement atteinte dans un
programme.  L’orchestre  en  totale  harmonie  avec  le  piano
soliste (oeuvrant comme s’il en était une émanation organique)
bouillonne, crépite, s’emballe avec la transe de la première
excitation,  en  une  fièvre  dansante  souvent  irrésistible.
Programme bouleversant et après le décès du maestro, parmi ses
ultimes  enregistrements,  l’un  de  ses  plus  déchirants.
Incontournable. » écrivait alors notre confrère Lucas Irom à
propos du disque Mozart n°20 et 25, avec Martha Argerich, paru
après la mort de Claudio Abbado.

CD, compte rendu critique. Claudio Abbado / Martha
Argerich : « Complete concerto recordings 1967-2013
» . Sergueï Prokofiev (1891-1953) : Concerto n°3
pour piano et orchestre ; Maurice Ravel (1875-1937)

: concerto en sol (deux versions); Frédéric Chopin (1810-1849)
: Concerto n°1 ; Franz Liszt (1811-1886) : Concerto n°1 ;
Piotr Ilitch Tchaïkovski (1840-1893) : Concerto n°1 ; Ludwig
van Beethoven (1770-1827) : Concertos n° 2 et 3 ; Wolfgang
Amadeus Mozart (1756-1791) : Concertos n°20 et 25. Martha
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Argerich  (piano)  Claudio  Abbado  (direction),  Orchestre
philharmonique de Berlin, London Symphony Orchestra, Orchestre
de  Chambre  Mahler,  Orchestre  Mozart.  5  CD  DG  479  4155.
Enregistré en mai-juin 1967 et décembre 1994 à Berlin ; en
février 1968 et février 1984 à Londres ; en février 2000 et
février 2004 à Ferrare ; en mars 2013 à Lucerne. ADD/DDD.
Notice trilingue  : anglais, allemand, français. Durée : 4
h 44’07 ‘’ 

 

Livres,  compte  rendu
critique.  Karlheinz
Stockhausen,  «  Je  suis  les
sons  …  »,  Col.  L’éducation
musicale,  Beauchesne,  Paris,
2014, 356 pages
Livres,  compte  rendu  critique.  Karlheinz
Stockhausen,  «  Je  suis  les  sons
…  »,  Collection  L’éducation  musicale,
Beauchesne, Paris, 2014, 356 pages. Emanation
la  plus  juste  et  la  mieux  sentie  du
compositeur lui-même, ce texte capital, qui
fourmille d’anecdotes et de commentaires sur
de  nombreuses  thématiques  soulevées  par  l’œuvre  et  le
compositeur, révèle en mots justes le « cas » Stockhausen : un
génie du XXème qui a interrogé la forme et le sens de la
musique comme peu avant lui.
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Ici  la  musique  est  d’abord  perçue  comme  une
philosophie  pratique,  portée  par  une  pleine
conscience qui a le mérite tout au long du parcours
créatif  de  réconcilier  et  même  d’unir

intellectualisme de la recherche tout azimut et un certain
hédonisme  formel,  où  s’accomplit  surtout  une  imagination
spatiale hors normes. Bien souvent, l’ampleur de la pensée
musicale rappellerait – du moins c’est ce que l’on veut bien
nous faire accroire, Wagner et son concept moderne et post
romantique de gesamtkunstwerk (œuvre d’art totale) : c’est à
la  lueur  des  écrits  ici  rassemblés,  une  hérésie  car
Stockhausen était loin d’admirer Wagner. Et ses faveurs vont
plutôt du côté de Mozart (Don Giovanni), plus surprenantes ses
affections pour Monteverdi (que l’on jouait beaucoup moins de
son vivant… d’où la pertinence des remarques qu’il exprime à
l’égard de Claudio).

Karlheinz  Stockhausen
(1928-2007)  fascine  par  la
largeur  de  sa  vision  d’autant
plus que orphelin, autodidacte,
il n’appartient pas au sérail ni
à  aucune  chapelle  officielle.
Marqué  par  la  guerre,  fixé
d’abord  à  Cologne,  le
compositeur  se  façonne  une
identité  propre,  à  travers  de
multiples  expériences  souvent
très  éprouvantes  pour  ne  pas
dire  traumatique.  Il  est  à  l’opposé  des  intellos  avant
gardistes, soucieux d’abord d’affirmer leur singularité pas
forcément  innovante.  L’attrait  du  livre  réside  dans  la
diversité  des  chapitres  et  des  thématiques  développées  :
«  découvertes  formelles  et  structures  du  temps  ;  musique
spatiale ; métaphore lumineuse ; musique scénique ; l’hommage
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au féminin de l’opéra Montag aus Licht ; Wagner, Stockhausen
et le Gesamtkunstwerk, œuvre d’art total … ».  Les femmes
musiciennes  qui ont croisé sa route brossent un portrait
attachant et souvent personnel de l’homme, comme du créateur.
C’est aussi, surtout l’occasion de lire Stockhausen parlant de
lui-même et de son œuvre. Peu à peu se dessine un parcours
protéiforme, celui d’un Prométhée du XXème siècle : sérialisme
proche de Boulez et Nono, admirateur de Messiaen, utilisateur
de la musique aléatoire comme Cage, enfin artisan de la forme
monumentale  qui  régénère  le  principe  d’œuvre  d’art  total
initié par Wagner au XIXème – et donc dans une large mesure,
dépassé par Karlheinz. Passionnant.

Karlheinz Stockhausen :  « Je suis les sons … » par Ivanka
Stoïanova.  Col.lection  L’éducation  musicale,  Beauchesne,
Paris, 2014, 356 pages (parution : décembre 2014).

DVD,  compte  rendu  critique.
Brokeback  Mountain,  de
Charles  Wuorinen  d’après
Annie Proulx (1 dvd Bel Air
Classiques)
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DVD,  compte  rendu  critique.  Brokeback
Mountain,  de  Charles  Wuorinen  d’après
Annie Proulx (1 dvd Bel Air Classiques).
L’opéra  commandité  par  Gérard  Mortier
n’est pas la simple adaptation du film
d’Ang Lee (2005) ; c’est une recréation
lyrique de l’atmosphère originale de la
nouvelle où le souffle des éléments (la
narration s’intéresse au destin de deux
cow boys,  garçons gardiens de moutons
dans  le  Wyoming),  et  la  présence
permanente  de  la  Montagne,  à  la  fois
sauvage et fascinante, joue un rôle fondamental. Le milieu
naturel hostile et enveloppant sert de cadre à l’idylle qui se
noue durant l’été 1963. Pour l’opéra, la collaboration entre
le compositeur et l’écrivain Annie Proulx, librettiste de la
partition,  a  permis  de  développer  certains  détails  et
d’introduire  de  nouveaux  personnages.

Le metteur en scène Ivo van Hove aborde sans pathos l’histoire
d’amour entre les deux cowboys incarnés par le baryton Daniel
Okulitch (Ennis del Mar) et le ténor Tom Randle (Jack Twist).
L’opéra, dont la création mondiale a eu lieu à Madrid le 28
janvier 2014, fut la dernière commande de Gérard Mortier en
tant que directeur artistique du Teatro Real. Il en avait eu
l’idée alors qu’il était le fugace directeur du New York city
opera (avant que l’institution ne dépose le bilan). A Madrid,
le directeur réalise le projet. La publication du dvd est
dédiée à sa mémoire.

Une partition cynique dépourvue de
langueur…
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Annie  Proulx  a  pu  approfondir
certains  épisodes  laissées  à
l’état  d’amorce  ou  de
suggestions dans le film de Ang
Lee  :  les  couples  que  forment
Ennis  et  Jack,  chacun  de  leur
côté  avec  leurs  femmes

respectives  (Alma,  Lureen),  après  l’été  de  1963.  De  même
l’opéra fait des sauts temporels assez vertigineux… quatre ans
après, puis 6 ans après enfin 10 ans après, jusqu’en 1983
quand Ennis reçoit la carte postale qui lui fait comprendre
que son amant a été assassiné. A travers les années et la
séparation,  soit  durant  20  années  après  leur  rencontre  à
Brokeback mountain, jamais le désir de vivre ensemble de Jack
ne s’émousse, auquel pourtant répond la résistance d’Ennis qui
redoute le regard des autres… il n’emménagera pas avec Jack
même  s’il  a  divorcé  et  reste  seul.  Le  livret  élucide  ou
précise des séquences que le film et la nouvelle laissaient
dans l’ombre comme imprécis : ainsi la cause de la mort de
Jack  est  clairement  expliquée  quand  son  épouse  Lureen,
insatisfaite et frustrée invoque l’ombre de son père défunt
(qui détestait Jack) pour exprimer son malêtre, sa solitude
crasse…  Pour  Annie  Proulx  le  Wyoming  est  un  état
constitutionnellement homophobe et le choeur qui accompagne le
fantôme du père puis paraît sous les traits du chœur des
harpies  entourant  Ennis  quand  il  comprend  la  mort  de  son
amant,  souligne  la  méchanceté  et  l’intolérance  du  milieu
social opposé au bonheur individuel.

La mise en scène est d’une froideur aseptisée : les acteurs
comme des souris évoluent dans un espace neutre, boîte au
départ  d’un  blanc  clinique  sur  les  parois  duquel  sont
projetées toutes les images de plein air : Brokeback mountain
évidemment, évocation montagneuses qui ne manquent pas d’élan
et de profondeur visuelle. Le milieu hostile est envahissant
voire asphyxiant. Les Rocheuses sont loin de produire la carte
postale que l’on est en droit d’attendre.
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Le problème de l’opéra demeure
de  notre  point  de  vue  la
partition  elle-même  de  Charles
Wuorinen  :  sans  guère  de
construction  dramatique,  ni
véritablement  inscrite  dans  la
progression  de  la  narration,
l’écriture  de  Wuorinen  reste  anecdotique,  répétitive;  elle
accumule  sans  distinction  dramatique,  syncopes,  stridences,
cellules discontinues, le tout composant un tapis constamment
éclaté qui nuit pour beaucoup à l’introspection cohérente des
climats, des atmosphères, des situations… On a bien compris
que les auteurs se sont interdits toute douceur ni tendresse
mais à trop vouloir dénoncer la malédiciton d’un amour sans
espoir ni compréhension collective, l’ouvrage tourne à une
caricature cynique et déshumanisée.
Lors  de  sa  création  madrilène,  et  selon  le  vœu  du
commanditaire, Gérard Mortier, Brokeback Mountain partageait
l’affiche avec Tristan und Isolde de Wagner, telle deux faces
d’une même thématique, celle de l’amour maudit, impossible,
irréalisable. L’ambition et l’intention étaient de facto au
diapason d’une conception intelligente car le film de Ang Lee
et la nouvelle de Proulx sont d’un souffle sidérant. Force est
de constater que la musique commandée et livrée nous déçoit
par son absence littérale de sensualité, de suspension, de
mystère, comme d’abandon.

Au dessus de ce magma disparate,
les  deux  voix  se  distinguent
cependant par leur intensité :
désir,  exaltation  de  Jack
(ténor),  le  seul  qui  s’est
accepté  dans  son  homosexualité
et  garde  en  dépit  de  tout
l’espoir  et  l’optimisme  ;

confession mais frustration et contrôle jusqu’au déni d’Ennis
(baryton) : il est fermé dès le début, parle peu et chante
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encore moins. A 9 ans, son père l’avait traumatisé en lui
montrant le châtiment réservé aux gays dans le Wyoming (Ear et
Rich,  deux  farmers  tabassés  par  les  biens  pensants).  La
performance  de  deux  chanteurs  protagonistes  est  magistrale
d’un bout à l’autre de l’ouvrage y compris dans les scènes
déshabillées. Pudiques, justes, les deux hommes expriment le
décalage de deux âmes auxquelles il est refusé d’être heureux.
C’est  surtout  le  personnage  d’Ennis  (Daniel  Okulitch)  qui
reste passionnant à suivre : d’abord développé en sprechgesang
(plus  parlé  que  chanté),  le  personnage  évolue  peu  à
peu,résiste à sa nature sous le poids de la pression et du
regard des autres ; enfin, mais alors qu’il est trop tard
(après la mort de Jack), mesure la valeur de cet amour qu’il
éprouve et qu’il n’a pas su comprendre immédiatement. Son
monologue final qui conclut l’opéra, en pur chant, marque la
transfiguration  du  simple  cow  boy  en  âme  touchée,  certes
douloureuse mais riche de l’amour qu’il a pu éprouvé et au nom
duquel il prête alors serment. C’est une âme transfiguré par
l’amour qui chante alors sur la scène. On se plaît à imaginer
l’impact de l’opéra (et sa réussite entière) si le compositeur
avait été plus compatissant pour ses héros en leur offrant
davantage d’échappée, de rêves, d’alanguissements jouant par
contrastes la barbarie du propos. Pourtant la force du sujet,
son  traitement  glacial  prolonge  d’une  certaine  manière  le
travail  littéraire  et  cinématographique,  conférant  à  la
production  son  indiscutable  tension  comme  sa  violence
progressive.

DVD. Brokeback Mountain. Enregistré en février 2014
à Madrid lors de la création au Teatro Real. OPéra
en 2 actes. Charles Wuorinen (1938), musique. Livret
d’Annie Proulx (d’après sa propre nouvelle). Daniel
Okulitch (Ennis del Mar), Tom Randle (Jack Twist),
Heather  Buck  (Alma),  Hannah  Esther  Minutillo

(Lureen)… Choeur et orchestre du Teatro Real de Madrid. Titus
Engel, direction. Ivo Van Hove, mise en scène. 1 dvd Bel Air
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classiques. Parution annoncée le 24 février 2015.

CD.  Coffret  Lorin  Maazel  :
the complete early recordings
on Deutsche Grammophon (18 cd
Deutsche Grammophon)
CD. Coffret Lorin Maazel : the
complete  early  recordings  on
Deutsche  Grammophon  (18  cd
Deutsche Grammophon). Et de deux
! Décédé en juillet 2014, le chef
américain  Lorin  Maazel  est  le
sujet  d’un  déjà  2ème  coffret,
preuve  de  son  appétit
discographique.  Le  premier
coffret Decca regroupait tous ses
enregistrements  comme  directeur
musical  du  Cleveland  Symphony
orchestra soit pendant une décennie de 1972 à 1982 (nommé à la
mort de George Szell). Voici des archives complémentaires,
celles enregistrées plus tôt encore avec divers orchestres
dont les orchestre berlinois ou l’O(n)rtf français… Notons sa
contribution ici avec l’Orchestre de la Radio Symphonique de
Berlin (dont il devient après ces bandes ici publiées le chef
principal entre 1964 et 1975). La collaboration de Maazel avec
le Philharmonique de Berlin est plus chaotique : prometteuse
en ces années de conquête et d’appropriation, elle n’aboutira
pas  comme  il  le  souhaitait  à  sa  nomination  comme  chef
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principal à la suite de Karajan (1989), les musiciens lui
préfèreront alors Claudio Abbado. Et traversant l’Atlantique,
Maazel  pilotera  le  Philharmonique  de  New  York,  non  moins
prestigieux (2002-209).

 

 

 

Archives de Lorin Maazel des années 1950-1960

Maazel  légendaire  :  la  trentaine
charismatique
 

 

Le coffret DG met l’accent sur
le tempérament du jeune prodige
de  la  baguette  (invité  par
Toscanini à 11 ans !) qui autour
de 30 ans, – il est né en 1930 à
Neuilly  sur  Seine-,  soit  à  la
fin des années 1950 (circa 1957)
et  jusqu’en  1961,  enregistre

entre autres avec le Philharmonique de Berlin. Un sens du
détail pas encore trop lissé (c’est à dire moins mécanisé que
par la suite), un nerf intact, une caractérisation hédoniste
savent ici faire toute la différence en particulier réaliser
d’authentiques  accomplissements  symphoniques  comme  en  1965,
deux lectures éblouissantes : ce Falla à la fois âpre et
rugueux  (l’Amour  Brujo  avec  la  divine  Grace  Bumbry  et
l’Orchestre  de  la  Radio  Symphonique  de  Berlin  –  Radio
Symphonie Orchester Berlin) ; et bien sûr, L’Enfant et les
sortilèges  de  Ravel,  intégrale  fleuron  de  ce  florilège
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légendaire (lire notre commentaire ci après).

 

La valeur de ce coffret imprévu est d’autant
plus grande qu’elle dévoile ce feu, ce charme,
ce chic qui on le comprend dès lors, ont pu au
moment de la trentaine, convaincre toutes les
institutions  et  les  musiciens  témoins  de  ce
charisme  évident.  Le  Maazel  légendaire,  digne

rival des Karajan et Kleiber se profile ici, au crédit de ces
18 cd, propres aux années 1950 – 1960, d’un esthétisme souvent
ahurissant. L’élégance de la baguette, une virtuosité souple
et racée accréditent cette lecture au débraillé chic d’une
incontestable tension. Avec le même orchestre radiophonique,
Maazel enregistre la fameuse et immense Symphonie de César
Franck  en  1961  :  une  lecture  là  encore  plus  approfondie,
inquiète, ciselée comparée à ses lectures plus tardives : le
meilleur Maazel pourrait bien être condensé ici, à la fin des
années 1950 et dans le courant des années 1960 : la finesse de
l’énoncé,  la  transparence,  la  clarté  (des  bois  :  les
clarinettes dans le premier mouvement) font la valeur de cette
inestimable lecture.
Avec  le  Berliner  Philharmoniker  soulignons  d’autres
réalisations très convaincantes : les extraits de la Symphonie
dramatique Roméo et Juliette ; le même thème mis en musique
par  Prokofiev  ;  L’oiseau  de  feu  de  Stravinksy  (tous
enregistrements de 1957) ; puis la 5ème de Beethoven (1858),
3ème de Brahms; 4ème et 8ème de Schubert (passionnantes et
jamais ennuyeuses comme après, 1959).  Mais encore, la 4ème
Symphonie de Tchaikovski, articulée et ciselée avec ce mordant
détaillé qui flatte tant les bois et les vents. Outre la
clarté,  Maazel  trentenaire  y  impose  une  nervosité  et  une
fièvre très délectable, soulignant tout ce qui fonde dans la
Symphonie opus 36 de Piotr Illiytch, sa nature grimaçante et
terrifiée. Un fleuron majeur de cette période qui rappelle que
depuis les Nikkish, les Berlinois n’avaient plus été ainsi
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dirigé par un chef violoniste… La sonorité des cordes s’en
ressent…  presque  aussi  filigranée  que  leurs  confrères
viennois.
 

 

En 1960, la trentaine passée, –
l’année  où  il  défraie  la
chronique  comme  premier  chef
juif  à  diriger  à  Bayreuth-,  
Maazel  enregistre  avec
l’Orchestre national de la Radio

Télévision  Française  :  un  répertoire  pour  lequel  il  est
légitimement  apprécié  :  Ravel  (L’Enfant  et  les  sortilèges
enregistré en novembre 1060 à la Mutualité) : une leçon de
raffinement instrumental et de chambrisme symphonique accordé
au  format  des  voix  (avec  entre  autres  Françoise  Ogéas,
L’Enfant). Inédit car jamais publié depuis leur enregistrement
en 1960 : les Symphonies Mozart avec l’orchestre français
également, dont les 28 et 41, réalisées en janvier 1960 :
clarté,  nervosité,  suprême  élégance;  et  aussi  une
distanciation déjà qui pointe mais compensée par une finesse
princière.  C’est  cette  élégance  native  qui  lui  vaudra  de
s’imposer  après  Willi  Boskovsky  (comme  lui  excellent
violoniste) lors des Concerts du Nouvel An du Philharmonique
de Vienne (à partir de 1980, au grand regret de Karajan).

 

Autre plaisir de l’écoute délivré par ce coffret plus que
recommandable,  chaque  enregistrement  conserve  son  visuel
d’époque. Dommage que l’éditeur n’ait pas publié en complément
la notice et le texte complets sur la tranche verso de chaque
pochette.  Superbe  révélation  d’un  Maazel  charismatique  que
l’on avait trop oublié. CLIC de classiquenews de février 2015.
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CD. Coffret Lorin Maazel : the complete early recordings on
Deutsche  Grammophon  (18  cd  Deutsche  Grammophon).  Berliner
Philharmoniker,  Orchestre  national  de  la  Radio  Télévision
Française, Radio Symphonie orchester Berlin. 1957-1965

 

 

CD.  Nuits  Occitanes,  chants
de  troubadours.  Ensemble
Céladon,Paulin Bündgen, Clara
Coutouly (1 cd RICERCAR 340)
CD.  Nuits  Occitanes,  chants  de  troubadours.  Ensemble
Céladon,Paulin  Bündgen,  Clara  Coutouly  (1  cd  RICERCAR
340). Trouvères, troubadours, fin’s amor, mais aussi quelles
musiques en ce large temps du milieu de millénaire médiéval ?
Pour les ensembles en recherche, il y a beaucoup à réfléchir,
évaluer, proposer. C’est ce que le groupe Céladon de Paulin
Bündgen accomplit avec bonheur, se centrant sur le « temps des
amants », ces Nuits Occitanes du désir, de l’accomplissement 
et de la menace de l’aube…

Un âge d’or médiéval
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Musique  ancienne  dit-on,  avant
le fourre-tout de ces « musiques
baroques », aimées du (presque)
grand public, et dont pourtant
la durée ne semble pas excéder
deux  siècles,  «  comprimées  »
qu’elles  sont  entre  la
Renaissance – franchement XVIe-
et  la  Révolution  qui  avec  le
pré-romantisme en sonne le glas.
Donc  «  ancienne  »,  ce  serait
médiévale, des origines (la fin du monde antique ?)  au milieu
du XVe (on propose la chute de Byzance, empire gréco-romain
d’Orient) ? Et quand, un âge d’or musical « ancien » pour ce
millénaire européen ?  Et comment, religieux – au sein de la
chrétienté  devenue  dominatrice  et  enclavée  dans  l’Empire
Romain dès le IVe, – ou tout de même échappant par moments
privilégiés à cette tutelle, et en quelque sorte « laïque »,
célébrant en marge l’amour « humain, trop humain » ? Ces
considérations à la va-vite  pourront cependant ouvrir sur une
écoute en recherche du si beau disque consacré par Céladon aux
«  Nuits  Occitanes  »,  chants  d’amour  très  profane  des
troubadours aux XIIe et XIIIe occidentaux et méditerranéens.

Bonheur de la fin’s amor

Comme  l’écrit  l’excellente  notice  de  J.Lejeune,  les
troubadours sont « des amoureux », chevaliers ou jongleurs :
leurs  origines  sont  bien  diverses  et  couvrent  toutes  les
classes sociales, du fils d’un boulanger à l’héritier d’une
noble famille…Tout se passe au sud de la Loire, ; entre Alpes
et  Pyrénées,  mais  aussi   vers  la  péninsule  Ibérique,  la
Catalogne ou la Castille où ils trouvent parfois refuge…Leur
langue est la même, la « langue d’oc », ancêtre de l’occitan
qu’on  peut  encore  de  nos  jours  entendre  dans  le  sud
Français. »  Et il ne s’agit pas ici des chants « satiriques,
moralisateurs, politiques » ou « de croisade » qui sont aussi
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le domaine de ces troubadours, mais de la « fin’s  amor »
(amour, parfait, achevé) au noyau même de la « courtoisie »
qui  porte  des  valeurs  (loyauté,  générosité,  honneur
élégance  »)  semblant   apanage  de   l’homme,  mais  dont  un
renversement dote aussi la femme, devenue suzeraine de son
vassal en amour…Cet amour, modèle de relation sentimentale
érotique est adultère, car l’amour conjugal est le contraire
du  libre  choix  et  du  consentement,  fait  d’une  tension
perpétuelle dans  l’assouvissement du  désir est sans cesse
retardé… »(Michelle Gally)

Musiciens-poètes

Paulin Bündgen et son Céladon  circonscrivent donc ici des
moments du désir, de la déclaration sans réponse, et celui,
privilégié, où la fin de la nuit menace par la lumière d’aube
de faire confondre les amants (les guetteurs – « lauzengiers »
sont embusqués). La plupart du temps, c’est l’amant qui parle,
mais  le  poète  peut  être  femme  (Béatrice  de  Die…)  :  ce
musicien-poète laisse aux générations ultérieures –« dans le
meilleur des cas »- une ligne de chant (monodie, tendance
mélodique, voire « une licence d’adapter «  un texte sur
d’autres données, éventuellement religieuses. Le rythme aussi
est  à  réinventer,  quitte  à  chercher  du  côté  austère
(grégorien…), voire de la danse, évidemment plus frivole. Sans
oublier l’écrin ouvert par quatre instrumentistes , qui au
même titre que la voix « multipliée », inaugurerait une pré-
polyphonie riche d’avenir.

De Dante aux surréalistes

C’est cet ensemble d’invention(s) qui donne son prix à la très
stimulante démarche de Paulin Bündgen : savante, sans nul
doute, mais sans pédantisme ni rigidité dogmatique, dans un
climat d’intuition qui n’oublie  jamais son port d’attache, la
haute charge d’expressivité amoureuse : les êtres entre eux,
évidemment, mais aussi les lieux où se célèbre le culte – la



chambre, la tour -, avec la complicité d’une Nature qui égrène
les   heures et chante  l’espace végétal, animal, saisonnier.
Ainsi  vont  les  couples  libres,  anonymes  ou  nommés,  aux
sentiments  desquels  nous  communions  dans  la  magie  de
l’évocation : si proches aussi dans le temps historique et
très réel de Dante et Béatrice, bientôt de Pétrarque et de
Laure,  préfigurateurs  aussi  des  étoiles  lointaines  et
variables qui éclaireront   la nuit et l’aube des romantiques
allemands, puis des surréalistes et de leur « amour fou ».

Le vaurien sans désir

De la simple monodie  qui ouvre ce livre de Nuits Occitanes
(Lo  vers  comens,  Marcabru)  aux  dialogues  subtilement
entremêlés (voix et instruments) des huit autres chants, on
parcourt les chemins d’un « voyage  d’été » qui glorifie
« l’Amour la Poésie »(dira Eluard), selon un jeu de « cache-
timbre » entre contre-ténor et soprano qui accroît le plaisir
du repérage. Les voix  – parfois si proches, et constamment
séduisantes – exaltent la clarté du texte, mais s’ombrent
parfois d’une mélancolie fugitive, et laissent souvent hésiter
dans l’attribution à ces « personnages » que sont tour à tour
Paulin  Bündgen  et  Clara  Coutouly  :  oui,  qui  parle  ici,
l’amante, l’amant, le guetteur (qui annonce l’imminence de
l’aube, donc de la séparation), un témoin –peut-être le poète,
en voix off- ? D’autant que, comme dans un roman à clés, 
apparaissent   des  noms  qui  intriguent  :  Papiels,  Rassa,
Golfier de la Tor, le seigneur de Miraval, Audiartz, Seguin,
Valenssa, et que l’on n’hésite pas à demander secours par
prière à Dieu le Fils ou à sa Mère pour veiller sur ces amours
nocturnes ! Selon une technique quasi-cinématographique est
d’ailleurs remis en cause un  parcours trop ordonné à travers
les cases du récit….Mais, n’est-il  pas vrai en cette enclave
médiévale, « celui qui n’a pas désir est un  vaurien »…(Raimon
de Miraval). Voilà bien la « morale immorale et à son altière
façon, scandaleuse » de tous ces conteurs et poètes, entre
1100 et 1250 : Marcabru, R.Jordan, B.de Born, B. de Die,



Cadenet, G. de Bornelh, B.de Ventadorn, R.de Miraval, B.de
Palazol.  Dommage  que  l’auditeur  doive  aller  chercher  sur
Internet  le  texte  occitan,  aux  sonorités   sûrement
passionnantes,  puisque figurent seulement dans le livret  une
traduction   en  français  (apparemment  excellente)  et  son
parallèle en anglais.

Le temps d’un amour impossible

S’il nous fallait assurer une préférence en ces 9 séquences,
ce  serait  pour   «  A  chantar  m’er  »(Je  chanterai  ce  que
j’aurais  voulu  ne  jamais  chanter)  où  la  comtesse  de  Die
(Beatriz de Dia) énonce  quatre siècles avant Louise Labé
(elle-même avec et sans Olivier de Magny, J.du Bellay, Maurice
Scève ?)« le dit de la force de l’amour » : imploration,
fierté,  pudeur,  audace,  «  érotique-voilé  »,  à  travers  la
colère  rentrée  d’une  dédaignée  (par  Raimbault  d’Orange  ?)
.Mais ce qu’ici chante  dans une magnifique interprétation
Clara  Coutouly,  c’est  quelque  chose  d’irrémédiablement  
perdu :  le temps d’un amour impossible, fût-il retrouvé  dans
l’inspiration. Et cela compose un récit virtuel où court déjà,
souterraine, la fureur de la Religieuse Portugaise du XVIIe,
mais rejoint aussi les beautés de ces « chansons d’aube » 
(ainsi celle du  troubadour Gacé Brulé : « je ne hais rien
tant que le jour, ami, qui me sépare de vous… »), dans  la
magie même de ce nom  d’ « Aube »  qu’André Breton donnait à
la fille  qu’il avait conçue avec  Jacqueline Lamba (son
« amour fou » de 1934), et à qui il écrivit à la dernière
ligne du livre : « Je vous souhaite d’être follement aimée. »
Et encore René Char : « J’avais mal de sentir que ton cœur ne
m’apercevait plus. Je t’aimais. En mon absence de visage et
mon vide du bonheur. Je t’aimais changeant en tout, fidèle à
toi. »  Allons, belles Nuits Occitanes que prolonge toute
poésie-chant-de plus-tard !



CD. Nuits Occitanes. Chants de troubadours. Ensemble Céladon :
Paulin Bündgen, Clara Coutouly, N.Le Guern, F.Marie, G.Bihan,
L.Bernaténé. 1 cd RICERCAR 340

Livres.  Passion  Baroque
(Fayard)
Livres.  Passion  Baroque  (Fayard).  C’est
devenu  une  habitude  depuis  quelques
années,  autour  de  la  thématique
fédératrice  de  chaque  Folle  Journée  à
Nantes, début février, Fayard publie un
manuel synthétique sur la période et les
styles  concernées,  véritable  guide  pour
mieux goûter sur place, les esthétiques
abordées. Cette année place aux passions
baroques  donc,  à  travers  les  3  phases
chronologiques  ainsi  présentées,
explicitées, détaillées : premier baroque
(1600-1650  ou  la  naissance),  baroque  médian  (1650-1700  ou
l’émotion) puis baroque tardif ou apothéose (1700-1750). Soit
près de 250 pages qui détaillent d’abord les nations et leurs
caractères  musicaux  (France  catholique,  Allemagne  déchirée,
l’Angleterre  singulière,  l’Italie  flamboyante…),  puis  les
instruments  et  l’écriture  musicale  (à  cordes,  clavecin  et
orgue, virtuosité, tempéraments et tonalités…); les passions
proprement  dites  (douleur,  solitude,  larmes  et  lamentos,
plainte  et  déclamation…);  la  scène  théâtrale  (l’opéra)  et
sacrée (les cantates, passions et oratorios), le mouvement et
la  danse,  l’art  du  bien  dire  (déclamation,  rhétorique,
éloquence)…
En complément, l’éditeur ajoute une approche chronologique qui
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permet de mieux analyser les déplacements des compositeurs
dans toutes les capitales européennes d’alors : à Londres,
Dresde, Berlin, Paris, Versailles, Madrid, Naples, Venise… la
diversité des formes et des genres ainsi créés et enrichis, la
singularité  des  personnalités  artistiques  (et  de  leurs
mécènes)  :  Monteverdi,  Vivaldi,  Heinichen,  Bach,  Couperin,
Campra, Rameau, Haendel, Hasse, Porpora et tant d’autres…,
recomposent  un  échiquier  miraculeusement  riche  où  les
tempéraments se sont exaltés dans la rencontre, le partage, la
confrontation,  l’émulation.  Texte  incontournable  pour  les
programmes et concerts de la Folle Journée 2015. Et après…

Gilles Cantagrel : Passion Baroque. Cent ans de musique en
Europe. Fayard / Mirare. Parution: janvier 2015. 248 pages :
9782213685908. Prix indicatif : 15 €.
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