
DVD.  Adès  :  The  Tempest
(Adès, 2012)
DVD. Thomas Adès : The Tempest (Adès, 2012) … Dans la sublime
mise en scène de Robert Lepage, lequel a signé rappelons nous
une Damnation de Faust anthologique à Bastille et récemment le
Ring de Wagner au Met, disposant d’une machinerie pharaonique
et  trait  de  génie  technique,  polyvalente-,  cette  tempête
shakespearienne  gagne  un  surcroît  de  magique  fascination.
Attractivité  en  rien  dénaturée  par  le  transfert  en  dvd.
Révélée à Londres (Covent Garden) dès 2006, l’opéra de Thomas
Adès poursuit sa course glorieuse, en maintes reprises -preuve
du succès d’un ouvrage contemporain-, et ici sous la forme
d’un enregistrement vidéo : en novembre 2012, Robert Lepage
imagine sur le plateau du Met, un théâtre dans le théâtre,
mise en abîme portée par un regard neuf et souvent génial.
Déchu de son royaume de Milan, Prospero paraît dans la salle
de La Scala : lieu mythique de l’opéra qui se dévoile de
tableau  en  épisode.  La  machinerie  reprend  ses  droits,
produisant  la  magie  de  l’action,  une  action  toujours
parfaitement  claire  et  souvent  poétique.
 

 

Infernal  et  délirant  …  le
sublime théâtre d’Adès
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Thomas  Adès  a  magnifiquement
compris  les  enjeux  et  la
symbolique  délirante  du  sujet
traité  au  théâtre  par
Shakespeare.
Prospero  évincé  du  pouvoir  et
destitué du duché de Milan sous
les coups de son frère le traître
Antonio  et  du  complice  de  ce
dernier,  le  Roi  de  Naples-,
entend  prendre  sa  revanche  sur
une île qu’il a lui-même conquise
…  en  écartant  son  prétendant
légitime,  Caliban.
Magicien, Prospero a suscité une
tempête  qui  fait  échouer  les
courtisans  de  Naples  et  le  roi
lui-même  sur  les  rives  de  son

île.
La  guerre  que  livre  Prospero  l’aveugle  sur  ce  qu’il  perd
réellement  :  l’amour  de  sa  fille  Miranda  qui  s’éprend  de
Ferdinand, le fils du Roi de Naples. Au terme d’une action
désespérée et cynique, le magicien comprend sa folie et sait
renoncer  :  Miranda  épouse  Ferdinand  mais  Ariel,  l’esprit
facétieux du magicien, le quitte sans remords. Incompris et
manipulé  tout  l’opéra  durant,  Ariel  se  libère  lui-même.
L’opéra d’Adès n’est-il pas une splendide libération des êtres
contre eux-mêmes, et ce théâtre des illusions façonné par
Lepage, ne donne-t-il pas à voir justement les étapes de ce
labyrinthe imaginaire dont chaque étape en 3 actes, rythme le
formidable rite d’initiation ? Prospero y vainc sa quête du
pouvoir en reconnaissant l’empire de l’amour… il en paie le
prix fort car il finit seul.
En mêlant réel et irréel, poésie et fantastique, le spectacle
renouvelle  sans  l’atténuer  le  modèle  shakespearien.  Une
réussite absolue.
Prospero anthologique, félin, délirant, au dire millimétré,
Simon Keenlyside a trouvé de fait et de façon indiscutable, un
rôle  taillé  pour  son  tempérament  vocal  et  scénique.  Hier
Ferdinand amoureux, Toby Spence, tout aussi excellent dans un
registre plus aigu, incarne avec quel trouble et ambivalence
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le déloyal et pervers Antonio ; les autres ténors sont à la
fête,  au  diapason  d’une  direction  d’acteurs  qui  associe
finesse  et  présence  :  Alek  Shrader  (le  joli  et  aimable
Ferdinand),  William  Burden  (Roi  de  Naples)  et  Alan  Oake
(pétillant Caliban). Même enthousiasme pour les dames : Audrey
Luna (Ariel) et Isabel Leonard (Miranda)…
C’est  un  triomphe  légitime  tend  la  réalisation  sert  une
partition  admirable.  Londres  a  enfanté  un  chef  d’oeuvre
lyrique contemporain. Paris pourrait-il en dire de même ? Ni
Akhmatova, bien fade bien grise, ni La Cerisaie trop lisse
trop convenu, n’ont pas un tel délire, cette magie d’une libre
et parfois fulgurante justesse… d’autant que la production est
ici dirigée par Adès lui-même.
A voir et s’en délecter de toute urgence.Thomas Adès : The
Tempest, d’après Shakespeare (2006, live réalisé au Met en
2012). 1 dvd Deutsche Grammophon.
 

DVD.  Live  from  Red  Square
Moscow.  Netrebko,
Hvorostovsky (2003)
DVD. Netrebko, Hvorostovsky. Live from red square, Moscou (1
dvd Deutsche Grammophon)

Juin 2013, le soleil se couche très tard et illumine jusque
tard dans l’après midi ce concert live en plein air installé
scène et projecteurs, Place Rouge à Moscou.  Tout le gratin se
presse au devant de la scène ; et les musiciens sur l’estrade
sont gênés par les rayons solaires… Musicalement, ceux qui
venaient écouter  » La  » Netrebko en ont pour leur argent :
la diva plus pulpeuse que jamais offre un éventail de ses
capacités,  privilégiant  Verdi  évidemment,  bicentenaire  2013
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oblige : sa Leonora bénéficiant de la voix enfin bien chauffée
se distingue du lot : aucun doute, Anna doit impérativement
chanter  le  principal  rôle  du  Trouvère  sur  la  scène…  Le
programme alterne pause orchestrale avec choeur, airs de la
diva, et du baryton : Dmitri Hvorostovsky assume chacun de ses
airs,  plus  dans  la  vaillance  démonstrative  qu’avec  une
subtilité de l’intonation (mais dans un récital en plein air
est-il vraiment possible de chanter en phrasant ? Les micros
de font pas tout…).
 

 

Divina Anna …

 

Sujet de toutes les curiosités comme de toutes
les  attentes,  Anna  Netrebko  qui  change  quatre
fois de robes, du bleu royal au blanc satiné, se
bonifie en cours de récital : La Mamma morta
(Andrea Chénier de Giordano) est un grand moment
de pathétisme frénétique qui prélude efficacement
au  grand  duo  final  Onéguine/Tatiana  de  Eugène
Onéguine  de  Tchaïkovski  (la  jeune  amoureuse

devenue épouse respectable y retrouve le solitaire désemparé à
ses genoux …), le duo avec Hvorostovsky est très émouvant. Le
chef veille au rythme de la soirée qui prend réellement des
allures de magie lyrique quand la nuit est tombée et que les
murailles et coupoles du Kremlin percent sous leurs éclairages
scintillants. C’est outre le grand retour – réussi – de la
diva  à  la  double  nationalité  (autrichienne  et  russe),
touristiquement, une belle carte postale vendant l’onirisme
moscovite.
 

Live from Red Square Moscow
Anna Netrebko · Dmitri Hvorostovsky
State Academic Symphony Orchestra « Evgeny Svetlanov »
Constantine Orbelian, direction.

1 DVD-Video 0440 073 4529 0 DVD-VIDEO NTSC
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DVD. Blow : Venus & Adonis
(Cuiller, 2012)
DVD. John Blow : Venus & Adonis (Cuiller, 2012) 1 dvd Alpha.
Présentée en octobre 2012 à Caen, voici une très intéressante
production du seul opéra de John Blow (1649-1708), Venus et
Adonis qui daté de 1683, serait bien le premier opéra anglais
baroque  avant  Didon  et  Énée  de  son  élève,  Henry  Purcell
(1684).
Masque écrit pour la Cour de Charles II (sa maîtresse Mary
Davies  et  leur  fille  Mary  Tudor,  10  ans,   y  chantaient
respectivement  les  rôles  centraux  de  Vénus  et  Amour),  il
s’agit d’une partition toute en nuances de gris voire de noir
lacrymal  et  tragique  qui  évoque  les  liens  amoureux  de  la
déesse de l’amour pour le jeune et bel Adonis, mortellement
blessé après une chasse par le sanglier Eudélien.

 

 

Opéra des illusions et de la
mort
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L’esthétisme  des  costumes  et
décors, le sens du temps suspendu
voire  extatique,  soulignant
l’essence  funèbre  de  ce  drame
musical éclairé aux bougies selon
une formule désormais bien connue
fait mouche, malgré une certaine
monotonie qui confine souvent à la
répétition.  Le  film  lui  aussi
s’alanguit  sur  les  mêmes  poses
(focus  sur  les  mains  des
chanteurs,  danseurs,  du  chef…),
insiste  (trop)  sur  les  purs
instants  de  déploration,  faisant
de chaque épisode finalement des

momento mori, des vanités éclairées à la manière de Caravage
ou de La Tour… Vanité, tout et vanité semble nous dire et nous
répéter  John  Blow,  dont  la  musique  envoûte  littéralement,
comme pétrifié lui-même par la mort (comme son élève Purcell).
Dans ce théâtre des illusions et des fragilités énoncées à
demi  mots,  où  même  une  déesse  éprouve  la  perte  et  le
déchirement le plus atroce, (le III est un tableau funèbre et
tragique d’un indéniable souffle poétique), la Vénus lumineuse
et tendre de Céline Scheen se distingue comme le chant parfois
maniérée de Marc Mauillon : tous deux incarnent pourtant à la
perfection la finesse arachnénenne du couple amoureux.
Par contre, faire chanter Amour par un garçon (et fort mal au
demeurant, manquant et d’assurance et décevant par un chant
mou et désimpliqué) est un contre sens pour un rôle tenu à
l’origine par une fillette…  Attentionné, plus précis que vif,
mais  riche  en  nuances  et  dynamiques  maîtrisées,  le
claveciniste Bertrand Cuiller dirige les troupes de l’ensemble
fondé par le baryton Alain Buet, Les Musiciens du Paradis :
chef et musiciens s’engagent sans compter et avec infiniment
de tact pour la défense de ce premier opéra anglais. Si la
mise en scène aux références picturales et sa nonchalance
esthétisante parfois trop marquée, comme manquant de nerf et
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semblant tourner à vide, n’était pas aussi statique souvent
(malgré une multitude de gestuelles empruntées aux tableaux
d’histoire),  nous  tiendrions  là,  un  spectacle  réellement
fascinant.  Mais  le  travail  qui  interroge  l’illusion  du
théâtre, son essence éphémère et si fugace rentre parfaitement
en résonance avec la fascination et la déploration de la mort
, thématique centrale du théâtre de Blow qui saisit dans une
partition intimiste (que deux chanteurs principaux), courte,
efficace.

Déplorons le format NTSC du dvd qui provoque de fait une perte
de qualité de l’image : un comble pour un spectacle si visuel,
au fini si pictural. N’eût-il pas été plus juste de recourir
au format PAL ?

Vénus  et  Adonis,  de  John  Blow.  Avec  Céline  Scheen,  Marc
Mauillon,  Louise  Moaty  (mise  en  scène),  Adeline  Caron
(scénographie), Alain Blanchot (costumes), Christophe Naillet
(lumières), la Maîtrise de Caen, Les Musiciens du Paradis,
Bertrand Cuiller (direction). 1 dvd Alpha.

 

DVD.  Coffret  Verdi  (BelAir
classiques)
Verdi 2013 : La Traviata, Aida, Macbeth (Coffret 3 opéra, 5
dvd BelAir classiques) …   Pour célébrer le bicentenaire verdi
2013, l’éditeur BelAir classiques sort de son déjà (riche)
catalogue lyrique, 3 opéras dans 3 productions, toutes, d’une
égale  cohérence  dramatique  et  visuelle.  Trois  tempéraments
scénographiques  d’une  forte  tenue  et  qui  viennent
opportunément  fêter  Verdi  en  soulignant  son  exigence
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théâtrale, et rappeler que toutes les productions d’opéras,
fussent-elles  décalées/actualisées,  ne  sont  pas  forcément
indigestes.

 

 

boîte magique : La Traviata, Aida, Macbeth

3 Verdi pour 1 centenaire
 

Prenez  cette  Aida  (Zurich  2006)  aux  décors
grandiloquents  volontairement  pompeux  voire
pompiers (très Second Empire selon la vision de
Nicolas  Joel)  :  l’intimisme  de  la  fresque
égyptianisante (huit clos psychologique comme
La Traviata) y est pourtant idéalement préservé
avec des solistes convaincants (la wagnérienne
Nina Stemme dans le rôle-titre et la somptueuse

alto  Luciana  d’Intino  qui  fait  une  rivale  redoutable
(Amnéris)…  :  deux  âmes  féminines  parfaitement  opposées  et
contrastées qui se disputent à raisons l’héroïque Radamès.

Voyez ensuite ce Macbeth de 2009 à l’Opéra de Paris : la
vision moderne et très cinématographique de Dmitri Tcherniakov
insuffle au mythe des époux criminels, un parfum d’inhumanité
parfaitement atroce, un drame noir et glaçant aux effluves
contemporaines  …  qui  laisse  toute  sa  place  au  théâtre.
Magnifique spectacle.

Quant à La Traviata devenue légendaire et à juste titre, en
provenance d’Aix en Provence 2003 (il y a donc 10 ans déjà),
le  spectacle  démontre  qu’une  bonne  actualisation  poétique
régénère notre perception du conte amoral mais si touchant de
Violetta Valéry ; selon la vision, – rêve ou cauchemar-, de

http://www.classiquenews.com/wp-content/uploads/2013/10/BAC606_Verdi_belairclassiques.coffret.png


l’excellent Peter Mussbach, la dévoyée courtisane parisienne
erre en Maryline au bord d’une autoroute quand le fil de
l’action se déroule à la façon d’un road-movie. Voir Mireille
Delunsch,  diva  radicale  prête  à  se  mettre  en  danger,
scéniquement  et  vocalement,  en  blonde  platine,  inondée  de
lumière sous le feu des projecteurs qui semblent la brûler sur
place, reste un autre grand moment visuel et lyrique. Des
instants que tout liricophile, passionné ou débutant, se doit
de posséder. Beau choix pour un coffret célébratif hautement
recommandable.

 

Coffret Verdi 2013 : La Traviata, Aida, Macbeth (Coffret 3
opéra, 5 dvd BelAir classiques)

 

descriptif du coffret Verdi BelAir classiques

LA TRAVIATA :  Mireille Delunsch • Matthew Polenzani
Mise en scène : Peter Mussbach
Festival d’Aix-en-Provence (2003)

AIDA :  Nina Stemme • Salvatore Licitra
Mise en scène : Nicolas Joel
Opernhaus Zürich (2006)

MACBETH
Dimitris Tiliakos • Violeta Urmana
Mise en scène : Dmitri Tcherniakov
Opéra national de Paris (2009)

 



DVD.  Rossini:  Matilde  di
Shabran (Florez, 2012)
DVD. Rossini : Matilde di Shabran (Florez,
2012)   …   Souvenons-nous c’était en 1996,
ici  même  à  Pesaro,  lieu  des  révélations
rossiniennes,  le  jeune  Juan  Diego  Florez
faisait à 23 ans ses débuts foudroyants dans
le rôle de Corradino de Matilde di Shabran :
ténor en or pour oeuvre méconnue. Normal car
il y faut des chanteurs hors pairs, capables
sous le masque formaté d’une comédie légère,
de  vrais  tempéraments  vocaux  qui  osent
prendre des risques. Depuis, le Péruvien divin a chanté 3 fois
ce  rôle  désormais  emblématique  de  son  style  comme  de  sa
carrière ; un rôle fétiche lié à ses débuts fulgurants, en
quelque sorte qui méritait bien d’être filmé, ici pour la
reprise en 2012 … Le Florez 2012 est plus libre et inventif,
fin et nuancé encore qu’à ses débuts, sans avoir perdu aucun
de ses aigus filés d’une candeur et d’une précision inouïes.
Le jeu d’acteur a gagné une imagination qui fait miracle.
Mis en perspective avec sa participation 2013 au même festival
(Guillaume Tell en version française où il éblouit dans le
rôle d’Arnold), Juan Diego Florez affirme bien ses affinités
inégalées au bel canto rossinien, tissé dans la clarté solaire
et le style le plus raffiné qui soit.

 

 

Florez  plus  rossinien  que
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ur le disque en 2006 avec une partenaire mémorable elle aussi,
-Annick Massis-, l’oeuvre a donc les faveurs de l’archivage,
mais pour le transfert au dvd, le ténor change de complice
pour le rôle titre en la personne de Olga Peretyatko, nouvelle
voix rossinienne chez Sony classical, voix ronde et corsée,
d’une musicalité à la hauteur de son royal partenaire (la diva
vient de sortir un premier album dédié à Mozart, Rossini,
Johann Strauss où sa coloratura s’épanouit avec un mordant
très affirmé). En outre, l’exceptionnel Nicola Alaimo, repéré
dans Stiffelio de Verdi (où il jouait Stankar, le père vengeur
avec une justesse vocale et dramatique impeccable) à Monaco
dernièrement,  fait  tout  le  relief  du  rôle  d’Aliprando  :
subtilité,  simplicité,  flexibilité  :  quelle  distribution  !
Après Riccardo Frizza, Michele Mariotti dirige l’action avec
une vivacité efficace sans surlignage abusif ni démonstration
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pâteuse : les finales d’acte dont le quintette du I donnent le
vertige et le tournis par leur évidente précision et leur
irrésistible  nervosité  collective.  Dans  sa  version
napolitaine,  plus  riche  et  caractérisée  que  la  création
romaine de 1821, cette Matilde di Shabran a certes un livret
un rien léger, mais ce qu’y réalisent les interprètes, tous à
l’avenan, relève d’un miracle récent, à inscrire en lettres
blanches parmi les redécouvertes les plus extraordinaires de
l’histoire rossinienne récente. Incontournable.

 

Rossini : Matilde di Shabran. Juan Diego Florez (Corradino).
Olga Peretyako (Matilde), Nicola Alaimo (Aliprando)… Orchestra
e  coro  del  Teatro  comunale  di  Bologna.  Michele  Mariotti,
direction. Mario Martone, mise en scène. 2 dvd Decca 0743813

 

DVD.  Wagner  :  Parsifal
(Castellucci, 2011)
DVD. Wagner : Parsifal (Castellucci, 2011)  2 dvd Bel Air
classiques  …   En février 2011, un nouveau metteur en scène,
connu voire critiqué à Avignon s’empare de la scène lyrique
avec ce Parsifal hors normes (et passablement écorché voire
boudé par le public) qui s’il réinvente tout de l’univers
visuel wagnérien (rompant délibérément avec les didascalies du
compositeur très bien documentées, sauf pour la forêt du I
respectée),  n’en  impose  pas  moins  sa  marque  graphique  et
esthétisante : une succession de visions dont le mérite en
dépit  de  sa  diversité  récurrente,  tient  à  sauvegarder  le
mystère  et  l’énigmatique  d’une  partition  toujours  aussi
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fascinante.

 

 

Envoûtement visuel :
bénéfique ou illusoire ?

 

Pas de références médiévales, ni
de  château  et  chevaliers  en
armures … Une épure de plus en
plus  fuyante  qui  semble
désagréger  jusqu’à  l’espace  de
l’action  dramatique.  Romeo
Castellucci  réinvente  donc
Parsifal en collant à la musique
de  Wagner,  la  pure  féerie  (ou
l’évanescence  polémique)  de  son
propre imaginaire. La clarté des
tableaux respectueuse du sens de
la  musique  force  l’esprit  et
l’écoute  :  cette  forêt  en
délinquessence  qui  symbolise
l’anéantissement  du  monde

d’Amfortas et de Gurnemanz … plus étrange au II, Klingsor
paraît en chef d’orchestre mécanique (mise en abîme du poison
de la musique de Wagner ?) affairé – grâce à son double en
tablier blanc-, à ligoter ses proies qu’il suspend comme un
sorcier araignée … On reste beaucoup moins convaincus par ce
qui relève alors d’une contradiction visuelle dans ce monde de
suggestions vaporeuses (tout l’acte II baigne dans une fumée
laiteuse) : le baiser de Kundry à Parsifal laisse voir une
projection doublant les deux chanteurs : on y voit alors un
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couple en plein effusion amoureuse (Parsifal démêle le sens de
la scène et comprend qu’en son centre surgit la faute commise
par  Amfortas,  envoûté  par  les  charmes  de  la  magicienne)…
révélation, compassion, clarté d’une vérité qui ne demandait
qu’à naître en pleine lumière.  Question : est-il nécessaire
de dévoiler par cette image explicite la tension érotique que
la séductrice inflige au pauvre innocent ? Cette recréation
esthétique  ne  basculerait-elle  pas  alors  dans  l’imagerie
kitsch d’un univers purement fantasmatique ?

Toute grille visuelle, fût elle comme ici très esthétique,
plaquée sur une partition fleuve et hypnotique comme celle de
Wagner, pose évidemment le problème de l’impact des images
contre le continuum de la musique (même constat pour la mise
en  scène  de  Peter  Sellars  de  Tristan  aidé  des  vidéos
envahissantes de Bill Viola à l’Opéra Bastille). Ici, il y a
bien des effets de lumière, des gestes statiques suspendus (
attention Bob Wilson n’est pas loin : il pourrait parler de
plagiat), des associations de signes/détails qui suscitent des
tableaux surréalistes ou symbolistes… Pour autant, voyez par
exemple  la  même  scène  capitale  où  Kundry  la  séductrice
ambitionne de séduire et détruire Parsifal… le spectateur qui
peut-être découvre l’opéra ou comprend alors le sens caché de
cette scène centrale (la femme tentatrice finit en pêcheresse
absolue désireuse de son salut) reste médusé face aux énigmes
de ce monde visuel fantasmatique ; pourquoi écrire en grand le
nom  » ANNA  » sur le mur du fond ? le mystère s’épaissit et
nombre  d’auditeurs  resteront  hors  de  ce  monde  parfois
envoûtant,  souvent  confus,  qui  gêne  et  trouble  la
compréhension de l’opéra de Wagner. Il ne s’agit pas d’être
uniquement captivé par des images, il faut surtout que ces
images véhiculent du sens … en conformité avec la situation
dramatique.  Souvent, on se disait qu’une autre musique eut
été tout autant efficace dans pareil labyrinthe visuel.

Musicalement, hélas, Hartmut Haenchen cherche lui aussi son
cap, confus et souvent dilué, d’une lenteur appuyée : les



débuts sont difficiles, lents, emplombés ; le II est plus
clair et mordant, en particulier la confrontation décisive
entre le pur et l’impure : Parsifal contre Kundry (décidément
le sommet dramatique de la partition). Pour le reste, les
chanteurs sont honnêtes sans plus, et consolident l’impact
poétique  des  tableaux  pris  séparément  ;  pourtant  aucun
n’accroche la mémoire même le Parsifal d’Andrew Richards est
une présence fantôche, certes conforme au visuel du spectacle
mais vocalement si peu engagé… Il y aurait alors Anna Larsson,
véritablement embrasée (et très justement le personnage le
plus important de l’opéra à travers son itinéraire spirituel
pendant  l’action…).   Non  obstant  la  réussite  visuelle  du
spectacle, il y manque quand même cette cohérence et la claire
défense du sens qui font ailleurs, le succès des mises en
scène de Olivier Py ou Robert Carsen chez Wagner (Tristan and
Isolde et Tannhäuser respectivement). La beauté esthétisante
de  la  mise  en  scène  (qui  nous  paraît  fondamentalement
étrangère à Wagner) est en soi un tour de force … est-ce
cependant suffisant pour réussir Parsifal ? Comparée à tant de
mises en scène décalées voire strictement provocante, celle ci
a au moins le mérite de l’esthétisme.

 

Richard Wagner : Parsifal. Thomas Johannes Mayer (Amfortas),
Andrew Richards (Parsifal), Anna Larsson (Kundry) … Orchestre
symphonique, chœurs et chœur de jeunes de La Monnaie. Hartmut
Haenchen,  direction.   Romeo  Castellucci  (mise  en  scène,
décors,  costumes  et  éclairages),  Cindy  Van  Acker
(chorégraphie), Piersandra Di Matteo (dramaturgie), Apparati
Effimeri (vidéo 3D). Opéra royal de la Monnaie, Bruxelles,
enregistré en février 2011. 2 dvd Bel Air classiques.

Remarque : acheteurs du dvd et non du bluray, veillez à bien
lire la notice au dos de la jacquette ; en format NTSC (seul
format disponible en Europe ? Pas de Pal ?), la perte de la
qualité HD originelle, est ici d’autant plus dommageable pour
un spectacle surtout visuel on l’a compris. Par ailleurs, les



sous-titre intégrés hors image obligent à réduire la taille de
diffusion. A bon entendeur …

 

 

DVD.  Magnificat  (Heinz
Spoerli, 2011)
DVD. Heinz Spoerli : Magnificat (Zurich, 2011). 1 dvd Belair
classiques  …Opéra  de  Zurich,  2011:  le  ballet  de  jeunes
danseurs dirigés et souvent magnifiés par leur maître à danser
et  chorégraphe  attitré,  Hans  Spoerli  aborde  l’aspiration
spirituelle de Jean-Sébastien Bach à travers un nouveau ballet
centré sur le Magnificat précédé de plusieurs pièces isolées,
airs de cantates ou purs instrumentaux… Au génie du mouvement
de Spoerli revient déjà une réalisation antérieure absolument
sublime : Cello suites d’après les Suites pour violoncelle de
Bach. Ici même exaltante signature, même style accompli :
éloge des corps aériens et d’une souple élégance, vitalité
souvent partagée d’un danseur l’autre, d’un couple à l’autre,
sous les dispositifs lumineux particulièrement soignés.

Eloge de la ligne
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Sans  atteindre  au  miracle  de  leur  ballet
antérieur, Magnificat pâtit esentiellement de
la  direction  musicale  dure  et  martiale  de
Minkowski  dans  la  fosse  qui  confond  tension
martiale  et  expression.  Que  ce  Bach  sonne
rugueux et rien que tendu… quand les corps à
contrario  sur  le  plateau  dessinent  en
arabesques  déliées  délicates  un  hymne  d’une
tendresse  souvent  confondante.  Car  le  signe
distinctif de Spoerli demeure ce souci de la silhouette, corps
totalement  déployé  dont  les  enchevêtrements  d’un  corps  à
l’autre semblent recomposer l’art de la ligne florentine, la
fameuse serpentine utilisée par Michel-Ange, qui intègre le
sujet dans l’espace et dans le même temps le fait tournoyer
dans  les  3  dimensions.  Le  chorégraphe  s’appuie  sur  le
collectif  juvénile  de  plus  de  40  danseurs  sur  scène,  en
particulier  sur  le  trio  (2  hommes,  1  femme)  qui  revient
régulièrement.
Tout au long du trop court Magnificat (à peine 30 mn), on note
l’action évoquée à travers le placement au centre des planches
de scène, de blocs scindant symboliquement l’espace en deux
places délimitées (lieux affrontés des communautés religieuses
qui  s’ignorent  et  se  méprisent  car  l’intolérance  et  le
fanatisme sont aussi évoqués dans le ballet)… c’est d’ailleurs
le monticule des mêmes blocs situés à jardin en fin d’action
qui s’effondre sous la montée d’un humanité régénérée sans
conflits… beau message.
Parmi  les  quelques  heureuses  trouvailles  qui  s’enchaînent
saluons en particulier le pas de deux sur la barcarolle d’Et
misericordia pour ténor et alto: la pure poésie des mouvements
écrits pour un couple de danseurs (homme et femme) souligne au
delà  du  texte  religieux,  cet  indéfinissable  abstraction
musicale  d’où  jaillit  la  force  d’un  sens  purement
chorégraphique : l’invention de Spoerli atteint son meilleur,
utilisant le vocabulaire classique (figure tournante sur une
pointe pour la danseuse) avec toujours, signe du chorégraphe,
ce  souci  de  la  ligne  déployée.  Nous  retenons  aussi
l’Esurientes pour alto et flûtes obligées où un superbe trio
de danseuses (d’une grâce fluide inouïe) est rejoint par la
danseuse soliste… nouvel instant de grâce ineffable sur les
mots pourtant révolutionnaires du texte sacré : quand les
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riches  seront  dépossédés  et  les  pauvres,  rassasiés  …
(!).Ajouter en fond de scène, la projection d’un ciel avec ses
nuages en évolution accélérée, fait toujours son effet : une
ivresse  visuelle  adaptée  à  l’exaltation  irrépressible  du
Gloria,  véritable  jaillissement  de  plénitude  collective  et
doxologique  avec  l’éclat  si  particulier  des  trompettes
percutants et cinglantes.
Dommage en effet que dans la fosse l’orchestre sur instruments
d’époque  de  l’Opéra  de  Zurich,  La  Scintilla,  ailleurs
partenaire flamboyant de Cecilia Bartoli, n’offre aucun éclat
sous la direction mécanique et sans finesse de Marc Minkowski.
Même déception pour les solos vocaux massacrés par une voix
définitivement usée et des aigus à la limite de l’inaudible
(airs des cantates qui précèdent le Magnificat). Heureusement
ce qui se passe sur scène est d’une toute autre tenue : c’est
un  nouvel  accomplissement  dans  l’écriture  du  très  inspiré
Heinz Spoerli.
Magnificat. Chorégraphie de Heinz Spoerli. Musiques de Johann
Sebastian Bach (1685-1750). Ballet de Zurich (Zurich Ballet).
Danseurs solistes : Galina Mikhaylova, Sarah-Jane Brodbeck,
Juliette  Brunner,  Samantha  Mednick,  She  Yun  kim,  Melanie
Borel,  Vahe  Martirosyan,  Filipe  Portugal,  Arman  Grigoryan,
Olaf Kollmannsperger. Orchestra La Scintilla. Marc Minkowski,
direction. Enregistré en février 2012 à l’Opéra de Zurich. 1
dvd Bel Air classiques BAC089

DVD.  Gluck  :  Iphigénie  en
Aulide,  en  Tauride
(Minkowski, 2011) Opus Arte

Gluck : Iphigénie en Aulide, en Tauride (Minkowski, 2011). 2
dvd Opus Arte

Septembre 2011, Minkowski reprend à Amsterdam, la production
des  deux  Iphigénie  de  Gluck,  présentées  préalablement  à
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Bruxelles en 2009 par un autre français, Christophe Rousset :
la  comparaison  pour  nous  qui  avons  pu  suivre  les  deux
productions a paru incontournable. Si ce dernier aime la coupe
nerveuse parfois sèche voire incisive,   » Minko  » fait du
Minko  :  direction  ronflante  parfois  confuse,  souvent  sans
vision dramatiquement forte et poétique qui n’ôte cependant
rien à la valeur du projet mettant en perspective les deux
Iphigénies gluckistes, de 1774 (Aulide) et 1779 (Tauride),
extrémités  et  sommets  lyriques  du  séjour  français  du
Chevalier.  Voici  donc  ce  style  expressif,  vif,  nerveux,
intensément dramatique parfois austère voire désespéré et noir
(préromantique) qui marqua sous la règne de Marie-Antoinette,
propre  aux  années  1770,  une  réforme  décisive  de  la  scène
théâtrale et vocale. Gluck a bel et bien réalisé en France,
une réforme majeure et assuré à Paris, son prestige européen.

2 Iphigénie gluckistes
L’argument principal de ce diptyque
antique  demeure  les  deux  solistes
féminines,  française  donc
intelligiblement  convaincantes  ;
mais davantage encore, actrices et
chanteuses  :  Gens  illumine  de  son
chant nuancé et sobre, constamment
proche  du  verbe,  la  figure
d’Iphigénie  en  Aulide,  fière  et
victime à la fois, prête à subir les
foudres  sacrificielles  d’une  Diane
décidément inflexible : en Tauride,
l’Iphigénie  de  Delunsch  est  tout
autant  époustouflante,  plus  expressive  que  musicale  et
d’emblée parfaite pour le drame de Gluck. La soprano intense
incarne la figure mythologique en s’appuyant sur sa profondeur
psychologique, après la Guerre de Troie et soumise comme une
exilée  solitaire,  à  la  même  fureur  sanguinaire  de  Diane…
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Victime en Aulide comme en Tauride, Iphigénie prend ici une
incarnation de plus en plus présente, une maturité progressive
qui fait de la fille à sacrifier, une femme éprouvée dans sa
dignité individuelle

Gluck n’aura jamais été aussi sombre, et même angoissé que
dans sa seconde Iphigénie : un théâtre plus inquiet et noir
que l’héritage légué par Euripide. C’est dire le trait de
génie du compositeur invité à Paris, auteur d’une scène inouïe
qui  depuis  Racine  (dont  il  s’inspire),  réussit  à  révéler
l’obscurité  vivante  qui  domine  le  désir  inconscient  des
personnages. Wagner pour Iphigénie en Aulide, Strauss pour
Iphigénie en Tauride ont compris la force des opéras de Gluck
: chacun en a composé une adaptation encore respectée (Wagner
n’hésitant pas à revoir la fin de l’opéra selon une vision
définitivement  tragique).  Dans  Iphigénie  en  Aulide,  Gluck
brosse le portrait de Clytemnestre laquelle dans une scène de
folie délirante invective la folie des dieux (Anne Sofie von
Otter). Dans Iphigénie en Tauride, Gluck ne peut s’empêcher de
rompre  le  fil  de  l’action  par  l’intervention  parfois
envahissante du choeur mais il sait affiner le portrait des
deux grecs chez les Scythes, Pylade et surtout Oreste lequel
finit par se faire reconnaîre de sa soeur Iphigénie (très bons
Yann Beuron et Jean-François Lapointe).

L’esthétique  visuelle  de  la  mise  en  scène  reste  d’une
neutralité  standard  et  plutôt  lisse  qui  a  le  mérite  de
souligner sans emphase le chant des deux sopranos vedettes.
Après  tout  le  vrai  foyer  du  sens  reste  le  verbe  et  sa
projection naturelle. Leur français fait merveille dans le
théâtre de Gluck, intelligibilité moins naturelle cependant
pour  les  autres  personnages,  chacun  selon  leur  rapport  à
l’articulation linguistique. De ce point de vue, les élèves
n’ont pas été capables de recueillir les préceptes du maître :
ni Rousset à Bruxelles, ni Minkowski ici à Amsterdam n’ont
gardé l’exigence superlative d’un William Chrisite, décidément
inégalable dans la restitution du français lyrique (or on sait



combien la déclamation de la poésie était le but premier du
Chevalier qui comme aucun autre étranger n’a réussi le défi
prosodique à l’opéra : ni Piccinni son rival artificiellement
monté  en  épingle  ni  Sacchinni  après  lui  n’ont  su  relever
l’épreuve). A Amsterdam,  la nécessité de modernisation du
mythe, la transposition de l’univers grec antique dans un
dispositif guerrier moderne n’apportent rien en définitive.
Seule la vocalité rayonnante de deux héroïnes associées au
projet mérite les honneurs et justifient l’édition du présent
dvd.

Christoph  Willibald  Gluck  :  Iphigénie  en  Aulide  (1774).
Iphigénie  en  Tauride  (1779).  Aulide  :  Véronique
Gens(Iphigénie),  SaloméHaller  (Diane),  Nicolas  Testé
(Agamemnon),  Anne  Sofie  von  Otter  (Clytemnestre),  Frédéric
Antoun (Achille), Martijn Cornet (Patrocle), Christian Helmer
(Calchas). Tauride : Laurent Alvaro (Arcas, Thoas), Mireille
Delunsch (Iphigénie)  Jean-François Lapointe (Oreste), Yann
Beuron (Pylade), Choeur du Nederlandse Opera, Les Musiciens du
Louvre-Grenoble, Marc Minkowski, direction. Mise en scène :
Pierre Audi. 2 dvd Opus Arte. Référence : OA1099

DVD. Rossini : Mose in Egitto
(Roberto Abbado, 2011). Opus
Arte

Rossini: Moisè in Egitto (R. Abbado, Pesaro, 2011)
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A Pesaro, Graham Vick réactualise décors
et mise en scène du Moïse de Rossini,
dans  le  contexte  de  l’actuel  conflit
israëlo-palestinien…  ce  qui  n’a  pas
manqué de susciter une vive polémique en
2011:  les  juifs  ont  des  mines  de
terroristes enturbannés et les Egyptiens
guère mieux lotis dans leur barbarie de
parvenus  occidentalisés.  De  facto,
l’action originelle parfois incohérente
gagne une nouvelle force dramatique qui
accentue la séduction musicale comme le
déploiement scénique de l’oeuvre… Mais
pas dans ce fatras d’accessoires et de
clins d’yeux parasites que le duo Caurier et Leiser avait
imposé au Giulio Cesare du dernier festival de Pentecôte de
Salzbourg  2012  (également  empêtré  dans  une  référence
rocambolesque  aux  conflits  proche-oriental).

Rossini de référence
Si le Mosè de Riccardo Zanellato est souvent léger, le Pharaon
d’Alex Esposito lui rafle nettement la vedette par l’assurance
de  son  charisme  autant  vocal  que  scénique.  Même  superbe
incarnation de Sonia Ganassi dans le rôle d’Elcia, la jeune
juive aimée par le fils de Pharaon. L’Aronne de Yijie Shi
prouve encore que, quand ils sont servis par d’authentiques
tempéraments,  les  comprimari  (seconds  rôles)  renforcent
nettement  l’intelligence  dramatique  des  situations  comme
l’architecture globale de l’action. Un plus évidemment. Voici
donc une version de référence de Moisè rossinien, flamboyant
et même souvent subtile sous la direction vive, affûtée de
l’excellent Roberto Abbado. Ne serait-ce pas alors l’une des
meilleures  réalisations  récente  du  festival  de  Pesaro  ?
Incontournable.

Gioachino Rossini (1792-1868) : Mosè in Egitto, opéra en trois
actes, créé en 1818. Mosè, Riccardo Zanellato (basse); Elcia,
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jeune juive aimée d’Osiride, Sonia Ganassi (soprano); Pharaon,
Alex Esposito (baryton-basse); Osiride, le fils de Pharaon,
Dmitry Korchak (ténor); Amaltea, Olga Senderskaya (soprano);
Aronne,  Yijie  Shi  (ténor);  Amnenofi,  Chiara  Amarù  (mezzo-
soprano); Mambre, Enea Scala (ténor). Orchestre et choeur du
Théâtre Communal de Bologne, Roberto Abbado, direction. Graham
Vick, mise en scène. Enregistré à l’Arena Adriatica, Pesaro,
Italie, 11-20 Août 2011. Durée: 2h30. 1 dvd Opus Arte.

DVD. Dukas : Ariane et Barbe-
Bleue  (Denève,  2011).  Opus
Arte

DVD. Dukas : Ariane et Barbe-Bleue (Denève, 2011). Opus Arte

Barcelone,  juin  2011  :  le  Liceu
accueille la production créée en 2005
à Zurich, essentiellement fermée, en
un  espace  sans  guère  de  porte  de
secours,  où  chaque  encadrement
menace. D’ailleurs, Claus Guth refuse
toute échappée, y compris l’allusion
à l’aube printanière au II comme à
l’irrésistible empire de la lumière
dans  l’antre  d’un  tyran  geôlier,
collectionneur de belles femmes (ici
richement parées et habillées, telles
qu’elles paraissent tout au long du
I).  Le  regard  se  veut  aussi
pathologique,  inventant  pour  les
recluses,  toute  une  série  de
convulsions nerveuses, dignes d’aliénées piégées dans un asile
psychiatrique. Mais la conception est moderne et affecte sans
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guère de poésie (au mépris de l’esthétique surnaturelle et
angoissée de Maeterlinck), la stricte froideur d’un pavillon
petitbourgeois d’un réalisme glaçant.
Prometteuse sur le papier, la distribution révèle ses limites
:  emblématique  de  tous  les  chanteurs,  Jeanne-Michèle
Charbonnet  malgré  une  évidente  présence  dramatique  (et
linguistique, car est elle parfaitement intelligible), paraît
souvent à côté du personnage à cause de ses aigus vibrés
incontrôlés : un défaut d’éclat pour une héroïne libératrice,
habitée par l’esprit de la révolte et de l’émancipation. Une
féministe ardente et argumentée même. Et José Van Dam qui a
l’épaisseur émotionnelle du rôle titre (Barbe-Bleue), diffuse
un chant à peine audible, brumeux, sans le mordant et le
trouble vocal requis.

Denève  Dukasien  :  le  chant  de
l’orchestre
Reste  la  superbe  direction  du  roussélien  Stéphane  Denève,
l’enfant du Nord (né à Tourcoing et ex assistant de Ozawa ou
Solti) : un travail d’orfèvre qui lui, rend justice au chef
d’oeuvre de Dukas. Le compositeur traversé par une inspiration
sidérante vient de terminer la partition de L’Apprenti sorcier
(1897).  Raffinement  d’une  orchestration  française  pour  une
partition  orchestrale  fleuve,  à  la  fois  straussienne  et
wagnérienne où l’on retrouve toute l’imagination mélodique du
Prix  de  Rome,  déjà  superbement  génial  avec  sa  cantate
récemment  révélée   »  Vélleda  «  :  le  scintillement  d’une
instrumentation à la fois onirique et tragique s’y distinguait
avec brio. Toutes qualités développées ensuite dans Ariane,
longue péripétie d’écritures incertaines et perfectionnistes –
inaugurée dès 1905-, qui accouche du sommet lyrique en… 1907
(création à la Salle Favart) : opéra de femmes où se détachent
aussi les voix enchaînées consentantes de Sélysette, Ygraine,
et aussi Mélisande, Bellangère et Alladine, Ariane étire son
étoffe somptueuse dont le cheminement symphonique se met déjà
comme Pelléas de Debussy (1902), au diapason des sentiments
ténus les moins perceptibles. A Stéphane Denève revient le



mérite d’expliciter le dévoilement de la psyché, c’est à dire
de  suivre  le  labyrinthe  poétique  du  livret  inspiré  par
l’Ariane de… Maeterlinck (1899), venu à l’opéra grâce à sa
relation avec la soprano Georgette Leblanc.

Paul Dukas : Ariane et Barbe-Bleue. Jeanne-Michèle Charbonnet
(Ariane), Patricia Bardon (la Nourrice), José Van Dam (Barbe-
Bleue), Beatriz Jimenez (Ygraine), Elena Copons (Mélisande),
Salomé  Haller  (Bellangère),  Gemma  Coma-Amabart  (Sélysette),
Chœur et Orchestre du Liceu de Barcelone, Stéphane Denève. 1
DVD Opus Arte OA1098. Enregistré au Liceu de Barcelone en juin
2011.


