
DVD,  compte  rendu  critique.
Lang  Lang,  live  in
Versailles.  Chopin,
Tchaikovsky.  Scherzos,  Les
Saisons. Lang Lang, piano – 1
dvd Sony classical, juin 2015
Versailles, juin 2015. Lang Lang, le roi chinois du piano
offre un concert de prestige dans le temple de la monarchie
française  :  Versailles.  Un  lieu  luxueux  et  élitiste  que
l’interprète  qui  aime  collectionner  les  défis  comme  une
nouvelle performance, avait à cœur d’épingler dans son déjà
riche palmarès. La réalisation visuelle tient quand même à une
certaine autocélébration grandiloquente, avec par la diversité
des plans focus sur les mains, sur la gestuelle plus que
théâtralisée du pianiste au renom planétaire, sur la recherche
d’un  cadrage  parfois  alambiquée  et  de  façon  surprenante
souvent  décentré  (?)…  une  tentation  pour  une  succession
hystérisée de cadres, d’effets, d’accents spectaculaires… pas
sûr que Chopin, poète de l’éloquence secrète et de l’intime
mystérieux  aurait  validé  une  telle  conception.  Et  dès  le
premier  Scherzo  de  Chopin,  le  réalisateur  insère  dans  le
concert des vues des jardins (ce qui aurait mieux valu pour
les Saisons de Tchaikovsky).

1.  CHOPIN  déclamatoire  (environ  40  mn).  Pourtant,
musicalement, malgré ses attitudes et expressions exacerbées,
Lang Lang dont on sait le naturel pour le surjet et un pathos
pas toujours de bon goût, surprend dès le Scherzo n°1, après
un feu pétaradant où il cherche ses limites et pose les jalons
du concert, dans une immersion plus intérieure où coule une
réelle béatitude plus nuancée. Un rêve jaillit soudainement
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sous les ors et le décorum de la Galerie des Glaces du palais
de Versailles. Jouer Chopin à Versailles relève d’un défi :
produisant  un  esthétisme  viscéralement  opposé  (grandeur  du
Grand Siècle même s’il est raffiné ; intimité introspective
d’une musique fabuleuse qui se suffit à elle-même). Mais le
phénomène Lang Lang se réalise là encore : occupant l’espace.
Irrésistiblement. A grand renforts de mouvement de la tête et
du  cou,  le  pianiste  semble  concentrer  toute  la  charge
émotionnelle et le raffinement esthétique du lieu historique :
il en transmet ensuite et répercute le feu sacré dans un jeu
trépidant  et  vif  souvent  démonstratif.  Mais  qui  fait  les
délices  du  réalisateur  de  ce  film  écrit  comme  un  clip
grandiloquent.
D’autant que les amateurs du baroque Français profitent aussi
de la réalisation pour revisiter au moment du concert, les
lieux sublimes de la monarchie française. Torchères dorées,
sculptures antiques dans la galerie, plafond de Lebrun… la
riche machine décorative et politique souhaitée par Louis XIV
acclimaté  à  la  ciselure  et  aux  crépitements  du  mieux
romantiques des compositeurs-pianistes. Le choc ne manque pas
de sel.

Lang Lang sous les ors de
Versailles

Réserve : le pianiste comme emporté par son feu typiquement
oriental, voire kitch, n’écarte pas une certaine dureté. Ni
une précipitation qui dans le lieu, sonne artificiel.
Le Scherzo n°2 brille par ce crépitement dur, mordant, une
exacerbation qui n’évite pas d’être parfois outrée ; il est
vrai que le lieu ne favorise pas le repli, ni la pudeur comme
l’immersion dans l’introspection. Lang Lang déclame dans une



partition qui alterne épanchement sincères et chant tragique ;
la  technicité  est  flamboyante  mais  déborde  de  la  pudeur
rentrée  inscrite  dans  le  morceau.  C’est  un  Chopin  plus
brillant  et  finalement  mondain  que  vraiment  intérieur
(tendance  nettement  explicite  dans  le  Scherzo  3  où  le
jaillissement  des  notes  aigües  en  cascades  sont  plus
crépitements  déterminés  que  ruissellements  magiciens).  Le
Scherzo n°4 qui exige certes une technique hallucinante, pêche
par  ce  manque  d’intériorité  et  de  mystère  qui  sont
profondément  inscrits  dans  la  partition  chopinienne;  les
contrastes pourtant saisissants des dynamiques d’une partition
à l’autre, sont joués sans plus de profondeur ; tout cela
manque  d’écoute  intérieure.  Tout  est  projeté  dans  un  jeu
déclamatoire,  certes  articulé  mais  trop  affirmé  dans  la
lumière; c’est dans la succession des tableaux de ce Scherzo
final que le pianiste et son jeu se révèlent totalement, et de
façon caricaturale. Les fans apprécieront sans mesure ; les
autres, songeant à Argerich, Pires resteront étrangers à un
concert martelé comme un événement (après celui de Bartoli)
mais  qui  en  concevant  pour  le  Chopin,  une  scène  mondaine
(comme  celle  de  son  rival  d’alors,  Liszt,  coeur  d’une
hystérisation collective) demeure a contrario de l’esprit du
piano chopinien.

2.  TCHAIKOVSKI  plus  sincère  et
naturel voire intérieur. S’il n’est
pas  pour  nous  un  Chopinien
mémorable,  Lang  Lang  se  montre
d’une  cohérence  autre  et  d’une
conviction plus naturelle dans les
12 séquences (12 mois) des Saisons
opus  37a,  soit  12  Pièces
caractéristiques de Piotr Illyitch.
Le  pianiste  creuse  le  prétexte
climatologique  et  saisonnier  pour
percer et exprimer la fine saveur

intérieure de chaque pièce en particulier la rêverie suspendue
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de  la  barcarolle  pour  le  mois  de  juin  (plage  VI),  d’une
secrète et très intime tendresse. Infiniment moins exigeantes
en  matière  de  scintillement  dynamique  et  de  nuances
millimétrées, les 12 tableaux formant saisons permettent au
pianiste  de  dévoiler  un  tempérament  plus  libre,  moins
contraint, d‘une souplesse organique plus sincère. Caractère
martial  comme  une  armée  qui  s’organise  pour  la  chasse  de
septembre (plage IX) ; puis chant automnal d’octobre plus
recueilli et presque religieux (tendresse fraternelle en écho
au VI, et d’une nostalgie pleine d’amertume et de regrets, de
blessures intimes à peine masquées, selon une combinaison si
emblématique de Tchaikovski), la légèreté presque insouciante
du dernier épisode (Noël pour décembre, un ton bienvenu au
moment où le dvd sort en France) affirment une virtuosité plus
mesurée, certes moins exigeante, mais l’intonation est juste
et globalement mieux canalisée. Le charme du lieu opère, la
personnalité  (indiscutable)  du  pianiste  s’imposent  d’eux-
mêmes. Pour le Tchaikovski et la beauté du lieu de tournage,
le dvd composera le plus beau des cadeaux de votre Noël 2015.
Effet de marketing pour un château qui souhaite toujours être
à la page de l’événement musical et de la scène poeple, Lang
Lang est déclaré « ambassadeur » du château de Versailles ; il
donnera un grand concert dans le bosquet de la Salle de Bal,
au cœur des Jardins Royaux, le mardi 5 juillet 2016 (dans le
cadre  de  Versailles  Festival).  DVD,  Lang  Lang,   »Live  in
Versailles  »  (Chopin,  Tchaïkovsky)  1  dvd  Sony  classical.
Parution  le  18  décembre  2015  chez  Sony  classical.  Live
enregistré dans la galerie des Glaces du château le 22 juin
2015.

DVD, compte rendu critique. Lang Lang, live in Versailles.
Chopin, Tchaikovsky. Scherzos, Les Saisons. Lang Lang, piano –
1 dvd Sony classical.



DVD.  Wagner  :  Tannhaüser.
Waltz  /  Barenboim  (Berlin,
avril 2014)
DVD,  compte  rendu  critique.  Wagner  :
Tannhaüser. Waltz / Barenboim (Berlin,
avril 2014). Dès l’ouverture enchaîné à
la plage vénusienne, sorte de nocturne
voluptueux, le Tannhäuser de Sasha Waltz
n’est pas aussi « catastrophique » que
la  chorégraphe  insatisfaite  après  la
série  des  premières  représentations  a
souhaité le déclarer (précisant que pour
la reprise de cette production en avril
2015,  elle  aurait  révisé  sa  copie
offrant une mise en scène chorégraphiée
différente  :  l’histoire  ne  dit  pas  si  un  nouveau  dvd  en
sortira). La combinaison danseurs et acteurs se déroule même
idéalement : il est vrai que le ballet de Vénus et cette
Bacchanale, orgie problématique dès le début, se révèle a
contrario  du  pain  béni  pour  la  chorégraphe  désireuse  de
fusionner chant et danse : de fait dans une sorte de capsule
monumentale suspendue, Vénus (somptueuse Marina Prudenskaya)
et le toujours excellent Peter Seiffert dans le rôle-titre
paraissent face aux spectateurs après s’être frottés aux corps
dénudés des danseurs, dans cette demisphère nacrée. L’image
est  esthétique  et  l’action  parfaitement  claire.  Donc  pas
d’échec à ce stade.

Pour le reste du drame, Waltz hésite hélas entre l’oratorio et
l’épure il est vrai, ne défendant pas une vision clairement
définie de son Tannhäuser. La chorégraphe metteure en scène a-
t-elle  réellement  approfondi  la  question  ?  S’est-elle
interrogée sur la mission du poète / artiste que défend ici
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Wagner ? Pour créer, l’artiste doit souffrir donc vivre, au
sein de la communauté des hommes, ses frères…

Pourtant dès le début, les choses sont éloquentes : devenu
dieu aux côtés de Vénus, le chantre Tannhaüser s’ennuie grave
malgré  les  délices  voluptueux  qu’il  peut  consommer  sans
limites.

Si  visuellement  le  spectacle  est  beau,  hélas  le  parti
dramaturgique reste flottant et imprécis : le jeu des acteurs
étant  en définitive… inexistant.

On passe rapidement sur l’Elisabeth d’Ann Petersen (maillon
trop faible d’un cast quasi irréprochable : quel dommage !).
Comme Pavarotti dont il partage sur le tard (à 60 ans) la
corpulence, l’excellent et si subtil Peter Seiffert – déjà
remarqué par la Rédaction de classiquenews dans le rôle tout
autant vertigineux et exténuant de l’Empereur dans la Femme
sans ombre de Richard Strauss, est aussi piètre acteur qu’il
est diseur exceptionnel. Son récit de Rome est juste et sa
repentance d’autant plus acceptable : le chant est stylé,
sobre, nuancé : un contre-exemple réjouissant et passionnant
des hurleurs criards habituels dans le rôle. Belle prise de
rôle pour Peter Mattei qui fait un Wolfram lui aussi tissé
dans la finesse, la profondeur, la séduction sincère (Romance
à l’étoile). Herman acquiert lui aussi une puissante stature
humaine grâce à la noblesse ductile de la basse René Pape.

Dans la fosse, Daniel Barenboim, vrai champion de la soirée,
conduit  les  instrumentistes  de  la  Staatskapelle  avec  une
tension profonde laissant se déployer de superbes couleurs
chaudes et enivrantes en un tissu orchestral fluide et souple,
même s’il ne s’agit pas de la version parisienne de 1861 car
la  version  dresdoise  première  (1845)  pêche  par  certains
passages arides et brutaux, diminuant justement la continuité
organique du drame musical. Le chef connaît son Wagner comme
peu (voir son Tristan entre autres). Il sait exploiter toutes



les ressources expressives du plateau, en étroite fusion avec
le chant de l’orchestre.

DVD, compte rendu critique. Wagner : Tannhäuser. Opéra en 3
actes: version originelle de Dresde, 1845 (comprenant aussi la
Bacchanale).  René  Pape,  Peter  Seiffert,  Peter  Mattei,
Prudenskaya, Petersen, Sonn, Schabel, Sacher, Martinik, Grane.
Staatskapelle  Berlin.  Daniel  Barenboim,  direction.
Enregistrement réalisé en avril 2014 à Berlin. 2 dvd Bel Air
Classiques.

DVD,  compte  rendu  critique.
Verdi  :  Macbeth.  Anna
Netrebko (DG, 2014)
DVD, compte rendu critique. Verdi : Macbeth. Anna Netrebko
(DG, 2014). Anna Netrebko incarne une Lady Macbeth très
convaincante. Dans son album Deutsche Grammophon édité en 2013
(Verdi  album),  Anna  Netrebko  chantait  les  tiraillements
amoureux (Leonora) et les ambitions meurtrières (Lady Mabeth)
des  héroïnes  qu’elle  allait  ensuite  incarner  sur  scène.
Programme prémonitoire en réalité, le cd événement faisait
donc office de feuille de route pour la cantatrice actrice. 
De fait elle a chanté dans la foulée de cet album important
Leonora du Trouvère (à Berlin et Salzbourg), puis Lady Macbeth
… Voici la fameuse production shakespearienne captée en 2014
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au  Metropolitan  Opera  de  New  York.  Les  grands  événements
lyriques  de  la  planète  savent  faire  un  tapage  médiatique
d’autant  plus  légitime  quand  il  s’agit  de  prises  de  rôle
attendues et réussies. Dans le cas de la soprano incandescente
Anna Netrebko, contre l’avis de certains qui annonçaient une
débâcle car elle n’avait pas la voix suffisante, le pari est
relevé ; les attentes, couronnées de délices.

Signée par le britannique Adrian Noble, grand connaisseur du
théâtre élisabethain,  la mise en scène permet surtout de
découvrir Anna Netrebko en icône blonde décorée par l’ambition
fut-elle  sanguinaire rappellant… en plus calculatrice et plus
prédatrice, Marylin Monroe. Verdi souhaitait une cantatrice
expressive capable avec le baryton chantant son époux, de
réussir et l’amplitude vocale et le sentiment de la ligne sans
oublier  l’esprit  londonien  qui  inscrit  le  drame  dans  un
fantastique  médiéval,  psychologique  et  halluciné,  des  plus
noirs. Le vrai sujet de Macbeth reste la descente aux enfers
d’un couple d’ambitieux, prêts à tout y compris au crime en
série pour assoir son pouvoir. On retrouve aux côtés de la
soprano vedette, le ténor maltais Joseph Calleja (Macduff), la
basse René Pape (Banco), et le baryton Zeljko Lucie, qui fait
un  Macbeth  transformé  peu  à  peu  en  criminel  fou,  sous
l’emprise du pouvoir. L’ambition irrationnelle rend fou et
criminel.

Dès  les  premières
représentations  (mi  ocotobre
2014)  et  malgré  les  mises
engarde  de  ses  proches,  Anna
Netrebko s’empare du rôle dont
elle exprime toutes les facettes
avec  cette  intelligence

émotionnelle qui a fait la réussite de ses rôles antérieurs :
Leonora chez Verdi  (princesse amoureuse enivrée éperdue et
finalement sacrifiée) ou tout autant aboutie avec le diamant
complémentaire de sa langue natale (Iolantha de Tchaikovski :
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ardente énergie tournée vers le miracle d’une résurrection
individuelle ; inspiré par le Moyen âge français, le dernier
ouvrage du Russe, trouve en Anna Netrebko une icône troublante
qui rend palpitant les modalités de l’émancipation d’une jeune
fille hors du joug paternel): aucun doute outre la beauté
d’une voix corsée et suprêmement sensuelle, la chanteuse sait
aussi construire un personnage sur la durée, révélant dans
leur finesse singulière, chaque portrait de femme, dévoilant
une intelligence psychologique qui se révèle passionnante au
disque  comme  sur  scène.  Avec  des  moyens  vocaux  moins
impressionnants que certaines autres cantatrice familières du
personnage verdien, Netrebko éclaire  la noirceur de Lady
Macbeth avec une épaisseur rare, finement caractérisée. Sa
plasticité  naturelle  tend  à  basculer  la  réalisation  new
yorkaise vers le cinéma ; mais un format que la réalisation en
dvd ne renforce pas hélas. Pourtant sous l’oeil des caméras,
la formidable photogénie de l’actrice chanteuse perce l’écran.

En fosse, Fabio Luisi défend avec clarté l’avancée du drame :
un drame qui s’affirme à grands coups de tableaux visuellement
mémorables mais qui sacrifient parfois la précision et le
détail des profils et des mouvements (McVicar en cela est plus
perfectionniste).

Tout autant convaincants sont ses partenaires hommes, surtour
René Pape en Banquo et Joseph Calleja en Macduff. Le Macbeth
de Zeljko Lucic aux moyens certes évidents, mais il n’a pas le
charme  de  sa  consœur  ni  son  intelligence  ni  sa  fragilité
émotionnelles dans la caractérisation progressive du caractère
; comme Netrebko, on aurait souhaité plus d’ambivalence,  plus
de  trouble  plutôt  que  ce  chant  uniteinte  et  monocorde,
dépourvu  de  toutes  les  nuances  requises.  Verdi  en
shakespearien  inspiré  a  pourtant  écrit  deux  portraits  de
criminels particulièrement profonds et captivants, les rendant
même d’une certaine façon sympathiques et touchants par leurs
tiraillements incessants, leur sincérité noire, leur faiblesse
barbare. La production compte dans la carrière de la diva



planétaire  :  la  voix  féminine  de  l’heure  comme  est
incontournable  aujourd’hui,  le  ténor  irrésistible  Jonas
Kaufmann (hélas passé de Decca chez Sony).

Prochains grands rôles pour Anna Netrebko : Manon Lescaut de
Puccini  (Munich,  novembre  2015)  puis   surtout  Elsa,  dans
Lohengrin de Wagner à Bayreuth (juillet 2016 : mais alors qui
sera son chevalier : Klaus Florian Voigt ou justement Jonas
Kaufmann, les deux champions actuels de ce rôle idéal ?…

DVD, compte rendu critique. Verdi : Macbeth.  Anna Netrebko ·
Zeljko Lucic. René Pape · Joseph Calleja. The Metropolitan
Opera Orchestra, Chorus and Ballet. Fabio Luisi, direction.
Adrian Noble, mise en scène.

VOIR. Bande annonce video Lady Macbeth par Anna Netrebko

 

 

DVD.  Compte  rendu  critique.
Quand  les  mains  murmurent
(2012)
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DVD. Compte rendu critique. Quand les
mains murmurent (2012). Curieux titre
en vérité qui promettait une immersion
passionnante  dans  les  arcanes
introspectives  et  intimes  de  la
direction d’orchestre. En fait il n’en
est  rien  car  malgré  l’aplomb
photogénique du professeur Ferro lequel
ne cesse de recentrer l’action dans le
travail,  dans  la  musique,  dans  son
interprétation…,  les  10  jeunes  chefs
apprentis  dont  une  femme  (Charlotte
souvent un peu raide), expriment devant la caméra leur doutes,
leurs  maladresses,  leurs  inquiétudes.  On  reste  constamment
hors de la musique dans un film qui annonçait le contraire.
Les mains sans appui dans le vide doivent exprimer la moindre
inflexion, la précision d’une croche (mais en intégrant aussi
le temps de sa résonance), et plus encore indiquer nuances,
longueur, forme, accent, c’est à dire la note et le silence
qui suit… c’est à dire dans l’incarnation du geste, exprimer
l’abstraction de la musique et rendre claires, toutes les
intentions du chef à partir de la partition ouverte.

Doutes et incertitudes du chef
apprenti…

De  quelle  façon,  la  main  peut-elle  être  un  instrument  de
communication ? Vaste question. Mais il n’y a pas que la main,
les doigts, l’indication et le mouvement des bras, il y a tout
le  corps  global,  qui  doit  jouer  en  souplesse  et  dans  le
sourire. Le regard pèse aussi. Devant la caméra et sous la
direction du chef des chefs, Philippe Ferro, responsable de la
classe d’initiation à la direction d’orchestre, les jeunes
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apprentis sur une même partition (jouée au piano), répète la
clarté  de  leurs  gestes.  Moins  de  gestes  mécaniques,  plus
d’équilibre entre main gauche (qui indique les inflexions) et
main droite (qui indique le rythme)
Il y a la classe avec le professeur…. il y a aussi dans la
foulée,  l’orchestre  réel  avec  les  musiciens…  Devant
l’enregistrement de leur session, maître et élève analysent
les gestes de l’apprenti : et l’on comprend très vite que la
direction d’orchestre n’est pas qu’une question de mains… le
film devrait donc changer de titre. Le visage, les mimiques
expressives, l’attitude du corps sur le pupitre, exprimer tout
en très peu de gestes : voilà le secret.
Et la parole souligne aussi l’indication d’un geste. Trop
mécanique, pas assez instinctif et naturel. Pas assez clair :
quel tempo, quelle vision ? Faut pas lâcher… Le maître pousse
chacun de ses élèves jusqu’à ses ultimes retranchements pour
que surgissent en toute clarté et précision, une intention. Et
à part ça, est ce que tu danses ? Non pas je ne sais pas
danser (un comble quand même pour un chef chargé d’indiquer le
bon  tempo,  de  ne  pas  savoir  bouger!).  Le  travail  est  un
ensemble d’ajustements pour que les indications soient les
plus claires possibles.

Le fil se dilue au cours du déroulement, pas facile pour un
chef de capter et entretenir la concentration de son orchestre
; pas facile pour un réalisateur de maintenir l’intérêt du
spectateur : ici trop de digressions, dans les coulisses, sur
les  ressentis  des  uns  et  des  autres,  trop  d’images  qui
déconcentrent sans répréciser tous les enjeux de la direction
d’orchestre  et  de  son  long  apprentissage.  Au  final  de  la
session, les 10 prétendants à l’examen sélectif de fin d’année
(concert Mozart, Bartok, Strauss), 3 sont admis en 2è années :
Dylan, Benjamin, William. Mais c’est comme dans les autres
classes d’instruments au Conservatoire : tant de pianistes par
exemple,  pour  si  peu  de  vrais  poètes,  pour  un  cercle  si
restreint  de  vrais  interprètes  capables  de  défendre  une
vision,  d’exprimer  une  compréhension  juste  et  sincère  des



partitions… Diriger c’est d’abord régler des problèmes intimes
; ne pas les résoudre suscite des blocages irrémédiables. Pour
être un bon chef, il faut être un musicien, un très grand
technicien, mais aussi un communicant libre et charismatique.
Combien  d’élus  obtiendront  des  postes  officiels  pour  être
reconnus et progresser encore et toujours ? Au moins, malgré
ses  défauts,  le  film  dévoile  dans  les  coulisses  de
l’apprentissage,  les  défis  de  ce  métier  convoité  mais
périlleux  :  une  série  d’épreuves  où  chaque  apprenti  fait
d’abord l’expérience d’une autocritique, face à la caméra,
face  à  son  corps  ;  une  sorte  de  remise  en  question
fondamentale de sa place parmi les autres. Qui suis-je ? Que
veux je transmettre aux autres et comment ? Telle est la
question : même si la musique me passionne, suis je fait pour
ce métier ?

DVD. Compte rendu critique. Quand les mains murmurent (2012).
Un film de Thierry Augé, 2012 – France – 58 minutes – XDcam

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

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

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



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

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

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

 

 

 

 

DVD, compte rendu critique. Paris. Opéra Bastille. Verdi : La
Traviata. Diana Damrau (Violetta), Francesco Demuro (Alfredo,
Germont fils), Ludovic Tézier (Germont père), Anna Pennisi,
Cornelia Oncioiu. Benoît Jacquot, mise en scène. Orchestre et
chœur de l’Opéra national de Paris. Francesco Ivan Ciampa,
direction. Enregistré en 7 juin 2014, à l’Opéra Bastille à
Paris. 1 dvd Erato 0825646166503.
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DVD,  compte  rendu  critique.
Offenbach  :  Les  contes
d’Hoffmann,  nouvelle  version
Fritz  Oser  (Christoph
Marthaler,Teatro  Real  de
Madrid, mai 2014)

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

Marthaler,Teatro  Real  de  Madrid,  mai  2014)…  Il  est  des
productions qui ne méritent pas d’être fixer par la vidéo : ce
spectacle, l’un des derniers programmés par le regretté Gérard
Mortier pour le Teatro real de Madrid, porte tous les critères
de  sa  direction  artistique  si  affûtée  :  sens  du  théâtre,
parfois  trop  excessive,  modernisation  des  livrets  et  des
situations,  rationalisation  de  la  réalisation  scénique  ;
disons que les amateurs pour lesquels l’opéra est surtout du
théâtre, seront évidemment comblés ; les amateurs d’un opéra
théâtral seront satisfaits : le suisse Christoph Marthaler
fait  du…  Marthaler  c’est  à  dire  du  théâtre  désenchanté,
désincarné  à  l’extrême  où  percent  sans  discontinuité  le
cynisme barbare, la cruauté glaçante des situations où l’on
compte toujours et systématiquement les coups des oppresseurs
manipulateurs  au  détriment  de  leurs  victimes.  Ici,  le
dispositif en trois actes rétablit heureusement l’importance
de l’acte vénitien de Giuletta, égale figure amoureuse pour

https://www.classiquenews.com/dvd-compte-rendu-critique-offenbach-les-contes-dhoffmann-nouvelle-version-fritz-oser-christoph-marthalerteatro-real-de-madrid-mai-2014/
https://www.classiquenews.com/dvd-compte-rendu-critique-offenbach-les-contes-dhoffmann-nouvelle-version-fritz-oser-christoph-marthalerteatro-real-de-madrid-mai-2014/
https://www.classiquenews.com/dvd-compte-rendu-critique-offenbach-les-contes-dhoffmann-nouvelle-version-fritz-oser-christoph-marthalerteatro-real-de-madrid-mai-2014/
https://www.classiquenews.com/dvd-compte-rendu-critique-offenbach-les-contes-dhoffmann-nouvelle-version-fritz-oser-christoph-marthalerteatro-real-de-madrid-mai-2014/
https://www.classiquenews.com/dvd-compte-rendu-critique-offenbach-les-contes-dhoffmann-nouvelle-version-fritz-oser-christoph-marthalerteatro-real-de-madrid-mai-2014/
https://www.classiquenews.com/dvd-compte-rendu-critique-offenbach-les-contes-dhoffmann-nouvelle-version-fritz-oser-christoph-marthalerteatro-real-de-madrid-mai-2014/
http://www.classiquenews.com/wp-content/uploads/2015/07/offenbach-contes-d-hoffmann-madrid-marthaler-cambreling-dvd-belair-classiquenews-review-compte-rendu-critique-CLASSIQUENEWS-home-dvd-livres-cd-actualites-musique-classique-opera.jpg


Hoffmann, aux côtés d’Olympia et d’Antonia. La réalisation et
le jeu d’acteurs citent continûment le regie theater, scène
froide, distanciés, grimaçante (au sens strict du terme, où
les  corps  se  bousculent,  s’entrechoquent,  s’exacerbent  ou
s’hytérisent (Prologue) à la façon des gestes et attitudes des
fous  d’un  asile  psychiatrique,  convoquant  une  galerie  de
silhouettes décalées, handicapées passablement triviales aux
tics irrépressibles (les choeurs comptant leur lot de femmes à
barbes), d’où le cadre de la scène primordiale qui présente
une salle de dessin dans un sanatorium ou une pension de soins
: au début Hoffmann paraît en pensionnaire (peignoir blanc, le
plus souvent en proie au délire manifeste). Ecueil, comme
toujours,  le  personnage  protecteur  de  la  Muse  /  Niklaus,
manque de clarté : faisant le lien entre réalité et songe, la
figure  de  la  mezzo  Anne  Sofie  von  Otter,  en  poivrotte
déjantée, manque son emploi : gestes caricaturaux et répétitif
et  comme  toute  la  production,  français  en  bouillie
inintelligible.
Un trait reste commun entre tous
les  tableaux  :  leur  manque
(assumé)  de  poésie  et
d’onirisme.  Le  fantastique
convoqué  sur  la  scène  par
Marthaler  reste  continûment
glacial à la façon d’un tableau
de Beckmann ou de Kirchner, et
des  expressionnistes  allemands
des années 1930, – on pense évidemment à Otto Dix, et son
hyperréalisme  sordide  et  grinçant…  c’est  cependant  un
expressionnisme  assagi,  plus  grisâtre  sous  des  éclairages
froids. Le metteur en scène aime l’agitation simultanée sur la
scène au risque de rendre confuse une action déjà compliquée.
Les interprètes qui travaillent avec lui savent que jusqu’aux
dernières minutes avant la première, Marthaler laissent chacun
aller jusqu’à ses limites : pas de cadre, pas de ligne… l’idée
d’une performance sur scène. Mais scrupuleux sur le rythme et
la  succession  des  épisodes,  Marthaler  sait  parfaitement

http://www.classiquenews.com/wp-content/uploads/2015/07/offenbach-marthaler-christoph-hoffmann2_madrid_javier_del_real1.jpg


jusqu’où le théâtre peut investir l’opéra. Ce qui permet de
digérer malgré ses excès, toutes ses mises en scène.

Les Contes d’Hoffmann passés à la moulinette Marthaler

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

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

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

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

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

 

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

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

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

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

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

 

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

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



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

 

 

 

 

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



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

 

 

 

DVD,  compte  rendu  critique.
Mozart : La Finta Giardiniera
(Haïm, 2014)
DVD, compte rendu critique. Mozart : La
Finta  Giardiniera  (Haïm,  2014).
Présentée  en  mars  2014  à  Lille,  la
production  mise  en  scène  par  David
Lescot  révèle  en  format  dvd  son
intelligence  dramaturgique  comme  sa
fine direction d’acteurs. Chez Mozart,
la subtilité du bouffa joue avec les
vertiges  amères  nés  de  la  déception
amoureuse  :  on  peine  à  mesurer  la
maturité  poétique  et  la  profondeur
expressive de cette fausse jardinière
Violante rebaptisée Sandrina qu’un passé chargé, rend très
humaine donc touchante. Le sujet sous ses accents comiques
cible précisément la fragilité des coeurs et le danger des
faux serments quand il engage les sentiments des êtres au-delà
de leur apparente maîtrise… Cette école du coeur, cynisme et
ivresse mêlés, fera les délices de Cosi fan tutte. Mais dans
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La Finta Giardiniera, Wolfgang même jeune, est déjà Mozart et
la  grâce  souvent  grave  de  son  écriture  est  bel  et  bien
présente  ici.  Le  drame  qui  sourd  dans  l’enchaînement  des
séquences,  la  vérité  des  sentiments  plutôt  que  des  types
formatés,  fait  du  théâtre  mozartien,  une  scène  déjà
romantique.
Tout cela paraît dans cette production où la cohérence des
chanteurs acteurs, leurs aptitudes à jouer autant qu’à chanter
font toute la valeur de la performance. L’opéra est la fusion
du théâtre et de la musique et la vision génératrice de ce
plaisant plateau le dévoile avec naturel et subtilité. La
tempête qui affleure chaque destinée personnelle plonge dans
l’intimité des êtres : le travail des acteurs rend explicite
une compréhension très nuancée et juste de l’amour, ce que la
musique de Mozart exprime avec le génie que l’on sait. Le
délire certes mais aussi la folie et la déraison puissante et
destructrice  qui  inféode  les  individus  :  Mozart  acclimate
après Haendel, la tragédie amoureuse d’après L’Arioste, mais
avec les accents sincères de son style inimitable. Bien sûr en
fin  de  parcours,  Sandrina  Violante  (Erin  Morley)  retrouve
Belfiore  (Enea  Scala,  vrai  ténor  agile)  mais  avant  leurs
retrouvailles, c’est toute une géographie des coeurs (avec le
coup de théâtre à la fin du II) où les êtres se révèlent et se
dévoilent à eux-mêmes et aux autres qui transporte et emporte
les  couples  destinés  à  s’unir  finalement  autour  des  deux
protagonistes  :  Arminda  (Marie-Adeline  Henry,  maîtresse
dominatrice) et Ramiro (effervescente Marie-Calude Chappuis),
Serpetta (Maria Savastano, un rien elle aussi agitée) et Nardo
/  Roberto  (Nicolay  Borchev,  flexible  et  sombre)…  Seul  le
podestat  (pétillant  et  subtil  Carlo  allemano)  reste
célibataire mais il jure de se marier très vite avec une
jardinière aussi avenante…
Inspirée par la tenue scénique et les trouvailles très justes
du metteur en scène, la direction d’Emmanelle Haïm semble
revitalisée  dans  la  finesse  comme  l’expressivité.  Poésie,
justesse, humanité sensible et collectif idéalement canalisé :
que demander de mieux ? C’est Mozart qui gagne ici et son



opéra  de  jeunesse  injustement  sousestimé,  est  très
honorablement réhabilité. CLIC de classiquenews de juin 2015.

DVD,  compte  rendu  critique.  Mozart  :  La  Finta
Giardiniera.  Erin  Morley,  Carlo  allemano,  Enea
Scala,  marie-Adeline  Henry,  Maria  Savastano.  Le
Concert d’Astrée. Emmanuelle Haïm, direction. David
Lescot, mise en scène 2 dvd Erato 08256 461664 5 9.

Enregitré à Lille en mars 2014.

DVD,  compte  rendu  critique.
Molière  /  Lully  :  Le
Bourgeois  Gentilhomme.  Denis
Podalydès (1 dvd Alpha)
DVD,  compte  rendu  critique.
Molière  /  Lully  :  Le  Bourgeois
Gentilhomme.  Denis  Podalydès  (1
dvd Alpha). Avant l’invention de
la tragédie en musique (1673), la
Cour  de  France  s’enthousiasme
pour les comédies ballets dont Le
Bourgeois  Gentilhomme  (Chambord,
1670).  Le  duo  Molière  et  Lully
font  une  farce  mordante  qui
épingle  la  vanité  d’un  parvenu
bien ridicule. Tel un dindon qui
use  et  abuse  jusqu’à
l’indigestion  d’une  «  farce  »
bien garnie… (dans les deux sens
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du terme), Monsieur Jourdain joue
les aristos, se paie à grands frais divers « maîtres »  … de
musique et à danser, d’armes et de philosophie sans omettre le
tailleur  comme  les  cuisiniers  qui  offrent  bonne  chère  au
maître de maison flanqué de son parasite flatteur Dorante qui
amant de Dorimène, fait croire à son riche ami que cette
dernière en pince pour lui…. s’il la couvre de cadeaux et de
bijoux  (dont  surtout  un  beau  diamant  scintillant).  Sans
flatteurs et escrocs, il n’est pas de dindon magnifique et ce
Bourgeois Gentilhomme a tout du parfait nigaud qu’on trompe et
qu’on dépouille.

La pièce mise en scène par Denis Podalydès présente au public
la  cohorte  des  flagorneurs,  si  inspirés  en  flatteries
payantes, réglées en séquences successives tel un grand ballet
social. La comédie amoureuse pointe son nez aussi grâce aux
personnages de Cléonte et de Lucile…. Les deux jeunes âmes
s’aiment mais le premier non gentilhomme ne peut prétendre
épouser la fille Jourdain. C’est alors que Covielle (en vrai
cerveau du clan et également serviteur de Cléonte) élabore un
stratagème pour que Cléonte, devenu  « le fils du Grand Turc »
demande la main à Jourdain qui … accepte illico trop flatté
d’être devenu mamamouchi , c’est à dire Paladin  (grand final
de l’acte IV). Finauds, Molière et Lully se sont entendus à
célébrer l’art et le goût authentiques qui ne s’apprennent
pas, au contraire de ce Jourdain ridicule qui s’entête à les
maîtriser sans y rien entendre …jusqu’à la fin.

 

 

 

Denis Podalydès met en scène un Bourgeois Gentilhomme truffé
de gags délirants qui ayant trouvé son public continue de

tourner…



Double farce pour Jourdain

Alors que Jean Vilar en 1954, souhaitait défendre un Molière
brut, économe, sans effet parasite : c’est à dire « jouer la
réplique et rien d’autre », sans ornements qui dénaturent,
Denis Podalydès, lui, en 2012 (première de sa production entre
autres présentée au festival off d’Avignon), opte pour une
surenchère de gags : le « bazar » plutôt que la simplicité
primitive du texte. Mais un bazar chic, dont le luxe visuel
s’appuie bien sûr sur les formidable costumes signés Christian
Lacroix.  Cela  hurle  et  crie  beaucoup,  en  un  délire  de
grandiloquence, servant le ridicule magnifique de ce Monsieur
Jourdain, qui se pique de grandeur noble. A trop imiter le
paon, Jourdain le caricature sans le comprendre. Tel serait la
vision  d’un  Podalydès,  généreux  en  parures,  mouvements
rapportés, surenchère comique mais parfois hélas gags outrés
(les mimiques des instrumentistes appelés à départager musique
et danse dans l’acte I…, comme les perruques Grand Siècle
systématiquement portées de travers, ou la répétition de la
boucle amoureuse des couples associés, boudeurs et boudeuses
alternés (Acte III) : Cléonte / Lucile, d’un côté ; le valet
de Cléonte : Covielle et Nicole, de l’autre. Répéter c’est
prendre  le  risque  de  l’exagération  voire  de  la  lourdeur
épaisse.  Autre  faiblesse  de  notre  point  de  vue,  la
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chorégraphie des danseurs, sorte  de mixte inabouti entre
langage contemporain et gesticulation décalée.

Dans  ce  dispositif,  le  personnage  de  Jourdain,  bien
qu’incrédule et bon enfant qui s’émerveille, n’est qu’un benêt
qui veut dépasser sa classe et effacer le noir étriqué, mais
plein de bon sens, de son épouse.
Par contre la délicieuse et insolente mais juste servante
Nicole (épatante jeune Manon Combes) perce infailliblement par
sa sincérité
.

Filmé en novembre 2012  (déjà et à l’Opéra royal de Versailles
:  noblesse  oblige),  la  production  en  costumes  d’époque
présente  l’avantage  de  jouer  tous  les  divertissements  et
intermèdes  chantés  et  instrumentaux  comme  les  entrées  de
ballets délirants et poétiques conçus  par Lully : ballet des
tailleurs habillant Jourdain (fin du II); intermède de danses
des  cuisiniers   (fin  du  III);  cérémonie  turque  de
l’anoblissement  de  Jourdain  (conclusion  du  IV)…  enfin  le
ballet  des  Nations  pour  conclure  le  drame.   Le  jeu  des
comédiens  soulignent  la  farce  et  le  comique  des
situations dont le cocasse déjanté  (le chaos barbare voire
quasi  transe  collective  de  la  cérémonie  de  Jourdain  en
mamamouchi reste le grand moment dramatique et…. musical).
Évidemment  en  petit  effectif  instrumental,  la  bande  de
musiciens  pilotée  par  le  violoncelliste  Christophe  Coin
n’égale  pas  les  fastes  d’un  vrai  grand  orchestre  aussi
scintillant que celui de la version de Benjamin Lazar et du
Poème  Harmonique  de  2004  (de  surcroît  sur  instruments  
anciens, version de référence également éditée par Alpha).
L’articulation  affleure  souvent  le  vociféré  systématique
(ainsi le personnage de Dorante agace à force de surjouer)
mais l’intensité des acteurs rend le texte de Molière toujours
aussi incisif et moderne.



Nonobstant  ces  réserves  de  «  spécialiste
théâtreux qui boude son plaisir », le rythme de
la performance, son caractère entier et parfois
potache  ont  séduit  le  plus  grand  public.  Au
Bourgeois Gentilhomme, on vient rire et se fendre

la panse. Podalydès l’a bien compris. Il nous en donne pour
notre argent. Et le DVD édité par Alpha vient à point nommé,
souligner la grande cohérence d’une vision théâtrale directe,
franche, déjantée. Car nonobstant nos réserves de détail, la
production  a  du  rythme,  ne  cherche  pas  la  poésie  ni
l’alanguissement (vers lequel tant la musique de Lully) mais
un certain état d’urgence habilement mesuré et canalisé qui
explique 3 ans après sa création et au moment de nouvelles
reprises aux Bouffes du nord en juin 2015, du 26  juin au 26 
juillet 2015, son attractivité globale persistante. Après le
ridicule des actes I,II et III, le spectateur découvre la
nouvelle intrigue et l’intelligence de Covielle qui permet au
jeune Cléonte  d’épouser en fin d’action, sa belle Lucille à
la barbe du père, le dindon Jourdain.

Molière et Lully : Le Bourgeois Gentilhomme
Chambord, 1670.

Mise en scène : Denis Podalydès
Scénographie : Eric Ruf
Costumes : Christian Lacroix
Chorégraphie : Kaori Ito

Monsieur Jourdain : Pascal Rénéric
Madame Jourdain : Emeline Bayart
Le Maître de musique / Dorante : Julien Campani
Le Maître à danser / Cléonte : Thibault Vinçon
Le Maître tailleur / Covielle : Alexandre Steiger
Le Maître d’armes : Nicolas Orlando
Le Maître de philosophie : Francis Leplay
Le garçon tailleur / Lucile : Leslie Menu
Nicole : Manon Combes
Dorimène : Bénédicte Guilbert
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Deux laquais : Hermann Marchand, Laurent Podalydès
Danseuses : Jennifer Macavinta, Artemis Stavridi

Cécile Granger, soprano
Romain Champion, haute-contre
Marc Labonnette, basse taille

Instrumentistes baroques dirigés par Christophe Coin

Enregistré à l’Opéra royal de Versailles en novembre 2012. 1
DVD Alpha 707 – 2h45 minutes

DVD.  Compte  rendu  critique.
Michel  Legrand  :  Les
parapluies  de  Cherbourg  (1
dvd Erato, 2014).
DVD. Compte rendu critique. Michel Legrand : Les parapluies de
Cherbourg (1 dvd Erato, 2014). C’est l’un des apports les plus
réussis de la politique récente du Châtelet en faveur de la
comédie musicale… hexagonale. Il s’agit cette fois non pas
d’un  énième  spectacle  de  Sondheim,  génie  contemporain,
véritable héritier de Broadway, mais bien du français Michel
Legrand,  compositeur  légendaire  pour   le  fameux  film  de
Jacques Demy de 1964, à l’esthétique si fouillée.
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Adaptée par Vincent Vittoz, avec Michel
Legrand comme chef dorchestre (à la tête
d’un collectif de 75 musiciens), Sempé aux
décors et le jeune talent si juste de la
soprano Marie Oppert, Les parapluies de
Cherbourg  faisaient  l’événement  au
Châtelet à Paris en septembre  2014. A
Cherbourg,  se  déroule  la  bouleversante
histoire d’un jeune couple séparé par la
guerre d’Algérie,  ici recréée en version
symphonique et « mise en espace » à partir
du film légendaire de Jacques Demy, palme
d’or  à  Cannes  en  1964.  Le  spectacle  donné  du  11  au  14
septembre 2014 au Châtelet à Paris, avait marqué les esprits.
Il avait déjà été donné à New York et Paris en 1979, à Londres
en  2011.  En  2014,  l’orchestre  placé  sur  scène  faisait
l’événement  exigeant  une  précision  et  une  organisation
théâtrale  scrupuleusement  réglées.  Les  amateurs  de  Jacques
Demy  avaient  peu  apprécié  l’adaptation  des  Demoiselles  de
Rochefort en 2003 par Rheda. Mais avec cette production, rien
de tel. Bien au contraire.

Les  connaisseurs  retrouvent
ainsi  le  garage  où  travaille
Guy, jeune homme amoureux de la
belle  Geneviève.  Les
lyricophiles  retrouvent,  eux,
l’ex diva Natalie Dessay – qui
incarne Madame Emery, la mère de
l’héroïne. La chanteuse y occupe
ce type de rôles plus joués que

chantés convenant mieux à sa voix actuelle car ils exigent
moins que les rôles tragiques à l’opéra. Sur les planches du
Châtelet, une jeune star du music hall et de la chanson naît 
et s’affirme ainsi porté par le drame qui se joue et la
direction swinguante en diable de  Michel Legrand: la soprano
Marie Oppert. A 17 ans, la jeune femme a déjà tout d’une
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grande ; l’élève de terminale L – remarquée  dans The Sound of
music ou Alice – attise l’attention et retient l’écoute  : son
timbre lumineux comme la sincérité de son jeu rendent service
à l’univers musical de Legrand. En effet, Geneviève gagne ici
après le film de Demy, une intensité nouvelle, une vérité
angélique absente dans le personnage cinématographique créé au
grand écran par la mythique Catherine Deneuve.
Hélas, le partenaire de Marie Oppert, Vincent Niclo (Guy)
paraît bien peu juvénile pour incarner le jeune homme de 20
ans. Et son timbre formaté, manque terriblement de richesse
expressive et de couleurs nuancées.

La corde tendue de la tragédie est cependant préservée, et du
grand écran à la scène, c’est finalement avec Roland Cassard,
diamantaire, que Geneviève se mariera, une fois enceinte de
Guy. Le mari de Geneviève est incarné par le baryton Laurent
Naouri  qui  vient  de  l’opéra  :  il  apporte  une  facette
différente au personnage, comparé au film de Demy. Le chanteur
assombrit le caractère du futur époux de Marie : il en fait un
séducteur intéressé et aguerri, un rien manipulateur. C’est
mieux souligner les possibilités qu’offre le scénario originel
et la formidable musique de Michel Legrand, ainsi superbement
mise à l’honneur.

DVD.  Michel  Legrand  :  Les  parapluies  de  Cherbourg  (1  dvd
Erato, 2014)


