
Oullins (69). Journées GRAME,
Théâtre de la Renaissance
Oullins (69). Journées GRAME, Théâtre de la
Renaissance du 24 au 26 février 2015. Samuel
Sighicelli,  Tanguy  Viel  :  Chant  d’hiver,
spectacle  musical,  création.
Concerts,installations spectacles, jusqu’au
19  mars  2015.  Une  création  chantée-
hivernale,  bien  évidemment  en  milieu
d’hiver  :  c’est  ce  que  propose  la
Renaissance, en milieu d’hiver : mélange de
musique, video, mise en  espace et théâtre, conçu par  le
compositeur S.Sighicelli et l’écrivain T.Viel, qui font aussi
appel  aux  citations  de  Schubert  (Voyage  d’hiver)  et  du
romantisme  allemand.  Chant  d’hiver  s’inscrit  dans  la
programmation des Journées du GRAME (jusqu’au 19 mars) et en
prolonge l’esprit  de recherche.

Eclairs de pensée

« Ce qu’il y a de meilleur dans les sciences, c’est leur
ingrédient  philosophique,  telle  la  vie  dans  les  corps
organiques. A déphilosopher les sciences, que reste-t-il ?
Terre, air et eau…. L’eau est une flamme mouillée…Nos pensées
elles  aussi  sont  des  facteurs  effectifs  de  l’univers…Les
objets de l’art romantique doivent se présenter comme les sons
d’une harpe éolienne, brusquement, sans être motivés et sans
trahir  leur  instrument…  Le  désir  de  savoir  est  composé
étrangement,  ou  mêlé  de  mystère  et  de  science….La  flamme
compose et décompose l’eau. Elle oxyde et désoxyde. Electrise
et  délectrise.  L’air  ne  serait-il  pas  le  résultat  d’une
combustion, comme l’eau ?….Il n’est qu’un unique temple sur la
terre, c’est le corps humain .On touche au ciel quand on
touche au corps humain… » Ces éclairs de pensée – un peu plus
tard  dans  le  XIXe,  on  dirait  :  des  «  illuminations  »-,
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appartiennent  à  l’un  des  plus  purs  témoins  du  romantisme
européen, Friedrich von Hardenberg.

Novalisiana

Vous avez dit, von Hardenberg (1772-1801)  ? Novalis, peut-
être ? Gagné ! Ce « météore », mort à 29 ans (deux ans de
moins sur  la terre que Schubert) s’était donné cet hétéronyme
latin pour « s’identifier à la terre vierge – terra novalis -,
le  limon  originel  de  la  Genèse,  et  peut-être  le  matériau
premier du Grand Œuvre » (M.de Gandillac). Et avait laissé
avec ses Hymnes à la Nuit un des plus décisifs recueils de la
poésie occidentale. Mais ce qu’on sait moins couramment, c’est
que cet homme de la fulguration et de l’intuition poétiques
avait une formation et un métier scientifiques, non pour orner
son apparence, et pas seulement pour obéir à ce que voulait
son père, le baron von Hardenberg. Devenu ingénieur des Mines,
il  étudia  passionnément  la  géologie  et  l’électricité.
Rejoignant en cela le jeune Hölderlin, aux dires d’un de leurs
amis : « Ils cherchaient la pensée dans l’action, la beauté
esthétique et la science. »

L’ange ingénieur et le doux Franz

Petit excursus pour mieux aborder Chant d’Hiver, en lisant les
déclarations de ses auteurs (Samuel Sighicelli, Tanguy Viel…
sans oublier Schubert, cité à travers son divinatoire Voyage
d’hiver),   leur  lien  en  profondeur  avec  un  romantisme
allemand  dont en « Français cartésiens » nous avons tendance
à restreindre le rayon d’action mentale et spirituelle. Ces
romantiques  ne  sont  pas  seulement  classables  en  poètes,
musiciens,  philosophes  :  une  de  leurs   intuitions
fondamentales  est  que  «  tout  »  communique  dans  l’idéal
d’absolu qu’ils poursuivent, en écho  des humanistes de la
Renaissance, et que le compartimentage de l’art serait sottise
réductrice, sans générosité. « L’ange ingénieur », suivant la
belle formule de Michel Tournier désignant Novalis, et le doux
Franz  (Schubert)  sont  certainement  les  incitateurs  et



compagnons de route  rêvés pour des chercheurs  -écrivain,
compositeur – qui aujourd’hui « naviguent »entre Voyage-Art et
Aventure-d’un-homme de sciences au pôle glacial de la terre.

Glaciologue soudant l’histoire terrestre

«  En  une  forme  scénique  directe  et  intense,  avec  deux
musiciennes  (Elsa  Dabrowski,Claudine  Simon)   un  comédien
(Dominique  Tack),  un  dispositif  sonore  et  visuel  (Fabien
Zocco) et une chorégraphe (Marian del Valle)  deux voyages
hivernaux,  donc  :  celui,  rêvé,   de  Schubert  et  celui,
historique,  d’un glaciologue dans la nuit polaire. » Et c’est
l’évocation  d’une  mission  scientifique  réellement  menée  au
pôle absolu du froid terrestre (-89° !) par Claude Lorius – en
1984, merci George Orwell pour la coïncidence ! – qui permet
d’évoquer la « reconstitution des climats jusqu’à 400.000 ans
en arrière, grâce à une analyse de la glace extirpée à 2000m.
de profondeur : eh oui, la remontée des températures moyennes
de notre planète depuis le XIXe est en grande partie liée à
l’activité humaine ».  Ainsi se mélangent, comme dans les
romans initiatiques de Novalis (Heinrich d’Ofterdingen, Les
disciples à Saïs) les méditations sur l’injonction  « être
toujours  en  état  de  poésie  »,  et  les  intuitions  de  la
connaissance : « Celui-là seul à qui sont présents les temps
primitifs  peut  découvrir  la  simple  loi  de  l’histoire…Les
hommes sont un cristal pour notre âme, ils sont la nature
transparente. »

Un espace de blanc absolu

S.Sighicelli dit de l’écoute qu’elle est « disposition de
l’esprit à pénétrer un univers ou être embarqué par lui. Donc
trois voix d’un contrepoint :musique intégrant  des lieder du
Winterreise  et  un  lied  de  Schumann,  ainsi  que  des  outils
électroniques ; textes de Tanguy Viel(récit du glaciologue de
1984, sous la forme d’un journal de bord documenté sur son
expédition,  poésies  d’Eichendorff,Novalis,  W.Muller  –  le
« librettiste » de Schubert – ; scénographie, avec un espace



blanc et dépouillé, une lumière qui travaille  sur des degrés
d’obscurité de ce blanc environnant, une video générative en
blanc sur noir à partir de modèles empruntés aux sciences de
la terre (flux climatiques , vortex des courants marins ou des
vents, textures organiques, ondes naturelles, érosion…).D’où
une polyphonie scénique, musicale et visuelle au service d’un
univers singulier et évolutif.

L’incompréhension et l’effroi

Ce blanc omniprésent, cette solitude d’un monde déchirant et
cassé – cela nous vient à l’esprit en revivant la culture
romantique  -, et bien que l’allusion possible ne soit pas
mentionnée dans les documents introductifs  à Chant d’hiver,
n’est-ce  pas  aussi,  fort  contemporain  de  l’écriture
schubertiennne,  le  tableau  de  K.D.Friedrich,  «  La  mer  de
glace » (dit aussi : « Naufrage de l’Espoir », par allusion
aux navires des expéditions Hercla et Gripper, ainsi que le
mentionne le livre de Gabrielle Dufour), non plus paysage
accroché à l’anecdote, mais surtout méditation qui « conduit
le regard à la frontière du néant » ? Ou bien « simplement
symbole  d’une  contrée  inaccessible,  aux  confins  du  monde
visible » ? Lors de l’exposition à Dresde, en 1824, le tableau
suscita  l’incompréhension,  et  même  des  réactions  d’effroi…
tout comme le Winterreise, quand Schubert en donna la première
audition privée  à ses amis.

On est aussi renvoyé, par une coïncidence homonymique, à la
lecture de Friedrich par un… autre (von)  Schubert , Gotthilf-
Heinrich, qui loua le peintre dans ses Considérations sur les
aspects  nocturnes  des  sciences  de  la  Nature,  Friedrich
découvreur de l’intertextualité esthétique qui voulait faire
« représenter » ses tableaux au sein d’une démarche musicale…
Oui,  admirable  romantisme  allemand  dont  les  commentaires
d’Armel Guerne, et un peu plus tôt, d’Albert Béguin (L’Ame
Romantique et le Rêve) contribuent à nous montrer la grandeur,
et le sens toujours actuel, urgent !



Compositeur en résidence

On attend donc avec impatience les intuitions qui guident
Chant d’hiver. Samuel Sighicelli a été disciple en composition
de  Gérard  Grisey,  pensionnaire  à  la  Villa  Medicis,  co-
fondateur avec Benjamin de la Fuente de la Compagnie Sphota
(sept spectacles pluri-disciplinaires) ;il conçoit la mise en
scène (et espace) comme intimement liée à sa composition.  Il
a aussi écrit pour le cinema (avec le groupe Caravaggio, dans
l’Amour  est  un  crime  parfait,  des  frères  Larrieu).  La
Renaissance  d’Oullins  l’accueille  comme  compositeur  en
résidence depuis 2013. Tanguy Viel (Black Note, Cinema, Paris-
Brest) est publié aux éditions de Minuit,il a déjà travaillé
avec S.Sighicelli, et  pour un livret d’opéra avec Philippe
Hurel.

Les Musiques très scéniques du GRAME

Ce Chant d’hiver pour clore l’hiver est un temps inscrit dans

la 8e édition (22 janvier- 19 mars) des Journées que le GRAME
lyonnais consacre à son intervalle bisannuel du Festival 
Musiques  en  Scène.  Années  paires,  M.E.S.  donc,  vaste
dispositif, et années impaires (2015…), un éventail ouvert sur
printemps et automne. C’est « création musicale en mouvement,
réunissant jeunes musiciens,danseurs et plasticiens autour de
compositeurs confirmés,avec une quinzaine de 1ères mondiales
et françaises ». En 2015, ce sont activités croisées France-
Corée. Expositions, avec jusqu’au 14 mars, une « brouette
centenaire  »  de  Félix  Lachaize,  revenue  de  Taiwan,  et
accompagnant Paralell City, installation de Lien Chen Wang. En
concerts, le Théâtre de Vienne, un peu avant Chant d’hiver,
programme une Voie du Souffle, par le Quatuor Habanera, où
sous le vent de l’immense Ligeti, l’esprit du prestigieux aîné
Peter  Eötvös  «  protégera  »des  œuvres  de  Philippe  Leroux,
Alexandre Markeas, et Franck Bedrossian (24 février). En deux
journées,  Smartact  confronte  art  et  téléprésence  (25-26
février).Une  Light  Music  (Thierry  de  Mey)  met  sous  la



direction  de  l’enseignant  Jean  Geoffroy  projections  et
dispositif interactif pour étudiants musiciens et danseurs du
CNSMD (12 mars). Et retour à la Renaissance (18-20 mars) pour
un   spectacle  franco-canadien  –  11  percussionnistes,
polyphonie de sens et de sons – sur des poèmes de Gaston
Miron, L’Homme Rapaillé…

L’œil de l’esprit

Allez, un salut à Friedrich : « Clos ton œil physique, afin de
voir d’abord ton tableau avec l’œil de l’esprit. Ensuite fais
monter  au  jour  ce  que  tu  as  vu  dans  ta  nuit…  »  Et  à
Novalis : « On a fait de la musique éternelle et inépuisable
de l’univers le tic-tac monotone d’un immense moulin, où on
est porté par le torrent du hasard. » Et heureux Chant de
nuit !

Oullins (69) Théâtre de la Renaissance. Du 24 au
26 février 2015 (20h). Chant d’hiver, de Samuel
Sighicelli et Tanguy Viel.

T. 04 72 39 74 91 ; www.theatrelarenaissance.com

Journées GRAME. Jusqu’au 19 mars.

T. 04 72 07 37 00 ; www.grame.fr

Reportage vidéo : Le Temple
de  la  Gloire  de  Rameau  et
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Voltaire, 1745. Recréation
VIDEO,  reportage.  Le  Temple  de  la  Gloire  de
Rameau et Voltaire, 1745. Recréation. Temps fort
de l’année Rameau 2014, la recréation par le
CMBV (Centre de musique baroque de Versailles),
du  Temple  de  la  Gloire  témoigne  de  la
collaboration entre Rameau et Voltaire en 1745.
C’est l’année des prodiges pour le compositeur : Platée, La
Princesse  de  Navarre  et  donc  Le  Temple  de  la  Gloire  :
universel, génie imaginatif, Rameau imagine dans le ballet
héroïque, trois opéras en un. Bacchanale pour la première
entrée (Bélus), bacchanale pour la seconde entrée (Bacchus),
tragédie pour la troisième entrée (Trajan). Même le Prologue
est  l’un  des  plus  raffinés  et  aboutis,  suscitant  dans  le
personnage de l’Envie trépignant aux abords du Temple, l’un
des  personnages  graves  et  tragiques,  accompagné  par  les
bassons,  parmi  les  plus  saisissants  conçus  par  Rameau.
Reportage exclusif CLASSIQUENEWS.COM © 2015

Nanterre : Les Funérailles de
la Foire
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Nanterre.  Théâtre  Koltès.  Les
Funérailles  de  la  foire.  Le  18
février  2015,  13h30.  Entrée
libre. Aux sources de notre opéra
comique, il y eut dès l’essor des
opéras  tragiques  de  Lully,  ces
parodies  comiques  et  burlesques
qui tout en caricaturant l’opéra
héroïque s’est aussi constitué un
genre  propre,  d’une  liberté  de
ton et de forme inouïe d’autant
plus remarquable que Lully avait
réglementé de façon stricte c’est à dire très contraignante
les spectacles avec chanteurs et musiciens. Pour contourner
les lois, les concepteurs jouent de subterfuges, utilisent les
marionnettes,  inventant  un  spectacle  neuf  et  inédit.  A
Nanterre, pas de marionnettes mais un plateau de solistes
prêts à incarner les genres lyriques en présence : Comédies
Italienne et Française, Opéra, sans omettre La Foire elle-même
qui agonisant, voit sa dernière heure venir. C’est oublier la
compassion fraternelle de son ami, L’Opéra qui envisage avec
la mort de la Foire, sa propre déchéance. Pas de tragédie sans
forains… Lire notre présentation complète Les Funérailles de
la Foire

 

 

 

L’Opéra ressuscite la foire en danger …. Dans le premier acte,
la mort de la Foire fait le bonheur de ses rivales : Comédies
Française et Italienne, alors que l’Opéra, craignant pour ses
finances, part aux Enfers pour ramener sa cousine la Foire
parmi les théâtres vivants (deuxième et dernier acte).

Ce spectacle montre les difficultés rencontrées par l’Opéra
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Comique pour subsister à ses débuts. Comment aussi l’Opéra a
besoin de son double parodique pour se développer…

Avec  :  Cécile  Achille  (soprano),  la  Comédie-Italienne  ;
Geoffroy Buffière (baryton), l’Opéra ; Camille Merckx (mezzo-
soprano),  la  Comédie-Française  ;  Lucile  Richardot  (mezzo-
soprano), la Foire ; Valentin Vander (baryton), le médecin,
Mezzetin, le public, et plus. Instrumentistes : Camille Aubret
(violon) ; Marie-Suzanne de Loye (viole de gambe) ; Clémence
Monnier (clavecin et restitution musicale).

Les Funérailles de la Foire (Compagnie Pêcheurs de perles) –
durée : 1 heure.
Conception et mise en scène : Judith Le Blanc
Collaboration artistique : Benjamin Pintiaux

 

 

 

Entrée  libre  dans  la  limite  des  places
disponibles.  Réservation  préalable  auprès  du
théâtre  Koltès  de  Nanterre  :

billetterie.parisouest@u-paris10.fr et par téléphone : 01 40
97 56 56

+ d’infos sur le site de l’université PARIS X Nanterre
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Reportage  vidéo.  Rameau  :
Zaïs  (1748),  recréation  par
le CMBV (novembre 2014)
VIDEO. Recréation : Zaïs (1748) de Rameau à
l’Opéra royal de Versailles. Temps fort de
l’année Rameau 2014, le 18 novembre 2014, à
l’Opéra royal de Versailles, le CMBV présente la recréation de
la Pastorale héroïque ZAïS, ouvrage merveilleux inspiré par
les  idées  des  Lumières.  C’est  en  vérité  la  ténacité  de
Zélidie, très éprouvée par son amant Zaïs soupçonneux, qui
triomphe ici malgré les épreuves et les tromperies qu’elle
doit subir. Pour la soprano Marie Fel et la haute contre
Jélyotte,  –  deux  chanteurs  d’exception,  Rameau  écrit  deux
rôles d’une grâce et d’un charme irrésistibles. Recréation
événement. Reportage vidéo © CLASSIQUENEWS.TV 2015

Carl  Philipp  Emanuel  Bach
(1714-1788)  :  Sonates
Wurtembergeoises Wq 49 (1 cd
Paraty, 2014)
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CD. Compte rendu critique. Carl
Philipp Emanuel Bach (1714-1788)
: Sonates Wurtembergeoises Wq 49
(1 cd Paraty, 2014). 2014 s’est
achevé  sans  que  l’on  ait
vraiment  en  France  salué  ni
commémoré le génie du fils Bach
le plus zélé et respectueux de
son père : Carl Philipp Emanuel.
Celui  qui  fit  tant  pour  la
réhabilitation  de  l’oeuvre
paternelle (avant Mendelssohn), fut aussi méprisé et minoré
par son employeur à Berlin, -Frédéric II-, qu’il devint après
Telemann,  à  Hambourg,  une  personnalité  de  premier  plan  :
officielle et vénéré comme Haydn à Vienne. C’est que le génie
exceptionnel  de  CPE  pour  le  clavier  faisait  venir  des
visiteurs  de  marque  dans  sa  maison  hambourgeoise  :  il  y
donnait  des  récitals  sur  son  fameux  clavicorde  Silbermann
(acquis  en  1746),  offrant  une  leçon  à  chaque  fois,  de
raffinement  et  d’élégance,  de  maîtrise  des  phrasés,  de
distinction  agogique,  de  respiration,  de  naturel  et  de
profondeur… Un maître.

 

 

 

Fantaisie  libre  et  fascinante  de
CPE
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Dans une forme que le père n’eut
jamais  l’occasion  d’aborder,  la
Sonate  pour  clavecin,  Carl
Philipp  Emanuel  affirme  un
tempérament  hors  normes.  Le
recueil est dédicacé à son élève,
Charles II Eugène de Wurtemberg.
On sait avec quelle science, Bach
fils savait sculpter le son sur
son clavicorde : tremblement et

port du son grâce à une pression du doigt que permet la
mécanique  de  l’instrument  choisi.  Une  telle  sensibilité
d’approche se retrouve dans le raffinement de l’écriture et
permet  de  réaliser  cette  éloquence  improvisée  qui  a  tant
marqué  ses  contemporains.  Cet  essor  nouveau  du  sentiment
annonce  par  sa  teinte  Empfinsamkeit  (sensibilité),  le
romantisme, mais appartient encore à l’âge baroque par sa
formulation  toujours  soumise  à  la  loi  palpitante  des
contrastes  et  des  variations.

CD  1.  Dès  la  première  Sonate  (H30),  les  qualités  de
l’interprète s’affiche sans fard : l’ampleur et la mesure
classique du Moderato initial affirme le tempérament nerveux
du  claveciniste  Bruno  Procopio.  Cette  maîtrise  calibrée
n’empêche en rien le jaillissement d’une digitalité franche et
palpitante  à  la  fois  qui  sait  éviter  toute  démonstration
superficielle : en témoigne pour la seciton finale (Allegro
assai),  la  somptueuse  frénésie  si  proche  de  Domenico
Scaralatti avec ses éclairs en cascades, véritable tempête
plus Sturm und Drang qu’ Empfindsamkeit, dernier allegro, à la
fois nuit d’orage et course à l’abîme. L’implication coulante
et dansante de Bruno Procopio colore cette sublime conclusion
de  la  H30  composé  à  Berlin  en  1742,  d’une  sensibilité
échevelée,  d’une  tenue  ferme  et  hallucinée  à  la  fois.

La H31 exprime bien cette ambivalence de CPE entre affirmation
de  la  maîtrise  et  déséquilibre  qui  menace  toujours  et
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s’exprime dans des variations et modulations harmoniques tout
à coup inquiétantes.  Presque épurée et d’un dépouillement
soudainement assagi comme réconforté l’Adagio (plage 5) se
distingue  nettement  ;  il  est  d’une  douceur  introspective
presque tendre où CPE semble jouer à traverser le même motif
dans les tonalités les plus imprévues. L’Allegro final captive
par son énergie presque hystérique : une ivresse riche en
contrastes  rythmique  (trop  appuyés  selon  l’humeur  de
l’interprète?… quoiqu’il en soit la vitalité proche de la
folie enivre.

Directe et franche et plus resserrée encore la H33 (Teplice,
1743) précise ce CPE d’une robuste inventivité, passionné des
carrures  brisées,  des  épisodes  syncopée,  où  la  pensée
vagabonde  sans  limites  (plage  7).  Âpreté,  rugosité  même
refondent un langage, marqué par l’inquiétude. Quel contraste
avec l’appel aux cimes sereines de l’Adagio qui suit ; ou le
discours  furieusement  énoncé  du  Vivace  final,  d’une  coupe
franche  parfois  dure  qui  elle  aussi  laisse  entrevoir  des
lendemains implosifs : est ce réellement soustendu par CPE ou
subtilement agencé par un claviériste manifestement inspiré
par le compositeur : ici, la virtuosité affleure la folie en
un vertige qui fait la valeur de ce programme envoûtant. Le
clavier de CPE est loin d’être cette synthèse admirée de bon
goût et d’élégance raffinée qui marqua tant Haydn et Mozart.
C’est  un  laboratoire  permanent  où  l’imprévisible  éprouve
constamment  la  raison,  suscitant  à  l’extrémité  du  spectre
sonore, une épice imprévue, la folie. Tout s’organise et se
désorganise au diapason d’une pulsion aventureuse qui ose tout
dire et tout exprimer.

 

 



Sonates  atypique  de  Carl  Philipp
Emanuel
 

Le contenu du CD2 convainc tout autant.
Dans  la  H32  :  on  se  délecte
essentiellement  du  temps  suspendu  et
caressant d’une belle opulence de son
dans l’Andante, enfin serein et presque
insouciant  (plage  2).   A  part,  la
Sonate H36 (Berlin, 1744) se précise
tel  le  miroir  des  inquiétudes  d’un
compositeur non reconnu et certainement
d’une  certaine  façon,  humilié;
déconsidéré par le souverain en place.
Ou alors oscilloscope de ses crises de

goutte  qu’il  soignait  alors  aux  eaux  de  Teplice  en  1743.
L’humeur  délicate  et  capricieuse  semble  piloter  toute  la
Sonata en si mineur d’une somptueuse ampleur imaginative. La
versatilité  y  règne  d’une  mesure  à  l’autre  :  jamais
prévisible, l’écriture dessine de subtiles arabesques et il
faut une virtuosité digitale experte pour en exprimer toutes
les nuances aventureuses. Ainsi le Moderato d’ouverture avec
ses variantes de 1762 qui semble affirmer l’entrée avec une
inventivité régénérée à chaque nouvel énoncé (près de 10 mn
d’exploration et de réitération sonore sans faiblir). Comme un
feu d’artifice qui détend les tensions accumulées à la limite
du  supportable,  l’Allegro  final  offre  un  jaillissement
libérateur d’une exquise fluidité de ton.

Le tempérament et une volonté coûte que coûte d’en
découdre… caractérisent cette lecture des trésors
d’invention  d’un  Bach  singulier  à  son  époque.
L’engagement  et  l’énergie  de  Bruno  procopio
portent tout l’édifice, sachant idéalement brosser

de CPE Bach, ce portrait flamboyant d’un homme des Lumières,
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savant mais facétieux, véritable archétype préfigurant Haydn
et Mozart par l’intelligence et la passion de l’exploration
sonore. Superbe récital d’un claveciniste qui est aussi un
chef captivant.

 

 

CPE  Bach  (1714-1788)  :  Württemberg  Sonates  /  Sonates  de
Wurtemberg Wq 49 : H30, H31, H33, H32, H34, H36 (Berlin, 1742
et  1744  ;  Teplice,  1743).  Bruno  Procopio,  clavecin.  2  cd
Paraty 515501. Enregistré à la ferme de Villefavard en juin
2014. Parution annoncée : le 5 mai 2015. CLIC de classiquenews
de mars 2015.

 

 

Moulins, Exposition : L’Opéra
Comique  et  ses  trésors,
jusqu’au 25 mai 2015
EXPOSITION. Moulins, CNCS : L’Opéra Comique et
ses  trésors,  jusqu’au  25  mai  2015.  Pour  le
tricentenaire  en  2015  de  l’Opéra  Comique,
Moulins  expose  au  CNCS  Centre  national  du
costume de scène, une exposition anniversaire
qui à travers le prisme des costumes raconte
l’histoire  singulière  du  genre  lyrique  dit
«  opéra-comique  »,  entre  opéra  et  théâtre.
Télémaque parodie de Lesage et Gillier est le premier opéra-
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comique  proprement  dit  créé  en  1715  :  l’œuvre  ainsi
contemporaine de la mort de Louis XIV marque le coup d’envoi
et  l’essor  d’un  genre  nouveau,  complémentaire  à  la  lyre
tragique : il s’inspire de la Commedia dell’arte italienne et
de l’esprit satirique et parodique des tréteaux de la Foire
(celui  là  même  qui  marqua  la  jeunesse  de  Rameau).  Les
Troqueurs de Dauvergne (1753) en pleine Querelle des Bouffons,
(magistralement recréé par William Christie) marque au milieu
du siècle un premier âge d’or du genre.

Le  catalogue  édité  par  Fage,  suit  le  propos  à  la  fois
synthétique  et  thématisé  d’Agnès  Terrier,  commissaire  de
l’exposition à Moulins : d’abord, une évocation par le costume
du répertoire de l’opéra-comique dont les conquêtes sont alors
« vérité, caractère, fantaisie ». Alors se précise la stature
et l’épaisseur du comédien chanteur qui par le costume incarne
l’intensité (vérité / sincérité) d’un personnage : ici se
dévoilent la typologie et la signification de chaque costume
appelé à identifier les acteurs de la Foire dès les années
1730, tels Pierrot, Arlequin, Mezzetin, Colombine… ; c’est peu
à peu à mesure de l’importance réfléchie du costume, la prise
de conscience progressive de l’interprète, son jeu, sa vérité
sur la scène (Justine Favart dans le rôle de Roxelane dans
Soliman  second…,  Thérèse  Vestris  dans  Scanderberg  en
témoignent…),  mêmes  enjeux  dévoilés  et  métamorphoses  de
l’acteur perfectionniste à l’école de l’illusion grâce au soin
du costume sous la Révolution, le Directoire et le début du
Consulat, soit de 1789 à 1801.
Avec la fusion du Feydeau et du premier Opéra-Comique en 1801,
l’histoire de l’institution s’enrichit encore en moyens et en
réalisations…  Carmen  de  Bizet  et  sa  célèbre  créatrice
Célestine  Galli-Marié  affirment  le  costume  et  sa  pose,
affirmation de la posture chantante de l’interprète ; même
évolution fascinante pendant la direction d’Albert Carré de
1898  à  1914…  où  l’Opéra  Comique  poursuit  son  exploration
inventive de la forme lyrique : Louise de Charpentier, La vie
de  Bohème  et  Tosca  de  Puccini,  Pelléas  et  Mélisande  sans



omettre Mignon de Thomas, Manon de Massenet sont autant de
joyaux d’une histoire que l’on gagne à (re)découvrir.

Puis, l’histoire récente du Théâtre parisien (salle Favart)
dont les recréations et créations des années 2000 (réalisées
avec  le  concours  des  petites  mains  expertes  de  l’atelier
local, le « Central costumes », seul atelier de fabrication à
Paris qui utilise les teintures naturelles !) attestent de
l’activité d’une forme théâtrale qui frappe par sa constante
invention, aux côtés de l’Opéra.
L’auteur/commissaire  s’intéresse  en  particulier  dans  cette
partie à l’œuvre de 5 créateurs costumes à la Salle Favart :
Macha Makeïeff (dont l’inspiration s’est manifestée à travers
les productions récentes de L’Etoile de Chabrier en 2007,
Zampa en 2008, Les Mamelles de Tirésias en 2010, ou Boulingrin
en  2010),  Christian  Lacroix  (Roméo  et  Juliette  en  1989,
Fortunio en 2009…), Alain Blanchot (Cadmus et Hermione en
2010, Egisto en 2012), Renato Bianchi (Amadis de Gaule en
2011), enfin Vanessa Sannino (Mârouf, savetier du Caire en
2013)…

Par le costume, comme un superbe livre d’images se dévoilent
ainsi  les  grandes  heures  de  l’Opéra-Comique,  scène  d’une
irrésistible  invention  qui  est  à  l’Opéra,  ce  que  sont
aujourd’hui les séries vis à vis du cinéma : un réservoir
inépuisable de propositions qui interrogent le genre lyrique
et théâtral. Quelques partitions aujourd’hui clés, toujours
piliers du répertoire (de tous les théâtres et partout dans le
monde)  ;  d’autres,  joyaux  retrouvés  qui  font  de  l’Opéra-
Comique, l’actuelle temple de l’imaginaire et de l’original
que l’on connaît au XXIème siècle. Parmi les fleurons des
costumes exposés, on relève entre autres la robe de Manon
(portée par Renée Fleming à l’Opéra de Paris en 1997), le
costume de Pénélope porté par Germaine Lubin en 1919… mais
bien  d’autres  trésors  vous  attendent  dans  le  parcours  de
Moulins.



Exposition : L’Opéra Comique et
ses  trésors.  Tricentenaire  de
l’Opéra  Comique.  Si  le  livre-
catalogue  suscite
l’enthousiasme,  il  ne  saurait
remplacer  la  présence  tangible
des merveilleux costumes d’une histoire aussi captivante que
celle de l’Opéra Comique. L’exposition offre la contemplation
de tous ces trésors, où l’on passe de la magie de la scène à
la réalité de la délectation, à Moulins, au Centre national du
costume de scène et de la scénographie, du 7 février au 15 mai
2015. + d’infos sur le site du CNCS à Moulins.

Récital Rémi Geniet, piano au
TAP de Poitiers, annonce.
Poitiers,  TAP.  Rémi  Geniet,
piano.  Le  18  février  2015,
20h30. Le pianiste Rémi Geniet
offre un récital soliste Bach et
Chopin.  A  21  ans,   le  jeune
pianiste  (né  en  1992  à
Montpellier)  a  déjà  remporté
nombres de Prix et récompenses
enviés dont le Premier Prix du Concours Horowitz de Kiev 2010,
le  troisième  Prix  du  Concours  Beethoven  de  Bonn  2011,  le
deuxième prix du concours Reine Elisabeth de Belgique 2013 (à
20 ans) … Son jeu puissant et finement caractérisé a trouvé
dans les œuvres de Bach et de Chopin, deux formes et des
écritures à la mesure de son tempérament entier, sincère,
engagé. Elève de Rena Shereshevskaya à l’Ecole Normale de
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Paris, de la regrettée Brigitte Engerer et d’Evgueni Koroliov
(à Hambourg), Rémi Geniet enrichit sa jeune expérience en
jouant  régulièrement  avec  un  complice  chambriste,  le
violoncelliste  Henri  Demarquette.  Le  pianiste  s’intéresse
depuis  ses  débuts  à  l’œuvre  de  Jean-Sébastien  Bach.  Le
programme  présenté  en  concert  en  ce  mois  de  février  2015
reprend  partie  des  partitions  enregistrées  à  Poitiers  à
l’automne 2014. A quelques voix près, Rémi Geniet remportait
la Victoire Soliste instrumental de l’année lors des dernières
Victoires de la musique classique 2015. Le jeu est puissant ;
la vision, intérieure et profonde : la maturité et l’instinct
musical colorent une intelligence peu commune. La digitalité
déliée, très clairement énoncée fonde une technique précise et
étonnamment structurée. Rémi Geniet est un jeune talent à
suivre.
L’esprit des danses anime la Suite anglaise n°1, auxquels fait
écho la Mazurka du Romantique Chopin. Remé Geniet conclue son
concert avec la Sonate n°3 en si mineur opus 58.

 

 

 

Récital du pianiste Rémi Geniet
JS Bach, Chopin

Mercredi 18 février 2015, 20h30
Poitiers, TAP, Auditorium

J. S. Bach :
Suite anglaise n°1 en la majeur BWV 806,

Caprice sur le départ de son frère bien-aimé BWV 992,
Toccata en do mineur BWV 911

Frédéric Chopin :
Mazurkas op. 17,

Sonate n°3 en si mineur op. 58
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Durée du récital : 1h35 (entracte inclus)

CD.  Compte  rendu  critique.
Méhul  :  Symphonies  n°3,4,5
(Kapella 19, Eric Juteau)

CD. Compte rendu critique. Méhul :
Symphonies n°3,4,5 (Kapella 19, Eric

Juteau). MÉHUL SYMPHONISTE ?  On le croyait
surtout dramaturge (et le mieux inspiré à
l’époque révolutionnaire et napoléonienne

en France). Un jeune orchestre sur
instruments d’époque, né Outre-Rhin en
2009, Kapella 19, à l’initiative de son

chef inspiré Eric Juteau, crée l’événement en embrasant le feu
beethovénien et la finesse mozartienne (plage 6) des

Symphonies 3, 4 et 5 ( » inachevée » ) de celui qui aima,
avant Berlioz, Gluck : Méhul. L’exact contemporain des

Viennois Haydn et Beethoven gagne ici un éclairage imprévu,
fort, particulièrement convaincant.

Voilà  qui  met  en  perspective  le  génie
fervent, héroïque, lumineux d’un Méhul, plus
convaincant que Gossec et même Cherubini même
si  ce  dernier  avec  son  unique  et  sublime
Symphonie de 1815 a marqué lui aussi l’essor
de l’écriture symphonique en France (commande
de  la  Philharmonic  Society  de  Londres  en
vérité). Même inachevée, la Symphonie n°5 de
Méhul, réduite à un unique Andante allegro

probablement d’ouverture, synthétise toute la science poétique
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d’un Haydn à laquelle il aurait apporter l’entrain du jeune,
frénétique  et  bouillonnant  Beethoven.  Mûr,  d’une  noblesse
irrésistible,  l’Andante  saisit  par  son  panache  sans
démonstration,  l’intelligence  de  l’orchestration  (et  les
timbales  admirablement  équilibrées  ici,  comme  les  cors
pétulants,  et  aussi  le  pupitre  des  bois,  sans  omettre  la
flamme irradiante des cordes) se rapprochent évidemment de
Ludwig dont soulignons-le, Méhul est le digne contemporain.
Affecté  par  la  tuberculose,  et  sollicité  pour  écrire  de
nouvelles œuvres de circonstances pour le second mariage de
Napoléon avec Marie-Louise d’Autriche, Méhul laisse ainsi 5ème
symphonie… inachevée ; l’allant, la sensibilité du chef aux
couleurs, à l’équilibre naturel du volume sonore permis et si
finement caractérisé par les instruments d’époque distinguent
évidemment cette lecture et réhabilitent l’écriture de Méhul
dont  ici  l’instinct  et  le  style  semblent  prolonger  avec
raffinement le dernier Haydn et le premier Beethoven.

 

 

 

Etienne-Nicolas  Méhul  :  le
Beethoven français !
 

 

Créée au Conservatoire en 1810, la Symphonie n°4
étonne aussi par la maturité de son écriture, la
science  des  couleurs  (émissions  nuancées  et
caractérisées  des  cors  au  début).  Méhul  fait
scintiller  l’orchestre  par  une  maîtrise

personnelle des alliances de timbres où brillent seuls les
cors ou les flûtes, également les cordes doublées par bassons,
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clarinettes, hautbois. Le sens de l’unité des parties, grâce à
cette boucle thématique qui fait jaillir régulièrement dans
chacun des mouvements, le même thème, évoque encore la pensée
de  Méhul.  Difficile  de  demeurer  insensible  face  au  solo
troublant du violoncelle doloriste dans l’Andante (cantilène
funambulique) ; à la gravité presque étrange des bois et des
cors accordés dans le trio du Menuet … Autant de virtuosité et
d’éloquence allaient bientôt s’interrompre car à l’époque de
Méhul seule comptait la composition d’opéras. De son vivant,
et  pour  une  fois  clairvoyants,  les  critiques  comprirent
l’intelligence  visionnaire  du  musicien  qui  face  au  peu
d’engouement du public, préféra quitter le genre symphonique…
pour l’opéra.
Un pas était déjà franchi dans la franchise palpitante, d’une
énergie  subtilement  partagée  par  tous  les  pupitres  dans
l’Allegro « ferme et modéré » (premier mouvement) de la 3ème
(créée en mai 1809): véritable sublimation optimiste (ivresse
pétulante remarquablement nuancée par Eric Juteau) exprimée
par les bois et les vents à la fête. On pense constamment à
l’orchestre  de  Mozart,  celui  des  Noces,  et  son  énergie
militaire,  véritable  efflorescence  instrumentale  :  même
Beethoven ne fut pas aussi imaginatif en terme de langage
strictement instrumental. Où avons-nous écouté de tels éclairs
instrumentaux, si finement timbrés et colorés ? Franchise,
style, majesté : les témoignages d’époque (critiques plus que
public donc) sont unanimes pour saluer le tempérament d’un
Méhul, digne rival de Haydn et de Mozart. C’est dire. Le final
de la 3ème, plutôt courte (que 3 mouvements), semble résumer
toute l’énergie de ce début XIXè dont la Kapella 19 exprime le
flamboiement sonore comme une ivresse printanière des plus
subtiles : à l’aube du siècle romantique, Méhul apporte la
preuve  de  la  maturité  de  son  écriture  symphonique  d’un
raffinement comme dans ce dernier mouvement, souvent inouï. On
relève la vitalité euphorique de l’écriture combinée à une
sensibilité inédite pour la texture instrumentale.



La  révélation  est  complète  et
donne donc toute sa valeur à cet
enregistrement  en  première
mondiale. Quant à la performance
tout en nuances et finesse de la
Kapella  19,  elle  séduit,
envoûte, captive. Il faut suivre
dès  à  présent  chaque  nouvelle

production de son fondateur et chef attitré, Eric Juteau. Ce
premier  cd  étant  produit  par  la  phalange  elle-même,  la
réalisation n’en a que plus de mérite. Le défrichement et
l’audace viennent là encore de l’initiative privée : il reste
incompréhensible que la France ne programme plus Méhul. Le
présent enregistrement démontre qu’au début du XIXè, autour
des  années  1809-1810,  l’Hexagone  tout  juste  romantique,
comptait déjà son Beethoven.

 

 

Etienne-Nicolas  Méhul  (1763-1817)  :  Symphonies  n°3,4,  5
«  inachevée  ».  Kapella  19.  Eric  Juteau,  direction.
Enregistrement  réalisé  en  septembre  2014  (Allemagne).  Plus
d’infos sur le site de la  Kapella 19 / Eric Juteau
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CD. Saint-Saëns : Trios pour
piano, violon et violoncelle
n°2 opus 92 et n°1 opus 18
(Latitude  41,  1  cd
Eloquentia)
CD, compte rendu critique. Saint-Saëns : Trios pour piano,
violon et violoncelle n°2 opus 92 et n°1 opus 18 (Latitude 41,
1 cd Eloquentia). Après un précédent cd Eloquentia dédié aux
Trios  de  Schubert,  les  3  instrumentistes  de  Latitude  41
récidivent,  particulièrement  engagés  par  le  chambrisme
toujours  mésestimé  de  Camille  Saint-Saëns.  La  passion  du
violoncelliste  Luigi  Piovano  pour  le  romantique  français
inspire  le  choix  du  programme  et  favorise  de  facto  sa
complicité communicative avec ses partenaires (la violoniste
Livia Sohn et la pianiste Bernadene Blaha).  On retrouve donc
une sonorité fluide et cohérente qui sait articuler et phraser
avec cette finesse et cette élégance propre au romantisme
français de la période. Une période élargie puisque près de 30
années séparent la composition du Trio n°1 et n°2, les années
1860 pour le premier,  le début des années 1890 pour le
second.

 

 

 

Latitude 41 dévoile le Saint-Saëns
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chambriste
 

 

Esquissé pendant l’été 1863,
le  Trio  n°1  est  achevé  à
Paris en octobre 1864. Il est
repris  souvent  par  l’auteur
et  joué  pour  l’inauguration
de sa statue de Dieppe, le 27
octobre 1907. La structure et
sa  perfection  architecturale
subjugue  Ravel  qui  s’en
inspire pour son Trio en la
(1914).  Si  Saint-Saëns
s’inspire  des  premiers
romantiques  germaniques,  Mendelssohn  et  Schumann
principalement, il insuffle à la forme une nouvelle jeunesse
par la vitalité des mélodies, l’élégance de la conception, la
spontanéité de l’écriture : le piano instrument dont Saint-
Saëns était virtuose, est d’un raffinement permanent, délicat
et mesuré.
L’Allegro  initial  laisse  le  violoncelle  règner  de  façon
souveraine  ;  l’Andante  d’esprit  rhapsodique  recycle  très
habilement des motifs populaires du Centre (que n’auraient pas
reniés ni Canteloube ni d’Indy). Le déploratif rustique y
précède une langueur sensuelle toute fauréenne… La syncope
relance constamment la structure du facétieux Scherzo : une
mécanique  dont  la  perfection  relève  de  la  perfection
horlogère. Le final indiqué Allegro est spirituel et tendre…
Les instrumentistes de Latitude 41 se glissent avec intensité
et précision dans le réseau complexe et continûment changeant
des séquences qui s’enchaînent, composant d’un mouvement à
l’autre, un parcours miroitants qui palpite par leur approche
des plus versatiles.

http://www.classiquenews.com/wp-content/uploads/2015/02/eloquentia-cd-camille-saint-saens-trios-pour-piano-1-et-2-cd-eloquentia-classiquenews-compte-rendu-critique.jpg


Le Trio n°2 opus 92 (placé au début du programme) est de
presque 30 ans plus tardif que le premier : écart emblématique
d’une maturité nouvelle celle des années 1891 et 1892 (l’œuvre
est créée le 7 décembre 1892). Sa longueur et sa complexité
étonnent tout d’abord : la structure est en 5 mouvements et
débute par un allegro « noir de notes et de sentiments » selon
Saint-Saëns  :  c’est  dire  sa  densité  émotionnelle.   Les  3
premiers mouvements balancent entre la lenteur et la vivacité,
ni  scherzo  ni  allegro  :  l’Allegretto  est  bancal  et
idylliquement  clownesque  (Lecocq)  ;  l’Andante  reprend  la
structure d’une berceuse, avec de subtiles fondus entre les
tonalités révélant souvent une texture suave, d’un raffinement
inoui (passages du piano en fa mineur et du violon entrant en
sol majeur… La poésie du Gracioso poco allegro envoûte, avant
le Finale qui se déroule comme une improvisation : il touche
tout autant pas son allure naturellement allante. Vrai défi
sur le plan agogique, les interprètes préservent continûment
le  flux  organique  qui  emporte  l’intense  et  parfois  âpre
expressivité des 5 mouvements.

Le cas Saint-Saëns. Il y a bien un « cas » Saint-Saëns :
inclassable,  atypique,  faussement  classique,  mais  réputé
moderne donc iconoclaste pour ses contemporains : Premier Prix
d’orgue  dès  16  ans  (il  deviendra  organiste  virtuose  à  la
Madeleine en 1858), Saint-Saëns est refusé pour le Prix de
Rome qu’il méritait, car il est jugé trop jeune en 1852. 
Maître  de  Fauré  et  de  Messager,  il  se  taille  une  solide
réputation comme professeur à l’école Niedermeyer (1861). Il
perd ses deux jeunes enfants en 1878 : son couple n’y résiste
pas et il mène dès 1881 quand il est nommé au fauteuil de
Reber à l’Institut (46 ans), un vie errante : la Symphonie
avec  orgue  et  le  Carnaval  des  animaux  (1886)  marquent  le
sommet de son art, un art où l’idéal préserve surtout la forme
:  il  est  comme  Ingres,  étiquetté  pompier  :  c’est  tout
l’inverse, l’élégance de la ligne le distingue avant tout,
Saint-Saëns est un « moderne classique ».  Saluons le label
Eloquentia pour son choix artistique, soulignant ce Saint-



Saëns chambriste d’une absolue singularité d’autant que les
trois musiciens de Latitude 41 savent en exprimer, surtout
dans le Trio n°2, la science sensuelle, cette houle parfois
âpre  qui  fait  de  Français,  un  proche  de  Brahms,  par  la
profondeur et l’intensité mélancolique.

 

 

 

CD. Camille Saint-Saëns (1835-1921) : Trios pour piano n°1 et
n°2. Trio Latitude 41. Bernadene Blaha, piano. Livia Sohn,
violon. Luigi Piovano, violoncelle. 1 cd Eloquentia EL 1547.
Enregistrement réalisé en Italie en février 2014.
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DVD.  Verdi  :  Les  Vêpres
Siciliennes  (Volle,  Schrott,
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Hymel, Pappano, 2013. 2 dvd
Warner)
DVD.  Verdi  :  Les  Vêpres
Siciliennes  (Volle,  Schrott,
Hymel,  Pappano,  2013.  2  dvd
Warner).  Rares  les  productions
des Vêpres verdiennes chantées en
français  selon  la  création
parisienne  de  1855  (Salle  Le
Peletier). Cette production très
honnête  et  souvent  convaincante
sait soigner les accents du pur
drame  psychologique  (Monfort  en
quête de son fils Henri) en dépit
des nombreuses scènes collectives
historiques qui font basculer Les
Vêpres  vers  le  grand  opéra
français façon Halévy, Meyerbeer…
La mise en scène traite froidement la barbarie et le cynisme
du  pouvoir  politique,  la  violence  qui  sous-tend  toute
l’intrigue puisqu’il est question ici d’un thème essentiel à
l’époque de Verdi : la résistance d’un peuple (les siciliens
menés par Jean Procida) contre l’oppression d’une autorité
étrangère  (les  Français).  De  fait,  le  livret  de  Scribe
s’inspire du soulèvement des Siciliens de mars 1282 contre les
Français… Les cloches de la noce finale d’Henri et d’Hélène
donnent le signal du soulèvement : l’amour bascule dans le
sang. Triste progression où les armes sont plus fortes que la
volonté des coeurs. Ici, le décor prolonge l’espace du théâtre
d’opéra : preuve que la réalité des spectateurs peut bientôt
être  contaminée  par  le  règne  de  la  tyrannie  et  des
manipulations représenté sur scène. Tout cela fonctionne bien
car l’enjeu des situations demeure lisible.
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L’homme de théâtre norvégien Stefan Herheim fait cependant du
ténor héroïque Henri, l’amant de la sicilienne Hélène, pris
dans les rets de son amour filiale pour Monfort, le tyran
français, la figure archétypale de l’artiste romantique, comme
Tannhäuser, héros sacrifié, maudit, incompris sur l’autel de
la bourgeoisie du Second Empire à naître. L’Opéra de Paris,
celui  de  Garnier,  ses  ors  et  sa  pompe  théâtrale  sont
copieusement cités, créant le cadre des enjeux politiques à
l’époque de Verdi : nationalismes en résistance, conscience
libertaire  des  artistes,  politique  barbare  de  l’ordre
bourgeois.

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

Verdi aime ciseler le relief intérieur des âmes, fussent-elles
au sommet de la hiérarchie politique : solitude et désarroi
des puissants qui présentent ainsi au début du III, Monfort le
tyran français, en quête de l’amour d’un fils auquel il s’est
jusque  là  caché  :  Michael  Volle  affirme  une  profondeur
déchirée,  une  noblesse  de  sentiments  qui  attendrit  le
personnage  du  potentat,  de  surcroît  dans  un  français
intelligible ; face à lui, ardent et tendu, le ténor montant
Bryan Hymel affirme ses aspirations romantiques et amoureuses
avec un aplomb, même si son français reste dilué, et si l’on
note une faiblesse de régime en fin d’action. Le relief de
l’intrigue  tient  aussi  à  l’opposition  des  deux  rôles  de
barytons : si Monfort s’humanise en cours d’action (en se
rapprochant  de  son  fils  qui  bientôt  va  le  reconnaître  en
effet), la figure du Sicilien revanchard, chefs des partisans,
Jean  Procida  gagne  progressivement  en  autorité,  en  force
contre l’oppresseur : l’uruguyen Erwin Schrott, ex compagnon
d’Anna Netrebko, impose sa prestance virile et sauvage, une



force  noire  et  féline  qui  contraste  idéalement  avec  ses
ennemis (hélas dans un français bien peu ciselé). Participant
au pied levé à la production, la soprano arménienne Lianna
Haroutounian chante tant bienque mal Hélène : elle déploie son
beau timbre intense, mais ne convainc pas dans un français mou
et approximatif, et des vocalises guère précises.

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

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

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

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

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


