
TOURS,  Opéra.  Samuel  Jean
dirige  L’ELISIR  D’AMORE  de
DONIZETTI

TOURS. DONIZETTI : L’Elisir
d’amore, les 16, 18, 20 mars
2018.  L’écriture  de
Donizetti est l’une des plus
diversifiée et subtiles qui
soient. Encouragé par Simone
Mayr,  le  jeune  compositeur
renforce  sa  vocation
musicale ; il étudie ensuite
à  Bologne  chez  le  père

Stanislao Mattei, professeur de Rossini… de fait il y a de la
finesse et un raffinement indiscutable chez Gaetano dont la
majorité  des  interprètes  font  un  auteur  surexpressif  et
préverdien.  En  retrouvant  l’esprit,  l’intelligence  et  la
facétie de Rossini chez Donizetti, beaucoup de productions
valoriseraient leurs apports en servant mieux le caractère et
l’intelligence d’un auteur, fin dramaturge, plus psychologique
souvent que strictement narratif, et que l’on croit connaître…
Premier opéra à occuper sans la quitter l’affiche, L’Elisir
d’amore,  créé  en  1832  à  La  Scala  de  Milan,  est  un  chef
d’oeuvre buffa, comme le sera Don pasquale (Paris, 1843), 20
ans plus tard. Une élégance exceptionnelle dans l’invention
mélodique  (bellinienne),  la  saveur  de  situations  comiques
piquantes (rossiniennes), et aussi un jeu formel qui interroge
jusqu’aux limites expressives du genre : Donizetti est un
génie dramatique, car même s’il s’agit d’un théâtre comique et
bouffon, le profil des caractères, leur profondeur et leur
trouble  désignent  non  plus  de  types  comiques,  mais  des
individualités qui souffrent et désirent.

Ainsi l’opéra en deux actes, exploite toutes les possibilités
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comiques  des  contrastes  :  Nemerino  (ténor)  aime  Adina
(soprano), sans savoir si la jeune beauté l’aime en retour… Il
est pauvre, ne sait pas lire ; elle est riche et cultivée
(médite sur les pages de la légende de Tristan et Iseult).
Mais très fière : jamais elle n’avouera un sentiment pour le
jeune homme, de surcroit, rustre et maladroit… Pour susciter
sa jalousie et l’inviter à se déclarer, Adina se fiance avec
le  sergent  Belcore  (baryton)…  Survient  un  marchant
bonimenteur, Dulcamara (basse), qui vend un elixir magique :
en boire, permet de séduire tous les coeurs, c’est à dire être
irrésistible. Après péripéties et faux semblants, à la fin du
I, Adina pense épouser Belcore.
Toute action lyrique a son moment de bascule : le détail, la
séquence habilement préparée par tout ce qui a précédé, et
durant laquelle une métamorphose a lieu – magie du spectacle
(quand  les  interprètes  sont  au  diapason  de  cet
accomplissement).

LARME ENCHANTERESSE… Au II, alors qu’elle retarde son mariage
avec le soldat, et qu’elle apprend que Nemorino s’est lui-même
enrôlé dans l’armée pour elle, Adina laisse s’écouler dune
larme  furtive  (Una  furtiva  lagrima),  découvrant  dans  la
personne du jeune homme, celui qu’elle attendait. Sans mot
dire, Nemorino a saisi le sens de cette goutte inespéré, d’un
pur amour… en son air solo : « Una furtiva lagrima », d’une
intensité elle aussi pure et sincère (l’un des airs pour ténor
parmi les plus envoûtants de la littérature lyrique et qui a
sacré  les  légendes  tels  Alfredo  Kraus,  Luciano  Pavarotti,
Carlo Bergonzi, José Carreras…), le jeune homme exprime la
découverte d’un amour enfin réciproque : Adina l’aime. C’est
bien le sommet – point maximal de l’émotion, subtilement dosée
par un Donizetti qui se montre psychologue positif, avisé,
tendre… du coeur et des sentiments humains.
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CD. Les Rois de Versailles.
Miguel  Yisrael,  luth  (1  cd
Brilliants classics, 2014)
CD événement, compte rendu critique. Les
Rois de Versailles. Miguel Yisrael, luth.
Suites de Robert de Visée, Germain Pinel
(1 cd Brilliants classics, 2014). Autant
Louis  XIV  fut  fastueux  et  solennel,
majestueux et presque déclamatoire (sans
cependant être pompeux : voilà l’équilibre
mythique  d’un  Lully),  autant  son  père,
Louis  XIII,  premier  inventeur  du  mythe  versaillais,  fut
réservé,  introspectif  et  secret.  Sans  effet  décoratif  ni
tentation  de  démonstration  narcissique,  le  luthiste  Miguel
Yisrael confirme ici son étonnante maîtrise de l’instrument
dont il sait explorer chaque nuance expressive avec ce style
et  cette  pudeur  qui  convainquent.  Au  Visée  déjà  connu,
l’interprète associe plusieurs Suites signées Germain Pinel,
véritable poète alchimiste dont la sensibilité aussi virtuose
que resserrée époustoufle par son sens de l’économie et de
l’intensité.
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Ce remarquable programme dans les champs saturniens
d’un souverain mélancolique, débute avec la première
des deux Suite de Robert de Visée (circa 1665-1733)
: Hymne et hommage au défunt d’abord  » le tombeau

de Tonty »: Allemande (plage 1) d’une dépression mélancolique
et  élégante  dont  la  finesse  allusive  est  exemplairement
conduite : éloquente, précise et claire, la digitalité du
luthiste émerveille par sa justesse et sa constante pudeur.
Comme une langueur et un profond poison qui étreint et berce
le coeur.

Plus alerte et vive, la Gavotte qui suit (plage 2) permet de
recouvrer  ses  esprits.  Superbement  investie,  –  et  notre
séquence favorite La Montfermeil : rondeau (plage 3) ne fait
pas que captiver : elle confirme un talent exceptionnel pour
l’allusion et la justesse poétique. Pour classiquenews, Miguel
Yisrael est bien le prince du luth, un artiste hors norme
capable de s’imposer dans la maîtrise du plus exigeant des
instruments. :  chaque reprise offre une variation d’accents,
signe d’une constante richesse agogique, révélant la grande
maîtrise dynamique de l’interprète. Comment ne pas penser
froissement,  affleurement,  palette  extraordinairement
flamboyante de sonorités produites par les cordes pincées, en
une sensualité sousjacente qui tempère la fausse austérité
d’un Pinel ainsi redécouvert.

Le Tombeau du Vieux Gallot (autre Allemande aux nuances plus
riches et confondantes encore) est un retour à la délicatesse
suggestive du début : l’Allemande de Tonty à laquelle succède
ce Gallot qui marque tout autant l’esprit par son évanescence,
pudeur à demi mots, tout aussi développée en durée, d’une
langueur  extrême  et  là  encore  la  finesse  de  l’interprète
captive par son sens de l’allusion, entre repli du deuil et la
vivacité  du  souvenir  suscité  comme  un  portrait  du  défunt
honoré. Les graves somptueusement conduits et amenés selon un
tactus qui suit la respiration du pleur.

Allusif et recueilli, juste et poète, Miguel Yisrael n’oublie
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pas pour autant la nonchalance inouïe, ce basculement plus
relaché des Chaconnes du Grand siècle, un art où excelle le
modèle entre tous, Lully, et ses suiveurs, dont les Visée et
surtout  comme  nous  le  verrons  plus  loin,  Pinel.  Ainsi  la
Chaconne de la plage 5 est un autre accomplissement, entre
détermination,  balancement,  suspension,  port  et  tension,
suprême  réalisation  entre  le  faire  et  le  laisser  faire…
souplesse du jeu, ductilité voilée infiniment mélancolique du
style laissent sans voix.

L’intérêt  du  nouveau  disque  de
Miguel  Yisrael  n’est  pas  tant
d’affirmer l’inspiration de Visée
au  luth  que  de  souligner  la
profonde inspiration d’un maître
absolu  ici,  son  prédécesseur
Germain Pinel (circa 1600-1661),
véritable  mythe  musical  dont
Miguel Yisrael restitue l’absolue
singularité.Le  luthiste  nous
régale  littéralement  en  jouant
aux  côtés  de  la  Suite  en  Ré

mineur plus connue, les deux inédites Suite en Fa majeur et en
Sol mineur, d’une délicatesse allusive arachnénenne. ici, la
maturité inouïe du musicien rejoint l’écriture de Pinel si
essentiellement française, raffinée et naturelle, d’un charme
irrésistible. Moins développé, plus essentiel et secret, l’art
de Pinel en quelques miniature de moins de 3 mn, autour de 2
mn et même 1 mn, exprime chaque sentiment avec une profondeur
inégalée. Sa maîtrise du luth fascine davantage encore après
une « entrée du luth » (plage 6) quasi fantomatique, par un
art consommé de la danse et de la litote chorégraphique :
l’Allemande (7) est calme, paisible presque sans tension ni
menace. Plus délicate car d’une développement moins évident et
manifeste, la Courante centrale (8) étonne cependant par sa
concision structurelle et sa fugacité qui exige du luthiste
une maîtrise absolue dans la durée même courte de la pièce.
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La  Sarabande  (9),  en  première  mondiale,  est  l’une  des
séquences les plus développées de la Suite : langeur infinie
et suspendue d’un temps révolu où la puissance de l’évocation
ressuscite  jusqu’au  sentiment  que  l’on  pensait  enfoui  et
enseveli. La force du luth tient à cette puissance, à cette
violence de la réitération : Miguel Yisrael se situe à cette
hauteur de ton, un maître luhtiste unique à ce jour. A la
langueur de la Sarabande antérieure, Pinel ajoute aussi  dans
le Branle des Frondeurs, une fluidité renouvelée d’une ivresse
suspendue  où  rayonne  un  balancement  hypnotique,  d’esprit
essentiellement chorégraphie : le lâcher prise se double d’une
détermination élégantissime là encore, emblème d’un interprète
décidément unique.

Conclusion de la Suite, la Gigue (plage 11)semble libérer
toute la tension précédemment mesurée, contenue, comme muselée
par  le  cadre  ?  Cette  Suite  en  D  minor  est  la  perle  du
programme   :  elle  concentre  la  pensée  saturnienne,
essentielle, en rien démonstrative de Pinel, si proche en cela
de son frère en peinture, le futur Watteau (de la génération
suivante).

Autre somptueuse réalisation, La Suite en Fa (plages 12 à 17),
de  surcroît  inédite,  enregistrée  en  première  mondiale.  Le
Prélude (12) affirme une douceur extrême : l’éloquence souple
et très onctueuse de la Courante (14), admirablement énoncée
subjugue par son délié élégantissime. Même sentiment d’extase
et d’accomplissement pour la Sarabande (15), plus noble et
majestueuse encore et aussi d’une tendresse exquise. Le final
indiqué « double » (17) séduit par cette agilité souveraine
dont  l’extrême  virtuosité  et  la  souplesse  agogique  font
merveille.

 

 

 



Miguel Yisrael dévoile le luth de Louis XIII

Pudeur allusive, miracle de poésie
langoureuse
Visée paraît presque trop évident et trop clair comparé à la
complexité  trouble  et  ambivalente  de  Pinel.  Justement  la
dernière Suite de Pinel (en Ré mineur), également enregistrée
en  première  mondiale  est  un  autre  apport  majeur  de  ce
programme ciselé : elle est même d’un ton plus fluide encore,
plus naturel, d’un eau raffinée et concise à laquelle le jeu
tout en nuances de Miguel Yisrael restitue ses vibrations
étonnantes, la science des couleurs intérieures, un sens de la
progression étonnant qui ne sacrifie à aucun cadre formel
attendu. L’Allemande berce par sa tendresse et ses passages
harmoniques souvent surprenants. C’est d’ailleurs le mouvement
le plus développé (3mn24!, plage 24). Le jeu semble suivre,
proche de l’improvisation, les méandres mystérieux de l’âme
humaine. Très réservée et pudique jusqu’à l’effacement, la
Courante 25) s’impose tout autant malgré sa fugacité par sa
finesse articulée.
A quelle  » Sçavante  » fut destinée cette Sarabande d’une
fermeté de maintien et d’une intelligence supérieure (plage
26)?  Le  ton  est  celui  d’une  sérénité  nouvelle  comme  d’un
renoncement en forme d’accomplissement.



Entre  retenue  et  langueur,
mystère et énigme, Miguel Yisrael
se  distingue  définitivement.
Enfin la dernière Chaconne (27),
et la plus longue du cycle (3mn)
émerveille  comme  un  balancement
enivré,  repliant  au  fur  et  à
mesure de son avancée, sa robe
énigmatique,  resserrée  dans  un
mystère  final.  La  maturité  du
jeu,  sa  finesse  et  son
intelligence  suggestives  font
tout le miracle de ce disque enchanteur : c’est un hommage
inouï aux grands luthistes du premier XVIIème français. Ainsi
le luth renaît de ses cendres : alors que tant de théorbistes
et guitaristes cultivent la facilité, Miguel Yisrael s’entête
avec grâce et élégance sur le luth (ici à 11 chœurs). Miroir
d’un Roi taciturne et solitaire, au goût exquis, le luth est
bien comme l’indique le titre du cd de Miguel Yisrael, le vrai
Roi de Versailles.
L’interprète ne fait pas que signer son meilleur disque : il
est aussi à la charnière de sa carrière, un tremplin s’ouvre à
lui que croise aussi une nouvelle aventure internationale où
le luth a plus que jamais toute sa place (lire notre entretien
exclusif  avec  le  luthiste  Miguel  Yisrael).  Pour  la
réhabilitation et le jeu retrouvé du luth, aucun doute : ce
disque superlatif comptera. Une borne pour la résurrection du
luth ? Cd événement : CLIC de classiquenews en janvier 2015.

 

 

Miguel  Yisrael,  luth.  Les  Rois  de  Versailles  :  Robert  de
Visée,  Germian  Pinel  :  Suites  pour  luth.  1  cd  Brilliants
classics. Enregistré en juin 2014 (Cessigny, France). LIRE
aussi notre compte rendu critique en anglais, traduction de
Sandy Hackney
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CD.  Myslivecek  :  Medonte
(Ehrhardt, 2010)

Myslivecek: Medonte (Ehrhardt, 2010) 1 cd DHM

Le choix du visuel de couverture
se  défend.  Mars  par  David
correspond  à  l’esthétique  de
Myslivecek: ce néoclassicisme qui
dans le sillon tracé par Gluck
réoriente  toutes  les  démarches
lyriques des années 1780. A la
rigueur  parfois  ascétique  du
sujet antique répond une nouvelle
inflexion dramatique qui favorise
l’émergence du sentiment (préromantique?). A l’époque de sa
découverte en 1928, la partition de Medonte fut attribuée
comme un oratorio oublié de Mozart, à l’instar de l’ouvrage
autographe de La Betulia Liberata, oratorio du jeune Wolfgang
sur le thème de la geste de Judith; il est vrai que le style
néoclassique, sa coupe nerveuse et dramatique n’est pas sans
rappeler Mitridate et Lucio Silla mais Myslivecek appartient
bien encore à l’élégance haendélienne et aux derniers feux de
l’opéra seria napolitain tel que fixé par les Jommelli ou
Traetta.  Ceci  n’ôte  rien  à  la  valeur  de  cette  première
mondiale, fruit d’une captation live réalisée à Leverkusen, en
décembre 2010. Gravure heureuse et opportunément publiée par
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DHM dont l’intérêt revivifie le catalogue du label dédié aux
perles baroques oubliées dans le giron de Sony classical.

les amants d’Argos
A l’heure où la France de Marie-Antoinette enchaîne au théâtre
lyrique  les  essais  tragiques  et  dramatiques  des  Italiens
(Piccinni puis Sacchini, sans compter d’autres étrangers comme
Grétry, Gossec ou même Jean-Chrétien Bach dont Amadis est
contemporain de Medonte de 1780), Myslivecek cultive lui aussi
le style mesuré néoclassique du seria italien européanisé où
rien  ne  compte  plus  que  l’articulation  des  passions
moralisatrices et le verbe édifiant. Voici donc Selene d’Argos
amoureuse du prince Arsace de Dodona. Mais surgit l’instrument
du destin, Medonte, cruel roi de la province romaine d’Epire
qui s’éprend lui aussi de la belle Selene et l’emmène avec lui
à Epire. L’opéra met en scène les amours éprouvés de Selene et
d’Arsace à la cour d’Epire sous le joug barbare d’un Medonte
plus tyranique et jaloux que compréhensif et vertueux. Grâce à
l’aide d’Evandro, capitaine de la garde royale de Medonte et
de  la  Thessalienne  Zelinda,  les  deux  cœurs  douloureux
parviennent à vaincre Medonte, mais opera seria oblige et
esprit des Lumières aigu, Arsace fait montre d’une clémence
exemplaire à l’endroit du cruel Medonte. Après avoir pardonné
à  leur  bourreau  en  Epire,  Arsace  et  Selene  se  retrouvent
heureux, apaisés à Argos.

Myslivecek,  précurseur  de
Mozart
Créé lors du carnaval de 1780 au Teatro a Torre Argentina de
Rome, Medonte affirme la maîtrise d’un Joseph Myslivecek au
terme de sa carrière lyrique dont l’écriture ardente, affûtée



dans l’expression des passions (dès le premier air d’Evandro
chanté par un castrat ici distribué à une soprano) influence
directement le jeune Mozart lors de ses nombreux voyages à
travers l’Europe : leur rencontre remonte dès 1770 à Bologne
et produit une amitié jamais interrompue. Wolfgang se montre
en particulier très curieux et connaisseur des symphonies du
compositeur tchèque. Il est évident que par sa plume vivante
et palpitante, vocalement virtuose, explicitement frappé par
la  réforme  de  Gluck,  doué  d’une  orchestration  fine  et
contrastée, Myslivecek a marqué et inspiré les avancées du
jeune Mozart dans l’écriture lyrique (oratorios et opéras).

La distribution est dominée par des emplois aigus : soprano
(Selene,  Evandro),  ténor  (Medonte)  et  mezzo  (Arsace).
L’interprétation  mérite  le  meilleur  accueil:  voix  justes,
stylistiquement engagées, chacune caractérisant avec naturel
et parfois nuance, son caractère. Medonte s’inscrit dans le
vaste catalogue des 26 opéras composés par Myslivecek: depuis
Bellerofonte à Venise en 1763 alors commandé par son patron le
Comte Vinzenz von Waldstein… jusqu’à Armida (Milan, 1780) et
Medonte  écrit  pour  Rome  à  la  même  période.  Ni  Armide  ni
Medonte  ne  suscitèrent  l’enthousiasme  à  leur  création.
Pourtant  de  nombreux  épisodes  militent  en  faveur  de
Myslivecek: l’air en forme de rondo d’Arsace (Luci belli, se
piangete)  ou  surtout  le  trio  Selene,  Arsace,  Medonte,
concluant le II (Stelle tiranne omai…)… Au tempérament des
jeunes  chanteurs  répond  le  relief  jamais  répétitif  de
l’orchestre L’arte del mondo sous la direction sanguine de
Werner Ehrhardt. Pour une prise live et au regard des risques
encourrus s’agissant d’une première mondiale, le résultat est
particulièrement  convaincant.  Recréation  et  première
discographique,  réussies.

Josef Myslivecek (1737–1781) : Medonte (Rome, 1780). première
mondiale,  recréation.  Juanita  Lascarro  (Selene),  Thomas
Michael Allen (Medonte), Susanne Bernhard (Arsace), Stéphanie
Elliott  (Evandro),  Lorina  Castellano  (Zelinda)…  L’Arte  del



Mondo. Werner Erhardt, direction. 2 cd DHM enregistré en 2010.
8 86978 61242 7.

CD.  Telemann:  Orpheus
(Mields, Gaigg, 2010, DHM)

CD. Telemann: Orpheus (Gaigg, 2010, 2 cd DHM)

Subtilité d’un génie européen
Après une ouverture finement ciselée, resplendissant grâce à
l’engagement  des  interprètes  en  ces  teintes  haendéliennes,
puis un premier air avec basse continue d’Orasia (palpitante
et brillante Dorothee Mields), d’un pur climat pastoral à la
fois tendre et plaintif, l’approche dès son départ convainc
par sa grande finesse et son élocution naturelle. Du reste, le
début de l’oeuvre s’ouvre comme une cantate mettant en lumière
les talents de la prima donna de la production mais aussi cet
éclectisme  virtuose  d’un  compositeur  européen  capable
d’alterner les styles italiens, français et germaniques.

Enregistré en Autriche en août 2010,
la  réalisation  de  L’Orfeo
Barockorchester  dirigé  par  Michi
Gaigg  captive  littéralement  par  sa
justesse  émotionnelle,  la  diversité
des  nuances,  l’absence  de  tout
systématisme  réducteur,  si  fréquent
chez maints « baroqueux » de l’heure.

Ici le mythe d’Orphée resplendit sous la plume d’un Telemann,
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enivré et très inspiré par la lyre du poète de Thrace. Entre
l’opéra premier de Monteverdi et celui aussi réformateur de
Gluck,  l’Orpheus  de  Telemann  sait  prolonger  la  leçon  de
Haendel dans l’opéra seria et l’oratorio, mais aussi s’inscrit
par sa sensibilité suave et souple dans l’esthétique fine et
subtile de l’Emfpindseimkeit: nommé directeur de la musique de
Hambourg en 1722, Telemann livre ainsi de splendides opéras
pour l’Opéra Gänsemarkt. En fait partie son Orphée, vraie
réussite lyrique.

Somptueuse Orasia de Dorothee
Mields

Le ténor Markus Volpert (Orpheus) est parfois dépassé par
l’écriture vocalisante du personnage (manque de souffle, ligne
rompue, justesse incertaine) et son italien manque de fermeté
comme de stabilité; le chanteur sauve les meubles dans les
airs médians qui n’exigent aucun aigu ni tenue de voix (Tra
Speranza du II est de ce fait plus réussi mais sans guère de
conviction). L’Eurydice d’Ulrike Hofbauer reste juste et très
musicale. Le Pluton engagé et percutant de Reinhard Mayr,
souple et naturel se distingue aussi… mais la vedette de cette
réalisation  très  attachante  par  sa  finesse  d’intonation
demeure  l’excellente  Dorothee  Mields  qui  campe  une  Orasia
attachante,  la  reine  de  Thrace,  amoureuse  impuissante
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d’Orphée: elle est ardente, trouble, en rien convenue ni lisse
comme  peuvent  l’être  les  personnages  titres  (Orphée  et
Eurydice): à l’écoute de son air développé au début du III
qu’elle introduit à son début comme c’est le cas du I: « Furt
und Hoffnung  » est époustouflant, à la fois virtuose et
acrobatique, haletant et captivant, déclamé sans affèterie,
sur le souffle, même justesse expressive dans le court air
introspectif chanté en français et qui a la tendre éloquence
d’un Lambert ou d’un Lully :  » Hélas quels soupirs « … . On
comprend dès lors qu’elle se taille la part du lion avec des
airs parmi les plus longs de l’oeuvre avec ceux de Pluton…
Aucun doute la diva de la création pour laquelle a composé
Telemann,  fut  en  son  temps  une  diva  talentueuse  et
dramatiquement  accomplie.  Qui  fut-elle  en  réalité  ?

Il revient aux instrumentistes de l’Orfeo Barockorchester sous
la direction vive et affûtée, colorée et agile de Michi Gaigg,
de souligner les milles caractères d’une partition versatile
et  très  diversifiée.  C’est  une  série  de  tableaux,  de
miniatures même qui éclairent chacun dans leur séquence, le
climat sentimental requis et situation.

Jacobs à son époque avait dévoilé la partition du Germanique,
souligner  son  génie  polymorphe,  accuser  souvent  dans
l’incisive sécheresse son tempérament caractérisé; Michi Gaigg
prolonge l’ardente vitalité de la lecture première mais en
demeurant d’une justesse émotionnelle parfois plus fluide et
vivante  grâce  à  un  relief  pleinement  assumé  c’est  à  dire
parfois âpre et mordant de l’orchestre. Grâce à la sureté de
la distribution surtout féminine dont pur joyau vocal, le
soprano  ardent  et  clair  de  Dorothee  Mields,  véritable
révélation  du  disque.  Réalisation  très  convaincante.

Georg  PhilippTelemann  (1681-1767):  Orpheus.
Dorothee Mields, Markus Volpert, Ulrike Hofbauer…
L’Orfeo Barockorchester. Michi Gaigg, direction.
2  cd  Deuteche  Harmonia  Mundi  886978  05972  7.
2h10mn. Enregistré en août 2010.
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Illustration: Dorothee Mields incarne une somptueuse Orasia
(DR)

CD.  Chopin.  Knut  Jacques
(2011,Paraty)
CD. Chopin par Knut Jacques, Pleyel 1834 & 1848 (1 cd Paraty)

Le pianiste Knut Jacques joue Chopin sur instruments d’époque
dans le salon Pleyel de la rue Cadet… à la vérité historique
se joint la finesse allusive de l’interprétation… cd événement

cd événement

Enigmatique, intérieur: un Chopin
révélé

Carter Chris Humphray – mercredi 3 octobre 2012
Label  des  démarches
exigeantes  sur
instruments  d’époque
(entre autres), Paraty
(dirigé par le chef et
claveciniste  Bruno
Procopio)  marque  un
grand  coup  avec  ce
disque  choc  dont
l’attrait  spécifique
révise totalement notre
connaissance  du  monde
sonore de Chopin; en un
jeu  nuancé  et
intérieur, le pianiste
Knut  Jacques  restitue

ce  rapport  ténu  entre  pianiste,clavier,public;  jamais  la
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résonance  et  la  couleur  n’ont  paru  plus  ciselées;  jamais
lecture n’a semblé mieux réussir le pari délicat et souvent
suicidaire du jeu sur piano historique. Il en sort un Chopin
totalement  inédit,  surprenant,  d’une  infinie  et  presque
étrange  (étrangère)  sensibilité;  l’expatrié,  en  transit  en
France, trouve ici dans un jeu particulièrement évocatoire,
une terre vierge et riche, un paradis de sensations et de
sentiments préservés, … un eden proustien qui régalera les
mélomanes,  déjà  conquis  par  Chopin.  Disque  événement.  La
Ballade en sol mineur opus 23 porte la richesse et le trouble
d’un imaginaire vacillant à la croisée des expériences: Chopin
commence la composition de cette pièce maîtresse à Vienne, la
termine à Paris (1835); entre temps le Pologne s’est soulevée
contre les Russes et l’auteur sait qu’il ne reverra jamais
plus  sa  patrie:  histoire  d’un  déracinement,  chant  d’une
nostalgie  ineffable,  Knut  Jacques  réussit  à  exprimer  les
vacillements opposés d’une partition admirée par Schumann et
Liszt: flux et reflux, eros et thanatos, désir et mort tout à
la fois. Les mondes intérieures de Chopin surgissent en un
vertige très subtilement maîtrisé.

Le chant d’un Chopin
fraternel

Même lecture tout en envoûtements mesurés pour le Nocturne en
si bémol mineur (dédié à Marie Pleyel, épouse de Camille):
mystère  d’une  intériorité  secrète  dont  la  contradiction
essentielle  est  certainement  de  s’adresser  à  l’autre  sans
jamais  sacrifier  les  moindres  replis  et  joyaux  indicibles
d’une identité préservée… le balancement se fait même douce
hypnose et langueur atemporelle qui est un vrai défi à toute
idée de narration, de temporalité, de dramaturgie; nous sommes
bercés dans un monde flottant, au coeur d’un climat personnel,
au centre de la sensation la plus cachée. Knut Jacques fait
surgir  de  l’instrument  une  voix  d’enfance  et  d’innocence
perdue, ce miracle musical qui se réalise au revers  et à
rebours  du  temps,  un  instant  de  grâce  qui  fait  toute  la



réussite de ce programme enchanté/enchanteur.

Le choix de l’instrument et l’approche toute en pudeur du
pianiste ne cessent de convaincre. Saluons l’initiative du
label  Paraty,  toujours  soucieux  de  la  sonorité,  de
l’organologie:  les  instruments  d’époque  sont  ici  l’indice
d’une  ligne  artistique  qui  recherche  le  sens  caché  des
oeuvres. Après le Mendelssohn de Cyril Huvé (couronné par une
Victoire de la musique classique), ce Chopin par Knut Jacques
sur  instruments  historiques  s’impose  par  la  même  rigueur
musicale,  un  engagement  égal.  Au  scrupule  du  son,  de  la
mécanique  (si  présente  dans  l’esthétique  de  ce  disque
exemplaire), les producteurs ajoutent aussi la couleur du lieu
et la recherche de la mise en espace car l’enregistrement a eu
lieu dans le salon Pleyel, première salle de concert situé à
l’étage des premiers ateliers parisiens, dans l’actuel Hôtel
Cromot du Bourg, (9 rue Cadet)… C’est là que le jeune Chopin,
protégé  de  l’incontournable  et  suffisant  Kalkbrenner,
rencontre Camille Pleyel en novembre 1831. Très impressionné
par le public, et comme « asphyxié par l’haleine de la foule »
(il y a évidemment cette hypersensibilité palpable dans le jeu
du pianiste), le jeune Chopin joue dans le salon Pleyel de la
rue Cadet, le 26 février 1832.

Hypnose musicale
Superbe  jaillissement  éperdu  d’un  si  prodigieuse  franchise
dans le Grave – Dopppio movimento, entrée en matière de la
Sonate n°2: le Pleyel 1843 restitue le volume, les justes
proportions et les couleurs d’origine avec une sensibilité
magistrale.  Accusant  par  ses  aspérités  magiciennes,  ce
balancement perpétuel du contraint et de la détente, de la
tension et du rêve où se dévoile comme jamais un Chopin secret
et pluriel. Sommet de la Sonate et coeur palpitant du cd, la
marche funèbre saisit par ce glas martelé avec un abandon
digital là encore somptueusement évocatoire. L’expression, la



nuance, la richesse sont au coeur de l’écriture de Chopin; ses
contrastes aussi, que l’approche de Knut Jacques sert avec un
feu passionné d’un tact absolu. En quête d’une magie sonore
que George Sand a pû évoquer (la note bleue), le pianiste
trouve d’aussi justes accents dans le trio central qui par sa
pudeur murmurée fait couler les larmes. Quelle magie et quelle
ivresse !

Après Cyril Huvé dévoilant Mendelssohn, et Ivan Ilic défenseur
d’un Godowsky oublié, ce Chopin par Knut Jacques prolonge le
chemin parcouru par le jeune label français: il couronne aussi
une ligne artistique d’une exceptionnelle finesse musicale.
Ecouter ce Chopin sur deux instruments historiques reste la
plus  belle  expérience  discographique  jamais  vécue.  On  y
retrouve comme une révélation qui s’adresse à l’intimité du
coeur, ce Chopin confidentiel et fraternel, l’antithèse du
Liszt rayonnant et mondain. Sublime récital.

Chopin: Nocturnes, Sonate n°2, Ballades. Knut
Jacques,  piano  (Pleyel  1843,  pianino  1834).
Enregistrement réalisé 9 rue Cadet à Paris dans
le salon Pleyel historique, en 2011. Voir le
reportage vidéo Knut Jacques joue Chopin dans
le salon Pleyel de la rue Cadet à Paris. 1 cd
Paraty 112110. Durée: 1h04mn. Sortie annoncée: le 10 octobre
2012.

vidéos
Chopin chez Pleyel (1)
Chopin  chez  Pleyel…  En  octobre  2009,  le  pianiste  et
pianofortiste Knut Jacques enregistre pour le label Paraty,
plusieurs  pièces  de  Frédéric  Chopin.  L’enregistrement  est
réalisé dans le salon Pleyel à Paris, rue Cadet, où Chopin
donna le 26  février 1832, son premier récital public. Le
pianiste joue un piano Pleyel 1843 et un pianino de 1834.
Reportage spécial (1/3)sommaire des vidéos
« CHOPIN CHEZ PLEYEL »

Chopin  chez  Pleyel…  En  octobre  2009,  le  pianiste  et
pianofortiste Knut Jacques enregistre pour le label Paraty,
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plusieurs pièces de Frédéric Chopin (1/3)

Chopin  chez  Pleyel…  En  octobre  2009,  le  pianiste  et
pianofortiste Knut Jacques enregistre pour le label Paraty,
plusieurs pièces de Frédéric Chopin (2/3)

Chopin chez Pleyel…  Reportage spécial (3/3). Entretiens
avec  Knut  Jacques,  Bruno  Procopio,  Adelaïde  de  Place…
Présentation  des  instruments,  des  conditions  de
l’enregistrement, du salon Pleyel, au 9 rue Cadet à Paris…
(3/3)

Mozart: Cercle de l’Harmonie
Mozart: Symphonies par Jérémie Rhorer (1 cd Virgin Classics)

Juvénilité ardente

Ici,  chef  et  instrumentistes
(galvanisés  aussi  par  le  premier
violon  Julien  Chauvin,  disciple
d’Anner Bylsma à Amsterdam) rayonnent
de  délicatesse  articulée,  de
tendresse  nuancée,  de  dramatisme
ciselé. Nous n’avions pas écouté un
tel  parti  dépoussiéré,  oxygéné,
palpitant  depuis…  Harnoncourt.

Voici un album à la juvénilité ardente et conquérante, dont la
justesse et la vérité constante (parfaitement adaptée pour les
oeuvres du jeune Mozart à Salzbourg) démontrent la maturité
exceptionnelle sur le plan de l’interprétation du Cercle de
l’Harmonie. Aux côtés de l’Orchestre des Champs-Elysées, son
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aîné reconnu aussi pour le scrupule de chacune de ses lectures
sur  instruments  d’époque,  l’Orchestre  dirigé  par  Jérémie
Rhorer est désormais une phalange parvenue à son meilleur.

Lire notre critique complète du cd Mozart: Symphonies 25, 26
et 29 par Jérémie Rhorer et Le Cercle de l’Harmonie (1 cd
Virgin Classics)
Cliquez ici pour participer à ce concours


