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cd Alpha)
CD,  compte  rendu  critique.
Mozart : L’Enlèvement au sérail
(Jérémie Rhorer, Jane Archibald,
septembre  2015  –  2  cd  Alpha).
Sous le masque léger, exotique
d’une turquerie créée à Vienne
en  1782,  se  précise  en  vérité
non  pas  la  confrontation  de
l’occident  versus  l’orient,
occidentaux  prisonniers,
esclaves  en  terres  musulmanes,
mais bien un projet plus ample et philosophique : la lutte des
fraternités contre le despotisme et la barbarie cruelle (la
leçon de clémence et de pardon dont est capable Pacha Selim en
fin d’opéra reste de nos jour d’une impossible posture : quels
politiques de tout bord est-il capable de nos jours et dans le
contexte géopolitique qui est le nôtre, d’un tel humanisme
pratique ?). Cette fraternité, ce chant du sublime fraternel
s’exprime  bien  dans  la  musique  de  Mozart,  avant  celle  de
Beethoven.
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D’AIX  A  PARIS…  de  la  scène
lyrique  au  théâtre  sans
décors. A Aix préalablement et
dans la réalisation scénique de
l’autrichien  Martin  Kusej  (non
pas  allemand  comme  on  le  lit
habituellement), cet Enlèvement,
retransposé  sans  maquillage  et

en référence direct aux Talibans et à Daech avait marqué les
esprits de l’été 2015, par sa radicalité souvent brutale (des
textes  réécrits,  donc  actualisés,  et  parfois,  une  foire
confuse  aux  actualités  contemporaines)  dénaturant  cependant
l’élégance  profonde  du  Mozart  originel.  C’était  de  toute
évidence exprimer l’acuité polémique brûlante de l’opéra de
Mozart, tout en lui ôtant sa part d’onirisme, de rêve éperdu.
Presque un an plus tard, le disque sort et avec lui, la magie
de la direction musicale et des incarnations vocales, alors
saisies sur le vif en un concert sans mise en scène, au TCE à
Paris en septembre 2015 : le résultat est au delà de nos
attentes, et révèle l’engagement irrésistible du chef quadra
Jérémie Rhorer. Sans les images (et la vacuité anecdotique de
la mise en scène aixoise), la force et la grandeur de la
musique nous éclaboussent à plein visage (ou pleine oreille).
Alors qu’à Aix, il dirigeait le Freiburger BarokOrchester,
Jérémie Rhorer dans ce live parisien de légende retrouve ses
chers instrumentistes, de son propre orchestre, Le Cercle de
l’Harmonie. La direction fourmille d’éclairs, d’éclats ténus,
de  scintillements  sourds  et  raffinés  qui  montrent  combien
Mozart en peintre du coeur humain est inatteignable car la
grâce sincère que nous fait entendre alors Jérémie Rhorer,
exprime au plus près le génie de l’éternel Wolfgang : une
langue qui parle l’ivresse et le désir des cœurs, l’aspiration
à cet idéal fraternel qu’incarne toujours, le pacte libertaire
du  quatuor  Belmonte/Constanze,  Pedrillo/Blonde.  La  vitalité
continuement juste de l’orchestre saisit de bout en bout. Et
depuis Aix, le chef retrouve à Paris les chanteurs du Quatuor
: Norman Reinhardt / Jane Archibald, David Portillo / Rachele

http://www.classiquenews.com/wp-content/uploads/2015/09/rhorer-jeremie-enlevement-au-serail-mozart-tce-jane-archibald.jpg


Gilmore… Assurément son carré d’as, tout au moins pour les 3
derniers, d’une suprême vérité.

De  quoi  s’agit-il  précisément  ?  Formidable  profondeur  et
jutesse poétique ce dès l’ouverture qui tout en égrennant à la
façon  d’un  pot-pourri,  les  motifs  les  plus  essentiels  de
l’action  qui  va  suivre,  dévoile  la  saisissante  fluidité
énergique du seul véritable acteur : l’orchestre Le Cercle de
l’Harmonie ; les instrumentistes déploient et diffusent une
rondeur  suractive  que  le  chef  sait  ciseler  et  exploiter
jusqu’à la fin en une énergie réellement irrésistible, live
oblige. L’attention de Jérémy Rhorer est de chaque instant,
d’une  finesse  dramatique,  qui  bascule  vers  l’intériorité,
rendant compte de tous les accents, nuances, couleurs, chacun
exprimé par leur charge émotionnelle, précisément calibrée.
C’est d’autant plus juste pour un ouvrage qui reste du côté de
l’espérance et de la force des opprimés. L’amour reconstruit
une espérance humaine contre la barbarie d’un emprisonnement
arbitraire. D’emblée, La vitalité des caractères s’affirme :
la Blonde de Rachele Gilmore a certes une voix petite, parfois
tirée mais elle demeure très engagée et à son aise d’un chant
affûté, vif argent, fragile mais tenance.

 

Saisi sur le vif en septembre 2015, L’Enlèvement au sérail de
Jérémie Rhorer confirme la direction du maestro français;

Live captivant au diapason du
sentiment,
Justesse  de  l’orchestre,



palpitation des femmes
 

 

Par ses 3 grands airs, la soprano en
vedette (« La Cavalieri » – Caterina
Cavalieri, à l’époque de Mozart) peint
très  subtilement  le  portrait  d’une
femme amoureuse : Constanze, affligée
mais digne. C’est d’abord solitude et
fragilité de l’être désemparé (seule
mais pas démunie : premier air « Durch
Zärlichkeit…  »  acte  I)  bientôt  gagnée  par  l’esprit  de
résistance, la lumière des justes contre l’oppression et la
torture…  (grand  air  quasi  de  concert,  de  forme  fermée  :
«  Martern  aller  Arten«  …,  le  pivot  dramatique  du  II,
magnifiquement porté par l’engagement incarné de la soprano
Jane Archibald qui chante toutes les variations : saluée à ses
débuts français à Nantes dans un somptueux et onirique (voire
vaporeux) Lucio Silla, la soprano captive par la vérité de son
chant impliqué, intense, qui s’expose sans réserve pour tenir
fièrement malgré la violence de son geôlier, Selim : en elle,
pointe la noblesse héroïque de la future Fiordiligi, cœur
ardent,  âme  inflexible  de  Cosi  fan  tutte  :  une  vraie
résistante prête à mourir (duo final avec Belmonte, où les
deux amants se croient condamnés sans perdre leur courage).
Saluons surtout chez Archibald, le caractère de la souffrance
aussi, cultivant le lugubre saisissant (présence de la mort),
dans les colonnes des bois, aux lueurs maçonniques telles
qu’elles scintilleront 9 ans après L’Enlèvement, dans La Flûte
enchantée (1791) où à la solitude de Constanze répond, comme
sa sœur en douleur, la prière de Pamina…

Sommets  dramatiques   Sturm  une  Drang…  Au  cours  de
l’enchaînement des actes I puis II, qui fait se succéder les
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deux airs si décisifs de Contanze, l’orchestre et sa sculpture
instrumentale si bien affûtée dessinent en contrepoint de la
sensibilité radicale de la jeune femme, un climat tendu et
raffiné,  d’essence  Sturm  und  Drang,  tempête  et  passion
effectivement-, dont les éclairs et tonnerre émotionnels sont
d’autant  plus  renforcés  par  contrastes  /  renfort  que  la
succession des séquences du I au II, alors, oppose le cœur
noble mais indéfectible de Constanze à la fureur électrique
(hystérique animale) du Pacha, puis de la non moins intense
confrontation Pedrillo / Osmin. Terrifiante confrontation des
êtres en vérité. Il n’est que la tendresse plus insouciante de
Blonde  (air  d’une  féminité  angélique  aérienne  :  «  Durch
Zärlichkeit...  »  qui  ouvre  le  II).  Et  à  travers  les
confrontations  occidentaux  /  musulmans,  l’exhortation  au
dépassement des rivalités, par l’amour et par la clémence
précise, suprême leçon d’humanisme, l’espérance de la musique
de Mozart, sublime par la justesse de son invention. On aura
rarement  écouté  pareille  réalisation  associant  chant  des
instruments, prières vocales.

 

Moins convaincant reste Norman Reinhardt : il ne donne aux
soupirs  de  Belmonte  amoureux,  qu’un  chant  moins  propre,
contourné, assez imprécis, souvent maniéré, moins percutant
que le brio de ses partenaires, voire carrément gras et épais
(Wenn  der  Freude  Tränen  fliessen…  escamoté  par  un  manque
persistant de simplicité).

Au III, la préparation de l’évasion / enlèvement piloté par
l’ingénieux Pedrillo (excellent et racé David Portillo),
puis l’enlèvement proprement dit (In Mohrenland entonné sur un
orchestre  guitare  aux  pizzicati  enchanteurs…),  forment  des
ensembles triomphants comme une délicieuse marche militaire,
qui  dit  la  certitude  et  la  complicité  solidaire  des
prisonnières et de leurs libérateurs inespérés…. tout cela est
toujours porté par l’ivresse et une frénésie scintillante à
l’orchestre  d’une  activité  prodigieuse  ;  Jérémie  Rhoroer
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laisse  chaque  accent  de  cette  humanité  exaltée,  respirer,
s’épanouir avec une classe magistrale.
La vision du chef organise et édifie peu à peu tout ce que la
mise  en  scène  aixoise  n’atteignait  que  rarement  :  le
formidable élan progressif qui en fin d’action aiguise le
dernier chant mozartien ; fustigeant les haineux caricaturaux
(Osmin et sa cruauté sadique), sublimant la lyre éperdue, mais
tristement non triomphante du dernier ensemble où chacun dit
sa liberté, avant d’être probablement égorgé par le bourreau
qui même s’il en est le serviteur, passe outre la clémence
proclamée de son maître. Saisissante perspective.

TRAVAIL D’ORCHESTRE. L’enregistrement live de septembre 2015
suit  les  représentations  scéniques  aixoises  de  juillet
précédent, ainsi l’on peut dire donc (et constater que Rhorer
possède  son  Sérail  :  tout  cela  coule  dans  ses  doigts  et
jusqu’à  l’extrémité  de  sa  baguette,  offrant  une  leçon  de
direction fluide, raffinée, précise et vivante, étonnamment
active et suggestive, imaginative, naturelle, vrai miroir des
sentiments sous-jacents. En réalité, la valeur de ce coffret
d’autant plus attendu que le moment du « concert » à Paris
avait marqué les esprits, confirme l’impression du public de
ce  21  septembre  2015  :  le  chant  de  l’orchestre  –  des
instruments d’époque, rétablit la proportion originelle de la
sensibilité mozartienne, où chaque phrase instrumentale, qu’il
s’agisse  des  solos  piano  ou  des  tutti  rugissants
orientalisants,  s’accorde  naturellement  à  la  voix  humaine,
dont la vérité et la sincérité sont constamment préservés. Le
sommum  étant  atteint  ici  dans  les  épisodes  où  les  trois
meilleurs  chanteurs  donnent  tout,  en  complicité  avec  un
orchestre  ciselé,  dramatiquement  superbe  et  parfaitement
canalisé  :  Jane  Archibald  (Constanze  troublante),  David
Portillo  (Pedrillo  ardent,  ingénieux,  tendre),  Mischa
Schelomianski  (Osmin  noir  et  barbare)  fusionnent  en
sensibilité sur le tapis orchestral… La réalisation voix /
orchestre  tient  du  prodige  et,  sous  la  coupe  sensible,
fièvreuse du chef Jérémie Rhorer, confirme (s’il en était



encore  besoin),  l’irresistible  poésie  expressive  des
instruments d’époque. C’est dit désormais : plus de Mozart
sans instruments d’époque, ou alors avec intégration totale du
jeu « historiquement informé ». La corde du sentiment y vibre
dans toute sa magicienne vérité. Magistral. Un must absolu à
écouter et réécouter sur les plages de cet été 2016.

 

 

 

CD, compte rendu critique. Mozart : L’Enlèvement
au sérail. Jane Archibald, David Portillo, Rachele
Gilmore,  Mischa  Schelomianski,  …  Le  Cercle  de
l’Harmonie.  Jérémie  Rhorer,  direction.  Live
réalisé à paris au TCE en septembre 2015 – 2 cd

Alpha, collection « Théâtre des Champs Elysées »). CLIC de
CLASSIQUENEWS de juin 2016.

 

 

CD. JS BACH : Le Clavier bien
tempéré. Céline Frisch (2 cd
Alpha)
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CD. JS BACH : Le Clavier bien tempéré.
Céline  Frisch  (2  cd  Alpha).  15  ans
après ses Variations Goldberg (1999),
Céline Frisch rempile confrontée à la
complexité  et  l’hédonisme  textuel  du
Clavier  bien  tempéré,  -somme
conceptuelle,  formelle,  esthétique  et
aussi didactique, emporté ici avec une
évidente  facilité  technique.  Le
digitalité percutante et vive, voire acérée de la claviériste
rend justice à l’œuvre de Bach, en particulier en soignant
l’arête  brûlante  du  rythme,  nerf  de  tout  l’édifice  en
particulier dans ses séquences fuguées. C’est un Bach moins
théoricien du contrepoint que formidable félin percussif qui
est argumenté et précisé ici dans une lecture agile, efficace,
qui joue astucieusement du sablier. En injectant dans chaque
partie  /  ligne  du  chant  rhétorique,  le  nerf  et  l’acuité
expressive spécifique, Céline Frisch parcourt l’ensemble des
épisodes  avec  une  versatilité  continûment  caractérisée  ;
parfois bavarde mais toujours animée. D’une inépuisable verve
qui  relance  les  accents  d’un  geste  surtout  bondissant,
l’interprète affirme au delà des réserves et critiques sur son
style, un tempérament bien trempé; ce Clavier n’a au fond rien
de  «  tempéré  »  :  il  résume  toutes  les  possibilités,
expressives, poétiques, d’un Bach génial, inatteignable, dont
la pensée universelle, pense la totalité de la musique depuis
sa syntaxe au clavecin : c’est de toute évidence une lecture à
connaître pour tout ceux qui douterait encore que le Clavier
bien tempéré s’écarte d’un théâtre des passions mesurées. Le
feu continu de Frisch dément une partition que l’on a tendance
à  déjà  trop  muséaliser  au  détriment  de  la  diversité  des
approches.
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CD. JS BACH (1685-1755): Le Clavier bien tempéré, Livre I.
Céline Frisch, clavecin (copies d’après modèles allemands de
Anthony Sidey) 2 cd Alpha, enregistré en octobre 2014. Durée :
1h42.

 

 

CD,  compte  rendu  critique.
Leclair  :  Scylla  &  Glaucus
(d’Hérin, 2014, 3 cd Alpha)
CD,  compte  rendu  critique.  Leclair  :
Scylla  & Glaucus (d’Hérin, 2014, 3 cd
Alpha).  Sommet  du  tragique  baroque
français,  Glaucus  de  Leclair   (1746)
affirme  au  côté  de  Rameau  un  génie
dramatique  puissant  qui  s’affirme
surtout par le souffle symphonique de
la  partition  :  qu’il  s’agisse  de
l’imprécation infernale de Circé dans
le IV, surtout de la mort bouleversante de Scylla au V puis
l’adieu déchirant des amants qui en découle (et qui impose le
triomphe final de l’enchanteresse écartée), tout conspire 
pour l’émancipation exceptionnelle de la texture orchestrale
car  or  de  tout  prétexte  chorégraphique,  l’orchestre
nouvellement sollicité exprime la grandeur spectaculaire des
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éléments  ou  l’intensité  tragique  et  sombre  des  situations
psychologiques. Une telle dramatisation contrastée, resserrée,
d’une  cohérence  impressionnante  relève  d’un  cerveau
supérieur.   Cette  esthétique  d’une  modernité  folle  et
impétueuse affirme Leclair comme le seul rival de Rameau.
C’est dire.

Et si Scylla et Glaucus de Leclair était un chef d’oeuvre
mésestimé ?

Scylla et Glaucus, l’opéra tragique
et symphonique

Que pensez de l’interprétation offerte à l’Opéra royal de
Versailles en novembre 2014 ? Hélas, le déséquilibre de la
réalisation n’est pas à la hauteur de ce chef d’oeuvre absolu,
incroyablement ignorée des salles de théâtres (comme c’est le
cas aussi des opéras du génial mais minoré Rameau).

Saluons cependant le geste impétueux et
intensément  dramatique  du  chef  des
Nouveaux  Caractères  :  la  tenue  des
instruments  se  montrent  à  la  hauteur
d’une partition symphonique ; en cela la
lecture mérite un très bon accueil : les
ballets sont finement enlevés et vifs ;
les interludes, ouverture, préludes sont
intensément  suggestifs.  On  sera
nettement plus réservés sur le travail
du chœur (mou et parfois décalé). De
même le plateau vocal ne déploie pas les

mêmes qualités. Déception constante pour la Circé de Caroline
Mutel : trop lisse et linéaire dans la caractérisation des
épisodes,  aux  aigus  mal  tenus,  vibrés,  tirés,  difficiles,
souvent faux. Quel dommage car son rôle est l’un des plus
captivants et noirs du théâtre baroque : figure emblématique
des  personnages  à  baguettes,  sorcière  amoureuse  pleine  de
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haine et de ressentiments, une entité entre la Cybèle d’Atys,
et  les  futures  Médée  ou  Armide  brossée  par  Sacchini  ou
Cherubini,  quarante  ans  plus  tard.  Mieux  tenu  le  rôle  en
opposition  avec  la  chaste  et  pure  Scylla  aurait  renforcé
l’attrait de cette version : et dans ce rôle, même si son
intonation trouve de superbes accents sombres et prenants dans
qu mort au V, Emöke Barath déçoit elle aussi car son français
est paresseux et aléatoire: une faute impardonnable pour une
nouvelle lecture de Leclair.

Reste le Glaucus bien articulé du ténor Anders J. Dahlin,
toujours  chantant  et  placé  quoique  parfois  sonnant  petit,
serré  voire  précieux.  Mais  les  petites  défaillances  ainsi
relevées  n’empêchent  pas  de  repérer  ici  une  partition
époustouflante,  prenante,  littéralement  géniale,  si  bien
équilibrée  entre  les  registres  développés  (pathétique,
tragique,  spectaculaire,  fantastique).  Un  modèle  d’opéra
français à l’époque baroque que les défenseurs actuels et
leurs programmateurs devraient replacer sous les projecteurs.
Saluons donc l’audace des Nouveaux Caractères de rétablir la
place  et  la  valeur  d’une  oeuvre  ailleurs  écartée,  somme
somptueuse d’un auteur de 49 ans (que l’ont dit à juste titre
fondateur de l’école française de violon), en son unique et
splendide opéra.

CD,  compte  rendu  critique.  Leclair  :  Scylla  &  Glaucus
(Sébastien  d’Hérin,  2014,  3  cd  Alpha)

CD,  compte  rendu  critique.
Véronique  Gens  :  Néère,
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mélodies  de  Hahn,  Duparc,
Chausson (1 cd Alpha, 2015)
CD,  compte  rendu  critique.
Véronique Gens : Néère, mélodies
de Hahn, Duparc, Chausson (1 cd
Alpha,  2015).  Maturité
rayonnante  de  la  diseuse.  Le
timbre  s’est  voilé,  les  aigus
sont  moins  brillants,  la  voix
s’est installée dans un medium
de  fait  plus  large…  autant  de
signes  d’un  chant  mature  qui
cependant peut s’appuyer sur un
style toujours mesuré et nuancé, cherchant la couleur exacte
du  verbe.  Prophétesse  d’une  émission  confidentielle,  au
service de superbes poèmes signés Leconte de Lisle, Goethe,
Gautier, Louise Ackermann, Viau, Verlaine, Maurice Bouchor,
Baudelaire  et  Banville…,  Véronique  Gens  captive
indiscutablement en diseuse endeuillée, sombre et grave, d’une
noblesse  murmurée  et  digne.  L’expressivité  n’est  pas  son
tempérament mais une inclination maîtrisée pour l’allusion, la
suggestion parfois glaçante (propre aux climats lugubres et
funèbres d’un Leconte de Lisle par exemple quand il évoque le
marbre froid de la tombe). La nostalgie générale de Néère de
Hahn pose d’emblée l’enjeu de ce programme façonné comme une
subtile grisaille : les milles nuances du sentiment intérieur.
De notre point de vue, le piano est trop mis en avant dans la
prise,  déséquilibre  qui  nuit  considérablement  à  la  juste
perception de la voix versus l’instrument (déséquilibre criard
même dans Trois jours de vendange d’après Daudet). De Hahn, La
Gens sait exprimer l’ineffable, ce qui est derrière les mots.

1000 nuances de l’allusion vocale : la mélodie romantique
française à son sommet
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Chez Duparc, Hahn, Chausson,
Véronique Gens subjugue

En accord avec l’instrument seul, la soprano peut tisser une
étoffe  chambriste  somptueuse,  feutrée,  jamais  outrée
précisément chez Duparc : douceur grave de Chanson triste
(mais que le piano trop mis en avant là encore perce et
déchire  un  équilibre  et  une  balance  subtile  dont  était
fervente  la  voix  justement  calibrée  :  carton  jaune  pour
l’ingénieur du son indélicat ; une faute de goût impardonnable
car aux côtés du clavier, la soprano mesure, distille cisèle),
un  rêve  vocal  qui  rétablit  le  songe  du  Duparc.  C’est  un
enchantement  vécu  il  y  a  longtemps  dont  la  sensation
persistante  fait  le  climat  diffus,  vaporeux,  brumeux
(wagnérien?) de Romance de Mignon (et son apothéose du là-bas
d’après Goethe) où la tenue et le soutien comme la couleur des
sons  filés  rappellent  une  autre  diseuse  en  état  de  grâce
(Régine Crespin) : quel art du tissage de la note et du verbe
habité, halluciné, poétique. Enivrée, intacte malgré la perte,
l’évocation  elle  aussi  endeuillée  nostalgique  de  Phidylé
(1882) déploie sa robe caressante et voluptueuse grâce au
medium crémeux, rond, replié et enfoui de la voix melliflu qui
appelle à la paix de l’âme : voici assurément le sommet de la
mélodie  romantique  française,  écho  original  du  Tristan
wagnérien, une résonance extatique d’une subtilité enivrante.

Leconte de Lisle, magicien fantastique et déjà symboliste,
fait le lien entre le texte de ce Duparc et la première
mélodie des 7 de Chausson qui suivent : le chant est embrasé
et halluciné, bien que perdant parfois la parfaite lisibilité
des voyelles – problème régulier pour les voix hautes, mais
l’intelligence  dans  l’articulation  émotionnelle  des  vers
oscille entre précision, allusion, incantation. La tension des
évocations souvent tristes et même dépressives trouve dans la
Sérénade  italienne  d’après  Paul  Bourget,  une  liquidité
insouciante soudainement rafraîchissante.



Des Hahn suivant, plus linguistiques, Véronique
Gens  semble  éclaircir  la  voix  au  service  de
voyelles plus lumineuses structurant les phrases
(superbe  Rossignol  des  lilas,  hommage  au
volatile),  ciselant  là  encore  le  versant

métaphorique des vers. Enoncé comme une romance mozartienne
(malgré un piano trop présent), Á Chloris a la délicatesse
d’une  porcelaine  française  usée  à  Versailles  :  l’émission
endeuillée enveloppe la mélodie d’une langueur suspendue qui
fait aussi référence au Bach le plus tendre. C’est évidemment
une lecture très incarnée et personnelle de la mélodie de
Hahn, autre sommet de la mélodie postromantique française et
même cliché ou pastiche étonnamment réussi (1916). Le temps
des Lilas de Chausson hypnotise par la justesse des couleurs,
la précision allusive de chaque mot vocal : prière extatique
et  dépressive,  voici  un  autre  sommet  musical  (1886)  du
postwagnérisme français. Le chant exprime sans discontinuer la
profonde et maudite langueur des âmes irradiées. Le tact et le
style  de  La  Gens  affirme  une  remarquable  acuité  dans
l’allusion. Même finesse de style et richesse de l’intonation
dans l’exceptionnelle Au pays où se fait la guerre de Duparc
(1870), prière retenue, pudique d’une femme de soldat : Duparc
annonce le désespoir intime de Chausson. Le feu ultime que la
soprano sait offrir au mot « retour » finit de saisir. Associé
à  l’Invitation  au  voyage  de  la  même  période  (d’après
Baudelaire), ce premier Duparc gagne un regain de splendeur
poétique : tragédienne subtile et intérieure, la cantatrice
atteint  ici  un  naturel  linguistique  magicien,  imprécation,
déclamation, révélation finale dans le recto tono énoncé comme
la débrouillement d’une énigme  « ordre et beauté, luxe, calme
et volupté ». Il aurait fallu que le récital s’achevât sur ce
diptyque Duparc là. Aucun doute, à l’écoute de ses sommets
mélodiques, Véronique Gens affirme un talent envoûtant, entre
allusion et pudeur (même si ici et là, quelques aigus sonnent
serrés, à peine tenus).

Sans la contrainte d’un orchestre débordant, hors de la scène
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lyrique, le timbre délicat, précieux de Véronique Gens au
format  essentiellement  intimiste  gagne  ici  en  studio  un
somptueux relief : celui qu’affirme son intuition de soliste
tragique et pathétique. Si le tempérament indiscutable de la
coloriste diseuse s’affirme, on regrette vivement la prise de
son qui impose le piano sans équilibre en maints endroits.
Oui, carton jaune pour l’ingénieur du son.

CD, compte rendu critique. Véronique Gens, soprano : Néère,
mélodies de Hahn, Duparc, Chausson. Susan Manoff, piano. 1 cd
Alpha 215. Enregistré au studio Teldex en mars 2015. CLIC de
classiquenews d’octobre 2015.

DVD,  compte  rendu  critique.
Molière  /  Lully  :  Le
Bourgeois  Gentilhomme.  Denis
Podalydès (1 dvd Alpha)
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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
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
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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

http://www.classiquenews.com/wp-content/uploads/2015/06/bourgeois_gentilhomme-582-390-lully-moliere-dvd-alpha-juin-2015_c_pascal_victor_artcomart.jpg


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
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

http://www.classiquenews.com/wp-content/uploads/2013/12/CLIC_macaron_200.jpg


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
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

CD,  coffret.  Compte  rendu
critique.  Louis  XIV  :  les
musiques  du  Roi-Soleil.
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Collection  Château  de
Versailles (3 cd Alpha)
CD. Louis XIV : musiques du Roi-
Soleil (3 cd Alpha). Louis XIV
(1638-1715)  :  le  roi  est  mort
(le 1er septembre 1715 à 8h15 du
matin): vive le roi. La formule
est  connue  et  préserve  la
fonction de la rupture, mais la
personnalité individuelle et le
goût du Souverain décédé vivent
éternellement autrement, par les
manifestations  de  leur  propre
représentation  du  pouvoir,
manifestations culturelles que le Roi-Soleil porta jusqu’à un
degré inédit jusque là, prolongeant certes les fastes royaux
de  François  Ier  et  avant  eux,  d’Anne  de  Bretagne.  Trois
souverains qui surent accorder et même fusionner politique et
art, exercice du pouvoir et création artistique. Mais c’est
assurément le Bourbon qui organisa et centralisa le mieux
toutes les initiatives de son règne.
Pour célébrer le tricentenaire de son décès en 1715, le CMBV,
Centre  de  musique  baroque  de  Versailles  et  Château  de
Versailles rassemble dans ce nouvel opus de la collection
« Château de Versailles », 3 volets manifestant l’éclat du
règne : l’opéra est présent par extraits évocateurs d’une
productivité locale inouïe (mais non enregistré au Château
comme le volume 1 dédié aux Lully et Charpentier sacrés (Te
Deum), faits du compositeur officiel et de son « rival »
apprécié par Louis.
Autant dire que le disque et les concerts ambitieux produits
au Château depuis quelques années ressuscitent ce goût musical
du  Souverain  le  plus  inspiré  dans  l’art  du  spectacle
monarchique,à la Chapelle, à la Chambre, à l’Opéra… comme à
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l’Ecurie.

CD1.  L’exceptionnel  sacré  est  rythmé  par  quelques  pièces
musicales d’un éclat spécifique, accordé aux dimensions et
retentissements politiques de l’événement de la Cour : ainsi
les Te Deum de Lully et Charpentier expriment la gloire et la
ferveur de la Cour réunie autour de son Souverain : acte
d’hommage, manifestation éclatante de la cohésion collective
qui s’exprime par l’art. Les 2 Te Deum abordés ici en 2013 par
Le  Poème  Harmonique  (à  la  Chapelle  royale)  soulignent  ce
prodige de l’art français : palpitants par leurs inflexions
instrumentales et vocales, qui concilient dans cette approche
vivante  et  même  dansante  parfois,  l’individuel  et  le
collectif,  le  martial  et  la  rondeur  du  théâtre  glorieux,
surtout  enchanté,  en  particulier  dans  le  Te  Deum  de
Charpentier (H.146), le plus complet, juste et profond, à la
fois exalté et recueilli. Le Te Deum de Lully (LWV.55) est
d’une  mécanique  certes  ici  assouplie  mais  d’un  esprit  de
démonstration  spectaculaire  un  rien  téléguidé  que  viennent
alanguir  les  sections  plus  profondes  parfois  nostalgiques
inaugurées avec Patrem immensae majestatis.

CD2. Les Grands Motets de Dumont personnalité incontournable
de  la  Chapelle  royale  à  Versailles  avec  De  Lalande  (son
successeur) et bien sûr Lully, manifestent le goût du Roi pour
l’ordinaire de la Messe, ici grâce à Frédéric Désenclos et
l’ensemble Pierre Robert (2004), cet équilibre entre ferveur
franche et sensualité à la fois collective et individuelle,
sertie  d’une  prononciation  informée  percutante.  Le  texte
demeure primordial et ses temps de réflexion comme de distance
méditative  sont  cultivés  par  l’orgue  seul  en  l’alternance
comme le plain chant.

CD3.  Enregistré  en  2001  à  Paris,  le  programme
« Divertissements » de Skip Sempé évoque le génie à Versailles
du Roi et de ses doubles artistiques dont surtout Lully. Le
jeune Souverain des années 1660, plus galant et sensuel que
bientôt  raidi  et  solennelisé  par  l’ampleur  de  la  charge,



exprime sa badinerie évidemment fastueuse en 1664, dans la
fête la plus prestigieuse du règne alors : Les Plaisirs de
l’île enchantée où il orchestre et met en scène ses propres
amours  sous  couvert  d’un  prétexte  romanesque  emprunté  à
L’Arioste et son labyrinthe sentimental (Roland furieux) : les
chevaliers et Roger sur l’île de la fée Alcine, envoûtés par
l’amour. Officiellement, la fête consacre les deux reines :
anne d’Autriche et Marie-Thérèse. Dans le cœur du Roi, c’est
sa maîtresse Louise de la Vallière qui règne sans partage.
Voici  donc  le  Louis  XIV  épris,  enivré,  sensualisé  («  Je
mourrai de plaisir … » de Lambert) qui rêve dans son écrin de
Versailles, aux délices d’un jardin enchanté, le sien. En
1664, Lully n’a pas encore inventé l’opéra et la tragédie en
musique (1673), mais Sempé imagine un parcours à l’orchestre
et au clavecin où les thèmes du bosquet nostalgique, de l’île
ensorcelant (et emprisonnant donc) les sens, diffusent leur
magie active et musicale : ballets, rires, intermèdes, mais
aussi airs de cour… rythment un grand divertissmeent, le plus
grand  et  le  premier  du  genre  à  Versailles.  Le  rire  et
l’humour, une élégance comique, celle surtout du Bourgeois
Gentilhomme de Lully et Molière (dans le genre comédie-ballet
: badinerie chambriste piquée d’un certain maniérisme théâtral
pour  les  reprises  de  la  marche  pour  la  cérémonie  turque)
alternent donc ici avec des pièces pour clavecin de Champion
de  Chambonnières,  Danglebert,  Le  Roux,  Louis  et  François
Couperin, où perce aussi le génie indiscutable de Lully dans
l’expression de cette langueur amoureuse qui se fait danse de
l’envoûtement comme le dernier épisode la Chaconne d’Amadis.
Tendre  adieu  (plutôt  aurevoir)  aux  plaisirs  injustement
fugaces.

CD, coffret. Compte rendu critique. Louis XIV : les musiques
du Roi-Soleil. Collection Château de Versailles (3 cd Alpha
961). Charpentier / Lully : Te Deum (Le Poème Harmonique,
2013)  ;  Grands  Motets  de  Henry  Du  Mont  (Ensemble  Pierre
Robert, 2005) ; Divertissements (Capriccio Stravagante, 2001).
Rééditions.



CD,  compte  rendu  critique.
Campra  :  Tancrède,  version
1729 (3 cd Alpha, Schneebeli,
2014)
CD,  compte  rendu  critique.
Campra : Tancrède, version 1729.
Orchestre Les Temps Présents &
les  Chantres  du  Centre  de
musique  baroque  de  Versailles.
Olivier  Schneebeli,  direction.
Travail  exceptionnel  sur
l’articulation  du  texte,  l’un
des  livrets  les  plus  forts  et
« viril » du compositeur (signé
Antoine  Danchet)  qui  renoue
ainsi  avec  la  coupe  noble  et
héroïque de son aîné et modèle Lully (aidé du poète Quinault).
Tous les chanteurs excellent dans la projection naturelle et
souple du français et Olivier Schneebeli ajoute les inflexions
dramatiques et sensuels d’un orchestre destiné à exprimer les
passions de l’âme, en particulier la passion naissante des
deux guerriers opposés : le chrétien Tancrède et la Sarrazine
Clorinde. Ici l’opéra français égale sinon dépasse l’impact
expressif du théâtre classique parlé et déclamé de Racine. S’y
glissent et triomphent aussi les divertissements, instants de
grâce qui alliant choeurs, ballets, et séquences portés par
les seconds rôles, apportent ces détentes propices, véritables
temps de pure poésie entre des tableaux à l’épure tragique
d’une tension irrésistible. Saluons dans ce sens les deux
dessus au verbe ciselé autant qu’au jeu d’une solide justesse
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(Anne-Marie Beaudette et en particulier Marie Favier au timbre
rond et palpitant). Chacune de leur prestation fait mouche,
les divertissements gagnent un surcroît de profondeur. Tout
concourt à tisser le lent et inéluctable fil tragique vers la
mort de la sublime guerrière, Clorinde.

 

 

 

Olivier Schneebeli réalise un sommet tragique et poétique dans
ce Tancrède de 1702

Tristan et Isolde baroque
 

Le couple noir et jaloux : Argant / Herminie
exalte de pulsations haineuses et pourtant d’une
sincérité  magicienne  (Alain  Buet  et  Chantal
Santon)  :  leurs  personnages  surtout  celui
d’Herminie s’expose sans épaisseur, avec la même

finesse prosodique au début du III. Pour les rôles de Clorinde
et  de  Tancrède,  les  deux  protagonistes  Isabelle  Druet  et
Benoît Arnould ont la jeunesse, la justesse et la sincérité de
deux timbres admirablement engagés. On se délecte dans leurs
oppositions, confrontations successives, le point d’orgue de
leur  union  pudique  admirablement  exprimée  sur  la  scène
demeurant le duo d’une économie souveraine et d’une grande
poésie du IV ( » Gloire inhumaine, hélas ! que tu troubles nos
coeurs  » : sommet de la lyre tragique vécue par les deux 2
coeurs blessés).
Une réserve cependant pour la tenue vocale du baryton : s’il a
le timbre idéalement sombre et virile, sa ligne vocale manque
parfois de justesse comme de simplicité.
L’acte IV, celui de la haine active (sous le feu d’Herminie et
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du mage Isménor) est aussi surtout celui de la confession
amoureuse quand (scène 6), Clorinde avoue son amour pour lui à
Tancrède. Quand au V, la gloire toute acquise à Tancrède est
le sujet de sa profonde douleur car il y perd Clorinde qui
s’épuise et meurt dans ses bras en un duo tristanesque d’un
lugubre digne qui est un autre absolu poétique.

C’est fidèle à la poésie sombre et lugubre du
Tasse  que  Danchet  et  Campra  brossent  un
portrait noir des amours guerriers : la pompe
victorieuse,  la  gloire  qui  jaillit  et
étincelle  sur  l’armure  de  Tancrède  sombre
immédiatement dans le gouffre de la douleur
quand  le  Chrétien  découvre  son  aimée
Clorinde,  touchée  au  coeur  expirante.  La
noblesse, le raffinement, la suavité mesurée
et  allusive  des  divertissements,  le  chant

perpétuellement soucieux de son intelligibilité font toute la
qualité de cet enregistrement pris sur le vif à l’Opéra royal
de Versailles, les 6 et 7 mai 2014. VOIR. Les caméras de
classiquenews étaient fort heureusement présentes lors de la
performance  :  visionner  notre  reportage  vidéo  Tancrède  de
Campra, recréation de la version de 1729.
Voici au disque le meilleur enregistrement de la collection
Château de Versailles. CLIC de classiquenews de mai 2015.

CD, compte rendu critique. Campra : Tancrède, version 1729.
Orchestre  Les  Temps  Présents  &  les  Chantres  du  Centre  de
musique baroque de Versailles. Olivier Schneebeli, direction.
Avec  Benoît  Arnould,  Tancrède.  Isabelle  Druet,  Clorinde.
Chantal Santon, Hermoinie. Alain Buet, Argant. Eric Martin-
Bonnet, Isménor. erwin Aros, Anne-Marie Beaudette et Marie
Favier (seconds rôles divers). 3 cd Alpha baroque Outhere
music 2h46mn. Référence : 3 760014 199585
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CD,  compte  rendu  critique.
The  Tempest,  inspiré  par
Shakespeare.  Musiques  de
Locke,  Martin,  Hersant,
Pécou,  Purcell…  La  Tempête.
Simon-Pierre  Bestion  (1  cd
Alpha, 2014)
CD,  compte  rendu  critique.  The  Tempest,  inspiré  par
Shakespeare. Musiques de Locke, Martin, Hersant, Pécou,
Purcell… La Tempête. Simon-Pierre Bestion (1 cd Alpha, 2014).
The Tempest de 1611 de Shakespeare inspire La Tempête, projet
collectif  porté  par  son  créateur  Simon-Pierre  Bestion  (ex
créateur d’Europa Barocca et de Luce Del Canto) : un cercle
variable  d’artistes  dont  les  individualités  associées
composent une manière d’arène vivante, une compagnie cohérente
et pourtant fourmillant de personnalités distinctes. Joignant
toujours le geste et le mouvement à la précision très habitée
du  chant,  accompagné  par  un  groupe  d’instrumentistes
remarquablement mordants et palpitants, le groupe La Tempête
nouvellement né (1er janvier 2015) subjugue ici de facto dans
un spectacle où c’est essentiellement la vie et l’exclamation
agissante qui s’affirment. La réussite de l’offre s’appuie sur
un  formidable  groupe  de  chanteurs  :  percutants,  diseurs
inspirés et donc un continuo qui est précisément ce que le
jeune chef annonce dans sa note d’intention sur son projet :
ambassadeurs de sons chauds, colorés, incarnés. C’est donc en
plus de son expressivité, une esthétique sonore spécifique.
Ajoutons  surtout  la  présence  du  théâtre  :  tout
l’enregistrement  tend  vers  la  scène,  et  l’auditeur  pense
constamment au prolongement visuel – incarné- de la sélection

https://www.classiquenews.com/cd-compte-rendu-critique-the-tempest-inspire-par-shakespeare-musiques-de-locke-martin-hersant-pecou-purcell-la-tempete-simon-pierre-bestion-1-cd-alpha-2014/
https://www.classiquenews.com/cd-compte-rendu-critique-the-tempest-inspire-par-shakespeare-musiques-de-locke-martin-hersant-pecou-purcell-la-tempete-simon-pierre-bestion-1-cd-alpha-2014/
https://www.classiquenews.com/cd-compte-rendu-critique-the-tempest-inspire-par-shakespeare-musiques-de-locke-martin-hersant-pecou-purcell-la-tempete-simon-pierre-bestion-1-cd-alpha-2014/
https://www.classiquenews.com/cd-compte-rendu-critique-the-tempest-inspire-par-shakespeare-musiques-de-locke-martin-hersant-pecou-purcell-la-tempete-simon-pierre-bestion-1-cd-alpha-2014/
https://www.classiquenews.com/cd-compte-rendu-critique-the-tempest-inspire-par-shakespeare-musiques-de-locke-martin-hersant-pecou-purcell-la-tempete-simon-pierre-bestion-1-cd-alpha-2014/
https://www.classiquenews.com/cd-compte-rendu-critique-the-tempest-inspire-par-shakespeare-musiques-de-locke-martin-hersant-pecou-purcell-la-tempete-simon-pierre-bestion-1-cd-alpha-2014/
https://www.classiquenews.com/cd-compte-rendu-critique-the-tempest-inspire-par-shakespeare-musiques-de-locke-martin-hersant-pecou-purcell-la-tempete-simon-pierre-bestion-1-cd-alpha-2014/
http://www.classiquenews.com/wp-content/uploads/2015/04/the-tempest-locke-purcell-martin-hersant-pecou-alpha-the-tempest-simon-pierre-bestion-1-cd-critique-complete-compte-rendu-CLIC-de-classiquenews-avril-2015.jpg


de partitions ainsi assemblée.

 

 

 

Associant Purcell, Pécou, Locke , Hersant et Martin, Simon-
Pierre Bestion réécrit the Tempest de Shakespeare

Mask des temps mêlés
 

La suggestion des atmosphères, l’approfondissement
des  situations  nourrit  un  goût  pour  la
caractérisation par le groupe : chef et chanteurs
alternent tout en suivant l’intrigue de The Tempest,

pièces  chantées  surtout  choralement,  baroques  ou
contemporaines. Le chant solo n’est pas le fil conducteur,
plutôt un chœur qui expire, s’alanguit, peint constamment des
paysages sonores dramatiquement ciselés. L’auditeur suit les
enchantements du mage Prospero sur son île, d’abord inspiré
par l’esprit de vengeance ; puis, dévoilant une étonnante
leçon d’humanité. Entre temps, le profil captivant d’Ariel
dont il a fait sa créature démoniaque et aérienne, alterne
avec la figure plus tendre de Miranda, jeune cœur d’amour
épris dont la pureté casse le fil des fatalités fratricides.
On passe par exemple dans l’acte I, des superbes climats de
Matthew Locke (Curtain tune), de l’hallucination purcellienne
au Songs d’Ariel de Frank Martin (1950), ou Falling star de
Philippe Hersant (2005). Ce passage d’un siècle à l’autre,
accusant les contrastes poétiques, confirment la disposition
stimulante des interprètes ; tout l’enchaînement ensuite du V,
associant Purcell, Frank Martin, Locke s’avère tout autant
exaltant; et le chant soliste n’est pas exclu comme l’atteste
au III, entre autres, Dorinda’s song du baroque James Hart par
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le soprano clair de Chantal Santon, accentué encore par le
traverso qui lui est associé… Sans omettre comme final du même
III, le velouté sombre de la mezzo Lucile Richardot et son
formidable potentiel dramatique (Remember de You are three men
of sin…).

Nostalgie  chorégraphique  des  baroques  (Locke,  Purcell,  au
final  si  lullystes  dans  cet  abandon  raffiné),  percutantes
suggestions des « modernes » : Martin (défenseur du baroque),
Pécou (aux accents amérindiens…), Hersant (et son goût pour
l’anglais)  font  un  formidable  parcours  sonore  qui  aiguise
l’imaginaire et la conscience, excite l’esprit et le goût.

La justesse du chant collectif, le murmure enchanteur des
instrumentistes,  la  conception  même  du  spectacle  dans
l’enchaînement des tableaux des 5 actes ainsi reconstitués
comme  s’il  s’agissait  d’un  pasticcio,  forment  ce  mask
contemporain des temps mêlés ; des qualités qui affirment bel
et bien la maturité originale d’un nouvel ensemble désormais à
suivre : La Tempête ; sa proposition et son esprit titillent
notre conception de la musique et du concert. Un collectif qui
fait bouger les lignes, en somme. Ne manquez pas La Tempête
version spectacle cette fois, à l’affiche en avril 2015 :
lundi 11 mai 2015, 20h30 aux Bernardins à Paris.

The  Tempest,  inspiré  par  Shakespeare.  Musiques  de  Locke,
Martin,  Hersant,  Pécou,  Purcell…  La  Tempête.  Simon-Pierre
Bestion. 1 cd Alpha, enregistré en juillet 2014 en France
(Choisy le roi). Durée : 1h20mn.

DVD. Purcell : Didon et Enée
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(Dido  and  Eneas,  Vincent
Dumestre,  mai  2014  1  dvd
Alpha)
DVD. Purcell : Didon et Enée (Dido and
Eneas, Vincent Dumestre, mai 2014 1 dvd
Alpha)  Belle  désillusion.  L’esprit
troupe anime chaque production du Poème
Harmonique.  Après  Le  Bourgeois
gentilhomme,  Cadmus  et  Hermione  de
Lully, puis Egisto de Cavalli, Vincent
Dumestre  retrouve  une  complice  (Le
Carnaval  baroque),  la  chorégraphe,
Cécile Roussat pour cette illustration
du mythe de Didon inspiré de Virgile.
Triple  hélas,  la  laideur  indigne  des
costumes (et des coiffes !!), qui semble recycler une vieille
production d’Europe de l’Est matinée de références mais en
plus miséreux, du Cinquième élément de Besson, affecte une
vision que l’on souhaitait poétique. Déjà envisagée par le
début de l’action et sa plage marine (les rives de Carthage),
aux  naïades  flottantes  évanescentes  :  l’onirisme  disparaît
très  vite.  La  palme  de  l’horreur  absolue  revient  à
l’apparition  de  la  magicienne  au  II,  –  sorte  de  pieuvre
humaine  écrasée  sur  un  rocher  miteux,  expectorant  des
membranes  filandreuses  au  rendu  organique  douteux,  et  les
sirènes volantes agitant mollement leur queue ne relèvent en
rien le niveau. Où est la magie, la suggestion, la noble
sensualité d’un spectacle baroque parmi les plus emblématiques
de Purcell ? La narration anecdotique et tout aussi pauvre en
suggestivité  est  atteinte  dans  l’idée  d’exprimer  l’amour
d’Enée (fils de Vénus) et de la belle reine carthaginoise,
flanqués dans une conque géante qui flotte tant bien que mal
sur un océan de papier bleu.
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Même  la  tempête  où  Jupiter  rappelle  au  héros  troyen  son
devoir, même la foule des marins prêts à embarquer pour leur
nouveau  destin  (fonder  Rome)  s’essoufflent  ici.  Agitation
n’est pas souffle ni fascination théâtrale.

Or ni les instrumentistes du Poème ni les chœurs d’Accentus
n’apportent  la  tension  et  la  magie  attendue  :  c’est
malheureusement  terne  et  lisse,  appliqué  parfois,  mais
toujours linéaire. La déception la plus notable vient de la
mezzo de Fairbanks, si agile à exprimer le chant virtuose et
acrobatique alla Farinelli : Vivica Genaux n’est pas Didon ;
aucun phrasé subtil, ni de souffle murmuré digne des grandes
diseuses  tragédiennes,  et  son  lamento  funèbre  final  est
parasité par un vibrato envahissant et incontrôlable qui nuit
à l’expression de la profondeur solitaire. Quelle erreur de
casting. Le style ne convient pas. Et ce n’est pas l’Enée,
droit, carré, sans nuances de Henk Neven qui compense les
manques de sa partenaire. A leurs côtés, la Belinda d’Ana
Quintans se distingue à peine par son chant plus proche des
enjeux  dramatiques.  Finalement,  seule  la  sorcière  habitée,
tourmentée  –  vraie  autorité  haineuse  et  malsaine  -,   du
baryton Marc Mauillon, ailleurs familier des réalisations de
William Christie, tire son épingle : le geste est sans chichi,
et juste comme le chant naturellement projeté et puissamment
expressif. Un chanteur sauve ici la production du naufrage. De
toute  évidence,  la  production  purcellienne  n’est  pas  la
meilleure réalisation signée par Le Poème Harmonique / Vincent
Dumestre. Nous attendions peut-être trop de cette production
qui cependant ne souffre aucune faute de goût. Un dvd … à
oublier.

Henry Purcell : Dido and Aeneas
1 dvd Alpha. Enregistré en mai 2014 à Rouen.

Opéra en trois actes. Livret de Nahum Tate d’après
sa tragédie Brutus of Alba, tirée de l’Énéide de Virgile,
livre IV
Création en décembre 1689 au Pensionnat de jeunes filles de



Chelsea

Cécile Roussat, mise en scène, costumes, chorégraphie, décors…
Chœur Accentus
Le Poème Harmonique
Vincent Dumestre, direction

Didon : Vivica Genaux
Énée : Henk Neven
Belinda : Ana Quintans
Magicienne, un Marin : Marc Mauillon
Première sorcière : Caroline Meng
Deuxième sorcière : Lucile Richardot
Esprit : Nicholas Tamagna
Dame d’honneur : Jenny Daviet

DVD événement. Rameau, maître
à danser par William Christie
(1 dvd Alpha)
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DVD.  Rameau,  maître  à  danser  :
Daphnis  et  Eglé,  La  naissance
d’Osiris  (William  Christie,  Les
Arts Florissants, 1 dvd Alpha).
Pour  l’année  Rameau  2014,  son
plus  fervent  et  convaincant
champion, William Christie et ses
Arts Florissants, surprennent là
où nous ne les attendions pas :
ni  tragédie  lyrique  ni  grand
ballet  mais  deux  pièces
intimistes, des opéras miniatures
dont  le  charme  et  la  légèreté
nous  sont  astucieusement
restitués par un  » Bill  » plus
inspiré  que  jamais.  Les  deux
actes de ballet sont même astucieusement reliés l’un à l’autre
en une totalité musicale, dramatique, dansante d’une belle
cohérence.  Ce  dvd  réalisé  à  Caen  en  juin  dernier  (2014),
confirme les impressions vécues sur le vif et dont témoigne
aussi  notre  compte-rendu  complet  rédigé  au  moment  de  la
création de la production événement : LIRE Rameau, maître à
danser par William Christie et Les Arts Florissants, nouvelle
production pour l’année Rameau 2014. Pour faire simple et
court, Bill renoue avec la réussite de son enregistrement
récent, Le jardin de Monsieur Rameau : même école de la grâce
collective,  même  orchestre  ciselé,  taillé  et  assoupli  au
diapason  de  la  tendresse  la  plus  allusive…  Au  XVIIIè,  la
France de Louis XV sait s’alanguir des délices tendres et
sensuels  de  divertissements  délicieusement  aimables.  C’est
évidemment le cas de ces deux actes de ballet : Daphnis et
Eglé puis La naissance d’Osiris-, dont Rameau revivifie la
tension dramatique grâce au seul génie de sa musique que Bill
divin  interprète  dans  ce  répertoire,  rétablit  dans  son
raffinement tendre le plus enchanteur. En musicien savant et
lettré respectant la tradition de la cour de France,  le
compositeur ajoute le ballet,  c’est à dire cette  » belle
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danse  » que la chorégraphe complice, Françoise Denieau aborde
avec une verve rafraîchissante au diapason d’une mise en scène
subtile  et  très  précise  (signée  de  l’ex  chanteuse  Sophie
Daneman) dans l’esprit d’une troupe de comédiens dont le jeu
collectif  apporte  une  cohérence  imprévue  entre  les  deux
divertissements.

Rameau enchanté
Pour illustrer notre enthousiasme, ne prenons que
l’exemple du premier ballet : le plus enchanteur à
notre avis : Daphnis et Églé. Les pas des danseurs
se mêlent astucieusement au mouvement des acteurs

chanteurs  plutôt  à  l’aise  sur  la  scène  du  Manège  de  la
Guérinière spécialement aménagé pour l’occasion. Le principe
est  séduisant  :  il  rappelle  que  sous  Louis  XV  nombre  de
spectacles ne disposaient pas d’un théâtre en dur mais étaient
accueillis dans le théâtre du Manège de la Grande écurie à
Versailles : un esprit « tréteaux et troupe de comédiens » que
le  regard  et  la  conception  de  Sophie  Daneman  ont  su
magnifiquement exploiter dans la réalisation de ce spectacle
nouveau signé Les Arts Flo.

La délicatesse des sentiments abordés, – amitié / amour -,
s’accorde au raffinement de l’orchestre.  Tout y est aimable
entre  les  bergers  radieux  et  souriants,   Eglé  et  Daphné
jusqu’à la scène du temple où le ministre des autels exprime
le courroux des dieux en un éclair et un tonnerre opportuns,
superbe  coup  de  théâtre  faisant  rupture  avec  l’harmonie
idyllique qui avait cours depuis le début : ces deux bergers
là ne s’aiment pas comme des amis, ils s’aiment d’un amour
véritable.  Révélés à eux-mêmes,  Daphnis et Eglé peuvent
enfin s’exprimer librement non sans avoir auparavant dit leur
désarroi.   Sincères,   justes,   d’une  pudeur  continûment
préservée, les interprètes joignent leur élégance tendre au
chant de l’orchestre enchanteur dont le pastoralisme final
affirme  son  indéniable  tendresse.   Il  revient  à  William
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Christie  d’exprimer  pas  à  pas  ce  glissement  poétique,  de
l’amitié à l’amour, en une direction vive et mesurée, fine et
délicate, mais souple et vive, en autant de nuances suavement
réalisées : l’aveu de Daphnis troublé comme Églé, tous deux
démasqués par Cupidon lui-même est un grand moment de pureté
émotionnelle. Plus de masques ni d’identité feinte alors, mais
le  jaillissement  saisissant  d’un  sentiment  pur  qui  passe
évidement par chant, la musique puis la danse, idéalement
accordés.
Le  raffinement  et  l’élégance  du  chef,   le  soutien  des
instrumentistes tout en accents murmurés et finement nerveux
qui découlent de sa direction souple et onctueuse,  l’accord
des danseurs,  le chant fin et subtile des deux protagonistes
(Elodie Fonnard et Reinoud van Mechelen : deux lauréats du
Jardin des Voix et depuis lors associés aux grands projets de
la famille des Arts Flo), l’unité scrupuleuse de la mise en
scène  composent  le  plus  tendre  tableau  ramélien  :   une
pastorale  à  la  Boucher,  aux  vives  couleurs  d’un  Frago,
auxquelles le chef subtil esthète, ajoute aussi en facétieux
connaisseur,  des  touches  plus  nuancées  et  palpitantes  –
vaporeuses -, … à la façon de Watteau (musette conclusive).
C’est  dire  combien  le  Rameau  des  Arts  florissants  sait
scintiller et charmer par cet équilibre constant entre la vie
et  l’élégance.  L’enchaînement  dernier  est  un  festival  de
séquences d’un exquise intelligence : l’ air   » Oiseaux,
chantez   »  entonné  par  Daphnis  amoureux  qui  rappelle  ce
sentiment enivré de la nature que sait affirmer Rameau jusque
dans  ses  plus  grandes  tragédies  (Rossignols  amoureux
d’Hippolyte et Aricie de 1733), synthétise la perfection d’un
art savant qui sous la direction de Bill, sait pourtant nous
toucher par son infinie tendresse.  L’orchestre regorge de
teintes amoureuses et enivrées : une prouesse dont William
Christie  est  décidément  le  seul  à  détenir  le  secret.  La
pantomime amoureuse espiègle et suave, qui  prolonge le solo
de Daphnis ajoute encore à la totale réussite de l’ensemble.
On n’en attendait pas moins des Arts Flo en cette année Rameau
2014 :  sur le mode léger, badin,  le geste est touchant, la



sensibilité  des  Arts  Flo,  délicieusement  bouleversante.
Superbe apport du plus grand ramélien actuel. Courrez voir et
écoutez ce Rameau enchanteur parmi les dates et les lieux de
la tournée de cet automne (dont les 21 et 22 novembre à la
Cité de la musique à Paris)…

Tournée de Rameau, maître à danser
Daphnis et Eglé, la Naisance d’Osiris

Philharmonie de Luxembourg
le mardi 4 novembre 2014 à 20h

Théâtre Bolchoï de Moscou
les jeudi 6 et vendredi 7 novembre 2014 à 19h

Opéra de Dijon
le vendredi 14 novembre 2014 à 20h

Barbican Centre de Londres
le mardi 18 novembre 2014 à 19h30

Cité de la musique à Paris
les vendredi 21 et samedi 22 novembre 2014 à 20h


