
La FRANCESINA par Le Concert
de l’HOSTEL DIEU
CONCERT DE L’HOSTEL DIEU : LA FRANCESINA par Le
Concert  de  l’Hostel  Dieu  et  Franck-Emmnauel
COMTE. Embrasement lyrique dans le sillon d’une
cantatrice devenue célèbre au XVIIIè, Elisabeth
Duparc dont le Concert de l’Hostel Dieu propose un fascinant
portrait musical et donc opératique, de l’opéra à l’oratorio…
Avec la soprano belge Sophie Junker qui chante les œuvres
abordées par « la Duparc » (décédée en 1778) : airs des opéras
et  oratorios  de  Handel  principalement  (un  disque  devrait
prolonger  ce  nouveau  chantier  musical  ;  sa  parution  est
annoncée  à  mi  octobre  2020).  Agile,  douée  d’un  timbre  de
« rossignol » (ou de « fauvette » / warbling voice), Elisabeth
Duparc  ressuscite  ainsi  au  moment  clé  de  la  carrière  du
compositeur  saxon  où  parvenu  à  une  maturité  artistique
saisissante, il abandonne l’opéra seria italien pour créer un
nouveau  genre  en  anglais,  l’oratorio.  …  «  Née  en  France,
formée en Italie et ayant trouvé la gloire à Londres, la
Francesina a été une des dernières muses de Händel alors qu’il
abandonnait les fastes de l’opéra italien pour l’élévation
spirituelle de l’oratorio. La Duparc est une des rares soprani
françaises à n’avoir jamais chanté en français mais toujours
en italien ou en anglais, Händel a composé pour elle des rôles
aussi  importants  que  Semele,  Iole  (Hercules),  Deidamia,
Romilda (Serse) ou Penseroso (L’Allegro, il Penseroso ed il
Moderato). La plupart de ses contemporains louaient son timbre
et son agilité, les témoignages directs de Mrs Granville –
Delany ou Charles Burney s’étalent sur les qualités de sa
wrabler voice (voix de fauvette). Händel lui a principalement
composé des airs « de rossignol » tels que « Myself I shall
adore » (Semele) ou « Nasconde l’usignol » (Deidamia).

Dans ce programme, la soprano belge Sophie Junker rend hommage
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à La Francesina et explore la collaboration qui la lia à
Händel pendant une décennie. Allant de l’opéra à l’oratorio,
ce récital veut mettre en lumière à la fois la voix de cette
égérie et au même temps montrer comment Händel réussit la
transition  dramatique  entre  l’opéra  italien  et  l’oratorio
anglais.  Ici,  Sophie  Junker  sera  la  Nuova  Francesina  qui
répondra à la Duparc avec la même énergie dans son fastueux
répertoire« , précise P-O Diaz, conseiller artistique.

 

 

EN LIRE PLUS, LIRE notre présentation complète du programme LA
FRANCESINA par Le Concert de l’Hostel Dieu

La Francesina, Elisabeth Duparc, cantatrice vedette au XVIIIè…

Eblouissement lyrique dans le sillon d’une cantatrice
devenue célèbre au XVIIIè, Elisabeth Duparc dont le
Concert  de  l’Hostel  Dieu  propose  un  fascinant
portrait  musical  …  Avec  la  soprano  belge  Sophie
Junker qui chante les œuvres abordées par « la Duparc » : airs
des opéras et oratorios de Handel. Agile, douée d’un timbre de
« rossignol » (ou de « fauvette » / warbling voice), Elisabeth
Duparc ressuscite ainsi. Handel écrit pour elle des rôles
attachants dont l’épaisseur témoigne du travail du Saxon dans
l’écriture et l’expression des passions humaines…

 

 

 

 

AGENDA : La Francesina en tournée

de septembre à décembre 2020
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 Les dates de l’été 2020 sont annulées

 

 

18 septembre 2020 : Festival de Froville

26 septembre 2020 : Journées musicales d’automne de Souvigny
(03)

4 décembre 2020 : Lyon, Salle Molière

 

Le planning des dates La Francesina, actualisé sur le site du
CONCERT DE L’HOSTEL DIEU

 

POITIERS,  TAP.  Deshayes,
Vitaud…jouent Debussy, Fauré,
Duparc

POITIERS, TAP, le 11 déc 2018.
Deshayes,  Vitaud…  Le  TAP  /
Théâtre  Auditorium  de  Poitiers
fête  le  centenaire  Claude
Debussy (1862-1918). D’abord par
le chant du piano seul avec la
Suite  bergamasque  (amorcée  dès

1890, publiée en 1905) : Debussy y joue des formes du passé
(Prélude,  Menuet,  Passepied)  et  produit  un  son  et  des
harmonies nouveaux. Le 4ème épisode, un Clair de lune, vite
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célèbre, allie douceur et invention mélodique.
Même ivresse sonore et forme planante, inédite dans  L’Après-
midi d’un faune, d’après  le poème de Mallarmé où le désir et
la pulsion érotique du faune conduisent le développement, la
trajectoire, la forme des harmonies. La sensualité déborde
dans cette partition crée le 22 décembre 1894, immédiatement
saluée par le si difficile et le très exigeant Ravel. La
transcription pour clavier seul qu’en déduit le pianiste Jonas
Vitaud sait préserver l’énoncé allusif de ce rêve éveillé, 
tout  en  creusant  sa  part  de  mystère  voire  son  essence
énigmatique.

PIANO & MELODIES ROMANTIQUES
et POST ROMANTIQUES

Le chemins de la modernité

Le  programme  à  Poitiers  laisse  une  part  majeure  au  verbe
poétique en particulier aux poèmes mis en musique par Debussy,
Duparc (1848-1933), Fauré (1845-1924), tous trois maîtres de
la mélodie française… depuis le génie d’un Berlioz au début du
siècle. La trilogie ainsi exposée à Poitiers met en lumière ce
passage essentiel du romantisme au postromantisme et à la
modernité telle qu’elle s’affirme dans le cas de Debussy.

Cycle majeur de Gabriel Fauré : La Bonne chanson (1894). À
l’origine  pour  ténor  et  piano,  le  recueil  des  9  poèmes
mélodies s’inspire de Verlaine. Le concert en propose quatre
parmi les plus emblématiques de la facilité de Fauré dans ce
genre qui unit le verbe et le son en une suite de peintures
sonores picturales : Puisque l’Aube grandit, La Lune blanche, 
N’est-ce pas ? L’Hiver a cessé.

Les 3 chansons de Bilitis d’après Pierre Louÿs sont mises en
musique  par  Debussy  en  1897.  Il  s’agit  d’évoquer,  mieux



d’exprimer  le  souffle  filigrané  et  sensuel  de  l’Antiquité
grecque, comme c’était l’enjeu et donc la réussite du Faune de
1894.

Henri Duparc comme cet autre intransigeant et perfectionniste
Paul Dukas, ne laisse à la postérité que ces partitions les
plus parfaites. En témoignent les mélodies jouées ce soir : La
Vie  antérieure,  d’après  Baudelaire  (1884)  d’un  pouvoir
incantatoire et mystérieux irrésistible ; et  L’Invitation au
voyage (1870),  d’après Baudelaire aussi, qui envisage des
climats musicaux d’une profondeur inédite.

______________________________________________________________
__________________________________

DEBUSSY, FAURE, DUPARC
MARDI 11 décembre 2018, 20h30

TAP Poitiers
Durée : 1h30 avec entracte

Karine Deshayes, mezzo-soprano
Jonas Vitaud, piano

>  Claude  Debussy:  Ballade,  Suite  Bergamasque,  Prélude  à
l’après-midi d’un faune (transcription Jonas Vitaud), Chansons
de Bilitis
> Gabriel Fauré : 4 mélodies extraites de La Bonne Chanson op.
61

> Henri Duparc : Mélodies

RÉSERVEZ VOTRE PLACE
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CD, critique. RAVEL, DUPARC :
Kozena, Ticciati (1 cd LINN)
CD, critique. RAVEL, DUPARC : Kozena, Ticciati (1 cd LINN).
Percutant, vif argent, très détaillé et expressif, le cycle en
suite du ballet Daphnis et Chloé (première commande parisienne
de Diaghilev à un compositeur français pour la saison des
Ballets Russes de 1912) percute et marque l’esprit par son
relief très démonstratif. Pourtant il manque ici toute la
sensualité trouble du Ravel éperdu, débridé, même si le finale
se finit effectivement en une frénésie orgiaque (à la manière
de la Valse à venir…).
Puis  vient  les  chansons  de
Henri  Duparc  (1848-1933)  :
l’Invitation  au  voyage  est
emblématique de tout le cycle ;
si le chef détaille et articule
le scintillement empoisonné à
l’orchestre  (d’un  voile  post
tristanesque) : Duparc, élève
de  César  Franck,  est  avec
Chausson le plus wagnérien des
compositeurs  romantiques
français,  le  mezzo  charnu  et
d’une  beauté  saisissante  de
Magdalena  Kozena,  pose  problème  sur  son  articulation  du
français. On pert ici 60 % de la compréhension du texte : or
alchimiste de la note et du texte, Du parc exige pour être
réussi,  une  maîtrise  idéale  de  l’intelligibilité  et  d  e
l’intonation  ;  ainsi  on  reste  très  réservé  sur  son
articulation et l’intelligibilité du français. La diphtongue
échappe totalement à la chanteuse donnant ici, « ta moidre »,
au lieu de « ton moindre »… pourtant la couleur de la voix est
proche du sublime, exprimant la dignité blessée, vénéneuse
d’un Duparc véritablement envoûté par Wagner.
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Phydillé (1882) est la plus convaincante, éperdue, radicale,
d’une passion là encore wagnérienne, et tristanesque : Duparc
a fait le chemin et le pèlerinage de Bayreuth (avec Chabrier
en 1879), au point, qu’il ne s’en remit jamais…

Les Valses nobles et sentimentales font valoir le même sens du
détail  et  du  mordant  expressif  de  l’Orchestre  Deutsches
Symphonie Berlin dont Robin Ticciati est devenu le directeur
musical en titre depuis 2017 : si Daphnis est une immersion
dans  le  grand  bain  hédoniste  et  suave  d’un  Ravel  presque
lascif voire orgiaque (finale), ici règnent la ciselure et le
raffinement  des  climats,  d’une  tendresse  émerveillée.
Caractérisée, pudique aussi, la direction s’affine et atteint
à  cette  cristallisation  suggestive  dont  Ravel,  conteur
magicien  détient  la  secret.  L’écoute  approfondie  met  en
lumière  les  qualités  du  chef  en  terme  de  flexibilité  et
d’accents  par  séquence,  avec  un  souci  de  respect  des
indications  dynamiques.

Belle  lecture  et  surtout  bel  engagement  pour  la  musique
française postromantique et moderne. Reste que la transition
entre la dernière des chansons de Duparc (Phydillé) enchainée
directement à la vivacité expressive et pleine de panache
provocant des Valses de Ravel, n’est pas une continuité des
plus heureuses. Petite erreur dans la conception du programme.

______________________________________________________________
__________________________________

CD, critique. Ravel & Duparc: « Aimer et mourir » – Danses et
mélodies.  Magdalena  Kožená,  mezzo.  Deutsches  Symphonie-
Orchester  BERLIN.  Robin,  Ticciati,  direction  –  1  cd  LINN
records

+ d’infos sur le site de LINN records
http://www.linnrecords.com/recording-aimer-et-mourir.aspx
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L’Orchestre  des  Champs-
Elysées  joue  Debussy  et
Chausson à Poitiers
Poitiers, TAP. Jeudi 4 février
2016.  Orchestre  des  Champs
Elysées  :  Debussy,  Chausson,
Magnard....  Somptueuse  soirée
symphonique au TAP de Poitiers
ce  soir  avec  l’éclat  poétique
des instruments d’époque dans un
programme de musique romantique
française  (et  post  romantique
avec  le  sommet  liquide  et
impressonniste, La mer de Debussy). Sous la conduite du chef
Louis Langrée (applaudi la saison dernière pour Pelléas et
Mélisande, les instrumentistes si passionnément engagés dans
le jeu historiquement informé et toujours soucieux du timbre
et du format sonore originel de chaque instrument, s’engagent
pour une trilogie de compositeurs dont l’écriture devrait ce
soir  gagner  en  mordant  expressif,  raffinement  poétique,
justesse  caractérisée,  subtil  équilibre  entre  lecture
analytique et formidable texture sensuelle. Si le propre des
auteurs  français  est  souvent  présenté  comme  ce  scrupule
particulier  pour  la  transparence,  la  couleur,  la  clarté,
l’apport  de  l’Orchestre  des  Champs  Elysées  devrait  le
démontrer dans ce programme qui associe : Debussy, Chausson et
Magnard,  particulièrement  convaincant.  C’est  de  Chausson  à
Debussy,  une  leçon  d’équilibre  entre  détails  et  souffle
dramatique qui attend les spectateurs auditeurs du TAP de
Poitiers lors de cette grande soirée de vertiges symphoniques.

https://www.classiquenews.com/lorchestre-des-champs-elysees-joue-debussy-et-chausson-a-poitiers/
https://www.classiquenews.com/lorchestre-des-champs-elysees-joue-debussy-et-chausson-a-poitiers/
https://www.classiquenews.com/lorchestre-des-champs-elysees-joue-debussy-et-chausson-a-poitiers/
http://www.tap-poitiers.com/debussy-chausson-magnard-1411


Si  la  pièce  maîtresse  sur  le
plan  symphonique  et  orchestral
demeure  évidemment  La  Mer  de
Debussy  –  sublime  triptyque
climatique pour grand orchestre,
le  concert  offre  un  aperçu
significatif  du  wagnérisme
personnel  d’Ernest  Chausson,

l’un des symphoniste et poète musicien les plus doués de sa
génération (il est né en 1855, et s’éteint fauché trop tôt
avant la fin du siècle en 1899). Composé entre 1882 et 1890,
le cycle est créé lors de ses 38 ans en 1893 ; Le Poème de
l’amour et de la mer opus 19 d’après le texte de son exact
contemporain et ami, le poète Maurice Bouchor (1855-1929), le
Poème comprend deux volets :
I. La Fleur des eaux : « L’air est plein d’une odeur exquise
de lilas » – « Et mon cœur s’est levé par ce matin d’été » –
« Quel son lamentable et sauvage »
Interlude
II. La Mort de l’amour : « Bientôt l’île bleue et joyeuse » –
« Le vent roulait les feuilles mortes » –  « Le temps des
lilas »

Comprenant l’intervention d’une soliste (aujourd’hui soprano
ou mezzo, bien que la version de création ait été réaisée par
un ténor Désiré Desmet), la partition est à la fois cantate,
monologue,  ample  mélodie  pour  voix  et  orchestre  où  les
couleurs  et  le  formidable  chant  de  l’orchestre  rivalise
d’éclats et de vie intérieure avec la voix humaine. Le cycle
des 6 poèmes était probablement quasi achevé quand Chausson
commence son opéra Le Roi Arthus, puis après la composition de
ce dernier, il révise en 1893 Le Poème pour lui apporter une
parure définitive et le faire créer dans une version piano /
chant par le ténor Désiré Desmet (Bruxelles, le 21 février
1893). La version orchestrale est assurée ensuite en avril
suivant par la cantatrice Eléonore Blanc.
Musique  empoisonnée,  langoureuse  et  très  fortement
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mélancolique, le chant de Chausson qu’il s’agisse à la voix ou
dans l’orchestre exprime une extase mortifère et nostalgique
d’une  incurable  torpeur  qui  semble  s’insinuer  jusqu’à
l’intimité  la  plus  secrête,  développant  une  écriture
scintillante et suspendue…. wagnérienne. Chausson a évidemment
écouté  Tristan  et  Yseult  ;  il  ne  cesse  de  déclarer  son
allégeance à l’esprit du maître de Bayreuth, en particulier
dans un motif mélodique, obsessionnel, qui traverse toutes les
mélodies  et  surtout  se  développe  explicitement  dans
l’interlude qui relie les deux volets du cycle : La Fleur des
eaux et La Mort de l’amour.
Musique « proustienne », d’un éclectisme rentré, (typique en
cela de la IIIè République), d’un parfum wagnérien évident
mais  si  original  et  personnel  (en  cela  digne  des
recommandations  de  son  professeur  César  Franck,  lui  aussi
partisan d’un wagnérisme original et renouvelé), douée d’une
forte vie intérieure, l’écriture de Chausson est réitération,
connotations, intentions masquées, plénitude des souvenirs et
des songes enivrés et embrumés, l’expression d’une langueur
presque  dépressive  qui  ne  cesse  de  dire  son  impuissante
solitude. C’est en plus de Tristan, le modèle de Parsifal de
Wagner (écouté à sa création en 1882 à Bayreuth) qui est
réinterprété,  «  recyclé  »  sous  le  filtre  de  la  puissante
sensibilité  d’un  compositeur  esthète  et  poète.  Encore
scintillante et claire, La Mort de l’amour, cède la place à
l’ombre inquiète et l’anéantissement graduel (La Fleur des
eaux); les images automnales, crépusculaires, souvent livides
et  léthales  décrivent  un  monde  à  l’agonie,  perdu,  sans
rémission (« le vent roulait les feuilles mortes »… est une
marche grave et prenante). Et pour finir, tel une prophétie
terrifiante, la dernière mélodie, Le temps des Lilas (écrite
dès  1886,  et  souvent  chanté  comme  une  mélodie  séparée,
autonome) confirme qu’après cette agonie il n’y aura plus de
printemps. Le Poème de l’amour et de la mer est la prédiction
d’une  apocalypse  inévitable.  Il  appartient  aux  interprètes
d’en  restituer  et  la  langueur  hynoptique  et  la  magie  des
couleurs orchestrales d’un scintillement dont le raffinement



annonce La Mer de Debussy… Le chef quant à lui doit veiller
aux équilibres, au format orchestre / voix, pour servir l’une
des plus belles musique de chambre au souffle symphonique.
L’ampleur et la profondeur mais aussi l’exquise lisibilité
mortifère du texte, de ses images d’une sourde et maladive
mélancolie.
Même s’il fut fils de famille, et d’un train de vie supérieur
à  celui  de  ses  confrère  compositeur,  Chausson,  mort
stupidement après une mauvaise chute de vélo, savit entretenir
autour  de  lui,  l’ambiance  d’un  foyer  artistique  et
intellectuel ouvert aux tendances les plus avancées de son
temps : son salon de la rue de Courcelles à Paris reçoit ses
amis Fauré, Duparc et Debussy, mais aussi Mallarmé, Puvis de
Chavannes  et  Monet…  A  l’écoute  de  son  Poème  opus  19,
l’auditeur  convaincu  tirera  bénéfice  en  poursuivant  son
exploration  de  l’univers  de  Chausson  avec  Le  Roi  Arthus
(offrande  personnelle  sur  l’autel  wagnérien),  Viviane,
Symphonie  en  si  bémol  et  bien  sur,  toute  sa  musique  de
chambre…

L’Orchestre des Champs-Elysées au TAP, Poitiers
Jeudi 4 février 2016, 19h30

Albéric Magnard : Hymne à la justice op.14
Ernest Chausson : Poème de l’amour et de la mer op.19

Claude Debussy : La Mer, trois esquisses symphoniques pour
orchestre

Durée du concert : 1h20mn (entracte compris)
Louis Langrée, direction

Gaëlle Arquez, mezzo-soprano

Louis Langrée, premier chef invité de l’Orchestre des Champs-
Élysées, défend la musique française partout dans le monde. La
saison passée à l’Opéra Comique, ils ont créé ensemble l’un
des plus beaux Pelléas et Mélisande qu’on ait entendu depuis
longtemps,  encensé  par  le  public  et  la  critique.  C’est
justement  Debussy  qui  constitue  la  pièce  maîtresse  de  ce
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concert  avec  le  poème  symphonique  La  Mer,  fresque
impressionniste où le chatoiement des couleurs devrait être
magnifié par les instruments d’époque. Le Poème de l’amour et
de la mer fut composé seulement 20 ans avant mais illustre une
esthétique  fort  différente,  empreinte  de  l’influence
wagnérienne qui dominait encore en France en cette fin du 19e
siècle.

CD,  compte  rendu  critique.
Véronique  Gens  :  Néère,
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
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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

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
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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
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.



Isabelle  Druet  chante  les
morts du Pays où se fait la
guerre…
Poitiers, TAP.  Le 14 décembre 2014, 17h. 
Au Pays où se fait la guerre….  Saintes,
Venise… les escales de ce programme hors
normes  sont  déjà  prometteuses  mais  pas
uniques puisque le concert est l’objet d’une
tournée  en  2015.  Privilégiant  les
compositeurs « romantiques français », le
choix  des  partitions  évoque  surtout  le
destin  d’un  soldat  de  la  grande  guerre
(1914-1918),  centenaire  oblige,  à  travers  des  témoignages
directs ou par le regard de ses proches ou de sa famille. En
vérité  le  prétexte  martial  et  sanglant,  intéresse  aussi
d’autres conflits et d’autres époques que le premier conflit
mondial,  remontant  le  curseur  chronologique  jusqu’aux
événements de 1870… Voici assurément le meilleur spectacle
spécialement écrit pour célébrer la Grande Guerre.

Ainsi de Jacques Offenbach à Nadia Boulanger, de très nombreux
styles et auteurs sont sollicités : Cécile Chaminade, Benjamin
Godard (sublime mélodies intitulée Les Larmes), Henri Duparc,
Claude Debussy ou le désormais inévitable Théodore Dubois,
académique audacieux que le Palazzetto Bru Zane à Venise a été
bien  inspiré  de  ressusciter  récemment.  Pourtant  pas  de
référence à Albéric Magnard, auteur majeur qui a péri sous les
armes  (Tours  en  a  fait  heureusement  un  auteur  favori
régulièrement joué : Bérénice, Hymne à la justice)… Les quatre
séquences du programme : le départ, au front, la mort, en
paradis, évoquent le chemin de croix du guerrier par un chant
instrumental  préalable,  celui  de  la  formation  requise  :
quatuor  avec  piano  (Bonis,  Fauré  deux  fois,  enfin  Hahn).
Grande Duchesse de Gérolstein ou veuve d’un colonel (La vie
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parisienne), la mezzo Isabelle Druet endosse avec une verve
mûre,  les  facettes  de  ses  personnages;  celle  qui  fut  à
Versailles,  une  Clorinde  tragique  et  tendre  chez  Campra,
retrouve  dans  ce  programme  romantico-moderne,  les  accents
pudiques de l’hommage aux victimes sacrifiées sur les champs
de bataille. Le titre du concert emprunte à la mélodie de
Duparc « Au pays où se fait la guerre », sublime prière
intérieure dont l’intensité égale la profondeur. Une traversée
dans  des  paysages  sombres  mais  dignes  à  laquelle  les
instrumentistes  du  Quatuor  Giardini  apportent  des  contours
tout aussi suggestifs et recueillis.

Poitiers, TAP. Dimanche 14 décembre 2014, 17h. « Au pays où se
fait la guerre ». Durée approximative : 1h15 (hors entracte).

 

 

avec

Isabelle Druet, mezzo soprano

Quatuor Giardini

David Violi, piano

Pascal Monlong, violon

Caroline Donin, alto

Pauline Buet, violoncelle

Programme

1/ LE DÉPART

Mel BONIS : Quatuor avec piano n°1 op. 69 : Finale

Jacques OFFENBACH : La Grande Duchesse de Gerolstein

Ah que j’aime les militaires
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Cécile CHAMINADE : Exil

Jacques OFFENBACH : La Grande Duchesse de Gerolstein :
Couplets du sabre

2/ AU FRONT

Gabriel FAURE : Quatuor avec piano op.45 : Allegro molto

Gaetano DONIZETTI : La fille du régiment : pour un femme de
mon rang…

Benjamin GODARD : Les Larmes

Henri DUPARC : AU pays où se fait la guerre

Entracte

3/ LA MORT

Gabriel FAURE :  Quatuor avec piano opus 15. Adagio

Claude DEBUSSY : 5 poèmes de Charles Baudelaire, Recueillement

Henri Duparc : Elégie

Jacques OFFENBACH : la vie parisienne, Je suis veuve d’un
colonel

4/ EN PARADIS

Reynaldo HAHN : Quatuor avec piano : Andante

Lili BOULANGER : Elégie

Théodor DUBOIS : En Paradis

Théodore DUBOIS : Quatuor avec piano en la mineur

Andante molto espressivo

Bis 1 : OFFENBACH : La Fille du Tambour major, Que m’importe
un titre éclatant ?



Bis 2 : FAURE : Après un rêve…

 

 

 

Patriotisme et guerres lointaines…
Henri  Duparc  évoque  la  froide
dépouille  d’un  soldat  anonyme  …
tant de soldats morts au nom d’un
patriotisme  exacerbé,  celui  du
XIXème  et  du  XXème  siècles.
L’antagonisme  primitif  France   /
Allemagne, revivifié encore sur la
scène  musicale  dans  le  rapport
radicalisé  à  Wagner  fait  aimer
notre  époque  européenne  où  les
nationalismes  durcis  ont

heureusement  été  absorbés  par  la  construction
européenne.  Prétexte  à  une  relecture  certes  poétique  mais
surtout comique (Donizetti et Offenbach), la guerre est aussi
l’acte  ultime  qui  sacrifie  le  sang  et  la  jeunesse.  Les
conflits  de  1870  et  de  1914  inspirent  évidemment  les
compositeurs chacun bravant le sort, célèbre l’accomplissement
du  devoir,  et  le  déchirement  du  départ.  Au  front,  c’est
l’angoisse née de l’attente et de l’horreur. Pourtant à peine
adoucie par le souvenir de l’aimée, de la famille, du retour
espéré… Courageux, le soldat n’en demeure pas moins homme :
« mais les larmes qu’on peut verser, quand les têtes sont
détournées, on ne les a pas soupçonnées… » Les Larmes de
Banjamin Godard.

Et  comme  si  le  sujet  trop  brûlant  ne  pouvait  être
immédiatement compris, digéré, accepté, la plupart des auteurs
usent du prétexte historique, font surgir une action empruntée
au siècle antérieur plutôt que de s’inscrire dans la réalité
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contemporaine : ainsi Offenbach situe sa Grande Duchesse de
Gerolstein au XVIIIè (vers 1720 ou « à peu près »), Henri
Duparc dans Au Pays où se fait la guerre, ne peut évoquer les
armes et les deuils que dans une distanciation pudique, qui
renvoie à la conquête coloniale du … Second Empire ; même
Donizetti, pourtant détenteur du truchement comique, élabore
dans sa Fille du régiment de 1840, une action qui évoque des
temps  guerriers  anciens  eux  aussi,  ceux  des  campagnes  de
Bonaparte en Italie, Offenbach fait de même en 1879 pour La
fille du tambour-major. Dans le programme, les adagios des
Quatuors pour piano de Fauré (1887) ou Dubois (1907) éclairent
le  fond  d’une  époque  tourmentée.  Ils  font  retentir   mais
allusivement dans les salons intimes, les déflagrations des
guerres contemporaines.

 

 

Au pays où se fait la guerre. Après Poitiers le 14 décembre
2014, les autres dates de la tournée 2015 : 20 janvier à Aix-
en-Provence, 22 janvier à Entraigues-sur-la-Sorgue, 25 janvier
à Arles et 5 février à Périgueux.

 

 

 

Compte-rendu  :  Fontdouce.
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Abbaye,  20ème  festival
estival, le 26 juillet 2013.
Concert  inaugural.  Baptiste
Trotignon,  Natalie  Dessay,
Philippe  Cassard.  Mélodies
françaises.
Saint-Bris des Bois
en  Charente-
Maritime  accueille
l’inauguration  du
20ème  Festival  de
l’Abbaye  de
Fontdouce.
L’endroit  magique
datant  du  12e
siècle  concentre
beauté et mystère.
Le  concert
exceptionnel d’ouverture se déroule en deux parties à la fois
contrastées et cohérentes. Il commence de façon tonique avec
le pianiste jazz Baptiste Trotignon et se termine avec un duo
de choc, la soprano Natalie Dessay et Philippe Cassard au
piano !

 

 

Festival de l’Abbaye de Fontdouce,
le secret le mieux gardé de l’été !
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Située entre Cognac et Saintes, à deux pas de Saint-Sauvant,
l’un des plus beaux villages de France, l’ancienne Abbaye
Royale obtient le classement de Monument Historique en 1986.
Elle fait ainsi partie du riche patrimoine naturel et culturel
de la région. Elle en est sans doute l’un de ses bijoux, voire
son secret le mieux gardé ! Le maître du lieu (et président du
festival Thibaud Boutinet) a comme mission de partager la
beauté et faire connaître l’histoire et les milles bontés du
site acquis par sa famille il y a presque 200 ans. Après notre
séjour  estival  et  musical  à  l’Abbaye  de  Fontdouce,  toute
l’équipe met du coeur à l’ouvrage et le festival est une
indéniable réussite !

Le Festival comme le site historique acceptent avec plaisir la
modernité et font plaisir aussi aux amateurs des musiques
actuelles. L’artiste qui ouvre le concert est un pianiste jazz
de formation classique : Baptiste Trotignon régale l’audience
avec un jeu à l’expressivité vive, presque brûlante, qui cache
pourtant une véritable démarche intellectuelle. Notamment en
ce qui concerne sa science du rythme, très impressionnante. Le
pianiste  instaure  une  ambiance  d’une  gaîté  dansante,
décontractée, contagieuse avec ses propres compositions ; il
fait de même un clin d’oeil à la musique classique avec ses
propres arrangements « dérangeants » d’après deux valses de
Chopin. Mais son Chopin transfiguré va très bien avec son
éloquence subtilement jazzy. La musique du romantique  d’une
immense liberté formelle, se prête parfaitement aux aventures
euphoriques et drolatiques de Trotignon. Un début de concert
tout en chaleur et fort stimulant qui prépare bien pour la
suite classique ou l’où explore d’autres sentiments.

L’entracte tonique est l’occasion parfaite pour une promenade
de découverte, tout en dégustant les boissons typiques du
territoire. Le sensation de beauté paisible au long du grand
pré,  l’effet  saisissant  et  purement  gothique  de  la  salle
capitulaire, les couleurs et les saveurs du patrimoine qui
font vibrer l’âme… Tout prépare en douceur pour le récital de



mélodies par Natalie Dessay et Philippe Cassard.

Ils ont déjà collaboré pour le bel album des mélodies de
Debussy « Clair de Lune » paru chez Virgin Classics. Pour ce
concert d’exception, les deux artistes proposent Debussy mais
aussi Duparc, Poulenc, Chabrier, Fauré, Chausson… Un véritable
délice  auditif  et  poétique,  mais  aussi  sentimental  et
théâtral. Natalie Dessay chante avec la véracité psychologique
et l’engagement émotionnel qui lui sont propres. Un registre
grave  limité  et  un  mordant  moins  évident  qu’auparavant
n’enlèvent rien à la profondeur du geste vocal. Elle est en
effet ravissante sur scène et s’attaque aux mélodies avec un
heureux mélange d’humour et de caractère. La diva interprète
« Le colibri » de Chausson  avec une voix de porcelaine : la
douceur  tranquille  qu’elle  dégage  est  d’une  subtilité  qui
caresse l’oreille. Philippe Cassard est complètement investi
au  piano  :  il  s’accorde  merveilleusement  au  chant  avec
sensibilité  et  rigueur.  La  «  Chanson  pour  Jeanne  »  de
Chabrier, la plus belle chanson jamais écrite selon Debussy,
est en effet d’une immense beauté. Les yeux de la cantatrice
brillent en l’interprétant ; nous sommes éblouis et émus, au
point d’avoir des frissons, par la délicatesse de ses nuances
et par la finesse arachnéenne de ses modulations. « Il vole »
extrait des Fiançailles pour Rire de Poulenc est tout sauf
strictement  humoristique.  La  complicité  entre  les  vers  de
Louise de Vilmorin et la musique du compositeur impressionne
autant que celle entre le pianiste et la soprano. Sur scène,
ils  s’éclatent,  font  des  blagues,  quelques  fausses  notes
aussi, se plaignent du bruit des appareils photo… ils mettent
surtout  leurs  talents  combinés  au  service  de  l’art  de  la
mélodie française, pour le grand bonheur du public enchanté.

Découvrir  ainsi  la  magie  indescriptible  de  l’Abbaye  de
Fontdouce et déguster sans modération les musiques de son
festival d’été reste une expérience mémorable !

 .
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Compte-rendu  :  Toulouse.
Théâtre  du  Capitole,  le  23
mai  2012.  Mélodies  de
Poulenc,  Debussy,  Duparc,
Aulis  Sallinen  …  Karita
Mattila,  soprano.  Ville
Matvejeff, Piano.
Toulouse  la  connaît  et  l’aime.  Il
s’agit de son troisième récital dans
la ville rose. Il s’est terminé dans
une belle complicité. Karita Mattila
est  tout  simplement  l’une  des  plus
belle voix de soprano lyrico-spinto du
moment.  Mozart  puis  Verdi,  Richard
Strauss,  Tchaïkovski,  Lehar,  Janacek
et Wagner lui doivent des incarnations
inoubliables.  Son  rapport  avec  le
public  français  est  passionnel  et
Toulouse qui aime tant les belles voix lui voue un amour
total. Car la voix est superbe, la femme ravissante et son art
théâtral, au plus haut. Le récital avec piano développe ses
qualités de musicienne mais le cadre semble un peu étroit pour
un tempérament si généreux.
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Katita Matila : Diva ensorcelante

 

Dès son entrée en scène, très théâtralisée, nous avons été
intrigué par une allure intemporelle de Diva avec robe longue
et  voilages,  en  tons  assortis,  nombreux  bijoux  et  visage
souriant et lisse : Elisabeth Schwartzkopf ou Victoria de Los
Angeles entraient en scène ainsi, créant une magie hors du
temps et du quotidien. Cette présence impressionnante était
augmentée par la jeunesse et la passion, un rien précieuse, du
pianiste  finlandais  Ville  Matvejeff  :  compositeur,  chef
d’orchestre  et  pianiste  de  haut  vol,  il  est  toujours
visuellement  expressif  dans  son  jeu,  parfois  un  peu  trop
démonstratif. Son geste pianistique un peu outré est assorti à
une sonorité riche, des nuances savantes, un sens du partage
de la musique très amical avec la Diva et son public.

La première partie du récital est un hommage à la mélodie
française et débute par des mélodies de Poulenc. À vouloir en
exprimer  le  théâtre,  Karita  Mattila  en  fait  trop  et
l’articulation  n’est  pas  assez  précise  alors  même  que  la
cantatrice comprend toutes les subtilités des textes. La voix
est magnifique, ronde, riche et répond à toutes les inflexions
et  nuances  de  la  musicienne.  Mais  l’humour  français  de
certaines pièces lui échappe un peu. Ensuite les mélodies de
Debussy sont superbes de timbre, couleurs et nuances, mais il
manque la mélancolie et le doux amer maladif qui leur est si
particulier.

La vocalité est sublimée par une voix d’une telle ampleur,
sachant apprivoiser les plus subtiles nuances, mais une simple
diseuse avec des moyens vocaux plus frêles peut y sembler plus
idiomatique dans ces poèmes de Baudelaire mis en musique par
Debussy. Pour finir les mélodies de Duparc permettent enfin un
déploiement de la voix et du théâtre plus satisfaisant et le
public est bien plus touché en raison de l’adéquation des
moyens vocaux aux partitions plus ouvertement extraverties de



Duparc.  Cette  première  partie  française  est  un  véritable
hommage  qu’il  convient  d’apprécier  et  de  chérir,  mais
soulignons que seules les mélodies de Duparc permettent à la
Diva d‘offrir tout son talent généreux en pleine liberté.

La  deuxième  partie  débute  par  un  cycle  du  compositeur
finlandais Aulis Sallinen. En demandant de ne pas applaudir
entre  les  mélodies  du  cycle  Neljä  laulua  unesta,  Karita
Mattila obtient un degré de concentration du public très rare.
Les sentiments tristes et douloureux, la lumière mélancolique
de la Finlande, diffusent dans la salle et si Ville Matvejeff
avait  auparavant  joué  de  manière  extravertie,  ici  sa
concentration est totale et l’attitude plus simple convient
admirablement au travail d’interprétation conjointe entre le
pianiste  et  la  chanteuse  exigé  par  la  délicatesse  de  la
composition.

Ayant changé de tenue, la Diva en robe noire près du corps, et
grand châle abricot s’en entoure pour suggérer les moments de
replis mélancoliques des poèmes. Après ce très beau cycle, le
public est conscient d’avoir été gratifié d’une interprétation
proche de l’idéal, la voix se déployant large et puissante
avec d’autres moments mélancoliques et doux. Mais le public
n’était pas au bout de ses surprises avec un cycle allemand de
Joseph Marx. La diction très articulée est particulièrement
séduisante. Et la voix peut s‘épanouir encore, avec des aigus
forte magnifiques. Le parfait équilibrage et la progression
vocale des mélodies proposées dans ce récital, permettent à
Karita Mattila de ménager sa voix, de lui offrir un parfait
avènement,  à  la  manière  sage  dont  elle  gère  sa  carrière
entière. Comme il est agréable d’entendre cette voix aimée
comme  nous  la  connaissons,  avec  un  vibrato  parfaitement
maîtrisé, des nuances exquises allant du piano au fortissimo
et une palette de couleurs d’une richesse sidérante.

Les bis sont phénoménaux : Zeugnung de Strauss est sidéral et
spectaculaire autant qu’émouvant. Quand au tango final, il est
vocalement et pianistiquement sensationnel : il permet à la



Diva de faire deviner son tempérament volcanique (celui qui
fait de sa Salomé une torche vive). Karita Mattila reviendra,
elle nous l’a promis : le public aimant de Toulouse l’attend
déjà.

Toulouse. Théâtre du Capitole, le 23 mai 2012. Mélodies de
Francis Poulenc (1899-1963), Claude Debussy (1862-1918), Henri
Duparc (1848-1933), Aulis Sallinen (né en 1935), Joseph Marx
(1882-1964). Karita Mattila, soprano. Ville Matvejeff, Piano.


