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CD,  coffret  compte  rendu
critique. Igor Markevitch : the
complete EMi recordings, 18 cd
Erato.  Igor  Markevitchn  né  en
1912,  exact  contemporain  de
Celibidache,  fut  d’abord  un
compositeur  puis  un  chef
d’orchestre.  L’un des apports
du  coffret  reste
l’enregistrement  par  le  chef
lui-même de son ballet L’envol
d’Icare,  prise  mono  belge  de
1938, d’une coupe affûtée, mordante, comme son visage aux
arêtes vives et pénétrantes : un clair manifeste d’une froide
précision quasi chirurgicale. D’origine russe, Markevitch est
formé à Paris par Alfred Cortot et Nadia Boulanger. Passionné
par la musique de son temps, il dirigea pour la première fois
à l’âge de 18 ans et connut une carrière éblouissante qui
conduisit le producteur d’Emi Walter Legge à lui proposer
d’enregistrer  pour  la  firme  britannique  dès  1949.  D’un
scrupule acéré voire incisif (préfigurant ainsi un certain
Solti), esthétiquement marqué par la tendance postmodernisme
néoclassique plutôt réaliste, en rien lyrique et romantique,
Markevitch  travailleur  acharné  et  grand  connaisseur  des
partitions,  affirme  un  style  précis,  plus  rythmique
qu’hédoniste,  écartant  tout  pathos,  d’une  rare  intensité
expressive  cependant.  Sa  clarté  analytique  excelle  dans
Stravinsky dont il fut le fier et irréprochable défenseur du
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Sacre (d’où pas moins de 2 versions ici, avec le Philharmonia
orchestra en 1950 et 1959).

Chef  surtout  symphonique,  Markevitch  laisse  néanmoins  deux
opéras en version intégral : une passionnante Vie pour le
Tsar, l’opéra patriotique en quatre actes de Glinka (avec
Lamoureux en 1957, réunissant une distribution quasi idéale :
Boris Christoff, Teresa Stich-Randall, Nicolai Gedda…) et dans
un tout autre registre, avec l’Orchestre Lamoureux toujours,
La Périchole d’Offenbach, toute en verve en 1958 (avec Suzanne
Lafaye dans le rôle titre).

Le  coffret  de  18  cd  regroupe  les
enregistrements  réalisés  pour  EMI  entre
1949 et 1969 : soit 20 ans d’une carrière
piloté  avec  une  rigueur  volcanique,  un
appétit musical mené tambour battant (il ne
devait jamais rester plus de 2 ou 3 ans,
sauf exception au même poste : mais sa
direction pédagogique a laissé partout une
trace mémorable). Ici, Markevitch conduit
dans  les  années  1950,  les  orchestre
français : « National de la Radiodiffusion
française  »  (1954-1956),  Lamoureux

(1957-1958),  Orchestre  de  Paris  (1969),  surtout  le
Philharmonia Orchestra (1950-1959) en contrat exclusif avec
Emi  et  Legge  (curieux,  audacieux,  moderne,  c’est  à  dire
favorisant les créations et les œuvres du XXè siècle, le goût
de Markevitch couvre ici les répertoires baroque, classique,
romantique et du 20e siècle (dont par exemple Prokofiev ou
Britten).  De nombreux inédits font de ce coffret un corpus de
première  importance,  pour  amateurs  et  connaisseurs  :  les
ouvertures de Verdi (Londres, 1949-1951), Carnaval des Animaux
de Saint-Saëns (Londres, 1954 avec Géza Anda et Béla Silki) ;
Pierre et le loup de Prokofiev (1950), Young Person’s Guide to
the  Orchestra  (1954)  de  Britten  ;  Romeo  et  Juliette  de
Tchaikovsky (1954); une Nuit sur le mont chauve de Moussorgski
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(Paris, 1954) ; les Danses Polovtsiennes de Borodine (Paris,
1954) ; Concerto Grosso de Haendel (Orchestre Sainte Cécile de
Rome, 1950); et aussi les Variations sur un thème de Haydn de
Brahms (Londres, 1951)…

Son ascendance russe explique sa déférence pour les auteurs
russes  :  Tchaikovsky,  Moussorgski,  Borodine,  Glinka,  mais
aussi Prokofiev et Chostakovitch (Symphonie n°1, Paris 1955),
sans omettre le plus vénéré, Stravinsky (les deux Sacres,
Suite n°2,  Divertimento, surtout Pulcinella, suite d’après
Pergolesi  (Paris,  1954)…  Parfois  électrique,  souvent
expressive jusqu’à l’incandescence, la direction de Markevitch
foudroie, captive par ses audaces, la précision du trait et la
détermination stylistique. Legs inestimable.

CD,  coffret  compte  rendu  critique.  Igor  Markevitch  :  the
complete EMi recordings, 18 cd Erato

CD,  compte  rendu  critique.
Joyce  &  Tony  :  Joyce
DiDonato,  mezzo-soprano  et
Antonio Pappano, piano (1 cd
Erato 2014)
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CD, compte rendu critique. Joyce
& Tony : Joyce DiDonato, mezzo-
soprano  et  Antonio  Pappano,
piano (1 cd Erato 2014). Erato
nous lègue un superbe programme
né de l’entente artistique entre
une diva et un pianiste prêts à
toutes les nuances… D’abord, la
diva  américaine  s’impose  en
début  de  récital  dans  un  long
monologue,  enrichi  de  traits
pianistiques ciselés il est vrai
(tout l’art du Pappano complice se dévoile dès le début), qui
redevable de l’esthétique raffinée des Lumières, met en avant
son style de belcantiste affûtée… Haydn, admirablement défendu
ici,  se  plaît  à  détailler  chaque  saillie  intérieure  de
l’héroïne, son Ariane palpite continûment : du pardon à la
rage,  car  ici  malgré  le  désir  d’oubli,  l’abandonnée  par
Thésée,  figure  de  l’amoureuse  démunie  et  trahie,ne  peut
écarter la brûlure de l’abandon ni la morsure de la trahison.
Un  cœur  blessé  qui  n’arrive  pas  à  maîtriser  sa  haine
irrépressible… La cantate de 1789, que Haydn prit soin encore
de jouer lors de sa tournée à Londres, semble résumer toutes
les passions du coeur humain.
Louons  surtout  les  accents  maitrisés  d’une  râgeuse
expressivité linguistique : toutes les nuances d’un cœur trahi
s’y succèdent : invectivant, languissant, et bientôt murmurant
au souvenir des effusions passées et perdues, enfin l’appel à
la paix intérieure et surtout le poison de l’aigreur outragée
qui en fin de cantate (presque 20mn quand même!), emporte la
fin  de  l’épisode.  La  longueur  du  souffle,  la  justesse
contrôlée  de  l’émission,  l’éclat  des  nuances  vocales  et
l’articulation sont splendides.

La  facétie  des  Rossini  fait  un  heureux  contraste:  Beltà
crudele (1821) en particulier fait surgir en filigrane, cet
humour parodique propre au compositeur italien romantique. La
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riche palette expressive de la mezzo l’aborde avec un feu et
une passion, d’autant mieux chauffés par la cantate de Haydn.
La révélation vient des chants du soir (1908) du napolitain
Santoliquido dont le style se rapproche par son expressivité
linguistique des véristes italiens :  surtout son inspiration
mélodique  si  ardente  et  passionnée  se  révèle  ….  finement
puccinnienne. A croire que le compositeur passe en revue en
offrant  leur  profil  le  plus  intense,  chaque  héroïne  qu’a
portraiturée  Puccini  :  Tosca,  Mimi,  Cio  Cio  San  semblent
paraître  dans  l’incarnation  palpitante  toujours  proche  du
texte qu’en offre la diva du Kansas. La couleur tragique,
filigranée par le ruban embrasé de Joyce, fait merveille dans
la dernière mélodie parfois extatique souvent échevelée signée
De Curtis (Non ti scordar di me), prière amoureuse radicale,
dont la diva habitée laisse un témoignage halluciné, d’une
ivresse enchantée.

C’est un prélude dramatique idéal pour la seconde partie du
récital qui regroupe des songs du Nouveau Monde, si proche 
par  leur  jeu  expressif  des  airs  et  mélodies  d’opéras
initialement  abordés.  La  chanteuse  y  déploie  une  réelle
habileté sensible, en diseuse autant qu’en actrice, et dans
l’américain, fait étinceler comme dans l’italien, les mille
nuances d’un cœur touché, ivre, parfois facétieux (Kern : Life
upon the wicked stage) ou parodique : mais à travers les 14
chansons qui empruntent pour beaucoup à la fantaisie délirante
de Broadway, c’est l’art de la tragédienne et de l’amoureuse
enchantée,  enivrée  qui  surgit  et  s’affirme  d’épisode  en
séquence, vrais opéras en miniature. La DiDonato sait incarner
et nuancer un personnage avec une vibration remarquable, y
compris dans sa variation brésilienne (Food for Thought de
Villa-Lobos  ;  extrait  de  sa  Magdalena  de  1948)…  3
« encore »/bis confirment cette rage expressive subtilement
contrôlée : chacun standard célébrissime, My funny Valentine
de  Rodgers  et  Hart  de  1937,  All  the  things  you  are
d’Hammerstein de 1939 (et qui marqua les adieux de Kern à
Broadway), I love a piano d’Irving Berlin (1915 : clin d’œil à



peine voilé au pianiste en parfaite entente) sans omettre
l’enchanteur Over the rainbow, l’éternelle prière écrite pour
Le Magicien d’Oz de 1939. La sensibilité palpitante de la
cantatrice régale son auditoire dans ce live londonien des 6
et 8 septembre 2014, où se dévoile une complicité rare avec le
Pappano pianiste.

CD, compte rendu critique. Joyce & Tony : Live at Wigmore
Hall. Joyce DiDonato, mezzo-soprano et Antonio Pappano, piano.
Haydn,  Rossini,  Santoliquido.  Foster,  Kern,  Berlin,  Villa-
Lobos, Rodgers, Nelson, Dougherty… Récital live enregistré au
Wigmore Hall de Londres, les 6 et 8 septembre 2014. 2 cd Erato
0825646 107896.

CD,  compte  rendu.  Maurice
Ravel.  Daphnis  et  Chloé
(Philippe Jordan, 1 cd Erato
2014)
CD,  compte  rendu.  Maurice  Ravel.
Daphnis et Chloé (Philippe Jordan, 1
cd  Erato  2014).  C’est  un  superbe
accomplissement  qui  outre  sa  pleine
réussite dans les équilibres si ténus
chez  Ravel,  confirme  les  affinités
indiscutables de Philippe Jordan avec
la  musique  française.  Le  choix  du
programme reste très pertinent car il
apporte une lecture enfin nouvelle sur
Daphnis  et  Chloé,  ne  serait-ce  que  par  la  présence
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« rectifiée » des voix chorales, éléments essentiel ici quand
il est souvent relégué (à tort) dans d’autres versions… Le
chœur  (opportunément  très  présent  dans  la  prise  de  cet
enregistrement parisien de 2014) apporte cette couleur vocale
imprécise  et  flottante  (il  ne  dit  rien  de  précis  ou  ne
participe  pas  linguistiquement  à  l’action),  emblème  de  ce
néoclassicisme  dont  rêvait  Ravel.  Mais  que  Diaghilev  sut
écarter  lors  d’une  reprise  londonienne  en  1914,  goût  ou
économie oblige ?

La subtilité de la partition ravélienne grandit dans cette
restitution sonore où les instruments pèsent autant que les
voix. La récente production du Roi Arthus de Chausson, révélée
dans sa parure orchestrale l’a démontré à l’Opéra Bastille :
Philippe  Jordan  sait  faire  chanter  et  parler  l’orchestre
parisien avec une finesse de ton rare, qui l’inscrit dans le
sillon de son père, Armin. Ecoute intérieure, équilibre des
pupitres,  lisibilité  et  voile  générique,  hédonisme  et
motricité,  le  chef  actuel  directeur  musical  de  la  Maison
parisienne  cisèle  et  sculpte  avec  autant  de  tact  que  de
puissance,  révélant  comme  personne  avant  lui,  –  de  notre
propre expérience récente, le Wagner de Tannhaüser ou surtout
du Ring. Chambrisme et rugosité véhémente d’un orchestre qui
est devenu son complice. Le travail et l’entente s’écoutent
ici,  au  service  d’un  Ravel  à  la  fois  sensuel  et
impressionniste,  antiquisant  et  onirique  au  delà  de  toute
imagination. La baguette éclaire l’oeuvre en la rendant non à
son raffinement précieux mais à sa sobriété enchanteresse.

Daphnis et Chloé étincelle d’intelligence et d’accomplissement
imprévus oubliés : une série de révélation sonore en cascade
grâce  à  la  baguette  enchantée  du  chef  suisse.   La  Valse
surenchérit dans le registre de la sensualité instrumentale ;
elle  s’élève  encore  d’une  marche  pour  atteindre  cette
lascivité impudique, osant des oeillades à peine voilées pour
une extase enfiévrée proprement irrésistible. D’un paganisme
franc  et  mouvant,  Philippe  Jordan,  à  la  fois  caressant,



suggestif, nerveux, fait émerger les mélodies les unes après
les autres avec un sens inné de la séduction comme de la
continuité  organique  (pour  ne  pas  dire  charnelle).  Cette
version n’aurait pas déplu à Béjart pour sa chorégraphie, s’il
l’avait connue. Magistral. Paris a la chance de bénéficier
d’un chef d’une telle maturité raffinée. Et si l’Orchestre
national de Paris était le meilleur orchestre à Paris ?

CD, compte rendu. Maurice Ravel. Daphnis et Chloé
(Ballet en un acte, créé le 29 mai 1913), La Valse
(Poème chorégraphique, créé le 12 décembre 1920).
Orchestre et choeur de l’Opéra national de Paris.

Philippe Jordan, direction. 1 cd Erato 0825646166848, 1h08mn.
Enregistré à Paris en octobre 2014.

DVD,  compte  rendu  critique.
Mozart : La Finta Giardiniera
(Haïm, 2014)
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DVD, compte rendu critique. Mozart : La
Finta  Giardiniera  (Haïm,  2014).
Présentée  en  mars  2014  à  Lille,  la
production  mise  en  scène  par  David
Lescot  révèle  en  format  dvd  son
intelligence  dramaturgique  comme  sa
fine direction d’acteurs. Chez Mozart,
la subtilité du bouffa joue avec les
vertiges  amères  nés  de  la  déception
amoureuse  :  on  peine  à  mesurer  la
maturité  poétique  et  la  profondeur
expressive de cette fausse jardinière
Violante rebaptisée Sandrina qu’un passé chargé, rend très
humaine donc touchante. Le sujet sous ses accents comiques
cible précisément la fragilité des coeurs et le danger des
faux serments quand il engage les sentiments des êtres au-delà
de leur apparente maîtrise… Cette école du coeur, cynisme et
ivresse mêlés, fera les délices de Cosi fan tutte. Mais dans
La Finta Giardiniera, Wolfgang même jeune, est déjà Mozart et
la  grâce  souvent  grave  de  son  écriture  est  bel  et  bien
présente  ici.  Le  drame  qui  sourd  dans  l’enchaînement  des
séquences,  la  vérité  des  sentiments  plutôt  que  des  types
formatés,  fait  du  théâtre  mozartien,  une  scène  déjà
romantique.
Tout cela paraît dans cette production où la cohérence des
chanteurs acteurs, leurs aptitudes à jouer autant qu’à chanter
font toute la valeur de la performance. L’opéra est la fusion
du théâtre et de la musique et la vision génératrice de ce
plaisant plateau le dévoile avec naturel et subtilité. La
tempête qui affleure chaque destinée personnelle plonge dans
l’intimité des êtres : le travail des acteurs rend explicite
une compréhension très nuancée et juste de l’amour, ce que la
musique de Mozart exprime avec le génie que l’on sait. Le
délire certes mais aussi la folie et la déraison puissante et
destructrice  qui  inféode  les  individus  :  Mozart  acclimate
après Haendel, la tragédie amoureuse d’après L’Arioste, mais
avec les accents sincères de son style inimitable. Bien sûr en
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fin  de  parcours,  Sandrina  Violante  (Erin  Morley)  retrouve
Belfiore  (Enea  Scala,  vrai  ténor  agile)  mais  avant  leurs
retrouvailles, c’est toute une géographie des coeurs (avec le
coup de théâtre à la fin du II) où les êtres se révèlent et se
dévoilent à eux-mêmes et aux autres qui transporte et emporte
les  couples  destinés  à  s’unir  finalement  autour  des  deux
protagonistes  :  Arminda  (Marie-Adeline  Henry,  maîtresse
dominatrice) et Ramiro (effervescente Marie-Calude Chappuis),
Serpetta (Maria Savastano, un rien elle aussi agitée) et Nardo
/  Roberto  (Nicolay  Borchev,  flexible  et  sombre)…  Seul  le
podestat  (pétillant  et  subtil  Carlo  allemano)  reste
célibataire mais il jure de se marier très vite avec une
jardinière aussi avenante…
Inspirée par la tenue scénique et les trouvailles très justes
du metteur en scène, la direction d’Emmanelle Haïm semble
revitalisée  dans  la  finesse  comme  l’expressivité.  Poésie,
justesse, humanité sensible et collectif idéalement canalisé :
que demander de mieux ? C’est Mozart qui gagne ici et son
opéra  de  jeunesse  injustement  sousestimé,  est  très
honorablement réhabilité. CLIC de classiquenews de juin 2015.

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

Enregitré à Lille en mars 2014.

DVD.  Compte  rendu  critique.
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Michel  Legrand  :  Les
parapluies  de  Cherbourg  (1
dvd Erato, 2014).
DVD. Compte rendu critique. Michel Legrand : Les parapluies de
Cherbourg (1 dvd Erato, 2014). C’est l’un des apports les plus
réussis de la politique récente du Châtelet en faveur de la
comédie musicale… hexagonale. Il s’agit cette fois non pas
d’un  énième  spectacle  de  Sondheim,  génie  contemporain,
véritable héritier de Broadway, mais bien du français Michel
Legrand,  compositeur  légendaire  pour   le  fameux  film  de
Jacques Demy de 1964, à l’esthétique si fouillée.

Adaptée par Vincent Vittoz, avec Michel
Legrand comme chef dorchestre (à la tête
d’un collectif de 75 musiciens), Sempé aux
décors et le jeune talent si juste de la
soprano Marie Oppert, Les parapluies de
Cherbourg  faisaient  l’événement  au
Châtelet à Paris en septembre  2014. A
Cherbourg,  se  déroule  la  bouleversante
histoire d’un jeune couple séparé par la
guerre d’Algérie,  ici recréée en version
symphonique et « mise en espace » à partir
du film légendaire de Jacques Demy, palme
d’or  à  Cannes  en  1964.  Le  spectacle  donné  du  11  au  14
septembre 2014 au Châtelet à Paris, avait marqué les esprits.
Il avait déjà été donné à New York et Paris en 1979, à Londres
en  2011.  En  2014,  l’orchestre  placé  sur  scène  faisait
l’événement  exigeant  une  précision  et  une  organisation
théâtrale  scrupuleusement  réglées.  Les  amateurs  de  Jacques
Demy  avaient  peu  apprécié  l’adaptation  des  Demoiselles  de
Rochefort en 2003 par Rheda. Mais avec cette production, rien
de tel. Bien au contraire.

https://www.classiquenews.com/dvd-compte-rendu-critique-michel-legrand-les-parapluies-de-cherbourg-1-dvd-erato-2014/
https://www.classiquenews.com/dvd-compte-rendu-critique-michel-legrand-les-parapluies-de-cherbourg-1-dvd-erato-2014/
https://www.classiquenews.com/dvd-compte-rendu-critique-michel-legrand-les-parapluies-de-cherbourg-1-dvd-erato-2014/
http://www.classiquenews.com/wp-content/uploads/2015/06/Demy-legrand-les-parapluies-de-cherboug-dvd-erato-dessay-naouri-marie-oppert-dvd-erato-critique-classiquenews-0825646117628.jpg


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

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

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

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

Steffani  :  Niobe  (Gauvin,
O’Dette, Stubbs, 3 cd Erato,
2013)
CD,  compte  rendu  critique.
Steffani  :  Niobe  (Gauvin,
O’Dette,  Stubbs,  3  cd  Erato,
2013). Les initiateurs de cette
résurrection  étonnante  (et
légitime) n’avait pas attendu le
coup marketing certes louable de
Cecilia  Bartoli  et  son  cd
Mission (paru à l’automne 2012,
avec grand fracas au regard de
la  couverture  volontiers
provocatrice  :  on  y  voyait  la
diva  romaine  tête  rasée  brandissant  une  croix  comme  un
exorciste…),  pour  dévoiler  la  sensualité  aimable  et
languissante du compositeur Agostino Steffani (mort en 1728),
musicien  diplomate,  ecclésiastique  et  spécialiste  entre
autres, de duos vocaux parmi les plus suaves de la musique
européenne  du  XVIIIè  à  une  époque  qui  précède  les  grands
accomplissement de Rameau et de Haendel. Né italien, Steffani
fait surtout sa carrière en terre germanique, de Cour en Cour
(à Munich, à Hanovre…), où s’impose partout le goût pour la
musique italienne. Enregistré dès novembre 2013 au festival de
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musique  ancienne  de  Boston,  l’opéra  Niobe  souligne
effectivement le tempérament hautement dramatique de Steffani,
en une langue très proche de Haendel. L’opéra créé en janvier
1688, a déjà fait l’affiche de Schwetzingen dès 2008, avant
Covent Garden en 2010, et donc Boston (Early music festival…
en 2013, en version de concert que prolonge cet enregistrement
produit par Erato). Inscrit dans l’esthétique lyrique du plein
XVIIè (Seicento), Niobe affirme une assimilation évidente des
opéras vénitiens (Monteverdi et Cavalli surtout), d’Alessandro
Scarlatti,  et  des  ouvrages  français  lullystes  (l’élégance
majestueuse colorée de nostalgie suggestive dans les ballets :
ballet des soldats au banquet et chaconne finale).

 

 

 

Opéra en première mondiale

Entre Lully et Haendel : le cynisme
sensuel de Steffani

 

Ardente, féminine, humaine, et tendre le soprano de
Karina Gauvin va idéalement à la souveraine Niobe
dont l’arrogance thébenne est écrasée et violemment
punie par les dieux, Artemis et Apollon, les enfants

de  Latone  que  Niobe  ose  outrager  dans  son  propre  temple.
Angélique  (parfois  doucereux)  et  d’une  constante  douceur
atténuée  (trop  systématique),  Philippe  Jaroussky  incarne
l’époux de Niobe, Anfione dont la chaleur et l’humanité se
révèlent  dans  plusieurs  airs  impressionnant  par  leur
profondeur et leur justesse poétique, totalement bouleversant
: air des sphères, lamento ultime, tout exprime chez lui une
langueur empoisonnée et ciselée et d’un rare raffinement :
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l’ennemi du magicien Poliferno, a depuis longtemps renoncé au
pouvoir car il est frappé par une étonnante lassitude : le
rôle est l’un des plus surprenants de l’opéra baroque de cette
fin  du  Seicento  (dommage  que  Jaroussky  atténue  la  portée
expressive du personnage par des aigus de plus en plus tirés
et aigres, une ligne vocale et des phrasés trop limités).

 

Propre à l’opéra vénitien, les emplois bouffons et délirants
(José  Lemos  en  Nerea)  ne  sont  pas  écartés,  présence  d’un
sentiment satirique sur la vanité des passions humaines. Le
Manto d’Amanda Forsythe (fille de Tiresias, le prêtre aveugle
de Latone) se distingue également, comme les deux autres haute
contres : Terry Wey (Créonte, l’amoureux transi de Niobe) et
le précité José Lemos, comme les deux ténors : Aaron Sheehan
(le prince Clearte également épris de Niobe) et Colin Balzer
(Tiberino, prince sauveur et bientôt époux de Manto), sans
omettre le très bon Tiresias de Christian Immler. Les couleurs
vives et chatoyantes de l’orchestre emmené par le luthiste
Paul O’Dette et son compars Stephen Stubbs (auquel l’on doit
tant de superbes programmes du XVIIème italien), le sens des
nuances et cet abandon à la sensualité d’essence vénitienne
offrent  ainsi  une  résurection  de  Niobe  particulièrement
réussie.
Ne pensez pas que l’élégance de la forme et du style porte une
intrigue de simple convention : le drame épingle la vanité et
l’arrogance (celle de Niobe), antichambre de sa déchéance :
l’orgueil tue et le pouvoir mène à la folie : telle est la
morale de cet opéra dont la cynisme tragique doit beaucoup
d’une certaine façon à la maturité du théâtre de Monteverdi à
Venise. La magie et la folie, le délire tragique et fatal que
suscite l’exercice du pouvoir comme la puissance (Niobe et
Amphion  vont  jusqu’à  se  diviniser!)…  brosse  un  portrait
réaliste de la petitesse humaine, sa vaine prétention, sa
folie  inextinguible.  On  est  certes  ému  par  l’humanité
souffrante, nostalgique et sensuelle de Niobe et d’Amphion



(finalement des bourreaux sympathiques… comme les Macbeth plus
tard chez Verdi), les souverains de la fière Thèbes, mais l’on
se dit aussi qu’ils n’ont rien vu venir et qu’ils récoltent ce
qu’ils ont semé. Si l’écriture se montre proche de Lully (sans
les chœurs cependant)), elle rappelle aussi Biber. Steffani,
compositeur  lettré  et  fin  diplomate  devait  connaître  les
secrets ambivalents de la nature humaine. Niobe en témoigne de
façon éloquente et somptueuse. Superbe révélation.

 

 

 

AGOSTINO STEFFANI (1654-1728) :  Niobe, Regina di Tebe (1688)
Musique de ballet rajoutée de Melchior d’Ardespin (1643-1717)
Livret de Luigi Orlandi, d’après Les Métamorphoses d’Ovide

Karina Gauvin: Niobe
Philippe Jaroussky: Anfione, Roi de Thèbes
Amanda Forsythe: Manto
Christian Immler: Tiresia
Aaron Sheehan: Clearte
Terry Wey: Creonte
Jesse Blumberg: Poliferno
Colin Balzer: Tiberino
José Lemos: Nerea
Boston Early Music Festival Orchestra Paul O’Dette & Stephen
Stubbs   Coffret  3CD  ERATO  0825646343546.  Enregistrement
réalisé à Bremen, en novembre 2013.

 

 

 



CD.  Haendel  :  Messiah,  Le
Messie  (Haïm,  2013,  2  cd
Erato)
CD. Haendel : Le Messie (Haïm,
2013,  2  cd  Erato).  Le  Messie
s’appuie  sur  le  livret  de
Charles Jennens qui sélectionne
des  pages  de  l’Ancien  et  du
Nouveau testament, soulignant la
nature divine et miraculeuse de
Jésus,  les  prophéties  énoncées
dans  l’Ancien  testament,
s’accomplissant  bien  dans  le
Nouveau. Pourtant pas de drame
tragique évoquant la Passion et
le Sacrifice ni la Résurrection après la mort, mais comme un
oratorio, la lumière de la croyance, la ferveur de la foi et
de  l’espérance  qui  trouvent  dans  les  images  musicales,
toujours dramatiques – c’est là le génie lyrique et théâtral
de Haendel-, l’accomplissement attendu. Au début des années
1740 – la partition a été « expédiée » en peu de temps (3
semaines  seulement)  à  la  fin  de  l’été  1741  (Jennens  se
plaindra  du  manque  d’inspiration  musicale,  d’une  indignité
patente au regard de l’élévation du livret, en particulier vis
à vis de l’ouverture…), le compositeur affirme pourtant sa
maturité,  réussissant  dans  le  langage  de  l’oratorio,  une
évocation  pleine  de  souffle  et  d’emportements  (mesurés
cependant)  qui  passe  par  l’engagement  des  chœurs  (très
présents, acteurs principaux dans cette fresque contemplative
plus que narrative), et où les airs solistes développent les
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sentiments  d’admiration,  de  certitude  fervente,
d’épanouissement… créé en 1742 à Dublin, puis en 1743 à 
Londres, Le Messie ne suscita pas ce triomphe escompté par
Jennens. Trop méditatif, pas assez draamtique et spectaculaire
comme  Samson,  Le  Messie  fut  moins  apprécié  par  sa  nature
immédiatement oratorienne.

De fait, Emmanuelle Haïm semble prendre littéralement à la
lettre  le  mode  poétique  mais  statique  des  épisodes  :  la
cohésion et la sonorité souveraine du choeur, la plénitude
ronde  et  bondissante  du  Concert  d’Astrée  montrent
indiscutablement  combien  Haendel  a  trouvé  –  depuis  les
pionniers : Christie et Malgoire-, des interprètes inspirés,
convaincants ; les solistes de cette version sont diversement
impliqués  :  le  plus  engagé  et  expressif  reste  la  basse
Christopher Purves, et aussi le contre ténor ou alto : Tim
Mead (qui faisait aussi la valeur du récent programme des Arts
Florissants  dédié  aux  musique  haendéliennes  pour  la  Reine
Caroline,  1  cd  Les  Arts  Florissants,  William  Christie
Éditions). Plus lisse, la vocalité sans aspérités donc souvent
distante de Lucy Crowe, ou l’impassible ténor Andrew Staples.
Pour  autant  prenons  nous  bien  en  compte  la  progression
dramaturgique du cycle scindé en trois parties : Prophéties
(Annonciation,  Nativité)  ;  Passion  (Résurrection  puis
Ascension)  ;  Rédemption  et  salut  de  l’âme  chrétienne
compatissante… Ce n’est qu’au cours de la décennie suivante,
dans  les  années  1750  que  Le  Messie  s’imposa  et  fut
véritablement apprécié, quand Haendel le donna chaque Carême à
Covent Garden dans la chapelle de sa propre fondation pour les
jeunes enfants démunis et abandonnés, du Foundling Hospital à
Londres. Il pouvait s’appuyer a lors sur le talent de son
castrat favori, l’alto Gaetano Guadagni.

Contrairement à William Christie son ancien mentor dont elle
assurait le continuo, Emmanuelle Haïm s’en tient à un juste
milieu, ni trop expressif ni trop neutre ; une voie médiane,
très (trop?) british et politically correct. D’ailleurs les



artisans de cette production (membres du chœur, solistes et
instrumentistes)  sont  majoritairement  britanniques.  William
Christie  a  tranché  depuis  longtemps  :  particulièrement
soucieux de l’intelligibilité textuel – le livret de Jennens y
gagne  un  surcroît  d’éloquence  dramatique-,  le  directeur
fondateur des Arts Florissants sait aussi caractériser comme
peu, l’essence théâtrale de la musique haendélienne. Car ici,
même  en  terres  sacrées,  l’opéra  n’est  jamais  loin  d’une
séquence même si elle s’identifie constamment à l’oratorio.
Plus déconcertantes chez Haïm… les tournures de fin de phrases
et les variations dans la résolution des ornements, ou la
grille flottante et mobile des tempi (chœur Hallelujah !,
plage 21)… ces effets inédits tournent parfois au maniérisme
hors sujet qui contredit l’élégance naturelle comme le goût si
équilibré, haendéliens.

En final qu’avons nous ? Une sonorité séduisante, des solistes
appliqués mais souvent peu habités (sauf Mead et Purves), un
léché  oratorien  qui  reste  de  bon  aloi  :  la  puissante
théâtralité contenue dans la partition de Haendel en sort-elle
vraiment gagnante ?

Haendel (1685-1759) : Messiah HWV 56. Lucy Crowe, Tim Mead,
Andrew  Staples,  Christopher  Purves,  Chœur  et  orchestre  du
Concert d’Astrée (David Bates, chef de choeur). Emmanuelle
Haïm, direction (2 cd Erato Réf. 0825646240555. Enregistrement
réalisé à Lille, en décembre 2013).

CD,  annonce.  La  Lucia  de
Diana  Damrau  (début  février

https://www.classiquenews.com/cd-annonce-la-lucia-de-diana-damrau-debut-fevrier-2015-chez-erato/
https://www.classiquenews.com/cd-annonce-la-lucia-de-diana-damrau-debut-fevrier-2015-chez-erato/


2015 chez Erato)
CD, annonce. Diana Damrau chante Lucia di
Lammermoor (2 cd Erato à paraître début
février 2015). Sur un fond décoratif qui
cite l’Ecosse baroque de la fin du XVIIè,
–  châteaux  dans  la  brume  et  fontaine
hantée (2è tableau du I)-, le drame de
Lucia  prépare  pour  la  chanteuse  qui
s’expose  un  rôle  particulièrement
éprouvant, qu’elle soit amoureuse enivrée mais inquiète (à la
fin du II pour l’échange des anneaux du serment avec son aimé
Edgardo), ou surtout détruite et humiliée (fin du II, par le
même Edgardo qui assiste impuissant mais haineux aux noces de
sa fiancée avec un autre, Arturo). Le III est l’acte de la
sublimation des passions : le sacrifice de cette soeur donnée
pour sauver l’honneur et la fortune des Ashton par un frère
bien  peu  avenant  (Enrico,  le  baryton  méchant),  inspire  à
l’héroïne une scène entre l’horreur et l’inconscience. Lucia
qui a tué ce mari récent qu’elle n’aimait pas (Arturo, imposé
par son frère) déambule en une scène de folie inoubliable…
(2ème  tableau  du  III),  avant  qu’Edgardo  fou  de  douleur,
apprenant  la  mort  de  Lucia,  se  suicide  :  les  amants
romantiques à l’opéra n’ont jamais eu d’issue positive.

Entre  la  jeune  femme  encore  fière  et  combattive  surtout
enamourée du II, puis la sacrifiée devenue criminelle et folle
dans le second tableau du III, le soprano tendre et intense de
Diana Damrau assure idéalement les défis du rôle, l’un des
plus difficiles du bel canto préverdien. En plus de la ligne
bellinienne de sa scène de folie, il faut aussi ajouter une
dose de réalisme plus brutal et direct, propre à Donizetti.

Enregistré sur le vif à Munich en juillet 2013, cette nouvelle
version fera date sous la baguette de Jesus López-Cobos : aux
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côtés de la bouleversante Diana Damrau (si époustouflante l’an
dernier dans La Traviata à la Scala de Milan, dans la mise en
scène  du  provocateur  rebelle  Dmitri  Tcherniakov),  Ludovic
Tézier dans le rôle du frère froid et cynique, et de Joseph
Caleja dans celui de l’amant héroïque confirment la haute
tenue vocale de cette nouvelle production annoncée au disque
début février 2015. Critique complète du double cd Lucia di
Lammermoor de Donizetti par Diana Damrau dans le mag cd dvd
livres de classiquenews, au moment de la sortie du coffret.

Gaetano Donizetti : Lucia di Lammermoor. Diana Damrau (Lucia),
Ludovic Tézier (Enrico Ashton), Joseph Calleja (Edgardo Di
Ravenswood), David Lee (Lord Arturo Bucklaw), Nicolas Testé
(Raimondo Bidebent), Marie Mclaughlin (Alisa) & Andrew Lepri
Meyer (Normanno). Munchener Opernorchester. Jesus Lopez-Cobos,
direction (enregistrement réalisé en juillet 2013 à Munich).
2cd Erato 2564621901.

DVD.  Rameau  :  Hippolyte  et
Aricie  (Haïm,  Alexandre,
2012)
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DVD.  Rameau  :  Hippolyte  et
Aricie  (Haïm,  Alexandre,
2012).  Présence  des
machineries  d’époque,  faste
des  décors  peints  très
architecturés,  à  l’identique
selon  les  relevés  d’époque,
statisme  éloquent  de  la
gestuelle,  placement  des
figures  chanteurs  dans  un
espace  souvent  réduit  à
l’ordonnancement  classique
tripartite  :  premiers  et
seconds plans, lointains… la
production  de  cet  Hippolyte
entend  offrir  un  équivalent
visuel  et  scénique  à  la
restitution  historiquement
informée  inféodant  chant  et
orchestre.  C’est  une  construction  d’abord  de  l’esprit  que
viennent colorer et enrichir la souplesse des danseurs et
remettre en mouvement les situations des chanteurs tragiques
et pathétiques inscrits dans l’action. La clarté spatiale qui
en résulte sert évidemment l’exposition baroque du drame et
immédiatement la totalité de la machine ramélienne saisit par
sa cohérence, son équilibre, sa richesse évocatoire et sa
puissance … magique. Théâtre de dépassement et d’enchantement,
l’opéra de Rameau d’autant plus fort et signifiant en son
premier opus de 1733 – le plus scandaleux aussi-, surgit dans
toute sa force scénographiée dans son déploiement matériel
(jusqu’à Zoroastre, les opéras de Rameau touchent autant par
leur science musicale que leur impact visuel et décoratif). 
La  vertu  essentielle  de  cette  production  demeure  la
présentation  de  l’ouvrage  dans  une  approche  historicisante
proche de ses codes originels : l’esthétique qui en découle
favorise le fantastique (acte des enfers), l’enchantement et
l’onirisme des divertissements dansés (les plus fascinants et
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tendres depuis Lully et Campra). Voilà qui change des mise en
scènes  modernes,  trop  décalées,  trop  inopérantes  dans  le
système lyrique baroque.

A cela s’ajoutent deux données clés que seul William Christie
sait distiller depuis ses débuts défricheurs au service du
Baroque  avc  la  complicité  de  ses  Arts  Florissants  :  son
intelligence  linguistique  et  sa  tendresse  alanguie.  Deux
dimensions  que  le  plateau  ici  ne  maîtrise  que  rarement
exception faite de l’Aricie si délectable et éblouissante de
précision  incarnée  d’Anne-Catherine  Gillet  (qui  ose  avec
succès une immersion dans le XVIIIè) et le Thésée, virile et
juvénile de Stéphane Degout : ardeur tendue mais articulée
plutôt  que  héroïsme  noble  déjà  chenu.  Le  reste  de  la
distribution déçoit dont la Phèdre expressive mais hystérique
et  brouillonne  de  Connelly,  comme  le  précieux  maniéré  de
l’Hippolyte  décidément  trop  affecté  de  Lehtipuu.  Dans  la
fosse, Le Concert d’Astrée plein d’énergie ne trouve pas les
respirations languissantes ni l’élégance déclamée et naturelle
de Bill : pourtant Emmanuelle Haïm ex continuiste des Arts Flo
a su prendre le meilleur auprès de la source Christie : son
Rameau  est  vif  mais  creux,  efficace  mais  désincarné.  Le
spectacle  est  cependant  total  et  riche  :  quand  Thésée  ou
Aricie  paraissent  la  mécanique  se  change  en  théâtre  des
passions palpitantes : un must pour les deux solistes.

DVD. Rameau : Hippolyte et Aricie, 1733. Emmanuelle Haïm,
direction. I. Alexandre, mise en scène. Avec Anne-Catherine
Gillet, Stéphane Degout, François Lis, Marc Mauillon, Sarah
Connelly, Topi Lehtipuu… Le Concert d’Astrée. Enregistré au
Palais Garnier en 2012. 1 dvd Erato.



DVD. Poulenc : Dialogues des
Carmélites (Rhorer, Py, 2013)
– 1 dvd Erato
DVD. Poulenc : Dialogues des Carmélites
(Rhorer, Py, 2013). Le transfert de cette
production  admirable  vocalement  et
scéniquement est comme sublimé encore par
le choix des plans serrés sur les visages,
insistant  sur  le  travail  d’acteurs  de
chaque  chanteuse  :  un  approfondissement
rare  qui  se  révèle  d’une  crédibilité
cinématographique  rendant  cette
réalisation proche d’un long métrage : la
progression  de  plus  en  plus  tragique
jusqu’aux exécutions finales n’en est que
plus haletante. Il est vrai que le plateau vocal réunit la
crème des chanteuses francophones actuelles : Piau (qui n’a
certes pas l’âge de Constance mais n’en exprime pas moins sa
juvénilité  fragile  et  désespérée),  Petibon  (d’une  criante
vérité  dans  le  rôle  protagoniste  de  Blanche  de  la  Force,
l’aristocrate convertie marchant vers son martyre), enfin Gens
(digne  et  bouleversante  Lidoine).  Hors  sujet,  Lehtipuu  –
outré, caricatural- et la Prieur de Plowright, vocalement hors
style et dépassé. Dommage, car l’unité et la cohérence de
l’ensemble  s’en  trouvent  déséquilibrées.   Au  service  d’un
drame scéniquement millimétré, le chef Rhorer qui a déposé sa
baguette  historiquement  informée  pour  conduire  l’opulent
Philharmonia  Orchestra,  trouve  la  fluidité  et  le  mordant
nécessaires, une vision elle aussi qui dans la fosse affirme
une excellente intelligence expressive.  Sans les erreurs du
casting, ce dvd méritait évidemment un CLIC de classiquenews.
Le duo Piau / Petibon fonctionne à merveille : touchant et
bouleversant même par leur fragilité et leur humanité.

https://www.classiquenews.com/dvd-poulenc-dialogues-des-carmelites-rhorer-py-2013-1-dvd-erato/
https://www.classiquenews.com/dvd-poulenc-dialogues-des-carmelites-rhorer-py-2013-1-dvd-erato/
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Poulenc : Dialogues des Carmélites (Rhorer, Py, 2013) – 1 dvd
Erato. Sophie Koch (Mère Marie de l’Incarnation), Patricia
Petibon  (Blanche  de  La  Force),  Véronique  Gens  (Madame
Lidoine),  Sandrine  Piau  (Soeur  Constance  de  Saint  Denis),
Rosalind  Plowright  (Madame  de  Croissy),  Topi  Lehtipuu  (Le
Chevalier de La Force), Philippe Rouillon (Le Marquis de La
Force), Annie Vavrille (Mère Jeanne de l’Enfant Jésus), Sophie
Pondjiclis  (Soeur  Mathilde),  François  Piolino  (Le  Père
confesseur  du  couvent),  Jérémy  Duffau  (Le  premier
commissaire), Yuri Kissin (Le second commissaire, un officier)
& Matthieu Lécroart (Le geôlier). Philharmonia Orchestra &
Chœur  du  Théâtre  des  Champs-Elysées,  Jérémie  Rhorer,
direction. Olivier Py, mise en scène. Enregistré sur le vif en
2013, Paris, TCE.


