
Compte  rendu,  opéra.
Versailles. Opéra Royal, le 5
avril  2014.  Haendel  :
Tamerlano.  Max-Emanuel
Cencic. Il Pomo d’Oro
Après  avoir  subjugué  le  public  de  l’Opéra
Royal  mi-mars  avec  une  reprise  de  la
production phare de l’année 2012 de l’Opéra
National  de  Lorraine,  Artaserse,  le  contre
ténor Max-Emanuel Cencic est revenu ce soir au
Château pour la première de sa toute nouvelle
production  avec  Parnassus  ARTS  Production
(disque à venir) :  Tamerlano de Haendel.

 

Tamerlano de rêve
Disons le tout de suite, même si le temps lui donnera plus de
rondeur et de fluidité, la distribution réunie pour le CD et
ici, sa version concert, est tout simplement superlative.

La soirée a toutefois débuté par coup de théâtre qui aurait pu
troubler musiciens et chanteurs si ces derniers n’avaient su
réagir  avec  un  grand  professionnalisme,  afin  d’offrir  au
public  une  soirée  inoubliable.  Un  spectateur  victime  d’un
malaise a nécessité une interruption du concert, alors qu’il
venait tout juste de commencer et l’intervention réactive et
efficace  des  pompiers  du  Domaine,  dont  il  faut  saluer  la
présence active et le travail tout au long de l’année sur le
site.
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Donné pour la première à Londres au King’s Theatre, le 31
octobre 1724, Tamerlano repose sur une histoire, qui se situe
à  une  période  plus  récente,  que  les  sujets  antiques  plus
classiques dans le répertoire de cette époque. Le livret de
Niccolò Francesco Haym s’inspire de celui qu’Agostino Piovene
avait  écrit  en  1711  pour  Gasperini.  Livret  qui  trouve  sa
source dans une tragédie française que l’on doit à un auteur
aujourd’hui totalement oublié et qui tenta de copier Racine,
Jacques  Pradon.  L’action  est  resserrée  autour  de  six
personnages aux caractères profondément marqués. La véritable
tragédie ici est portée non par Tamerlano, un ancien berger
devenu un perfide et amer guerrier mais par le personnage de
Bajazet, prisonnier du premier et dont la mort est le moment
phare de l’opéra.

La fille du roi prisonnier, Asteria est amoureuse d’Andronico.
Mais Tamerlano a jeté son dévolu sur la jeune fille, tandis
que  son  amant,  dans  un  premier  temps  accepte  de  devenir
l’allié de ce nouveau roi lorsque celui-ci lui propose le
trône  de  Byzance,  se  voyant  au  passage  attribué  la  main
d’Irène, jusqu’alors promise à Tamerlano.

Ce qui marque dans cet opéra de Haendel, et ce malgré la
beauté des airs, c’est le sens dramatique déployé par le Caro
Sassone. C’est une véritable perle noire, qu’il nous offre où
les récitatifs accompagnés se multiplient pour mieux poser un
sentiment étrange de profond désespoir, jusqu’au suicide de
Bajazet. Et si le lieto fine intervient, il n’en souligne que
plus  fortement  l’irrémédiable  fatalité  ou  l’incroyable
légèreté du destin.

C’est en version concert que Tamerlano nous a été donnée ce
soir. Réunissant autour de lui, la distribution la plus idoine
qui soit, Max-Emanuel Cencic, réussit une fois de plus à nous
convaincre du premier de ses talents, et il en a beaucoup
d’autres, celui d’un porteur de projets souvent inédits ou
renouvelants  notre  regard  sur  les  œuvres  proposés  et
réunissant  autour  de  lui  un  casting  de  rêve.



C’est au ténor anglais John Mark Ainsley que revient le rôle
redoutable  et  le  plus  difficile  écrit  pour  un  ténor  par
Haendel  de  Bajazet.  D’une  grande  justesse  dramatique,  la
beauté de son timbre qui nous rappelle qu’il fût un magnifique
Orfeo,  donne  au  suicide  de  Bajazet  tout  le  pathétique
souhaité.  Le  dernier  souffle  du  Roi  est  un  murmure
bouleversant.

Dans le rôle-titre du tyran, Tamerlano, Xavier Sabata traduit
à merveille toute l’ambiguïté du rôle. Son timbre acidulé, son
phrasé vif et clair, fait ressortir la palette de l’équivoque
avec brio : mélange de perversité, de cynisme, dominateur et
séducteur.

Dans le rôle d’Andronico, Max-Emanuel Cencic se montre d’une
délicatesse  et  d’un  charme  incomparable.  Dès  son  premier
lamento, accompagné par un violoncelle virtuose, il nous fait
ressentir, par la beauté de son timbre, ses graves au velours
soyeux, les tourments d’un personnage qui n’ose aimer au grand
jour et qui se laisse un temps fasciner par un tyran qui lui
offre des rêves de gloire. Les vocalises, la technique ici
prennent âme, celle d’un personnage dévoré par une sensibilité
à fleur de peau.

La superbe basse russe Pavel Kudinov ferme ce quatuor masculin
avec une fermeté, une assurance scénique et vocale, qui offre
à Leone, rôle secondaire, une présence incontestable.

Le duo féminin est un duo harmonieux. Sophie Karthauser donne
à Asteria tout son héroïsme, qui cache ses failles par une
fière constance. Vaillante dans les airs virtuoses, elle se
montre touchante dans « Cor di padre ». Tandis que Ruxandra
Donose est une Irène fascinante et déterminée, au timbre rond
et  chaud  d’une  grande  beauté.  La  direction  dansante,
bondissante et enthousiaste d’un jeune chef russe que l’on
découvre  à  cette  occasion,  Maxim  Emelyanychev,  galvanise
l’ensemble  italien  Il  Pomo  d’Oro.  Une  bien  belle  soirée,
magnifiquement servie par des interprètes sachant s’investir



de tout leur cœur.

Versailles. Opéra Royal, le 5 avril 2014. George Frideric
Haendel(1685 – 1759) : Tamerlano, opéra en trois actes sur un
livret  de  NiccolòFrancesco  Haym  d’après  Agostino  Piovene.
Tamerlano, Xavier Sabata ; Androcino, Max-Emanuel Cencic ;
Bajazet, John Mark Ainsley ; Asteria, Sophie Karthaüser ;
Irène, Ruxandra Donose. Leone, Pavel Kudinov. Il Pomo D’Oro,
Maxim Emelyanychev, direction.

Le Messie de Haendel
Télé. France 2. Haendel : Le
Messie. Jeudi 17 avril 2014,
00h30. Oratorio atypique. Le

Messie  est  un  collage  de  textes
bibliques  évoquant  la  figure  du
Christ,  de  sa  naissance  à  sa
résurrection. L’ouvrage de Haendel se
prête aux visions scéniques les plus
démesurées;  celle  d’Oleg  Kulik,
l’artiste  russe  qui  a  conçu  une
spacialisation saisissante des Vêpres
de la Vierge de Monteverdi est à riche
en références, suggestive et très rythmée. Un support idéal
pour  l’élévation  spirituelle  de  la  musique  ?  A  chacun  de
juger.L’oratorio miraculeux. La partition au titre salvateur
est l’un des chefs d’oeuvre de la musique sacrée baroque et
aussi dans la vie de Haendel, la source d’un renouvellement
puissant, l’étape qui scelle après un cycle d’échecs dans le
genre  de  l’opéra  seria  (dont  le  dernier  Deidamia  montre
combien le théâtre italien ne plaît plus au public londonien),
un nouvel essor musical. Il s’est tourné vers l’oratorio en
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langue anglaise: l’avenir est là. Son librettiste habituel,
l’aristocrate  anglican  assez  conservateur,  Charls  Jennens,
sélectionne une série d’épisodes de l’Ancien et du Nouveau
Testament  afin  de  concevoir  une  trame  autour  du  Messie.
Haendel pourtant affecté par ses revers cuisants sur la scène
lyrique, mais toujours en quête d’un jaillissement nouveau de
l’inspiration pour conquérir une nouvelle audience, compose la
partition du Messie du 22 août au 14 septembre 1741.

Gloire dublinoise

C’est pourtant en Irlande que le musicien baroque redore son
blason et retrouve une gloire jusque là émoussée. A Dublin, le
compositeur trouve un accueil plus chaleureux qu’à Londres; il
y organise aussitôt une série de répétitions. Le Messie est
créé dans la cité dublinoise le 13 avril 1742. Dès la première
très applaudie, les auditeurs admiratifs (700 billets vendus
immédiatement) louent le “sublime, la grandeur, la tendresse”
d’une partition parmi les meilleures du compositeur. Au regard
de ce premier triomphe, Haendel organise à Dublin également,
une seconde représentation le 3 juin.

Malédiction londonienne

Très engagé pour reprendre son poste de
premier  compositeur  dans  la  capitale
anglaise, Haendel entend reconquérir le
public britannique, en particulier ces
bourgeois bigots plus curieux de drames
sacrés que les aristocrates qui avaient
au début soutenu ses opéras seria. Le
concert du 23 mars 1743 à Covent Garden
est demi succès: Haendel est ébranlé,
d’autant  que  Charles  Jennens,  son
librettiste  semble  s’étonner  de  la
musique qu’il ne trouve pas à son goût.
L’affaire  devient  une  catastrophe

personnelle, et Haendel qui souhaitait redorer sa gloire, est
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traîné plus bas que dans ses pires cauchemars: il fait une
attaque cérébrale. Incroyable ténacité du génie: deux années
plus tard, Haendel fait programmer son oeuvre en 1745, avec
d’ultimes  aménagements…  réglés  par  Jennens.  A  force
d’opiniâtreté, le compositeur impose ses oratorios en langue
anglaise, suffisamment pour s’offrir un Rembrandt en 1750 et
payer l’orgue de la chapelle du Foundling Hospital (destiné à
l’éducation des jeunes orphelins).D’ailleurs, jusqu’à sa mort,
le compositeur fera donner chaque année au Foundling Hospital,
une  représentation  de  son  Messie,  dont  les  bénéfices
renflouent les caisses de la noble et charitable institution
londonienne.  Vertueux  Haendel  qui  en  recevant,  sait  aussi
redonner…

France 2, « Au clair de la lune »: Le Messie,
oratorio en 3 parties de Georg Friedrich Haendel
(orchestration de Mozart). Le Jeudi 17 avril à
00h30.  Durée  :  2h13mn.  Réalisé  par  :  Denis
Caïozzi.  Enregistré  au  Théâtre  du  Châtelet  en
2011.  Orchestre  philarmonique  de  Radio  France  Chœur  du
Châtelet.  Direction  musicale  :  Hartmut  Haenchen.  Mise  en
scène, conception visuelle et costumes : Oleg Kulik

Soprano : Christina Landshamer 
Mezzo-soprano : Anna Stéphany
Ténor : Tilman Lichdi
Basse : Darren Jeffery

Danseur  soliste  du  ballet  de  Mariinski  :  Andrei  Ivanov
Récitant : Michel Serres
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Compte  rendu,  opéra.  Paris.
Opéra  National  de  Paris
(Palais  Garnier),  le  25
janvier  2014.  Haendel  :
Alcina.  Myrto  Papatanasiu,
Sandrine  Piau,  Cyrille
Dubois… Les Talens Lyriques.
Christophe  Rousset,
direction.  Robert  Carsen,
mise en scène.
Paris, Palais Garnier. Haendel: Alcina jusqu’au 12 février
2014.  La  production  immaculée  de  l’Alcina  de  Haendel  par
Robert Carsen, revient à l’Opéra National de Paris pour l’
hiver 2014. Entrée au répertoire de la Grande Boutique dans
cette même mise en scène en 1999, ce soir le chef baroqueux
Christophe Rousset dirige son orchestre Les Talens Lyriques et
une  distribution  des  chanteurs/acteurs  prometteuse  et
diversifiée, avec la soprano grecque Myrto Papatanasiu dans le
rôle-titre.
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Alcina ou le concert des passions

 

Alcina, comme tous les opéras serias de Haendel, est tombée
dans l’obscurité après la première moitié du XVIIIe siècle. La
forme  seria,  avec  ses  enchaînements  d’arie  da  capo  et  de
récitatifs, devenue désuète, a été ignorée, voire méprisée,
pendant tout le XIXe siècle et la première moitié du XXe.
Pourtant, lors de sa création en 1735 Alcina fait fureur avec
un livret et une partition haute en couleurs, riche d’effets
magiques.  À  la  différence  de  l’Ariodante  ou  de  l’Orlando
antérieurs (également d’après l’Orlando Furioso de L’Arioste),
le cadre surnaturel n’est qu’un moyen de mettre en valeur le
concert de sentiments qui s’impose dans une oeuvre magnifique.
En  effet,  les  passions  humaines  sont  le  véritable
protagoniste. Dans ce sens, la mise en scène de Robert Carsen
ne fait que rehausser la valeur totale de l’opéra, désormais
reconnu comme l’un des meilleurs du compositeur.
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L’histoire de la magicienne capricieuse et amoureuse Alcina se
déroule  sur  une  île  enchantée,  où  elle  attire  des  amants
qu’elle transforme en objets après s’être lassée d’eux. Elle
tombe pourtant amoureuse de Ruggiero qu’elle ensorcelle et
dont la fiancée Bradamante déguisée en « Ricciardo » paraît
aussi à la recherche de son aimé. L’action est transposée avec
intelligence par Robert Carsen. Nous ne sommes plus dans une
île enchantée mais dans une maison d’un classicisme raffiné,
entourée  des  jardins  somptueux  (décors  et  costumes  très
élégants de Tobias Hoheisel), le tout éclairé avec autant
d’intelligence que de beauté (lumières de Jean Kalman). Les
chanteurs/acteurs doivent souvent chanter des long airs où ils
sont davantage exposés, grâce à la limpidité et la finesse de
la mise en scène. Les reprises ou da capos sont travaillés
avec une efficacité théâtrale indéniable. Un tel travail de
direction  scénique  requiert  des  interprètes  de  qualité  et
surtout psychologiquement engagés.

La distribution, quoique un peu inégale, compte cependant avec
des  belles  personnalités.  L’Alcina  de  la  soprano  Myrto
Papatanasiu est une sorcière riche en charisme et suavité,
comme on l’attendait, mais en plus avec une expression de
grande noblesse. Le travail de composition est là, même si les
tempi du chef ne conviennent ou ne convainquent pas tout le
temps. L’évolution dramatique du personnage, d’une sorcière
puissante et vaniteuse mais blasée à une amoureuse impuissante
et blessée, est incarnée avec une certaine réserve au début,
mais se lâchant progressivement, la cantatrice en titre campe
un « Ah, moi cor ! Schernito sei » au deuxième acte tout à
fait sublime. Le mélange de douleur et de fureur est ici
superbement  nuancé,  un  réel  délice  audio-visuel  d’une
quinzaine  de  minutes  !

Nous sommes heureux de voir Sandrine Piau dans le rôle de
Morgana,  ici  transposé  en  servante  d’Alcina  (une  note
humoristique brillante de la part de Carsen). Heureux, avant
tout, parce qu’elle est bien présente et en bonne santé, après



une  série  d’annulations  récentes.  Heureux  également  parce
qu’elle est très investie et convaincante, finement pétillante
comme le meilleur champagne.
Son célèbre air au premier acte « Tornami a vagheggiar » est
l’une des nombreuses occasions où elle ravit l’auditoire par
son chant piquant et jubilatoire. Même dans la douleur de son
dernier air « Credete al mio dolore » elle est toute beauté.
Les mezzos de la représentation sont aussi investies, mais aux
tempéraments  et  styles  très  distincts.  Anna  Goryachova  
incarne Ruggiero de façon impressionnante. Convaincante, le
timbre un peu juvénile s’accorde brillamment aux actions du
personnage. Ainsi, elle chante avec l’abandon de quelqu’un qui
serait  aveuglé  par  l’amour.  Si  elle  arrive  quand  même  à
inspirer la sympathie dans sa détresse, nous la préférons
surtout dans les morceaux joyeux et éclatants, tel son premier
air « Di te mi rido » délicieux ou encore son dernier « Sta
nell’ircana » avec cors obbligati, un tour de force en vérité,
ou  elle  fait  preuve  d’un  héroïsme  jouissif,  d’un  brio
réjouissant  avec  une  colorature  solide  et  implacable.  La
Bradamante de Patricia Bardon est moins présente vocalement à
cause d’une trachéite, mais ce qui manque en projection dans
l’émission elle le compense avec une prestance sur scène et un
engagement  dramatique  tout  à  fait  persuasifs.  Remarquons
l’illustre Oronte du ténor Cyrille Dubois que nous suivons
depuis quelque temps. Depuis son premier air « Semplicetto ! A
donna credi » nous apprécions sa voix plus mature et plus
brillante que jamais. S’il ne chante que trois airs au cours
des trois heures, chaque fois qu’il intervient sa colorature
impeccable,  sa  belle  présence  sur  scène  et  sa  charmante
complicité avec les autres chanteurs éblouissent. Le baryton
Michal Partyka en Melisso, peu présent également, fait preuve
pourtant d’un chant stylisé, d’une présence quelque peu sévère
qui lui va bien.

Finalement quoi dire des Talens Lyriques sous la direction de
Christophe Rousset ? D’abord, l’orchestre est en très belle
forme,  ses  musiciens  sont  réactifs  et  leur  performance



tonique.  Le  continuo  et  les  vents  particulièrement
impressionnants. Le style du chef, quoi que peu orthodoxe,
assure une lecture intéressante et originelle de l’immense
partition. Si nous n’adhérons pas forcément à quelques choix
de  tempi  (parfois  timides,  parfois  nerveux),  l’impression
globale reste positive.  L’orchestre offre une prestation tout
à fait spectaculaire à la hauteur de l’ouvrage et du lieu.
Bravo ! A ne pas rater au Palais Garnier encore à l’affiche,
les 2, 5, 7, 9 et 12 février 2014.

 

Compte rendu, opéra. Paris. Opéra National de Paris (Palais
Garnier),  le  25  janvier  2014.  Haendel  :  Alcina.  Myrto
Papatanasiu,  Sandrine  Piau,  Cyrille  Dubois…  Les  Talens
Lyriques. Christophe Rousset, direction. Robert Carsen, mise
en scène.

 

Compte-rendu  :  Paris.  Opéra
National  de  Paris  (Palais
Garnier),  le  23  mai  2013.
Haendel  :  Giulio  Cesare  in
Egitto.  Lawrence  Zazzo,
Sandrine  Piau,  …  Concert
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d’Astrée.  Emmanuelle  Haïm,
direction.  Laurent  Pelly,
mise en scène.
L’Opéra  National  de  Paris  accueille
l’Orchestre  et  Choeur  du  Concert
d’Astrée  dirigé  par  Emmanuelle  Haïm,
pour la reprise de leur production de
Giulio Cesare de Haendel de 2011 dans la
mise en scène signée Laurent Pelly.

Giulio Cesare a une place spéciale dans la production lyrique
du Caro Sassone. Il s’agît de l’un des plus riches exemples de
caractérisation musicale dans tout le répertoire. La partition
est une des plus somptueuses et originales de la plume du
compositeur. L’écriture vocale est virtuose, d’une abondance
mélodique enivrante. Le Concert d’Astrée sous la sévère et
précise d’Emmanuelle Haïm se révèle très convaincant (effet de
la rbague d’aisance contagieuse …). Non seulement il soutien
les chanteurs avec maestria, mais se distingue aussi de façon
surprenante  à  plusieurs  moments  de  la  ptte  eprise  :  les
musiciens et leur chef reprennent la production déjà vue avec
plusrésentation, et non seulement lors des intermèdes purement
instrumentaux.  L’orchestre  se  montre  dramatique,  noble  et
maestoso pendant les airs de Cornélie, d’une dignité royale et
d’un  entrain  presque  romantique  lors  de  l’air  de  Sextus
«  L’angue  offeso  mai  riposa  »,  parfois  agité,  parfois
larmoyant,  toujours  excellent.  Les  ritournelles  sont  d’un
entrain souvent singulier et les solos de flûte, violon et
cor, vraiment impressionnants. 

Un éventail brillant de sentiments
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Comme la distribution des chanteurs d’ailleurs. Si le livret
peut paraître risible, les chanteurs sont très engagés et
donnent  vie  aux  personnages  avec  les  moyens  dont  ils
disposent. Dans ce sens les rôles de César et de Cléopâtre,
tenus par Lawrence Zazzo et Sandrine Piau respectivement, sont
les vedettes incontestables, pourtant accompagnés d’une équipe
de  grande  qualité.  Le  Jules  César  de  Lawrence  Zazzo  est
progressif. Si au tout début, il semble plutôt affecté voire
superflu, au cours des 4 heures de spectacle, il arrive à
dessiner un portrait fantastique et complexe du héros romain,
qui, malgré l’abondance mélodique, n’a pas la musique la plus
individuelle  de  l’oeuvre.  Il  est  ainsi  le  héros  à  la
coloratura  parfaite  et  savoureuse.  Ses  moments  les  plus
intenses sont les récitatifs accompagnés, mais le souvenir
plus vif que nous avons de sa prestation est sans doute son
énergie et cet investissement indiscutable dans ses vocalises
pleines de caractère et sa musicalité. L’interprète se révèle
même irrésistible dans son court air guerrier à la fin du 2e
acte « Alla’po dell’armi ».

Sandrine Piau est une Cléopâtre encore plus irrésistible! Sa
prestation  est  piquante  à  l’extrême.  Tous  ses  airs
chatouillent et caressent les oreilles. De plus, sa silhouette
s’accorde parfaitement au personnage séducteur. Son air du 2e
acte : « V’adoro pupille » avec un orchestre des muses sur
scène  et  l’un  des  sommets  esthétiques  et  érotiques  de
l’oeuvre. Mais nous avons droit lors du même acte à un autre
sommet de beauté cette fois-ci presque spirituelle lors de son
air « Se pietà di me non senti » qui n’est pas sans rappeler
Bach. Également investie dans les  duos, la soprano réussit
tout autant son air de bravoure à la fin de l’opéra :  « Da
tempeste il legno infrango » est la cérise de virtuosité sur
le délicieux gâteau d’une performance indiscutable.

Le  personnage  le  plus  dramatique,  Cornélie,  est  vivement
défendu  par la mezzo-soprano Verduhi Abrahamyan (nous avons



toujours des excellents souvenirs de sa Néris dans la Medea de
Cherubini ainsi que de sa Pauline dans la Dame de Piques de
Tchaikovsky). Elle est noble et fière dans sa souffrance et le
duo final du 1er acte : « Son nata a lagrimar »,  est
magnifique : il suscite une vague de forts applaudissements et
des bravos justifies.  Le Sextus de Katherine Deshayes paraît
malheureusement en retrait. Son personnage n’a que des airs de
vengeance (à l’exception du duo d’adieux avec Cornélie), et
ils sont tous dans sa tessiture. Ce qui aura pu être une
excellente  occasion  pour  elle  n’est  qu’une  interprétation
correcte mais peu mémorable. Christophe Dumaux dans le rôle de
Ptolomée est, au contraire, un chanteur que nous avons du mal
à oublier (excellent Disenganno dans Il Trionfo de février
2013).  Virtuosité vocale, sincère investissement, avec un
sens aigu du théâtre, font de lui un méchant plutôt attirant!
 Paul Gay et Dominique Visse sont tous les deux excellents en
Achillas  et  Nirénus  respectivement,  d’ailleurs  comme  Jean-
Gabriel Saint-Martin dans le rôle de Curio (beau Guglielmo
dans Cosí fan Tutte à Saint Quentin en avril 2013).

La mise en scène de Laurent Pelly n’est pas pour tous les
goûts, mais elle ne nuit pas à  l’oeuvre. Au contraire, sa
transposition de l’action dans un Musée du Caire imaginé est
plutôt sympathique.  Comme le fait qu’il intègre le 18e siècle
dans sa vision. Dans ce sens, le concert des muses habillées
en  costumes  baroques  avec  divers  clins  d’oeil  à  la  Rome
antique (le choeur des bustes entre autres!) affirment une
belle humeur et une imagination plutôt libérée. La reprise de
la production est au final un festival pour tous les sens et
l’éventail  des  sentiments  et  d’affects  est  certainement
présenté avec candeur et noblesse. Au final, une production
recommandable à voir et écouter au Palais Garnier, encore le
31 mai ainsi que les 4, 6, 9, 11, 14, 16 et 18 juin 2013.
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Haendel : Agrippina
France Musique, samedi 28 décembre 2013,
19h. Haendel : Agrippina, 1709. Harry
Bicket,  direction  (Lieceu).  En  1709,
Haendel achève son séjour italien: le
jeune homme de 24 ans, est plus italien
qu’aucun autre saxon: à Rome, Florence
et  surtout  Venise,  temple  de  l’art
lyrique  où  Monteverdi  a  réinventé
l’opéra  un  siècle  auparavant,  Haendel
apprend  et  maîtrise  la  langue  de
l’opéra… Agrippina incarne sa maestrià…
Pour  nous  aucune  version  enregistrée
n’égale  la  fièvre,  l’économie,
l’intensité  dramatique  et  le  feu  vocal  de  la  production
enregistrée par John Eliot Gardiner chez Philips…

Haendel: Agrippina, 1709.

Samedi 28 décembre 2013, 19h
 

A  partir  de  1710,  Haendel  tente  un  pari  fou:  imposer  à
l’audience londonienne, l’opéra italien. L’engouement pour le
genre venu du continent l’emporte totalement, lui insufflant
même de sévères faillites. Les chef d’oeuvres sont nombreux
(Rinaldo,  Giulio  Cesare,  Ariodante,  Alcina).  Pourtant,  le
compositeur sévèrement concurrencé, doit se renouveler. Mais
tenace,  Haendel,  toujours  en  rapport  avec  la  dramaturgie
musicale, réinvente un autre genre: l’oratorio.
L’enfant de Halle
Initié à l’orgue par Zachow à Halle, sa ville natale, le jeune
Haendel ne tarde pas à devenir son assistant organiste en
1697, à 12 ans.
Mais le jeune instrumentiste rejoint Hambourg en 1703 (18 ans)
où il fait partie de l’Orchestre de l’Opéra du Marché aux
oies,  alors  dirigé  par  Keiser.  Dans  la  fosse,  où  il  est
violoniste puis claveciniste, Haendel écoute, apprend, médite
l’exemple des compositeurs dont il joue les oeuvres. Très
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vite, il y présente ses premiers opéras: Almira, Nero (1705),
puis Florinda et Dafne.
Or point de salut ni d’accomplissement d’un talent ambitieux
sans l’apprentissage italien. En 1706, Haendel s’embarque pour
la  terre  des  Caccini,  Monteverdi,  Cavalli,  Cesti:  les
créateurs  du  genre  opéra.  D’ailleurs,  l’opéra  italien  est
unanimement  apprécié  par  toutes  les  cours  d’Europe.  En
connaisseur,  le  jeune  homme  se  rend  dans  les  deux  foyers
historiques  de  l’Opéra  italien.  Il  y  laisse  une  oeuvre
personnelle  remarquable  qui  en  dit  long  malgré  sa  courte
expérience, sur l’ambition qui l’anime et la maîtrise déjà
atteinte.

A Florence, le jeune musicien écrit Rodrigo (1707); A Venise,
Agrippina  (1709),  première  oeuvre  d’une  étourdissante
maestrià. A 24 ans, le jeune homme est plus italien qu’aucun
autre auteur lyrique. Sa langue est italienne. Et davantage
que la perfection de la musique, il a contracté le virus du
drame.
De retour en Allemagne en 1709, Haendel se fixe à Londres dès
1710. Le jeune homme de 25 ans s’apprête à acclimater l’opéra
italien  dans  un  pays  qui  applaudit  le  genre  du  masque,
idéalement perfectionné par Purcell, qui plus est, en langue
anglaise  quand  l’étranger  Haendel  souhaite  monter  des
productions  dans  la  langue  de  Monteverdi.  Son  entreprise
paraît risquée voire déraisonnable. Comment imposer un genre
de spectacle auprès d’un public qui n’a jamais clairement
manifesté son engouement?

Londres, 1711: Rinaldo

Rinaldo en 1711 est un coup d’éclat spectaculaire qui impose
immédiatement  le  musicien  dans  son  pays  d’adoption.  Les
productions  s’enchaînent  avec  plus  ou  moins  de  succès,
d’autant plus difficiles ou improbables après le triomphe de
Rinaldo. Ainsi, Il Pastor Fido (1712), Teseo (1713) d’après la
tragédie lyrique en cinq actes de Lully et Quinault; Silla
(1713), Amadigi (1715) qui marque une écriture renouvelée à
l’échelle  d’un  orchestre  de  plus  en  plus  participatif,



inventif, coloré.
1719, directeur du King’s theatre

Consécration:  Haendel  est  nommé  directeur  musical  de
l’Académie  Royale  de  musique  installée  au  King’s  Theatre.
Haendel  dispose  d’un  lieu  flambant  neuf  qui  vient  d’être
inauguré en 1720. Le compositeur recrute les plus belles voix
en vogue pour son Radamisto (1720). Suivent plusieurs ouvrages
moins  spectaculaires:  Muzio  Scevola  (1721)  opéra  collectif
composé avec Bononcini qui rejoint l’Académie Royale comme
membre permanent en 1720, et Amadei. Seul l’Acte III serait de
Haendel; Floridante (1721) dont on regrette l’incohérence du
livret;  Ottone  (1723),  très  classique  voire  conventionnel;
Flavio (1723) au texte lui aussi peu approfondi. Cependant,
peu  à  peu,  le  génie  de  Haendel  gagne  l’estime  du  milieu
musical, l’admiration d’un public fidélisé mais exigent. L’art
et la maîtrise de Haendel se concentrent sur le flamboiement
de la musique qui tout en respectant la faveur générale pour
les acrobaties vocales distillées par castrats et prima donna,
sait ne pas céder à la tyrannie capricieuse des chanteurs,
surtout si l’action dramatique doit en pâtir.
Giulio Cesare, 1724

Haendel expérimente toujours. En cela, Giulio Cesare indique
une nouvelle direction pour le spectaculaire: orchestre de
fosse étoffé, et même orchestre sur scène. Tamerlano (1724)
enchaîne les récitatifs accompagnés, aboutissant à la fameuse
scène du suicide, composée d’une succession d’arias et de
récitatifs.  En  maître  de  la  tension  et  de  la  progression
dramatique,  le  feu  d’un  Haendel  passionnel  et  palpitant,
s’impose indiscutablement. Rodelinda (1725) poursuit la veine
expressionniste.Saison 1725/1726
Le King’s theatre est devenu une scène incontournable de la
vie musicale londonienne. Haendel a réussi son pari. D’autant
que pour animer les débats, voire le chahut dans la salle, le
public  aime  s’opposer,  soutenant  Bononcini  contre  Haendel,
surtout, applaudir à tout rompre, la soprano vedette Faustina
Bordoni  contre  la  Cuzzoni.  Joutes  artistiques,  clivages
passionnés entre les partis d’un public conquis, montrent la
ferveur  de  l’opéra  à  l’époque  de  Haendel  lequel  est  fait
citoyen anglais en février 1726.
Scipione (1726), Alessandro (1726) qui fit chanter les deux



sopranos rivales, Admeto (1727), Riccardo Primo (1727), Siroe
et Tolomeo (1728) prolongent le style de l’opéra seria selon
un système à présent fonctionnel. Malgré les succès remportés,
l’Académie Royale ferme ses portes en 1728.La Seconde Académie
Royale
Haendel qui n’a jamais baissé les bras, poursuit l’aventure de
l’opéra italien avec l’impresario Heidegger. Les deux hommes
produisent de nouveaux spectacles au King’s theatre mais à
leur compte. Le compositeur gagne l’Italie pour recruter de
nouveaux chanteurs. Lotario (1729) qui est un échec amer;
Partenope  (1730)  comprenant  intrigue  comique  et  évocation
spectaculaire d’une bataille; Poro (1731), Ezio (1732, plus
faible), Sosarme (1732, plus inventif), surtout Orlando (1733,
l’année où Rameau crée à Paris, son Hippolyte et Aricie), qui
comprend  la  première  mesure  à  5/8,  entre  autres  dans
l’évocation  de  la  folie  du  héros,  imposent  davantage  la
maturation critique de Haendel sur l’ouvrage lyrique.
Partition personnelle: Ariodante et Alcina
Face à la rivalité d’un nouveau théâtre, the « Opera of the
Nobility », Heidegger rompt sa collaboration avec Haendel,
lequel s’obstine, loin du King’s theatre laissé à ses rivaux,
sur la scène du théâtre de Lincoln’s Inn fields. Hélas son
Arianna (1734) ne parvient pas à séduire le public.

Ariodante marque son grand retour, sur la scène du Covent
Garden  en  1735,  grâce  entre  autre  au  ballet  d’influence
française qui lui permait de compter sur le talent de la
danseuse  étoile  Marie  Sallé.  Après  Ariodante,  Alcina,
reproduit le même climat d’enchantement hypnotique grâce à
l’expression de la passion parfaitement maîtrisée. Pourtant,
ni  Atalanta  (1736),  Arminio  (1737),  Giutisnio  (1737)  ne
parviennent pas à relever l’entreprise de Haendel. Pire, les
ouvrages montrent une inspiration qui tourne en rond. De même
pour  Berenice,  Faramondo  (1738).  Exception  faite  de  Serse
(1738) admirable seria renouvelé sous les feux d’une veine
comique inédite. Imeneo (1740) puis Deidamia (1741) tentent de
nouveaux  registres  expressifs,  à  la  marge  du  pur  seria,
« opérette », comédie ironique et sentimentale, les partitions
montrent l’ampleur d’un genre lyrique qui dès lors, a épuisé
ses ressources.L’oratorio, un genre d’avenir
Haendel se tourne alors vers une autre forme théâtrale, non



scénique, l’oratorio. Ainsi paraissent, Samson (1743), Semele
(1744), Hercules (1745), surtout Jephtha (1752), composée à
l’époque de la Querelle des Bouffons à Paris. Haendel y montre
tout l’éclat d’une écriture revivifiée. L’absence d’un cadre
scénique obligé, la mise à distance des « stars » du chant,
plus  soucieux  d’effets  que  de  cohérence  scènique  et  de
vedettariat,  libèrent  le  compositeur  des  conventions
stérilisantes  du  genre  seria.  De  fait,  ses  oratorios  ont
souvent  plus  de  puissance  et  de  souffle  que  ses  opéras
antérieurs, grâce à l’inspiration des airs, la conviction du
choeur, le sens évocatoire  du récit dramatique. Le public ne
s’y est pas trompé, qui immédiatement acclame en Haendel, l’un
de ses plus grands compositeurs.
Sur  les  partitions  de  ses  oratorios,  Haendel  a  noté  des
remarques et effets scéniques: preuve que dramaturge exigeant,
il  n’a  cessé  de  préserver  l’unité  et  la  progression  de
l’action.

Illustrations
Haendel (DR)

 

Compte rendu : Paris. Salle
Pleyel,  le  14  mai  2013.
Haendel  :  Agrippina.  Alex
Penda,  Sunhae  Im,  Bejun
Mehta…  René  Jacobs,
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direction.
René Jacobs est de retour à la Salle
Pleyel  après  son  glorieux  Trionfo  de
février  dernier.  Il  dirige  ce  soir
l’Akademie für Alte Musik Berlin pour
une version de concert d’Agrippina de
Haendel. La distribution de choc compte
le contre-ténor Bejun Mehta dans le rôle
d’Ottone et les sopranos Alex Penda et
Sunhae  Im,  incarnant  respectivement
Agrippina  et  Poppea.  Agrippina  de
Haendel est une œuvre caractéristique.
Crée en 1709 à Venise, il est le seul
opéra de Haendel à avoir un livret original. Il est écrit par
le commandeur de la musique et propriétaire du théâtre où il
sera crée, le cardinal Vincenzo Grimani. Le récit profondément
amoral  dépasse  la  tradition  classique  de  l’opera  seria
théorisée par Metastasio et Zeno. C’est une comédie douce-
amère  plus  proche  du  théâtre  vénitien.  Un  autre  trait
particulier  est  l’abondance  d’airs  (plus  de  30!)  et  le
traitement parodique et allégorique des très nombreux morceaux
empruntés.  La  profondeur  et  les  complexités  derrière  la
fructueuse  collaboration  entre  le  compositeur  et  le
librettiste sont évidentes sur le plan musical ; René Jacobs
donne de claires explications musicologiques dans le riche
livret  reproduit  ce  soir  et  qui  vaut  le  programme  de  la
soirée.
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La baguette magique de René
Jacobs

 

Comme d’habitude la direction de René Jacobs instaure une mise
en espace des chanteurs (et même des trompettes!). Le chef
exploite  au  maximum  tout  le  potentiel  expressif  de
l’orchestre. Les musiciens de l’Akademie für Alte musique sont
clairement investis et leur jeu est tout à fait maestoso. Sous
la baguette stricte de Jacobs, ils s’expriment avec maestria ;
tranchants et touchants dans le seul récitatif accompagné,
d’une  vivacité  rafraîchissante  lors  des  chœurs,  parfois
agités,  parfois  brillants,  toujours  plaisants.  Le  continuo
particulièrement  réussi.  La  cohésion  et  la  complicité  de
l’ensemble est à saluer. Il s’accorde tranquillement, mais
avec personnalité, aux chanteurs, véritables protagonistes de
l’œuvre de Haendel.

Dans  ce  sens,  René  Jacobs  réunit  un  plateau  remarquable,
presqu’identique  à  la  distribution  de  son  enregistrement
studio.  Tous  sont  complètement  engagés,  jusqu’au  plus
secondaire des rôles ; ils orbitent autour d’Alex Penda dans
le rôle-titre, Sunhae Im en Poppea et Bejun Mehta en Ottone.
Les sopranos aux caractères contrastants chantent exactement
la même quantité de musique ; elles ont les morceaux les plus
redoutables et virtuoses.

Une Agrippina pas comme les autres…

Alex  Penda  est  une  Agrippina  incroyable.  Son  personnage
complexe souvent détestable, prend vie dans son interprétation
qui bouleverse. Sa présence sur scène est imposante et son
excellent jeu d’actrice rehausse l’attrait de sa prestation.
La cantatrice réussit à se démarquer de l’orchestre dans les
airs dansants, maîtrise parfaitement une ligne vocale très



tendue,  a  une  agilité  et  une  dynamique  impressionnantes.
Saluons en particulier l’aria di lamento au 2e acte « Pensieri
», monologue dramatique et véritable tour de force pour la
soprano  qui  fait  preuve  d’un  souffle  incroyable,  d’une
expression à la fois héroïque et tourmentée.

Sunhae  Im  incarne  le  rôle  de  Poppea.  Seule  revenante  du
Trionfo de février dernier, c’est la chanteuse fétiche de
Jacobs,  avec  raisons.  Si  son  rôle  est  moins  complexe
dramatiquement que celui d’Agrippina, il est plus virtuose et
démonstratif. Sunhae Im est tellement investie et ravissante
dans le personnage qu’il nous est impossible de ne pas être
complètement séduits ni de sympathiser avec Poppea, même s’il
s’agît en vérité d’une femme dangereuse et voluptueuse. Dès
son  air  d’entrée,  «  Vaghe  perle,  eletti  fiori  »  elle
impressionne par sa large tessiture et ses dons respiratoires.
Dans  tous  ses  morceaux  qui  suivent,  la  soprano  est
l’incarnation d’une virtuosité pétillante et savoureuse. Elle
est coquette, charmante, éblouissante, et ce pendant qu’elle
visite  la  stratosphère  avec  ses  vocalises  et  arpèges
balsamiques. Son aria di furore à la fin du premier acte « Se
giunge un dispetto » est sans doute un sommet de virtuosité de
l’œuvre.  Dans  un  style  concertant,  Sunhae  Im  démontre  le
contrôle exquis et la longueur surprenante de son souffle : la
performance est inoubliable.

Le contre-ténor Bejun Behta est Ottone, le plus élégiaque et
sympathique des personnages. Son chant, d’une beauté veloutée
confirme sa prestance. Il paraît habité par son rôle et le
représente  ainsi  avec  une  sincérité  et  un  investissement
émotionnel  très  touchant.  Il  chante  le  seul  récitatif
accompagné pathétique et saisissant à l’extrême, et puis son
aria di lamento « Voi che udite il moi lamento », d’une beauté
douloureuse et angoissante.
Le rôle de Nerone est assuré par la mezzo-soprano Jennifer
Rivera.  Si  elle  fait  preuve  d’agilité,  son  Nerone  reste
fatigué. Sa performance va crescendo et notamment vers la fin



de la présentation nous la trouvons plus gaiement impliquée.
Marcos Fink dans le rôle de Claudio est, lui, très engagé
depuis son entrée. Excellent comédien, il fait preuve aussi
d’une voix puissante, à la belle couleur. Il a une tessiture
ample comme sa voix et passe facilement, de la séduction au
ridicule comme le requiert son personnage. Son air du 2e acte
« Cade il mondo » est impressionnant par la virtuosité comme
par la caractérisation.

Les  rôles  secondaires,  requérant  moins  de  virtuosité
interprétative,  sont  pourtant  chantés  avec  brio.  Christian
Senn est un Pallante à la voix puissante qui se projette très
bien  dans  la  salle.  Il  gère  aisément  le  canto  di  sbalzo
difficile qu’exige son rôle. Dominique Visse est, quant à lui,
un  Narciso  agile,  avec  des  dons  de  comédien  toujours
irrésistibles. Le jeune baryton Gyula Orendt dans le rôle de
Lesbo  ne  chante  qu’une  ariette  mais  nous  le  trouvons
prometteur, sa performance étant plein d’esprit et sa voix
virile.

Nous sortons de la Salle Pleyel émerveillés par le travail de
René Jacobs. Portés par l’énergie du maestro, les musiciens de
l’Akademie für Alte Musik Berlin comme les chanteurs mettent
leurs talents au service de l’art lyrique pour notre plus
grand  bonheur.  Ils  montrent  ensemble  comment  l’opéra  de
Haendel, créé il y a plus de 300 ans est toujours d’actualité.
Superbe réussite collective.

Paris. Salle Pleyel, le 14 mai 2013. Agrippina, dramma per
musica de Georg Friedrich Haendel (version de concert). Alex
Penda, Sunhae Im, Bejun Mehta… Akademie für Alte Musik Berlin.
René Jacobs, direction.



VIDEO : Belshazzar de Handel
par Les Arts Florissants et
William  Christie,  double  cd
événement
 William Christie au sommet !
Le 22 octobre 2013, William Christie et Les
Arts Florissants publient leur premier cd édité
par  leur  propre  label  (Éditions  Les  Arts
Florissants William Christie) : Belshazzar de
Handel,  oratorio  flamboyant,  mystique  et
dramatique en 2 cd et un texte inédit commandé pour l’occasion
à  Jean  Echenoz  …  Choeur  jubilatoire,  solistes  embrasés,
orchestre d’une élégance irrésisitible, le double coffret est
un  coup  de  coeur  CLASSIQUENEWS.COM.  Entre  finesse
psychologique et forte caractérisation des situations et des
protagonistes, William Christie confirme en octobre 2013, ses
affinités avec le dramatisme handélien…

Compte-rendu, concert. Paris,
TCE, William Christie,Rameau,
Handel, le 27 septembre 2013
Paris, TCE. Vendredi 27 septembre 2013 : récital Rameau et
Haendel.  Orchestre  of  The  Age  of  Enlightenments.  William
Christie, direction
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Compte rendu, concert. Pour ce concert au mariage prometteur
Rameau/Handel,  » Bill  » (William Christie) retrouve une
partenaire familière depuis 1991, soit 20 ans de complicité :
la soprano Sandrine Piau. Non sans une certaine nostalgie
chevillée au corps et qui distille une discrète mais présente
émotion, tous deux abordent les deux génies des années 1730 en
Europe : frénésie rythmique, clarté irrésistible de Rameau ;
sensualité élégante de Handel, avec l’Orchestre of The Age of
Enlightenments qui a soufflé ses 27 ans d’activité en 2013.
Dans la première partie, s’agissant de Rameau, de Castor et
Pollux, l’opéra le plus joué au XVIIIè dès sa création en
1737,  jusqu’aux  Paladins,  oeuvre  de  maturité  (1760),
l’éventail est large : voici une annonce de l’année Rameau
2014, très généreuse : un avant-goût qui montre combien jouer
Rameau et réussir son interprétation restent des défis car il
n’est pas donné à tous les chefs de relever comme ici les
multiples obstacles.  William Christie a enregistré Castor et
Pollux en 1993 avec le tempérament et la grâce qui restent une
référence dans la discographie. Le concert au TCE confirme
combien le fondateur des Arts Florissants reste inégalé chez
Rameau comme dans Handel. Rappelons que William Christie sort
sous son propre label Les Arts Florissants & William Christie
éditions,  l’oratorio  Belshazzar,  le  22  octobre  2013.
Concernant Rameau en 2014, Bill dirigera Platée à l’Opéra de
Vienne puis à l’Opéra Comique et à New York, en février, mars
et avril 2014.
 
 

Rameau  d’un  raffinement
ineffable
direction affûtée et élégante d’un Christie poète

 



Nervosité et clarté, et même
hargne  guerrière  propre  aux
deux frères héroïques (Pollux
descend  aux  enfers  pour
ressusciter Castor qui devait
y  demeurer  éternellement),
dramatisme  éruptif  qui
foudroie,  un  sens  de  la
vitalité  rythmique  (comme
dans Dardanus : Dukas l’avait
souligné  en  plus  de  l’audace  des  couleurs  et  de
l’orchestration admirées par Berlioz) : sous la direction d’un
Bill affûté et conquérant, voici pour l’ouverture de Castor et
Pollux, un superbe lever de rideau d’un éclat trempé dans une
énergie enivrée et tragique, aérienne et épique irrésistible.
Ce qui suit ne dément notre impression première : le geste est
incisif et mordant, d’une griserie légère prête à mordre dans
les airs pour les Athlètes (percutante vitalité du IIIème air
qui n’hésite pas à exposer les bois, hautbois et bassons) ;
les bruits de guerre (comme dans Dardanus version 1744) sont
un épisode dramatique fracassant avec des cuivres pétaradants,
explosifs, gorgés de fière solennité, … avant ce  » gravement
 » qui s’émancipe lentement comme une aurore ; en vérité,
c’est une magnifique entrée en matière pour l’air  » Tristes
apprêts, pâles flambeaux  » : plainte d’une dignité désespérée
de Télaïre qui se lamente auprès de Pollux … aigus parfois
difficiles, ligne incertaine mais quelle exquise fragilité.
Sandrine Piau montre quelle musicienne fine et raffinée elle
demeure.
Le sommeil de Dardanus est baigné de tendre intimité, un rayon
de  soleil  après  Castor  et  Pollux  coloré  de  funèbres
prémonitions ; le menuet qui suit est d’une pudeur et retenue
admirables.

L’éclectisme  de  Rameau  est  stupéfiant  ;  la  sélection  des
morceaux  choisis  ce  soir  le  prouve  encore.  Quel  réveil
délicieux  avec  «  Règne  avec  moi,  Bacchus  »,  extrait

http://www.classiquenews.com/wp-content/uploads/2013/09/CwYaZnGouG_20139299ZG41W38VC.jpg


d’Anacréon,  d’une  ivresse  toute  bachique,  d’une  sensualité
dyonisiaque  libérées,  elle  aussi  conquérantes  …  les  aigus
tendus  de  la  soprano  empêchent  cependant  de  goûter  la
fraîcheur badine de cette hymne d’une suavité acrobatique …
L’Orchestre  sous  la  baguette  aérienne  de  William  Christie
exprime la légèreté des éléments qui semble en effet soulever
la soliste.
Autre défis pour les musiciens et le chef : les  Tambourins 1
& 2, extraits de Dardanus : notons la gaieté rustique d’une
simplicité qui parle au coeur, sans apprêts, seulement ivres,
et  naturellement  frénétiques  :  quelle  maîtrise  grâce  à
l’expertise d’un chef conteur.
Nouvelle  élévation  avec  «  Je  vole,  Amour  »,  extrait  des
Paladins (1760) : l’air renoue avec la grâce d’Anacréon et une
couleur instrumentale plus pétillante encore (flûtes aériennes
comme des chants d’oiseaux quand les cordes expriment la danse
des  nuages).  Je  vole  nous  dit  Sandrine  Piau,  davantage
maîtresse de ses aigus et parfaite de ligne comme d’intonation
:  nous  la  croyons  sans  hésiter.  L’humour  distancié,
l’éclectisme poétique de Rameau s’y déversent entre comique et
tragique, une source expressive qui fourmille à l’identique de
sa précédente comédie lyrique (reprise par Grétry dans La
Caravane du Caire : Platée l’inclassable). Ici Piau badine,
oeillades à l’appui d’autant mieux que l’orchestre s’allège,
prêt  lui  aussi  à  s’envoler.  En  coquette  d’une  sensualité
torride, la soprano excelle littéralement.
Grand moment de profondeur et de sincérité orchestrale, la
Chaconne, extraite de Dardanus : formidable hymne nostalgique
avec ce lâcher prise, cette pudeur exquise entre gravité et
tendresse  d’une  élocution  (cordes)  flexible  parfaitement
articulée … Rythmes coulants, passages dynamiques contrastés
et nuancés, avec cette solennité pourtant jamais affectée ni
démonstrative, Bill l’enchanteur nous offre une leçon de grâce
ramélienne irrésistible. On l’aurait volontiers écouté pour
2014, les 250 ans de la mort de Rameau, dans une belle et
grande  tragédie  lyrique  :  Hippolyte,  Castor  justement  ou
Dardanus voire Zoroastre. Il faudra ce contenter de Platée. Ce



qui est déjà beaucoup sous la baguette d’un tel maestro.

 

Après l’entracte – rituel des 20 minutes de pause -, voici la
seconde partie dédiée au divin Saxon Handel.
Dans le  Concerto Grosso op. 6 n° 6 : chef et instrumentistes
nous convainquent par leur élégance suggestive magnifiquement
dramatique, pleine de rebondissement et de tendre intériorité,
avec des écarts contrastés qui tempêtent et restituent un
Handel imaginatif et percutant, grâce à l’engagement des seuls
instruments (cordes électrisées sous la baguette du chef).
Puis la diva reparaît :  « Che sento o Dio », « Se pietà »,
grand air déploratif de Cléopâtre extrait de Giulio Cesare.
L’air révéla Sandrine Piau en 1993 à Beaune : la soprano
coloratoure malgré des aigus tirés développe une ligne grave
et sombre parfaitement au diapason de l’humeur de Cléopâtre
défaite et détruite à cet instant de l’opéra… la justesse et
la pudeur émotionnelle de la diva saisissent, très investie et
intérieure. Bill excelle, fluide et profond.

Nouvel séquence lyrique avec  « Scoglio d’immorta fronte »,
extrait de Scipione : crânement défendu avec des aigus plus
faciles  mais  toujours  fragiles  qui  font  l’émotivité  d’une
tenue très musicienne, d’autant que l’orchestre et le chef se
montrent impeccables.

En conclusion, Bill propose un Handel festif mais raffiné :
Musique  pour  les  Feux  d’artifices  royaux.  Pour  la  fin,
vertiges et divertissement. La belle gradation des tutti de
cuivres séduit : splendides gerbes éclatantes dont Bill fait
ressortir  la  puissante  énergie  pleinairiste.  L’ivresse
dansante,  la  respiration  pastorale  dans  l’esprit  du  Water
music,  avec  cette  même  piquante  et  entraînante  euphorie
rythmique de Rameau … Bill y ajoute cette dose de suprême
raffinement, de badinerie, d’élégance absolument irrésistible,
à la fois opulente et chorégraphique, d’une emphase cuivrée
tout à fait calibrée et maîtrisée. Un handel idéal.



Trois bis pour dire au revoir … Pas chiches pour un sou pour
le  ravissement  du  public  déjà  conquis,  les  interprètes
gratifient  l’audience  de  3  bis  :  bouquet  progressif  et
généreux  avec  l’air,  au  charme  absolu,  celui  de  Morgane
d’Alcina,  d’une  facétie  caressante.  Lui  succède  avec  une
sincérité et une musicalité qui rayonnent : l’irrésistible
Lascia de Rinaldo, puis récidive en coquetterie assumée pour
l’air d’Anacréon de Rameau, en fusion avec l’orchestre d’une
fluidité caressante et sensuelle. Quele soirée !

 

Paris, TCE. Vendredi 27 septembre 2013 : récital Rameau et
Haendel.  Orchestre  of  The  Age  of  Enlightenments.  William
Christie, direction.

 

détail du programme :

Rameau
Castor et Pollux, ouverture
 Deuxième  et  troisième  airs  pour  les  Athlètes,  Bruits  de
Guerre, Gravement
« Tristes apprêts, pâles flambeaux »,
Menuet  »Sommeil », extrait de Dardanus
 « Règne avec moi, Bacchus », extrait d’Anacréon
Tambourins 1 & 2, extraits de Dardanus
« Je vole, Amour », extrait des Paladins Chaconne, extrait de
Dardanus
 Haendel
Concerto Grosso op. 6 n° 6
 « Che sento o Dio », « Se pietà », extraits de Giulio Cesare
 Marche extraite de Scipione
« Scoglio d’immorta fronte », extrait de Scipione
Musique pour les Feux d’artifices royaux
 



Haendel:  Guilio  Cesare  en
direct du Met. Le 27 avril
2013,18h

Cinéma. Haendel: Giulio Cesare en direct du Met. Le 27 avril
2013, 18h

Mis  en  scène  par  David  Mc
Vicar,  nouveau  prodige  de  la
mise  en  scène  d’opéra  en
particulier très inspiré par le
théâtre  Baroque,  Le
Metropolitan Opera de New York
diffuse en direct au cinéma et
dans  toutes  les  salles  du
monde, le chef d’oeuvre antique
de Haendel : Giulio Cesare où

rayonne  la  beauté  piquante  de  Cléopâtre  en  prise  avec
l’arrogance  politique  de  son  frère  Ptolomée…  Avec  Natalie
Dessay en Cléopâtre (qui a chanté le rôle à l’Opéra Bastille
auparavant,  non  sans  difficultés),  David  Daniels  (Jules
César),  Christophe  Dumaux  (Tolomeo  somptueux,  mordant  et
engagé,  également  présent  dans  la  production  précédente
présentée  à  l’Opéra  Bastille  à  Paris),  Patricia  Bardon
(Cornelia, la veuve de Pompée), Alice Coote (Sesto)… Harry
Bicket, direction.
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