
CD.  Franco  Fagioli,  contre
ténor. Porpora il maestro (1
cd Naïve, juin 2013).
CD.  Franco  Fagioli,  contre
ténor. Porpora il maestro (1 cd
Naïve, juin 2013). En moins de 5
ans, – un micro intervalle dans
l’histoire  d’une  carrière,  le
contre ténor Franco Fagioli dit
«  monsieur  Bartoli  »,  parce
qu’il  partage  avec  la  diva
romaine,  le  tempérament
dramatique,  le  feu  éruptif,
l’intensité  et  jusqu’à  la
couleur du timbre…-, est devenu
un phénomène – osons le dire, beaucoup plus intéressant que
Philippe Jaroussky qui se cantonne par exemple et de dépuis le
début de son parcours musical et lyrique toujours au même
registre (larmoyant et langoureux : cette réserve n’ôte rien à
son talent). en revanche dans le cas de Fagioli, l’étendue des
possibilités  expressives  est  indiscutablement  plus  large,
l’étoffe  vocale  comme  le  tempérament,  plus  novateurs  et
audacieux.

Parmi les contre ténors de la nouvelle génération (avec David
Hansen, autre personnalité saisissante mais lui sopraniste),
Fagioli fait figure de modèle par son audace, sa volonté d’en
découdre à chaque récital ou rôle lyrique … comme s’il jouait
sa vie sur l’instant.  En abordant à ce moment de sa carrière,
pourtant encore courte, l’immense dieu de la voix et du chant
napolitain, Niccolo Porpora (1686-1768), maître et mentor des
Farinelli,  Senesino,  ou  Cafarelli  (soit  les  plus  grands
castrats du XVIIIème)-, Fagioli s’inscrit d’emblée très haut
dans l’intention et l’interprétation : ses moyens sont certes
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très grands. De fait, le résultat satisfait la promesse qu’il
a laissé suspendue, tant par l’intelligence stylistique, que
l’audace  surtout,  et  l’imagination  des  moyens  vocaux:  le
chanteur affirme ici un sacré tempérament.

Dans  son  hommage  à  Porpora,  Franco  Fagiolo  affirme  un
tempérament  vocal  irrésistible

Monsieur  Bartoli  embrase  la  lyre
porporienne…

Comme  galvanisé  par  l’écriture  elle-même
pyrotechnique  et  acrobatique  du  compositeur
napolitain,  Fagioli  se  dépasse  lui-même  (trilles,
coloratoure,  ligne  vocale  illimitée,  sauts

d’intervalles,  passages  entre  les  registres,  agilité  comme
expressivité, projection comme intonation…) tout relève chez
Fagioli d’un interprète au calcul millimétré qui rétablit la
pure virtuosité technicienne avec la profondeur et la vérité
poétique.  alliance  auparavant  incertaine,  désormais
réalisable,  c’est  un  exemple  pour  tout.
Fagioli  semble  faire  renaître  par  son  intensité  et  cette
couleur si habitée ce bel canto spécifique incarnée au XVIIIè
par  Cafarelli  ou  Farinelli,  divinis,  diseurs  et  acrobates
capables ne l’oublions pas d’enchanter et d’apaiser la torpeur
mélancolique du Roi d’Espagne Philippe V. Le plus grand maître
de chant à son époque … on veut bien le croire à l’écoute du
seul premier air de Valentiniano extrait d’Ezio (un standard
de l’opéra seria métastasien mis  en musique par tous les
grands dont Handel ; Porpora rétablit immédiatement la pure
virtuosité avec les inflexions intérieures d’une âme agitée
conquérante qui exprime sa vision de l’aigle victorieux… Agité
et même inquiet, l’air de Scitalce (vorrei spiegar l’affanno)
de Semiramide riconosciuta développe à travers un air long
(plus de 6mn), la panique intérieure d’une âme touchée, en
pleine effloresence émotive que le timbre épanoui, flexible,
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agile du contre ténor argentin embrase littéralement.

Les  deux  airs  les  plus  longs  de  ce
récital porporien (qui donne la mesure
du  génie  virevoltant  éclatant  d’un
Porpora,  –  vrai  rival  de  Haendel  à
Londres dans les années 1730, donne la
pleine  idée  du  talent  dramatique  de
Fagioli et de sa souplesse vocale dans
des cascades de vocalises et des aigus
étourdissants,  couverts  et  longs,
soutenus avec une intensité égale (une
performance  admirable!)  :  d’abord:
l’air d’Adalgiso extrait de Carlo il

Calvo : Spesso di nubi cinto (plus de 7mn45) : un air qui use
de la métaphore solaire avec une finesse éloquente et une
caractérisation scintillante à laquelle Fagioli maître absolu
des vocalises en mitraillette apporte une sincérité de ton,
irrésistible. L’ultime séquence est la plus longue (presque 10
mn : air de Vulcain de Vulcano, cantate a voce sola : non
lasciar chi t’ama tanto… il exprime avec pudeur et subtilité
le  désarroi  d’un  Vulcain  impuissant,  démuni,  épris  de
l’inaccessible Venus (qui lui préfère Mars): jouant moins sur
l’acrobatie, l’écriture offre des variations de couleurs sur
la tenue de la voix dont le vibrato et l’accentuation doivent
être millimétrés. Imaginer un Vulcain en contre-ténor et non
plus en basse ou bayrton profond relève d’une sensibilité
juste  :  la  couleur  même  de  la  voix  trahit  l’émotion  et
l’impuissance  du  dieu  amoureux…   Ici  rien  d’affecté  ni
d’artificiel grâce à la maîtrise exemplaire du souffle et de
la ligne, des trilles tenues, des passages sur la durée.. en
un arc tendu, souverrain d’un esprit funambulesque. La voix
exprime l’intensité de l’âme éprouvée avec un tact et une
élégance étonnante… qui font le brio et l’éclat intérieur de
ce style galant dont Porpora est passé maître depuis Venise
dans  les  années  1720,  puis  qu’il  a  ensuite  développé  à
Londres.
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Evidemment, l’ombre du grand Farinelli, l’élève et la créature
favorite du système Porpora, est évoqué dans l’air de Polifemo
(1735), composé à Londres  pour le castrat légendaire : dans
le 2 airs sélectionnés (Nell’attendere il mio bene puis alto
Giove…), le berger Acis chante son émoi nouveau à l’idée de
l’apparition de la belle Galatée… il remercie ensuite Jupiter
/  Giove  en  un  air  de  gratitude,  littéralement  irradié.
L’ivresse, l’extase qui se dégagent du chant d’un Fagioli ému,
pudique (bien à rebours de la soi disante artificialité d’un
Porpora rien que performant et creux) emportent toute réserve
: la franchise et l’intensité du timbre, l’égalité du souffle,
la  couleur  du  timbre  s’imposent  d’eux  mêmes.  Jamais
démonstratifs  ou  surexpressifs,  les  instrumentistes  de
l’Academia Montis Regalis dirigés par Alessandro de Marchi
savent  s’inscrire  au  diapason  de  ce  chant  mesurée,  fin,
subtil. Voici l’affirmation d’un immense vocaliste et d’un
interprète au chant irrésistible.

Franco Fagioli, contre-ténor. Propora il maestro
: airs d’opéras de Niccolo Porpora : Carlo il
calvo, Didone abbandonnata, Ezio, Il ritiro, il
verbo in carne, Meride e Selinunte, Polifemo,
Semiramide  riconosciuta,  Vulcano  (cantate).

Academia  Montis  Regalis.  Alessandro  De  Marchi,  direction.
Enregistrement réalisé en juin 2013 à Mondovi (Italie). 1 cd
Naïve V 5369.

Livres.  Nikolaus  Harnoncourt
: La Parole musicale (Actes
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Sud)
Livres.  Nikolaus  Harnoncourt  :  La
Parole musicale (Actes Sud). Coquille
sur la couverture : contrairement à ce
qui est indiqué, les propos recueillis
ici ne concernent pas uniquement les
compositeurs romantiques… A moins que
Mozart (et ses ultimes Symphonies dont
la centrale K550 en sol mineur) soit
lui  aussi  romantique…  ce  qui  nous
comblerait  de  joie  (!),  car  sa
modernité  et  sa  sensibilité
visionnaire ne peuvent selon nous être
rangées  dans  aucune  case…  trêve
d’observations de détail : car c’est
bien de plusieurs textes décisifs et
lumineux dont il est question dans ce
nouvel  opus  à  propos  de  Beethoven,
Schubert,  Schumann,  Brahms,  Bruckner
et même Bizet et Verdi (mais pas de Strauss ni de Mahler :
Harnoncourt n’a jamais caché qu’il les jugeait l’un et l’autre
« trop bavards »). Comme directeur musical de son festival
Styriarte  en  Autriche,  Nikolaus  Harnoncourt  a  pu  aborder
nombre de compositeurs, lyriques et symphoniques auxquels il a
consacré des discours et présentations très détaillés, surtout
très militants. Le texte liminaire le plus pertinents demeure
celui sur Mozart et le sens profond de sa Symphonie axiale /
centrale au sein de la trilogie des trois dernières : 39, 40
et 41 « Jupiter ». La K 550 en sol mineur résonne comme une
déflagration, par sa sonorité inédite et inclassable qui fait
imploser  la  forme  elle-même  et  le  tissu  mélodique  comme
harmonique. Sa signification profonde s’entend avec les deux
autres  qui  l’encadrent.  Jamais  Harnoncourt,  exceptionnel
mozartien (il a dirigé les opéras majeurs à Salzbourg) n’a été
ici plus argumenté, mieux inspiré, dans un texte rédigé pour
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les 250 ans de Mozart au Mozarteum de Salzbourg (2006). Pour
passer des intentions à la pratique le lecteur se reportera à
l’excellent double cd édité simultanément chez Sony classical,
dédié justement au 3 dernières Symphonies conçu comme «  un
oratorio instrumental », CLIC de classiquenews du mois de
septembre 2014.

Au-delà  de  l’exercice  hommage  (légitime),
Harnoncourt argumente en faveur du sens profond de
l’art  dont  les  grandes  œuvres  doivent  demeurées
accessibles et vivantes pour le plus grand nombre.

Ainsi se précisent les valeurs d’un chef « exemplaire » qui
repousse  toujours  plus  loin  l’exercice  collectif  (chef  et
orchestre) de la musique, comme une expérience humaniste et
spirituelle  à  partager  avec  les  publics.  .  A  travers  les
textes de conférence et de présentation liés aux éditions du
festival Styriarte, mais aussi grâce à l’apport de plusieurs
entretiens traduits, le chef Harnoncourt aborde des thèmes
variés (De Beethoven à Berg, 1990 ; la rhétorique musicale
chez  Beethoven,  la  Missa  Solemnis  (Salzbourg  1992),  les
contrastes de Schubert redécouverts… Ainsi se profile aussi
une  connaissance  aiguë  de  ce  qu’est  une  certaine  musique
autrichienne  typiquement  viennoise,  de  Schubert  à  Johann
Strauss (en passant par Bruckner) : une manière d’écrire la
musique et aussi un regard sur la vie où se mêle musique
populaire (danses traditionnelles), élégance, nostalgie… Pour
comprendre une écriture, il faut évidemment revenir à ses
origines et connaître absolument le manuscrit autographe :
avant l’édition qui est la variation réductrice et tronquée,
les  notes  manuscrites  du  compositeurs  offrent  un  champs
polysémantique d’une richesse inouïe :la preuve en est donnée
chez Bruckner et aussi ici chez Bizet dont la Carmen présente
une  palette  exceptionnellement  détaillée  de  nuances  et
d’indications dynamiques (hauteur, intensité, durée, caractère
de la note ou de la phrase…).  Ailleurs pour Harnoncourt,
Genoveva  de  Schumann  est  un  sommet  dans  le  genre  opéra
psychologique et mental, et Aida de Verdi, de la pure musique
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de chambre, … même Brahms y paraît tel « un vieux garçon
usé ».  L’esprit de Nikolaus Harnoncourt n’a jamais cessé
d’être  depuis  ses  débuts  comme  pionniers  des  relectures
baroqueuses sur instruments anciens, d’une verve neuve, en
défricheur et en révolutionnaire : depuis 60 ans de pratique
musicale, il ne cesse de nous ouvrir des horizons originaux et
passionnants sur les œuvres. Un modèle et une personnalité à
part… en ses temps de standardisation et de fadeur. Lecture
indispensable.

Nikolaus  Harnoncourt  :  La  Parole  musicale.  Sélection  de
textes, conférences, entretiens, traduits de l’allemand par
Sylvain  Fort.   Actes  Sud  Beaux  Arts,  Hors  collection.
Septembre, 2014 / 10 x 19 / 240 pages. ISBN 978-2-330-03407-8.
Prix indicatif : 22, 00€

CD. Rival Queens. La Genaux /
Bordoni  contre  La  Kermes  /
Cuzzoni (1 cd Sony classical)
CD.  Rival  Queens.  La  Genaux  /
Bordoni  contre  La  Kermes  /
Cuzzoni (1 cd Sony classical).
En  gants  de  boxe,  mais  robes
XVIIIè, les deux divas vedette
de  l’écurie  Sony  classical
s’offrent  comme  à  l’époque  du
Haendel Londonien et de Porpora
son rival napolitain, une joute
lyrique : ces reines rivales, –
l’une  soprano  (Simone  Kermes),
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l’autre  mezzo  (Vivica  Genaux)
surenchérissent en performances coloratoure, sur les traces
des divas adulées au XVIIIè à Londres entre autres ce 6 juin
1727  dans  l’opéra  de  Bononcini  :  Astianatte.  Francesca  
Cuzzoni  et  Faustina   Bordoni  la  Vénitienne,  de  la  même
génération (nées en 1696 et 1697) s’y révèlent redoutables,
déterminées et même agressives, n’hésitant pas à s’injurier et
s’empoigner.
Sur le plan strictement musical et artistique, l’enjeu de la
joute demeure expressif et technique : l’agilité, mais aussi
l’étendue  de  la  tessiture  (aigus  très  haut  perchés),
l’habilité à colorer et nuancer sa propre expressivité sont de
rigueur. Pourtant outre la suprême virtuosité, il faut surtout
une  justesse  de  ton,  une  expressivité  et  une  style  qui
privilégie  la  finesse  intérieure  sur  la  seule  carrure
tapageuse et démonstrative. L’idéal aurait assurément été de
les écouter dans les mêmes airs, ce qui aurait supposé deux
tessitures  égales  :  en  réalité  la  chose  aurait  pu  être
réalisée  car  les  deux  chanteuses  citées  (Francesca  et
Faustina) ont incarné à deux temps différents, le même air
dans l’Artaserse de Hasse à Venise en 1730 (l’air :  « Va tra
le selve ircane « , créé d’abord par la Cuzzoni, est ensuite
repris dans une version différente par la Bordoni à Dresde en
1740). Mais respectant la couleur et le grain du timbre de
chacune, le choix des airs prend en compte l’agilité claire de
Vivica, le flou dramatique de Simone : osons dire d’emblée que
cette  joute  tourne  à  l’avantage  de  Vivica  Genaux  dont  la
précision des vocalises, le brillant claire du timbre, la
musicalité  souple,  surtout  son  souci  du  verbe  et  de
l’intelligibilité  écrasent  les  capacités  (réelles)  de  sa
rivale : comparée souvent à Bartoli, Simone Kermes paraît
souvent terne, manquant de fluidité sobre, toujours tournée
vers un intensité et une nervosité violente et spectaculaire,
qui certes veut en découdre mais manque singulièrement de
profondeur comme de poésie, de finesse comme nuances. Naples,
Londres, Rome et surtout Venise, les opéras ici ressuscités
dont la majorité en « premières mondiales » illustrent l’essor



du genre seria acrobatique et rien que virtuose, propre aux
années 1720 et 1730 : traitant l’autre de garce et de catin,
poussées chacune par leurs partisans particulièrement remontés
en ce soir du 6 juin 1727 au Haymarket de Londres, deux divas
célèbres, la parmesane Faustina Bordoni (née en 1696) et la
Vénitienne Francesca Cuzzoni (née en 1697) que la dignité et
l’élégance  habituelle  tenaient  dans  la  bienséance  la  plus
respectable,  se  crêpent  le  chignon  sur  scène  devant  un
parterre médusé … dont la princesse de Galles.La Genaux /
Bordoni contre La Kermes / Cuzzoni
2 divas sur le ring …
L’Astianatte de Bononcini n’espérait pas une telle publicité :
un pugilat mémorable dans l’histoire de l’opéra baroque. Leur
collaboration pour un même opéra remonte à 1718 à Venise :
elles se retrouvent ensuite sur la même affiche en 1719 à
Venise et Milan puis 1721 à Venise, également; de 1726 à 1728,
la Royal Academy of music de Londres engage les deux divas au
risque d’enflammer leur rivalité de plus en plus explicite… de
fait,  l’événement  inconcevable  se  produit  donc  en  1727,
chacune à peine trentenaire revendiquant le statut de « prima
donna ». Si les témoignages (surtout celui de Tosi) fixent
dans l’imaginaire, le beau chant d’expression de la Cuzzoni –
Orphée (son cantabile amoureux en particulier) et celui de
bravoura de la Bordoni – Sirène (agilité coloratoura), ils
nous  restent  pour  imaginer  concrètement  leurs  formidables
capacités, des airs taillés pour ces machines à vocalises
acrobatiques. En réalité les commentaires sur les deux divas
sont assez proches, révélant des tempéraments en miroir : les
deux étant aussi douées l’une que l’autre pour l’introspection
de caractère ou la performance acrobatique : profondeur et
virtuosité. De quoi faire rêver les divas modernes.

De  fait,  le  programme  de  ce  disque  laisse  envisager  des
qualités spécifiques qui pourraient bien aujourd’hui, selon
l’écriture des airs, singulariser l’une par rapport à l’autre.
A  écouter  les  airs  de  Pollarolo,  Lucio  Papirio  (air  de
Papiria, 1720), de Lucio Vero d’Ariosti (1727), Numa (1741) et



Didone abbandonnata (1742)  de Hasse : La Bordoni (ici Vivica
Genaux) devait étonner par son souffle illimité. Face à elle :
les airs virtuosissimes de Cuzzoni éclatent dans Da tempesta
il legno infranto du Cesare de Haendel (en 1724), ou l’air,
ici chanté par Kermes,  » Benché l’augel s’asconda  » (Mandane
du  Ciro  riconosciuto  de  Leonoardo  Leo  (Turin,  1739)  qui
renvoie à une esthétique plus intérieure.

L’intérêt  du  disque  est  évidemment  de  distinguer  des
particularités  distinctives  voires  discriminatoires  qui
départagent  inévitablement  les  talents.  C’est  aussi  un
répertoire passionnant qui révèlent toutes les nuances de la
virtuosité : de 1720 à 1739, entre les vénéto émiliens tels
Ariosti, Bononcini, Giacomelli, Pollarolo) et les compositeurs
passés et très fortement marqués par le moule napolitain :
Arena, Hasse, Leo, Poropora, Sarro, Vinci…

Eclat et intériorité de La Genaux / Bordoni

Cuzzoni eut-elle réellement ce cantabile amoureux, douée d’une
expressivité poétique à tomber telle que l’incarne ici à sa
façon La Kermes ? Malheureusement, l’expressivité courte et
sans guère de nuances de son Andromaque dans l’opéra fameux de
Bononcini (Astianatte, cadre des affrontements historiques),
air  » Svenalto, traditor  » où l’héroïne est prête à mourir,
comme hallucinée et au bord de l’évanouissement… laisse un
goût d’inachevé. L’air d’agilité du Ciro riconosciuto de Leo
( » Benché l’augel s’asconda  » de Mandane, Turin, 1739)
manque de pêche, de brio, de clarté, d’incisivité et la voix
fait valoir des usures problématiques… le souffle est court et
le style manque singulièrement de finesse comme de réelle et
souple implication (même constat pour sa récente Comtesse des
Noces de Figaro de Mozart emporté par ailleurs à l’orchestre
par Teodor Currentzis : Kermes y paraissait comme le maillon
faible).



Préfère-t-on  pour  autant
l’agilité  de  bravoure  de  La
Genaux,  épatante  mitraillette
mais  aussi  (et  mieux  que  sa
consœur,  tant  pis  pour  elle),
troublante, enivrante grâce aux
couleurs intérieures d’un chant
pas  que  démonstratif  ou
strictement  virtuose  ?..  Mais
réellement  enivré  et  même
enchanté  capable  de  couleurs
intérieures  convaincantes  :  la

chaleur du timbre outre son agilité, sa claire vibration font
la réussite de l’air de Papiria  » Padre amoroso  » (Venise,
1720) : prière sincère d’une fille à son père indécis… Même
épanchement pudique et d’une dignité blessée dans Lucio vero
d’Ariosti (créé à Londres en 1727 comme l’opéra fameux de
Bononcini) : La Genaux / Bordoni exprime au plus juste la
douleur mesurée d’un cœur qui s’interdit tout épanchement… 
Dans un air nettement plus virtuose enchaînant les cascades de
notes  et  de  vocalises  comme  justement  l’opéra  de  la
confrontation  malheureuse  (Astianatte  de  Bononcini,  Londres
1727  dont  elle  chante  l’air  d’Ermione),  la  musicalité
coloratoure  de  la  mezzo  canadienne  fait…  mouche  :  une
assurance déterminée qui exprime la volonté d’un cœur capable
de volonté cruelle.

L’affrontement  a  révélé  ses  apports  et  ses  enseignements.
Insouciante ou bonne joueuse, pariant sur la seule énergie du
défi, Simone Kermes savait-elle que son étoile aurait à en
pâtir ? Heureuse Vivica Genaux (déjà habituée à l’agilité
napolitaine dans un recueil ancien dédié à Farinelli et aux
castrats) : la diva de Fairbanks captive de bout en bout par
son agilité et son intelligence, sa finesse expressive comme
sa précision technique. Reconnaissons que sa rivales Kermes ne
partage pas à la même hauteur, la chaleur et la richesse
harmonique du timbre, la vitalité précise et construite de la
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coloratoure… Outre le tonus et l’éclat de La Genaux / Bordoni,
saluons  l’intérêt  du  répertoire  ici  abordé.  Les
instrumentistes  de  La  Cappella  Gabetta  manquent  parfois
cependant de vraie subtilité, faisant basculer l’ensemble vers
une  stricte  nervosité  démonstrative…  Pas  facile  décidément
d’éviter  les  effets  au  détriment  de  la  profondeur.  En
l’occurrence, la joute ici départage clairement les talents en
présence…

 
CD. Rival Queens. La Genaux / Bordoni contre La Kermes /
Cuzzoni (1 cd Sony classical)

CD.  Mozart  :  3  dernières
Symphonies  n°39,40,  41
(Nikolaus  Harnoncourt,
Concentus  Musicus  Wien,
décembre  2012,  2  cd  Sony
classical)
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CD.  Mozart  :  3  dernières
Symphonies n°39,40, 41. Nikolaus
Harnoncourt,  Concentus  Musicus
Wien, décembre 2012, 2 cd Sony
classical.  Parues  le  25  août
2014, les 3 dernières Symphonies
de  Mozart  (n°39,40,  41)
synthétisent ici, pour Nikolaus
Harnoncourt  et  dans  cet
enregistrement réalisé avec ses
chers  instrumentistes  du
Concentus  Musicus  Wien,
l’expérience de toute une vie (60 années) passée au service du
grand  Wolfgang  :  sa  connaissance  intime  et  profonde  des
opéras, les plus importants dirigés à Salzbourg entre autres
(la  trilogie  Da  Ponte,  La  Clémence  de  Titus,  La  Flûte
enchantée…),  suffit  à  enrichir  et  nourrir  une  vision
personnelle  et  originale  sur  l’écriture  mozartienne  ;
s’appuyant sur le mordant expressif si finement coloré et
intensément  caractérisé  des  instruments  anciens,  le  chef
autrichien réalise un accomplissement dont l’absolue réussite
était déjà préfigurée dans son cd antérieur dédié au Mozart
Symphoniste (Symphonie n°35 Haffner, édité en janvier 2014,
« CLIC » de classiquenews)  ou encore aux Concertos pour piano
n°25 et 23. Dans cette réalisation particulièrement attendue,
Harnoncourt  envisage  les  3  Symphonies  non  plus  comme  une
trilogie orchestrale – ce qui est aujourd’hui défendu par de
nombreux  musicologues  et  chefs-  mais  comme  un  «  oratorio
instrumental en 12 mouvements », subtilement enchaînés, en un
tout  inéluctablement  organique.  Par  oratorio,  Harnoncourt
voudrait-il jusqu’à évoquer une partition touchée par la grâce
divine, dont la ferveur sincère nous touche évidemment par sa
justesse poétique et les moyens mis en œuvre pour en exprimer
le sens ?
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La souple vivacité des instruments d’époque éclaire
le  raffinement  et  l’énergie  d’un  Mozart
prébeethovénien…  qui  semble  de  facto  dans  ses  3
ultimes  massifs  symphoniques  ouvrir  un  nouveau

monde;  son  style  prépare  déjà  l’éclosion  du  sentiment
romantique : on demeure saisi par la sombre coloration si
pudique et ténue de la symphonie intermédiaire et centrale la
40 en sol mineur, tissée dans une étoffe des plus intimes
comme si Mozart s’y révélait personnellement entre les notes…
Harnoncourt  sait  approfondir  pour  chaque  épidode/mouvement,
une irrésistible tension où propre à l’été 1788, à l’occasion
d’une très courte période de productivité, Mozart accouche de
ce cycle qui frappe par son intelligence trépidante, l’espoir
coûte que coûte, même s’il est aussi capable de vertiges noirs
et suffocants, par un sens du temps tragique et tendre qui ne
s’embarrasse  d’aucune  formule  européenne  si  commune  à  son
époque : le langage qu’y développe Mozart n’appartient qu’à
lui, et dans bien des mesures, il annonce tous les grands
symphonistes romantiques du siècle suivant…

 

Harnoncourt en digne successeur de Bruno Walter qui dans les
années 1950, il y a 60 ans, apportait lui aussi un témoignage
et une compréhension décisifs chez Sony classical, marque de
toute évidence l’interprétation mozartienne dans ce double cd
incontournable.  Outre  la  pertinence  du  propos,  le  chef,
pionnier  de  la  révolution  baroque,  montre  avec  quel  feu
juvénile et réformateur, il entend encore nous apprendre des
choses  sur  Mozart  !  Le  geste  est  en  soi  exemplaire  et
admirable  :  d’une  jeunesse  exceptionnelle…A  ce  degré
d’approfondissement, il partage une acuité artistique avec son
pair en France, William Christie. En soulignant que la 40ème
ne comporte pas de réelle entrée ni de finale, – comme la
39ème dont le finale en forme de destruction mélodique puis
harmonique attend une résolution-, Harnoncourt qui distingue
nettement  l’immense  portique  finale  de  la  41  (Jupiter),
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apporte la preuve de l’unité interne associant les 3 volets en
une  triade  inséparable.  Ici  chaque  mouvement  engendre  la
pulsion de celui qui s’enchaîne après lui, semble en découler
naturellement…  Réussir  cette  fluidité  cyclique  et  d’une
profonde cohérence organique est déjà en soi un défi méritant
qui fait toute la valeur de cette nouvelle interprétation des
Symphonies de Mozart.

 

 

 

 

 

Au centre du triptyque, la Symphonie centrale, la fameuse et
irrésistible  K550  en  sol  mineur  (enregistrée  en  décembre
2012), est l’axe le plus prenant et le plus saisissant du cyle
mozartien. Le sol mineur est la tonalité de la mort et de la
tristesse… Dans le premier mouvement, Harnoncourt soigne la
morsure des cors, l’ivresse de la construction façonnée comme
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une  course  à  l’abîme…  Du  second  mouvement  (andante),  il
éclaire l’ombre caressante et plus mystérieuse d’une rêverie …
(superbe horizon des cordes évanescentes et concrètes à la
fois). Le travail sur le murmure coloré des bois (chant ciselé
de la clarinette) est exceptionnel. Sa claire diction et les
multiples éclairs de lumière telle la succession d’aubes d’une
sereine espérance sont d’un ton déjà… beethovénien.  Dans le
IIIè  mouvement,  l’éloquence  de  l’harmonie  instrumentale  se
montre poussée à l’extrême : rondeur et fruité des bois, éclat
nuancé des vents : c’est un idéal pastoral (cors profonds et
caressants) qui annonce là encore tellement le grand Ludwig.
Plus incisif encore, au bord de l’implosion, l’Allegro assai
du IV se montre mordant et comme aspiré par une irrépressible
force  d’engloutissement.  Et  pourtant  dans  cette  machine  à
coupe, l’écriture exacerbée semble émanciper la forme jusqu’à
sa  désintégration,  Harnoncourt  sait  encore  cultiver
l’incomparabale nostalgie et la suave tendresse dont il a le
secret. Le résultat final est un étourdissement qui réclame
évidemment la résolution apporté par l’ut  majeur de la 41è,
jupitérienne…  vaste  architecture  de  reconstruction
progressive,  particulièrement  bienvenue  après  l’activité
inouïe de la K550; quand il parle de cette opus axial et
décisif  dans  l’éclaircissement  de  la  passion  mozartienne,
Harnoncourt indique ouvertement le génie divin de Wolfgang… ce
qui justifie donc l’usage du terme d’oratorio pour l’ensemble
du cycle.
On savait que les trois dernières Symphonies étaient liées par
une secrète cohérence : Harnoncourt nous en  dévoile toute la
magie interne, le flux organique, le jeu des réponses de l’une
à  l’autre.  Mais  à  travers  sa  sensibilité  et  sa  justesse
poétique, c’est essentiellement la sincérité de Mozart et sa
modernité  qui  se  dévoilent  sans  fards  en  une  prodigieuse
réalisation.La  Seul  K  550  en  donne  une  irrésistible
illustration.

Ainsi, la seule Symphonie en sol et l’écoute des morceaux les



plus introspectifs (Andante et son questionnement fondamental
et profond) puis du Finale (en forme de tourbillon irrésolu)
confirme,  entre  classicisme  et  romantisme,  l’étonnante
modernité de Wolfgang : un explorateur visionnaire, un génie
définitivement inclassable qui en 1788 ose l’inouïe, permet à
tous les autres grands compositeurs après lui de poursuivre la
grande histoire symphonique. Il ne s’agit pas seulement d’un
jeu formel mais bien de traits singuliers aux résonances de
l’ombre où Mozart pose continument la question du sens de la
musique et des moyens propres au discours musical. Le dernier
mouvement fait apparaître l’exténuation de la mélodie puis
l’implosion du cadre harmonique. Jamais aucun symphoniste n’a
été si loin dans le développement de la forme … une sorte de
mise à plat du métier à laquelle Harnoncourt apporte un souci
des  timbres,   de  chaque  intention  instrumentale  veillant
autant  au  relief  qu’à  l’équilibre  des  combinaisons  entre
pupitres.

La fuite en avant ou la course à l’abîme qui impose son rythme
et  son  oeuvre  de  démantèlement  laisse  en  fin  de  parcours
l’auditeur  littéralement  déboussolé  :  Mozart  ouvre  des
perspectives  jamais  explorées  avant  lui…  l’éloquence
millimétrée des instruments montre à quel degré de maturité
linguistique le chef autrichien a conduit ses instrumentistes,
proposant des sonorités jubilatoires inoubliables où cuivres,
vents et bois caressants et remarquablement loquaces préparent
à tous les langages et toutes les syntaxes des symphonistes
après Mozart dont à Vienne, évidemment Beethoven et Schubert.

Autant la sol mineur déroute par sa palpitation envoûtante
fondamentalement irrésolue,  autant dès son entrée magistrale
par son allegro vivace,  la Jupiter affirme sa souveraine
quiétude balisée à laquelle Harnoncourt apporte de superbe
respirations  sur  un  tempo  plutôt  (lui  aussi)  serein.  Le
Cantabile qui suit affirme mais sur le ton d’une tendresse
franche, le sentiment de plénitude avec des pupitres (bois et
vents)  d’une  fusion  magique.  Mozart  n’évite  pas  quelques



lueurs  plus  inquiétantes,   tentation  de  l’abîme  bientôt
effacée/atténuée par la somptuosité discursive de l’orchestre
aux teintes et nuances d’une diversité étonnante. Mais on sent
bien que la dynamique jaillissante et millimétrée, les mille
nuances  expressives  et  les  mille  couleurs  qu’apporte
Harnoncourt profite de sa connaissance très poussée de la vie
et de l’écriture mozartiennes : Harnoncourt a en mémoire,
l’expérience  de  Mozart  dans  l’oratorio  haendelien  et  dans
celui des grands compositeurs contemporains, en particulier
CPE  Bah  dont  il  dirige  l’oratorio  La  Résurrection  et
l’Ascension de Jésus, au printemps 1788 soit juste avant de
composer  le  triptyque  qui  nous  occupe  :  scintillement
instrumental,  raffinement orchestral,  combinaisons jubilaire
des solistes de chaque pupitre. … l’idée d’un rapprochement
entre  l’écriture  hautement  inspirée  du  fils  Bach  est
évidemment  tentante.  Qu’il  soit  ou  nom  fondamentalement
inspiré par un sujet sacré fondant sa religiosité expliquant
sous la plume de Harnoncourt l’usage du terme « oratorio » …,
l’éloquence très individualisée de chaque instrument ou de
chaque pupitre rappelle évidemment par leur jeu concertant en
dialogue  permanent,   l’arène  continue  d’un  vrai  drame
instrumental – nous ne dirions pas oratorio mais plutôt en
première choix, opéra instrumental-, dont la souffle et comme
le discours nous parlent constamment. La pulsation rayonnante
du finale de la 41 (Jupiter) en marque la victoire finale, le
point d’accomplissement,  et dans le cycle tripartite,  la
résolution spectaculaire tournée vers la lumière… comme le
final de La Flûte enchantée ou encore par son entrain d’une
irrépressible activité,  le tourbillon conclusif des Noces. On
y retrouve le même sentiment : même si cette fin rétablit
l’équilibre qui a vacillé,  on sent nettement que la machine
peut  repartir  affirmant  toujours  et  encore  l’oeuvre
refondatrice d’un Mozart lumineux et bâtisseur. La vision est
supérieurement approfondie,  superbement réalisée. On savait
Harnoncourt  immense  Mozartien  comme  l’ont  été  hier  Erich
Kleiber ou Karl Böhm, ou Karajan, Giulini, Abbado… La trilogie
symphonique  pourrait  bien  être  le  point  central  de  son



testament artistique et musical.  Double cd magistral. Un
accomplissement de tout l’édifice déjà abondamment documenté
du Harnoncourt mozartien chez Sony classical.

 

 

CD. Mozart : 3 dernières Symphonies n°39,40, 41. Instrumental
oratorium,  Oratorio  instrumental  (Nikolaus  Harnoncourt,
Concentus Musicus Wien, décembre 2012, 2 cd Sony classical).

Anna  Netrebko  chante  Anna
Bolena sur Mezzo (2011)

Mezzo  :  Donizetti  :
Anna  Netrebko  chante

Anna  Bolena,  1830,  4  >  21
octobre 2014. Après avoir chanté
Elvira des Puritains de Bellini
en  2007,  dans  les  même
conditions,  -direct  retransmis
dans les salles des cinémas du
monde entier, revoici la divine Netrebko en 2011, dans un rôle
taillé  pour  elle,  pour  son  timbre  angélique  et  blessée
d’héroïne  tragique  sacrifiée  :  Anna  Bolena.  Un  personnage
finement portraituré qui balance entre trouble amoureux (pour
Percy  son  ancien  amant…),  inquiétude  angoissé,  langueur
douloureuse et finalement folie… au point de tomber morte…
dans la Tour de Londres, avant que l’on vienne la chercher
pour être exécutée avec ses soit disants amants : Percy, et le
musicien  Mark  Smeaton…  Premier  des  volets  du  feuilleton
lyrique dédié par Donizetti à la chronique des Tudor, Anna
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Bolena offre à la cantatrice dans le rôle titre, un personnage
à la blessure tragique, racinienne, et aussi dans l’étoffe des
deux tessitures précisées par le compositeur, une très belle
confrontation de femmes, entre Anna (soprano) et sa rivale, la
nouvelle  favorite  en  titre  qu’Henri  VIII  veut  épouser,
Giovanna (Jeanne Seymour, mezzo) : mais ici, subtilité de la
conception  donizettienne,  l’affrontement  n’a  pas  lieu  car
Giovanna est éblouie et touchée par le sort de la Reine Anna
dont elle ne veut pas que la condamnation lui soit imputée.
Deux portraits de femmes aimantes donc, qui des deux côtés
confirment le génie psychologique, plutôt fin et nuancé d’un
Donizetti que l’on ne connaît toujours pas à sa juste valeur
dramatique.

Les chemins et la mécanique de
l’amour sont traîtres et retors.
Pour  épouser  Giovanna,  Henri
VIII  doit  prendre  au  piège  la
Reine Anna, souveraine en titre,
en  révélant  ses  amours
adultérines  :  de  fait,  il
favorise  le  rapprochement  de
Percy  (un  ancien  soupirant

d’Anna avant qu’elle ne soit couronnée) et le jeune musicien
manipulable Mark Smeaton… les 3 seront surpris en épanchement
et effusion partagée, dont Smeaton qui ayant volé le portrait
de la Reine par passion secrète, se retrouve dénoncé par son
propre  acte…  Si  Anna  résiste,  –  Donizetti  lui  réserve  de
superbes scènes dont la plus touchante dans la prison qui
précède l’annonce de son exécution, Giovanna tente toujours
d’infléchir la cruauté barbare du Roi, lequel frappe par sa
brutalité virile de lion inflexible. Dans la réalité, Anne
Boleyn sera décapitée dans la Tour de Londres pour adultère en
1536,  première  décapitation  publique  de  l’histoire
britannique.
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Notre  avis.  Evidemment,  la  production
diffusée par Mezzo en octobre 2014 ne
bénéficie pas du casting royal de l’Opéra
de  Vienne  avec  l’incomparable  et  très
attractive Elīna Garanča dans le rôle de
Giovanna la nouvelle favorite (dvd Deutsche Grammophon, un
titre mémorable de ce fait où La Garanča est affrontée à la
même Anna Netrebko) : deux tempéraments féminins s’imposent
ici, tissés dans le plus noble bel canto, tout au moins sur le
plan de l’expressivité car souvent avouons que comme pour son
Elvira, Anna Netrebko manque parfois d’une précision claire
dans l’architecture des vocalises. Sa coloratoura manque de
détail et de stabilité, mais l’expressivité et la couleur du
timbre convient idéalement au portrait de la Reine suspectée,
bafouée, piégée, et finalement détruite par la perversité de
son époux Enrico, l’infâme Henry VIII. Peu à peu, Anna sombre
dans  le  désordre  mental  :  c’est  une  martyr  amoureuse
sacrifiée, un rôle parfait que le romantisme aime dévoiler,
exalter, sublimer d’acte en acte jusqu’à la folie finale. De
toute  évidence,  la  présence  vocale  et  la  plastique
cinématographique de la diva font des atouts toujours aussi
irrésistibles  :  offrant  d’Anna  Bolena,  un  portrait  très
attachant. A ses côtés tous les rôles sont défendus avec style
et panache dans les costumes somptueux de McVicar : Henry VIII
est brutal et despotique ; Giovanna, presque aussi déchirée
qu’Anna et Riccardo Percy l’aimé d’Anna est particulièrement
ardent, enflammé (on comprend qu’Anna se laisse peu à peu
succomber au charme de leur amour passé…). Donizetti a vécu
une résurrection tardive : ce n’est qu’en 1957 sur la scène de
le Scala de Milan que la distribution réunissant Maria Callas
et Giulietta Simionato dans les rôles de Anna et de Giovanna
(mise en scène de Visconti) contribua à révéler les beautés de
l’ouvrage tragique.
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Donizetti : Anna Bolena, 1830 sur Mezzo.

Anna Netrebko (Anna Bolena)
Ekaterina Gubanova (Giovanna Seymour)
Ildar Abdrazakov (Enrico VIII)
Stephen Costello (Riccardo Percy)
Tamara Mumford (Mark Smeaton)
Keith Miller (Lord Rochefort)
Eduardo Valdes (Sir Hervey)

The  Metropolitan  Opera  House  Orchestra,  Marco  Armiliato
(direction)

David McVicar (mise en scène)
Robert Jones (décors)
Jenny Tiramani (costumes)
Paule Constable (lumières)
Andrew George (chorégraphie)

Enregistré au Metropolitan Opera House, New York, en 2011
Réalisé par Gary Halvorson

 

 

 

 

 

Grille des diffusions sur Mezzo Live HD :
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04 / 10 – 09h00
05 / 10 – 20h30
06 / 10 – 17h00
07 / 10 – 00h00
07 / 10 – 13h45
18 / 10 – 09h00
19 / 10 – 20h30
20 / 10 – 17h00
21 / 10 – 00h00
21 / 10 – 13h0

CD. St Petersburg par Cecilia
Bartoli.  Feuilleton  2/3  :
Araia et Raupach à la Cour
impériale de Russie
CD.  St  Petersburg  par  Cecilia
Bartoli. Feuilleton 2/3 : Araia
et Raupach à la Cour impériale
de  Russie.  Dans  ce  nouveau
feuillton développé à l’occasion
du  nouvel  album  de  Cecilia
Bartoli (intitulé St Petersburg,
parution  le  13  octobre  2014),
classiquenews  précise  le  sujet
du programme musical défendu par la diva romaine Bartoli.
Nouveau  album,  nouvelles  découvertes…  Après  avoir  éclairer
notre  connaissance  sur  les  castrats  napolitains,  en  en
dénonçant  la  pratique  historique  d’émasculation  des  jeunes
garçons au nom d’un art d’excellence (cf. son album également
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édité par Decca, intitulé à juste titre  » Sacrificium « ,
2009), voici révélés l’œuvre et le style des compositeurs
napolitains principalement jusqu’en 1750, à la Cour de Russie
: Araia puis Raupach, dans les années 1730 puis 1740 et 1750,
pour les Tsarines Anna et Elisabeth,- donc avant l’avènement
du règne de Catherine la Grande (Tsarine en 1762),  livrent
plusieurs joyaux lyriques en rapport avec le goût européen des
Impératrices  à  l’époque  des  Lumières.  Contemporains  de
Vivaldi,  Bach,  Haendel  et  Rameau,  Aria  et  Raupach  
(contemporain aussi du compositeur élégantissime Steffani que
la diva a auparavant dévoilé dans son album  » Mission « , 
2012) cultivent le style du Baroque tardif déjà classique et
galant,  affirmant  la  suprématie  des  Italiens  surtout
napolitains  à  la  Cour  Impériale…  Classiquenews,  dans  ce
feuilleton 2, (après le volet 1 qui offrait une présentation
générale  du  projet  St  Petersburg  par  Cecilia  Bartoli),
souligne  la  valeur  artistique  des  compositeurs  ainsi
ressuscités, d’autant plus vivaces et captivants qu’ils sont
défendus par la furià expressive et ciselée de la diva, qui la
quarantaine  rayonnante,  s’engage  derechef  pour  un  nouveau
répertoire – certes qu’elle connaît bien, mais qui dans son
prolongement  jusqu’à  Saint-Petersbourg  (St  Petersburg)
présente  de  nouveaux  défis  :  vocaux,  dramatiques,
linguistiques  (Bartoli  y  chante  pour  la  première  fois  en
russe). dans ce nouveau feuilleton, CLASSIQUENEWS présente 5
airs du récital St Petersburg de Cecilia Bartoli qui compte 11
inédits.

 

 

 

CD. St Petersburg par Cecilia Bartoli (2/3)
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Araia  et  Raupach  à  la  Cour
impériale russe …
 

St  Petersburg  à  l’heure
napolitaine  …  Comme  dans  le
reste  des  Cours  éclairées
d’Europe, la Russie « façonnée »
par Pierre Ier se met à la page
de  la  culture  moderne,  celle
bientôt des Lumières où règne le parler français et le chanter
italien. Versailles depuis Louis XIV dicte les manières et
l’art de vivre décoratif et architectural, mais les italiens
règnent sur l’opéra : aucune cour ne peut prétendre à un
certain statut prestigieux si elle ne cultive pas son propre
opéra  italien  :  est-ce  un  hasard  si  les  compositeurs
germaniques : Haydn, Mozart et avant eux, Haendel ou Hasse se
soient  mis  à  l’italien  ?  Seule  la  France  préservant  sa
singularité nationale cultive sa propre tradition (qu’incarne
alors  le  savant  autant  qu’expérimental  Rameau,  de  1733  à
1764). Dans son album St Petersburg, la mezzo romaine Cecilia
Bartoli s’intéresse à la nombreuse colonie des compositeurs
italiens qui ont travaillé pour la Cour impériale Russe :
Galuppi,  Paisiello,  Cimarosa  ou  Sarti,  et  même   Giuseppe
Verdi, dont La forza deldestino est créé en 1862 au Théâtre
impérial de Saint-Pétersbourg. La diva remonte encore plus
loin dans le temps : en particulier à l’âge des bâtisseurs,
dans ce premier XVIIIè baroque et exubérant qui saisit par sa
science expressive et caractérisée .Si Pierre Ier fonde la
grande  Russie  moderne,  c’est  surtout  Catherine  II,  «  la
Grande  »  qui  au  temps  des  Lumières  (1762-1796)  favorise
particulièrement l’opéra italien. Jusqu’à Glinka et son opéra
national « Une vie pour le Tsar » (1836), l’opéra en Russie
reste surtout italien. Cecilia Bartoli éclaire la période de
l’histoire russe où au XVIIIème, les compositeurs baroques
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italiens ont particulièrement compté.

 

 

3 Tsarines pro européennes …
Trois  impératrices  au  goût  proche  se
distinguent  alors,  dévoilant  la  faveur
d’une  sensibilité  occidentale  et
culturellement européenne, en particulier
italienne : Anna Ivanovna ou Anne Ière
(1730–1740,  portrait  ci  contre),
Élisabeth Ière (1741–1761) enfin la plus
prestigieuse, Catherine II  dite « la
Grande » (1762–1796). Chacune prolongent
le grand dessein de Pierre Ier : bâtir
une nation russe puissante et moderne qui
favorise aussi un certain art de vivre.
Anna a vécu surtout en Courlande (Lettonie de l’Ouest), se
désintéressant  de  la  vie  traditionnelle  russe.  Élisabeth
Petrovna, fille de la seconde épouse de Pierre le Grand, née
en Courlande, est éduquée à la française. Catherine quant à
elle, née en Poméranie (Stettin) est allemande : elle demeure
toute  sa  vie  fortement  influencée  par  les  tendances
artistiques venues d’Europe. Le fondateur de Saint-Petersbourg
n’a pas le temps d’enraciner une riche vie culturelle locale :
c’est l’œuvre des trois impératrices qui lui succèdent.

     

 

 

Anna Ivanovna  et Francesco Araia
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A la tsarine Anna Ivanovna revient
l’installation  d’une  troupe
italienne  d’opéra  à  Saint-
Pétersbourg. En font partie,  le
violoniste et compositeur Domenico
Dall’Oglio,  élève  probable   de
Vivaldi  et  de  Tartini.  Dans  le
courant  des  années  1730,  Anna
favorise l’essor de la vie musicale
à Saint-Petersbourg : en 1732, elle
créée  la  première  Académie  de
musique en Russie, tout en œuvrant

à la professionnalisation de l’orchestre de la Cour. Jugée
sévèrement  par  les  historiens,  le  règne  d’Anna,  trop
dispendieux  voire  «  décadent  »,  invite  le  compositeur
napolitain  Francesco  Araia  (1709-1770)  comme  premier
compositeur de la cour, après le refus de Nicolo Porpora. 
Après  sa  création  milanaise  en  1734,  l’opéra  La  forza
dell’amore e dell’odio est représenté en 1736 au Théâtre du
Palais d’Hiver : c’est le premier opéra italien représenté en
Russie. Le livret italien est alors traduit en russe.

Cecilia Bartoli a choisi d’incarner Minerve qui
s’adressant à son père, au bord tragique de la
mort, s’épanche dans un air de plus de 7mn (Vado a
morir  :  je  vais  mourir…  )  :  contemporain  du

dernier  Vivaldi,  l’ouvrage  d’Araia  déploie  une  somptueuse
étoffe instrumentale plutôt sombre et grave, que le chant
tendu, éruptif, souvent incandescent de la mezzo réinscrit
dans la déploration digne et blessée (Plage 1).
Est ce parce qu’elle ne souhaitait pas mettre surtout en avant
la pure virtuosité, mais bien en premier choix, la langueur
funèbre et noire que Cecilia Bartoli a choisi ainsi d’ouvrir
son récital St Petersburg dans la pudeur affligée d’un air
très introspectif ? La décision est juste. Ceux qui aime leur
diva  dans  les  cascades  acrobatiques  seront  néanmoins
satisfaits  (et  ce  dès  l’air  qui  suit  :  le  chant  rageur
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conquérant  d’Hercule  aux  portes  des  enfers  extraits  de
l’Alceste de Raupach, devenu dans le livret de l’écrivain
russe Alexander Sumarokov : Altsesta, premier opéra chanté en
russe…, plage 2).

Chaque représentation d’un opéra d’Araia souligne un temps
fort du calendrier dynastique : la fête de la tsarine, le
couronnement,  puis  chaque  jour  anniversaire  de
l’intronisation.  Entre  temps,  ballets,  oratorios,  concerts
innombrables  donnés  pour  grands  banquets  hebdomadaires  et
surtout les bals. De nombreux chœurs sont constitués à partir
de chanteurs venus de toute la Russie.

Emblématique  de  la  veine  seria,  solennel  mais
aussi  tendre  et  carressant  :  le  style  d’Araia
transparaît davantage dans l’extrait de Seleuco
(livret de Giuseppe Bonecchi) : son écriture très

brillante  (avec  hautbois  obligé  dès  l’ouverture  puis
dialoguant avec la voix soliste qu’il ne cesse pendant tout
l’air  de  plus  de  10  mn,  d’accompagner,  de  commenter,  de
doubler…), préfigure les Haydn et Mozart de la génération
suivante.  Cecilia  Bartoli  chante  l’air  d’apaisement  voire
d’extase pastorale de Démétrius (Demetrio) où les sentiments
entre crainte et espérance, d’un berger amoureux perdu dans
les bois la nuit venue, s’éveille aux sons de la mystérieuse
et imprévisible nature : prétexte à une série de coloratoure
impressionannte, dialoguée avec le hautbois omniprésent (Plage
7).

Les  représentations  d’opéras  sont  les  moments  les  plus
solennels  du  calendrier  musical  officiel  :  Araia  est
principalement joué, ainsi en est il jusqu’aux années 1750,
exception faite donc de l’opéra La Clémence de Titus (hommage
aux Politiques éclairés) de Hasse, représenté donc à Moscou en
1742, pour le couronnement de l’Impératrice Elisabeth et pour
lequel  Dall’Oglio,  musicien  faisant  partie  de  la  troupe
italienne favorisée par Anna Ivanovna-, et son confrère Luigi
Madonis, composent le prologue. En un air avec flûte obligée,
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colorant l’épisode en teintes pastorales, l’air de Rutenia est
un appel à la paix intérieure : « nous sommes fatigués de
pleurer, nous sommes las de souffrir »…

     

 

 

Elisabeth  mélomane,  l’arrivée  de
Raupach en 1755…
 

Très différente d’Anna, Elisabeth
n’en  poursuit  pas  moins  la
politique musicale proitalienne,
en  particulier  napolitaine  :
l’Impératrice succombe comme tous
les rois et princes européens au
culte  des  castrats,  invention
proprement napolitaine. Ainsi en
1755, pour la création à Saint-
Petersbourg,  de  l’opéra
Alessandro  nell’Indie  d’Araia,
décidément  très  en  faveur,

Elisabeth fait venir le castrat Carestini, favori de Haendel
dont il chanta tant de rôles majeurs dans ses opéras serias.
La même année, Elisabeth autorise la création du premier opéra
en  langue  russe  Tsefal  i  Prokris  (“Céphale  et  Procris”).
L’œuvre est décisive car son livret est écrit par l’écrivain
russe Alexandre Soumarokov… d’inspiration pastorale, l’opéra
est chanté par de jeunes solistes provenant des chœurs russes
fondés par Anna. En 1755 aussi, arrive de Stralsund, Hermann
Friedrich  Raupach  (1728-1778),  comme  claveciniste  de
l’Orchestre de la cour. Très vite, Raupachest sollicité comme
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compositeur : ainsi en 1758, Rapauch livre son nouvel opéra :
Altsesta, Alceste, drame écrit par Soumarokov également et
chanté lors de sa création dans le palais d’été de Peterhof,
par  des  enfants  chanteurs  issus  des  chœurs  russes  de  la
Chapelle  impériale.  Le  succès  auprès  de  l’Impératrice  est
total : Raupach gagne de nouveaux galons : il succède en 1759
à Araia, congédié par Elisabeth.

Comme  Araia  ainsi  dévoilé,  Raupach  occupe  une
place  importante  dans  le  récital  de  Cecilia
Bartoli  :  sa  furià  d’agilité,  dramatique
frénétique (prégluckiste) s’affirme surtout dans

le  premier  air  sélectionné  extrait  de  l’Alceste  russe  de
Sumarokov  de  1758  :  Cecilia  Bartoli  incarne  la  stature
déterminée, conquétante du héros Hercule. Chantant pour la
première fois en russe, la diva évoque l’entrée du libérateur
du couple Admète/Alceste, dans la gueule des enfers : la série
d’acrobatie vocale exprime l’ardente énergie d’un héros prêt à
en découdre (« j’y entrerai et là, tout, je torublerai »).
Hercule  entend  défendre  l’intégrité  d’Alceste  décidée  à
remplacer son époux Admète aux Enfers. La vitalité des cordes,
les accents des trompettes guerrières, convoquant dans cet air
de  bravoure  exacerbée,  le  lustre  des  futurs  exploits
militaires, composent un air saisissant, exigeant virtuosité
et dramatisme, soit un souffle illimité… que Cecilia Bartoli,
soucieuse de caractérisation juste et habitée, défend avec une
intensité rare (plage 2).

L’opera  seria  exalte  la  grandeur  morale  des
protagoniste tout en soignant dans le déroulement
dramatique, l’arche tendue et vive des contrastes
:  le  second  extrait  sélectionné  par  Cecilia

Bartoli, d’après le premier opéra russe, Altsesta, est l’air
le plus long du récital, lui aussi d’une langueur et d’une
gravité  toute  napolitaine  (courbe  ondulante  et  grave  des
cordes rappelant Pergolèse et Scarlatti entre autres) : écho
de l’air de minerve d’Aria lui aussi frappé du sceau de la
mort souveraine, l’air d’Alceste : «  Je vais à la mort et je
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n’ai pas peur « … impose le tempérament vocal d’une héroïne
prête  à  l’ultime  sacrifice  pour  sauver  son  époux,  le  Roi
Admète. Ici pas de vent ou bois ou cuivres obligés mais la
seule vague suspendue des cordes, baignant l’air chanté en
russe, dans une atmosphère sombre et apaisée à la fois :
Alceste reste sereine dans sa décision fatale. Car c’est son
amour absolue qui la guide… au delà de toute souffrance, au
delà de toute révolte. Cecilia Bartoli a manifestement choisi
cet air pour son amplitude introspective, les qualités de
caractérisation intérieures qu’il exige (plage 3).
Le dernier air soulignant la maîtrise de Raupach dans le style
napolitain seria est extrait de Siroe, re di Persia : d’après
un  livret  de  Métastase,  Laudice  exprime  la  dignité  de  sa
posture morale : l’air est de détermination et de bravoure,
exigeant vocalises déferlantes, sur un tapis orchestral qui
exprime  la  houle  marine  soumise  aux  vissicitudes  du  vent
inconstant. Le déchainement des éléments faisant métaphore des
passions qui animent le cœur et l’âme de la soliste (plage 4).

Araia comme Raupach s’illustrent
parfaitement  dans  le  modèle
baroque tardif de l’opéra seria
avec  airs  da  capo.  Si  la
virtuosité  vocale  est
particulièrement  exigée,  le

chromatisme nouveau annonce déjà la sensibilité classique et
galante.  Comme dans les cours d’Europe, après l’engouement
pour les roucoulades virtuoses des castrats, et pour l’opera
seria napolitain, la Cour impériale Russe s’enthousiasme pour
les comédies italiennes, en particulier quand en 1757, la
troupe  d’opéra  de  Giovanni  Battista  Locatelli  joue  les
commedie  italiennes  à  la  Cour  (entre  autres  celles  de
Galuppi), dans les cercles privés et les théâtres public…
Vincenzo Manfredini, jeune et fringuant kapellmeister de la
troupe, est remarqué et entre à la Chapelle impériale, au
moment où Pierre, nouvel héritier nommé par Elisabeth, devient
Tsar (Pierre III) à la mort de la Tsarine en 1761. Manfredini
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devient  de  facto,  le  nouveau  compositeur  officiel  après
Raupach.  Mais  c’est  une  toute  autre  histoire  qui  s’écrit
alors… à suivre dans notre prochain feuilleton 3/3 : le goût
et  les  réformes  de  la  Grande  Catherine,  les  compositeur
Manfredini, Galuppi, Cimarosa.

Lire aussi notre volet 1/3 : présentation générale du nouveau
cd de Cecilia Bartoli

CD.Lully  :  Amadis,  1684
(Rousset, 2013. 3 cd Aparté)
CD.Lully  :  Amadis,  1684
(Rousset,  2013.  3  cd  Aparté)
 Aux  côtés  d’Hercule,  le
chevalier Amadis et ses Paladins
ont  fait  rêvé  le  Roi  quand
jeune, il se voyait conquérant
du  monde.  En  1683,  Louis  XIV
demande donc logiquement à Lully
et  Quinault  d’adapter  la  lyre
chevaleresque  à  l’opéra,
ressuscitant le héros chéri de
sa  jeunesse  :  ainsi  naîtra
Amadis  en  1684.   Pour  les  créateurs  c’est  une  occasion
inespérée de renouveler la langue et le vocabulaire de la
tragédie lyrique 10 ans après sa création (Cadmus et Hermione,
1673) : l’Antiquité et la mythologie cèdent ainsi la place à
l’histoire nationale offrant de nouveaux effets sur la scène :
hélas, malgré son fort potentiel dramatique et psychologique,
le couple noir, haineux, jaloux (ici, le frère et la sœur
Arcabonne et Arcalaüs) ne dépasse pas leurs rôles de simples
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contrepoints maléfiques au duo blanc lumineux et si tendre
d’Amadis  et  d’Oriane…  Ingrid  Perruche  fait  une  Arcabonne
caricaturale et souvent outrée, à la frontière de la folie
débridée et de l’hystérie surlignée : le jeu surligné est
d’autant  plus  étonnant  que  l’on  connaît  bien  la  soprano
capable de finesse comme de subtilité ; et son frère, Edwin
Crossley-Mercer,  un  Arcalaüs…  malheureusement  prévisible,
étal, plat, droit, sans trouble. D’où vient que l’on refuse
ainsi  toute  profondeur  et  toute  ambivalence  aux  rôles
maléfiques?  C’est  cependant  dans  la  trame  clair-obscure
d’Amadis, les deux rôles noirs et ténébreux qui alimentent le
feu et le nerf d’un opéra tourné vers la fantastique et le
démonisme. Arcabonne amoureuse impuissante d’Amadis ne cesse
de manipuler, séduire, haïr… il y avait matière à caractériser
et ciseler une superbe architecture dramatique. Cet aspect est
totalement absent ici.

L’Oriane de Judith van Wanroij déploie un miel plus séduisant
(malgré des ports de voix qui entachent la pureté de sa ligne
vocale)  ;  heureusement  Cyril  Auvity  se  bonifie  en  cours
d’action et ses derniers récits en duo avec sa belle enfin
reconquise  au V (chambre des élus d’Apollidion) offre de très
beaux phrasés. Pour le reste le choix des voix secondaires
affleure une semi caractérisation convaincante (Benoît Arnould
en  Florestan,  surtout  Hasnaa  Bennani  dans  le  rôle  de  sa
fiancée Corisande…). La palme de meilleur chant revient ici à
la fée Urgande de Béatrice Tauran, celle qui chantait hier,
Sangaride sous la direction de Hugo Reyne en Vendée, saisit
toujours par la grâce et la pureté de sa diction et l’élégance
musicale de son expression : une déité parfaite, défendant
avec fermeté mais féminité, l’amour méritant. Après Roland,
Persée,  Phaéton  (2012)  et  Bellerophon  (2009),  l’Amadis  de
Christophe Rousset ne manque pas de charmes en particulier
dans le chœur final, qui bénéficie de la mise en place et de
l’articulation impeccable du Choeur de chambre de Namur, l’un
des meilleurs actuellement. Mais la Chaconne qui précède (plus
de 7 mn), sorte d’apothéose du couple amoureux et qui devrait
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concentrer le souffle épique, enchanteur de la fable qui vient
de  se  produire,  révèle  les  limites  des  Talens  Lyriques  :
faiblesses non pas techniques, mais … esthétiques. Le geste
manque  singulièrement  de  hauteur,  de  respiration,  restant
linéaire,  rien  que  narratif.  C’est  bien  joué  mais  pas
envoûtant.

L’Opéra de Versailles avait il y a 3 ans,
accueilli  une  autre  production  d’Amadis,
certes inspirée de Lully mais réécrite après
lui en 1779 pour Marie-Antoinette par… le Bach
de  Londres,  Jean-Chrétien,  dans  une
réalisation beaucoup mieux caractérisée sur le
plan des profils expressifs… Pour un Lully pur
jus, sanguin et tendre, il faut hélas se souvenir des Arts
Florissants et de William Christie pour envisager un tout
autre Lully, moins tendu, sec, descriptif. Manquent ici la
profondeur, la poésie, la langueur, la souveraine nostalgie…
Voilà  qui  fait  craindre  à  rebours  d’une  presque  vague
Lullyste, le sentiment d’une défaveur par manque de réelle
affinité avec le sujet choisi. Cependant tout n’est pas à
jeter  dans  cette  réalisation  qui  manque  pourtant
d’approfondissement  comme  de  souffle.  Louons  cette  presque
intégrale en cours des opéras de Lully : hier Reyne avait
amorcé la flamme, Christophe Rousset reprend le flambeau, mais
c’est bien Bill l’enchanteur qui reste le vrai détenteur du
feu sacré.

Jean-Baptiste  Lully  :  Amadis,  1684.  Livret  de
Philippe Quinault, avec Cyril Auvity, Judith van
Wanroij,  Ingrid  Perruche,  Edwin  Crossley-Mercer,
Benoît Arnould, Bénédicte Tauran, Hasnaa Bennani,

Pierrick Boisseau, Reinoud Van Mechelen, Caroline Weynants,
Virginie  Thomas.  Chœur  de  chambre  de  Namur.  Les  Talens
Lyriques. Ch. Rousset, direction. Enregistré le 4/6 juillet
2013 à l’Opéra royal du château de Versailles . 3 cd Aparté
AP094 / Harmonia Mundi. Parution annoncée : le 23 septembre
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2014.

CD.  Grands  Motets  français.
Desmaret,  Campra,  Rameau,
Mondonville.  Les  Arts
Florissants. William Christie
(4 cd ERATO, 1994-2002)
CD.  Grands  Motets  français.
Desmaret,  Campra,  Rameau,
Mondonville  par  Les  Arts
Florissants,  William  Christie.
Le coffret Erato tombe à pic :
fleuron de l’année Rameau 2014,
récapitulatif  d’un  legs
discographique  majeur,  et  tout
autant,  focus  remarquablement
persuasif sur un pan entier de
notre  répertoire  musical  qui
était bien oublié jusqu’au début
des années 1990… jusqu’à ce que William Christie  ne s’en
empare en défricheur visionnaire et si justement inspiré : le
fondateur  et directeur musical des Arts Florissants révèle
l’humanité et la splendeur des Grands Motets français. Il en
dévoile  même  l’exceptionnelle  fortune  après  les  Lully  et
Lalande qui au XVIIème en avaient porté les fruits à leur
sommet expressif pour le faste de la Cour versaillaise de
Louis XIV. Le début du règne du Roi Soleil comme l’apparat
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quotidien de sa Chapelle s’expriment évidemment dans l’essor
du genre : le motet « à grand choeur » – selon la terminologie
d’époque, incarne la solennité et la sincérité d’un règne qui
se voyait universel et central. Or le coffret que (re)publie
aujourd’hui  ERATO,  met  en  lumière  la  permanence  voire
l’évolution du genre qui dépasse après Louis XIV son cadre
strictement versaillais.

C’est toute la pertinence du regard et du geste de William
Christie et de ses flamboyants Arts Florissants, chœur (si
articulés et puissants) et instrumentistes (équilibre sonore
somptueux) : le grand Motet suscite un intérêt croissant du
public, il est liturgique certes mais bientôt joué pour les
événements  religieux  mais  pas  que  (dynastiques  et
militaires…),  applaudi  surtout  partout  dans  le  royaume  au
Concert Spirituel et dans les académies en Province.

De  plus  orchestral,  italianisant,  et  même  symphonique,  le
Grand Motet souligne l’ambition des auteurs inspirés par son
langage et sa syntaxe : de la fin du règne de Louis XIV aux
Lumières, les enregistrements réalisés par William Christie
illustre  l’essor  singulier  de  la  forme  tout  au  long  du
XVIIIème : Campra, Desmaret, Rameau, Mondonville s’illustrent
chacun  dans  sa  propre  écriture,  spectaculaire,  sincère,
fervente.

William Christie dévoile le souffle
irrésistible des Grands Motets

Il y faut comme à l’opéra, une maîtrise remarquable
des grands effectifs. Nés en 1660, quinquas à la
mort de Louis XIV, Desmaret et Campra insufflent au
genre une couleur très personnelle ; d’autant plus

dans le cas de Desmaret qui adresse en 1708 ses oeuvres depuis
son exil à Nancy, telle une formidable supplique au Souverain…
geste implorant et subtilement démonstratif comme Monteverdi
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lorsqu’ en 1611, il adressait ses Vêpres de la Vierge pour
susciter l’intérêt et la protection du Pape… Pas de meilleur
cadre fertile et à fort potentiel, pour faire la preuve de ses
capacités. De fait, Louis XIV les apprécia et Desmarets put
être fier de gagner cette épreuve musicale.

Campra, mort en 1744 succède à Lalande comme sous-maître de
chapelle à Versailles en … 1723.  Il est déjà sexagénaire : il
recycle alors nombre de grands motets initialement écrits pour
les Cathédrales d’Aix et de Paris.

Né en 1683, décédé il y a 250 ans en 1764,
l’infatigable et réformateur Rameau, en son
génie expérimental, « ose » le genre Motet
avant l’opéra : de fait, ses Grands Motets,
probablement  composés  pour  Dijon,  Lyon  ou
Clermont  et pour les salles de concert ou
des événements encore imprécis, attestent de
sa maestrià alors même qu’il est jeune et
qu’il ne s’est pas encore fixé à Paris (1722) : harmonie
audacieuse,  écriture  chorale  époustouflante,  airs
italianisants  d’une  virtuosité  jamais  vue  jusque  là,  les
Grands Motets de Rameau étonnent et saisissent toujours par
leur exceptionnelle et flamboyante originalité.

Sur  les  traces  du  moderne
Rameau, Mondonville né en 1711
et  mort  en  1772,  de  la  même
génération que Louis XV, affirme
comme Rameau, lequel est a lors
engagé  sur  le  terrain  de
l’opéra, l’essor intact du genre
Motet  comme  un  cadre
spectaculaire,  propice  au
merveilleux et à l’inédit. L’In

exitu Israel, le De profundis – pourtant conçus pour la voûte
sacrée-,  affirment  l’éclat  d’un  nouveau  génie  du  genre,
miraculeux en 1750 ; ils sont applaudis au concert, hors du
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contexte religieux : au Concert Spirituel, au Concert de Lille
(le  Dominus  regnavit  est  d’ailleurs  écrit  pour  la  salle
lilloise), jamais les grands motets n’ont été aussi célébrés 
par un large public de nouveaux mélomanes. La syntaxe des
Grands  Motets  atteint  un   raffinement  inouï,  une
caractérisation précise de chaque verset comme le ferait un
peintre d’histoire ; tout y est proche du texte, la musique en
articule le souffle narratif, la suggestion spectaculaire (le
reflux du Jourdain dans l’In exigu Israel vaut bien tempêtes
et tremblements de terre décrits exprimés par Rameau dans ses
opéras).  L’orchestre,  à  partir  de  Rameau  y  gagne  comme  à
l’opéra,  une  ampleur  progressive,  souvent  aux  couleurs  et
accents irrésistibles.

Ardent défenseur de ce répertoire,
quasiment oublié avant qu’il ne s’y
soit  penché,  William  Christie
saisit ici par la cohérence d’une
regard  qui  s’étend  sur  des
décennies et que le coffret dans
son exhaustivité recouvrée met en
lumière : à partir des années 1990,
le fondateur des Arts Florissant se
dévoue  de  toute  son  âme  à  la
restitution complète des Motets à
grand  choeur,  avec  une  ivresse
sensuelle et un dramatise théâtral qui sait aussi préserver la
profondeur voire l’humaine sincérité des partitions. Dès 1994,
ses  Grands  Motets  de  Rameau  étonnent  par  leur  démesure
flamboyante, leur autorité harmonique, leur audace formelle
servies  par  un  plateau  de  solistes  indiscutables  et  des
choeurs articulés, cohérents, déclamatoires… saisissants. Même
réussite totale en 1996 pour un autre choc : Mondonville …
dont  alors  on  ne  connaissait  pas  jusqu’au  nom,  et  encore
moins, au sein du grand public, les œuvres pourtant frappantes
par  leur  imagination  :  un  sens  de  la  grandeur  et  de  la
caractérisation  qui  ne  dépare  pas  aux  côtés  de  l’immense
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Rameau. C’est dire. Puis comme remontant le temps et le fil
d’une  source  impressionnante  par  la  qualité  des  écritures
révélées, Bill l’enchanteur ressuscite ce théâtre fervent de
Desmaret (Grands Motets Lorrains de 1708 donc) en 1999, et les
pièces non moins prenantes de Campra en 2002. Les 4 cd de ce
coffret incontournable expriment l’œuvre décisive d’un chef de
premier  plan,  sachant  réunir  autour  de  lui,  une  équipe
inspirée, habitée, convaincante de bout en bout. Outre la
majesté, les Arts Florissants ici à leur meilleur, ont la
grâce et l’humanité : une offrande interprétative qui éblouit
encore.  Coffret événement.

CD.  Grands  Motets  français.  Desmaret,  Campra,  Rameau,
Mondonville.  Les  Arts  Florissants.  William  Christie  (4  cd
ERATO, 1994-2002).

agenda

Les Arts Florissants et William Christie sont en tournée en
2014 dans un programme mêlant Grands Motets de Rameau et de
Mondonville  (avec  une  distribution  prometteuse  là  encore
comprenant quelques uns des derniers lauréats du Jardin de
Voix, l’académie vocale fondée par William Christie et qui en
résidence tous les deux ans au Théâtre de Caen) : le 2 octobre
à la Cité de la musique à Paris, le 7 octobre à la Chapelle
royal de Versailles…

 

Francesco Cavalli par Olivier
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Lexa (Actes Sud)
LIVRES.  Francesco  Cavalli  par  Olivier  Lexa
(Actes Sud). On l’attendait depuis longtemps,
la confirmation d’un retour faisant suite au
Vivaldi  revival,  comme  le  signe  d’une
renaissance constatée depuis plusieurs années
sur  les  planches  des  théâtres  d’opéra:  la
biographie que fait paraître l’éditeur Actes
sud en septembre 2014 comble un vide jusque
là regrettable : voici enfin l’oeuvre et la
carrière  de  Pier  Francesco  Cavalli
restituées.  Le  vide  est  fort  heureusement
comblé : l’enfance et l’adolescence de Pier
Francesco Cavalli (1602-1676) comme jeune chanteur (soprano
puis ténor à San Marco), la protection du noble Cavalli qui
l’amène avec lui à Venise…. et lui permet d’accomplir son
apprentissage  musical  auprès  de  l’immense  Monteverdi,  son
mariage inespéré avec Maria Sosomeno à l’immense fortune…. et
qui fait du compositeur une personnalité reconnue désormais à
l’abri  du  besoin….  (Maria  deviendra  vite  au  tournant  des
années 1640, les années d’accomplissement artistique dans la
Cità, la copiste principale et la directrice de l’atelier de
son mari… ), tout est finement retracé, soit les étapes et
jalons d’une irrésistible ascension à  Venise.
Le compositeur déjà actif quand Monteverdi fait créer ses
opéras majeurs (Ulisse puis Poppea), qui signe dorénavant sous
le  nom  de  son  protecteur  Cavalli,  devient  bien  le  génie
inégalé  de  l’opéra  vénitien,  célébrité  vénérée  partout  en
Europe au point d’être invité en 1660  à Paris pour y écrire
le nouvel opéra que toute la Cour française attendait pour les
noces du jeune Louis XIV : assurant désormais l’importation du
genre en France, Cavalli livre Serse puis surtout l’ouvrage
tant attendu et commandé par Mazarin, emblème de l’ambition
gaulloise : Ercole Amante.
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Le  texte  rétablit  Cavalli  dans
son époque, auteur inspiré par la
pensée  libertine  et  antiromaine
de l’Académie des Incogniti dont
le  librettiste  Busenello,  poète
pour Monteverdi et donc Cavalli,
est  aussi  le  meilleur  fer  de
lance.  La  figure  de  Pier
Francesco s’affirme simultanément
aux  derniers  opéras  de
Monteverdi,  soulignant  la
puissante  invention  d’un  auteur
taillé pour la scène… Le théâtre
cavallien est ainsi analysé selon
les périodes où Cavalli fournit
la  musique  des  livrets  de

Faustini (11 opéras écrits à deux mains), un nouveau standard
qui au même moment que Monteverdi, offre déjà une formule
insolemment aboutie : Les Amours d’Apollon et de Dafné sont
contemporains d’Ulisse ; La Didone de Cavalli est une réponse
à Ulisse et prépare L’Egisto, avant Giasone (1649), sommet de
la  poétique  foisonnante  et  flamboyante  du  compositeur
vénitien, le plus grand créateur pour l’opéra après la mort de
Monteverdi en 1643.  Les topoï de la scène cavalienne, qui
définissent l’opéra vénitien du Seicento sont identifiés :
antihéros  (eroe  effeminato  :  le  nerone  monteverdien  puis
Giasone cavallien en sont les manifestations), scène de folie,
de  sommeil,  lamento  (sur  chaconne),  genres  tragiques,
héroïques  et  comiques  mêlés,  double  intrigue  amoureuse  à
rebondissemens avant résolution heureuse, travestissements, et
propre au Giasone, « fatras » picaresque et truculent qui
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combine  tous  ces  éléments  et
montrent  combien  les  lettrés
artistes  des  Incogniti
connaissaient  parfaitement  le
théâtre espagnol (Lope de Vega).
Fort de cette lecture complète
et  structurante,  l’auditeur
cherchera  désormais  chaque
production  d’un  opéra  cavalien
comme la manifestation lumineuse

d’une exhumation légitime. La redécouverte d’un immense génie
de l’opéra baroque vénitien dont l’heure a enfin sonné après
les premières démarches de Leppard, Jacobs, Christie… En 2014,
suivez par exemple la nouvelle saison d’Angers Nantes Opéra
qui présente en novembre la production d’Elena de Cavalli,
opus  tardif  de  1659-  (où  règne  la  magie  illusoire  des
travestissements et le labyrinthe des identités croisées : les
2,4,6, 8 novembre à l’Opéra Graslin de Nantes, puis les 14, 16
novembre à Angers ; enfin les 23,25,27 novembre à l’Opéra de
Rennes).

Olivier Lexa. Francesco Cavalli. Actes Sud / Classica. ISBN :
978 2 330 03460 3. Parution : septembre 2014. 248 pages.

Approfondir
Lire notre dossier Elena de Cavalli

Rameau  2014.  Aujourd’hui,
250ème  anniversaire  de  la
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mort de Jean Philippe Rameau
(1683-1764)
Aujourd’hui, 250ème anniversaire de la
mort  de  Jean  Philippe  Rameau
(1683-1764). Le 12 septembre 2014 marque
le  250ème  anniversaire  de  la  mort  de
Jean-Philippe  Rameau,  le  plus  grand
génie  musical  français  du  XVIIIème.
Contemporain de Bach, Haendel, Domenico
Scarlatti  (nés  2  ans  après  Rameau),
Jean-Philippe  souffre  toujours  d’une
stature  d’érudit  réactionnaire,  odieusement  critiqué  par
Rousseau,  puis  contesté  et  écarté  par  Diderot  et  les
Encyclopédistes. Or le compositeur qui fut un théoricien de
premier plan – il publie son Traité d’harmonie en 1722 l’année
de son installation à Paris, n’a cessé toute sa vie durant
(qui fut longue car il meurt en 1764 à l’âge canonique de 80
ans), de défendre l’art musical en se souciant toujours de
l’invention  de  la  forme  et  aspect  moins  connu,  de
l’intelligence poétique de ses livrets : sait-on suffisamment
aujourd’hui que dans Les Boréades, son ultime opéra, Rameau y
dénonce la torture ? Thème trop explicite qui a probablement
suscité les foudres de la censure royale.

Rameau souffre en particulier de
la  disgrâce  actuelle  pour
l’opéra français du XVIIIè ; à
notre  époque  des  lectures
minimalistes,  décalées,
actualisées,  l’essor  des
ballets,  des  décors
spectaculaires  signifient  pour

beaucoup  l’opulence  passéiste,  superfétatoire  d’un  ordre
révolu. L’homme moderne ne comprend plus le foisonnement dans
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les opéras de Rameau et de ses contemporains, des danses, du
chant  ornementé,  des  costumes  et  des  effets  de  scènes  et
machineries de plus en plus spectaculaires… La discorde avec
Rameau se situe ici et l’enjeu des productions et spectacles
Rameau en 2014 serait justement de rétablir sa modernité et sa
justesse  derrière/malgré  le  surcroît  de  danses,  de
divertissements,  de  décors…

Pourtant si l’on n’interroge que la musique, souveraine dans
le cas de Rameau, l’auditeur se laisse irrésistiblement saisir
par un théâtre sincère qui exprime au plus juste les passions
humaines et le langage du cœur. Rameau n’a cessé d’être un
amoureux,  parlant  de  sensualité,  de  serment  éprouvés,  de
tendresse  célébrées  ;  il  exprime  comme  nul  l’autre,
l’intensité de l’amour et la nostalgie que sa dissipation fait
naître (comme en peinture, l’œuvre de Watteau)…

Sa dernière oeuvre Les Boréades interdite en 1764 ne sera
créée  qu’en  1982  à  Aix  en  Provence,  et  récemment  Sylvie
Bouissou  dans  sa  biographie  2014,  la  plus  complète
aujourd’hui, vient de découvrir que la mélodie Frère Jacques
était de la main de Rameau ! Combien d’autres découvertes
attendent le chercheur ? Sans omettre la figure de ce frère
cadet,  Claude  Rameau,  compositeur  et  musicien  comme  Jean-
Philippe, et peut-être plus précoce que lui, dont on ne sait
encore que si peu de choses…
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L’homme des 6 opéras – jalons majeurs
pour  comprendre  l’évolution  de  la
machine lyrique à l’époque de Louis
XV (Hippolyte et Aricie, Castor et
Pollux,  Dardanus,  Zoroastre,  Les
Boréades) demeure un révolutionnaire.
Rameau aura régner en génie vénéré
près de 30 ans sur la scène française
: de 1733 avec Hippolyte à 1764 avec
Les Boréades. Son opéra Samson écrit
avec Voltaire fut censuré à cause de
son  sujet  sacré  et  la  véhémence

rentrée de son traitement. La part la moins étudiée demeure sa
contribution aux ouvrages de divertissement pur destiné aux
événements  dynastiques  de  la  Cour  à  Versailles  :  opéras
ballets ou comédies ballets (comme Platée en 1745, partition
avec  laquelle  il  invente  la  comédie  musicale  française)…
Rameau reprend à son compte la fonction expérimentale d’un
Lully quand il inventait l’opéra français pour Louis XIV et
associait de façon nouvelle ballets et action tragique. Du
reste,  Rameau  démontre  de  son  vivant  combien  le  langage
musical est l’égal de la poésie et du théâtre. Les Racine et
les Corneille y sont dépassés même ; les héros de Rameau :
Hippolyte,  Phèdre,  Thésée,  Dardanus,  Abaris  ou  Castor  et
Pollux valent bien des Cid, Titus et Bérénice, Andromaque et
Ester… C’est le temps de La Pompadour, patronne des arts, amis
des musiciens : la favorite règne surtout sur le cœur de Louis
XV  auquel  comme  Rameau,  elle  réserve  des  plaisirs  et
divertissements toujours renouvelés. Ce fut le secret de sa
permanence.
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On le dit dur, inflexible, buté :
rien de tel en vérité. Comme les plus
grands créateurs et les peintres de
génie  :  Leonard,  Titien,  Poussin,
David,  Rameau  réinvente  une  forme
pour chaque nouveau sujet. Amoureux
des voix, il sait être souple face
aux  performances  diverses  des
chanteurs  :  pour  Pierre  Jélyotte
(1713-1797,  portrait  ci-contre),  il
conçoit ses plus grands personnages
lyriques : de Dardanus à Platée ! En

homme des Lumières, Rameau repoussent très loin les facultés
expressives de l’orchestre (c’est le plus grand symphoniste de
son temps), il envisage de nouvelles perspectives harmoniques
pour  la  musique,  ne  cesse  d’inventer  de  nouvelles  formes
théâtrales et scéniques avec surtout un partenaire familier,
Cahuzac.  L’homme  reste  mystérieux,  discret,  d’une  exigence
supérieure.  Son  œuvre  parle  pour  lui  :  flamboyante  et
foisonnante,  multiforme,  poétiquement  riche  et  intense,
moderne. Au final, ses détracteurs ont perdu : la subtilité de
son théâtre ne cesse de produire surprises et enchantements.
Le merveilleux qui s’efface après Rameau, et que Mozart d’une
certaine façon prolonge jusqu’à sa mort en 1791 (La Flûte
enchantée), fonde le succès indiscutable de l’opéra français.
Quand l’Europe s’entiche des Italiens et de leur verve bouffe,
Versailles et Paris, grâce à Rameau offrent le meilleur rival
de l’opéra napolitain envahissant : l’invention sans limite de
Monsieur Rameau. A nous de le redécouvrir et de le comprendre
mieux.

A l’heure où les reprises de Castor et Pollux se multiplient;
quand négligence dommageable pour Rameau, pas une tragédie
lyrique à l’Opéra de Paris -ancêtre quand même de l’Académie
royale de musique pour laquelle œuvra tant Jean-Philippe-;
quand William Christie et ses Arts Florissants poursuivent
leur tournée internationale dédiée aux Grands Motets et aux
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ballets méconnus… l’idée d’un bilan se précise. C’est au terme
des  célébrations  de  l’année  Rameau  2014,  c’est  à  dire  en
décembre 2014 ou janvier 2015 que l’on pourra dessiner une
conclusion à l’anniversaire Rameau 2014. Le rendez vous est
pris. Pour l’heure, retrouvez ici même, les 5 feuilletons de
notre cycle Rameau 2014. La semaine prochaine : Rameau, génie
tragédien….

 

 

 

discographie récente : 6 nouveaux titres parus en 2014 …

Les Fêtes de l’Hymen et de l’Amour par Hervé Niquet
Requiem pour Mr Rameau par Skip Sempé
Les Indes Galantes par Hugo Reyne
Rameau : le grand théâtre de l’amour (Sabine Devielhe)
Dardanus, version 1744 par Pygmalion
Le jardin de monsieur : florilège d’airs lyriques du XVIIIè
par le Jardin des Voix 2013, Les Arts Florissants et William
Christie

CD de référence :

Castor et Pollux par William Christie (la référence inégalée
au sein de la discographie ramélienne)
Pièces pour clavecin en concerts par Bruno Procopio
Rameau in Caracas : Ouvertures et ballets d’opéras par Bruno
Procopio (Rameau sur les instruments modernes du Simon Bolivar
Orchestra, mais avec un feu et une énergie à couper le souffle
: cd événement, CLIC de classiquenews d’octobre 2013)

 

Livres

Lire Jean-Philippe Rameau, nouvelle biographie événement par

http://www.classiquenews.com/cd-rameau-les-fetes-de-lhymen-et-de-lamour-niquet-fevrier-2014-2-cd-glossa/
http://www.classiquenews.com/cd-rameaus-funeral-paris-27-ix-1764-skip-sempe-mai-2014/
http://www.classiquenews.com/cd-rameau-les-indes-galantes-hugo-reyne-2013/
http://www.classiquenews.com/cd-rameau-le-grand-theatre-de-lamour-sabine-devielhe/
http://www.classiquenews.com/cd-rameau-dardanus-version-1744-pygmalion-2012/
http://www.classiquenews.com/video-clip-cd-le-jardin-de-monsieur-rameau-le-jardin-des-voix-william-christie/
http://www.classiquenews.com/video-clip-cd-le-jardin-de-monsieur-rameau-le-jardin-des-voix-william-christie/
http://www.classiquenews.com/video-clip-cd-le-jardin-de-monsieur-rameau-le-jardin-des-voix-william-christie/
http://www.classiquenews.com/cd-rameau-castor-et-pollux-christie-1992/
http://www.classiquenews.com/rameau-pieces-de-clavecin-en-concert-label-paraty/
http://www.classiquenews.com/cd-bruno-procopio-rameau-in-caracas/
http://www.classiquenews.com/cd-bruno-procopio-rameau-in-caracas/
http://www.classiquenews.com/le-rameau-nouveau-de-sylvie-bouissou-entretien/


Sylvie Bouissou (Fayard)
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