
CD, coffret. Le Panthéon de
Lodéon (4 cd Alpha classics)

CD,  coffret.  Le  Panthéon  de
Lodéon (4 cd Alpha classics). Un
goût,  une  sensibilité  musicale
se  forge  à  partir  d’un  corpus
fondamental  qui  regroupe  des
incontournables  :  ainsi  le
propre goût de l’homme de radio
et  du  passeur  médiatique
Frédéric Lodéon, s’est constitué
à  partir  de  ce  «  panthéon  »
personnel  qui  a  façonné  ses
préférences  et  tailler  et

ciseler sa propre exigence. Voici les témoignages musicaux qui
auront  «  marqué  une  vie  d’heureux  mélomane  ».  En  4  cd,
thématisés,  voici  donc  les  must  à  écouter  d’urgence  pour
affiner sa propre culture musicale, voire perfectionner son
goût de mélomane. Au registre des « solistes instrumentaux »
(cd1) : voici parmi quelques apôtres inclassables inestimables
et  d’une  justesse  artistique  légendaire  :  Heifetz  (Saint-
Saëns), Rostropovitch (Dvorak), Argerich (Chopin), et le plus
récent  Andreas  Staier,  illustre  ambassadeur  de  Soler.  En
« musique de chambre » (cd2), vous mesurerez tout autant la
finesse allusive du Beaux Arts Trio chez Schubert, du même
Heifetz et de Casals chez Mendelssohn, du Belcea Quartet chez
Beethoven, sans omettre parmi les jeunes, superbes palmes à la
jeune génération, le Quatuor Modigliani chez Ravel. le cd3,
met en avant la « musique symhonique » : quels sont les chefs
et  les  orchestres  d’une  prodigieuse  sonorité  expressive  ?
Frédéric Lodéon sélectionne Nikolaus Harnoncourt chez Bach ;
Karajan et le Philharmoniker de Berlin chez Beethoven, Erich
Kleiber  et  le  Wiener  Philharmoniker  chez  Brahms,  Marek
Janowski  et  le  Philharmonique  de  Radio  France,  heureux
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interprètes de Schumann, enfin musique romantique française
oblige, plus berliozien que jamais : Charles Munch et Georges
Prêtre  à  la  tête  tous  deux  du  Boston  Symphony  Orchestra…
Enfin,  parmi  les  «  solistes  vocaux  »,  donc  les  grands
chanteurs  pour  l’éternité  :  d’abord  les  plus  prévisibles,
« évidents » : les Berlioz (Nuits d’été) de la divine et
aristocratique Régine Crespin ; la baryton Dietrich-Fischer
Dieskau pour les Lieder de Schubert ; José Van Dam pour Wagner
; et le plus solaire et le plus merveilleux, Luciano Pavarotti
dans Puccini. Aucune faute de goût. C’est le panthéon Lodéon,
un nouveau standard de qualité et d’excellence. Seule réserve
et  même  critique  qui  manque  à  l’exhaustivité  de  cette
compilation  :  aucun  «  repère  »  baroque.  Ni  chanteurs,  ni
instrumentistes, ni chefs… quelle lacune quand même. Dommage.
Voilà une compilation qui constituera cependant une solide
fondation  pour  toute  discothèque  en  devenir.  CLIC  de
CLASSIQUENEWS  de  décembre  2017.

____________________

CD, coffret : Au Panthéon de Lodéon : 4 cd Alpha classics.
Cadeau idéal pour Noël 2017.

Fauteuils  d’orchestre  volume
II : la musique en famille

FRANCE 3, Lundi 18 décembre 2017, 20h55. Fauteuils
d’orchestre.  Anne  Sinclair,  en  présentatrice
mélomane,  reprend  le  créneau  laissé  par
l’inestimable Jacques Chancel et son émission Le
Grand Echiquier, qui a souvent été le seul écran en

prime time offert à la musique classique. L’animatrice, un
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rien grande dame, se la joue proche des artistes et récidive à
l’heure de grande écoute, dans un programme entièrement dédié
au classique (et à l‘opéra) ; après une émission totalement
consacré  au  baryton  Ruggero  Raimondi,  –  inoubliable  Don
Giovanni chez Losey (1979), le sujet du programme de plus de
2h ce soir, met cette fois en lumière le métier de musicien
comme une affaire de famille. Les Bach, Couperin, Mozart,
Mendelssohn, Kleiber, Jordan… ont démontré que le génie et la
passion de la musique pouvait se transmettre d’une génération
à une autre, de parents à enfants, de frère à sœur.
Qu’ils soient mariés, frères et sœurs ou parents ou enfants,
les musiciens d’aujourd’hui viennent sur le plateau ; ils
témoignent et racontent comment ils partagent leur passion et
leurs vies d’artistes.

C’est autour de plusieurs générations que France 3 a souhaité
articuler la soirée, pour une émission qui éclaire talent,
travail, amitié. Classiquenews ajoute d’autres valeurs tout
aussi fondamentales dans l’accomplissement et la transmission
: le partage, l’écoute, le travail collectif.
Anne Sinclair partage des moments intenses avec notamment de
jeunes artistes comme Jodie Devos, David et Thomas Enhco (les
petis  enfants  du  chef  Jean-Claude  Casadesus,  fondateur
légendaire de l’Orchestre National de Lille), mais aussi avec
les  «  grands  noms  des  scènes  musicales  internationales  »
(dixit  le  dossier  de  presse  en  toute  humilité)  tels  que
Roberto Alagna, Aleksandra Kurzak (sa nouvelle épouse à la
ville), Natalie Dessay qui s’offre une seconde carrière en
crooneuse jazzy, pas toujours très convaincante), la soprano
coloratoure  Diana  Damrau  (et  son  époux,  la  basse  Nicolas
Testé, présent lui aussi) ou donc le chef exemplaire (pour son
engagement et sa volonté d’ouvrir la musique et l’activité
d’un orchestre sur la cité), Jean-Claude Casadesus.
Avec l’Orchestre National de France dirigé par le chef James
Gaffigan  (ou  Jean-Claude  Casadesus,  dont  l’ouverture  de
l’opéra La Force du Destin de Verdi).



Au  programme  :  de  la  grande  musique,  des  surprises,  des
découvertes  et  le  plaisir  du  partage…  Présenté  par  Anne
Sinclair / Avec l’Orchestre National de France, dirigé par
James Gaffigan.

NOTRE  AVIS.  Les  moyens  sont
ambitieux  pour  cette  2è
expérience télégénique. Il y a
certes  des  défauts  de
réalisation  encore  trop
manifestes  (les  mouvements
rapides, incessants de la grue
sur  les  artistes  en  train  de
jouer ou de chanter, en plans trop rapides, en succession
hystérique, ou encore la choix de la présentatrice – à notre
avis  pas  assez  consensuelle,  un  rien  «  sophistiquée  »  :
pourquoi ne pas jouer la carte de la jeunesse et préférer un
duo d’adolescents qui aiment passionnément le classique : rien
de tel pour décloisonner l’image du classique à cette heure de
grande écoute). Mais ne boudons pas notre plaisir car les
moments de pure magie son cependant présents, assurant au
classique,  cette  télégénie  parfois  sidérante.   Parmi  les
moments  enchanteurs  de  ces  plus  de  2h  d’écoute  et  de
découverte, voici nos coups de coeur en cours d’écoute :

Le début, comme une ouverture lyrique à deux voix : « Heure
exquise, qui nous grise, lentement… » (La Veuve joyeuse, Franz
Lehar),  chanté  par  le  couple  d’opéra  :  Roberto  Alagna  et
Alexandra Kurzac. Puis, deux sœurs pianistes évoquent leur vie
et  leur  formation  avec,  épisode  détonant,  en  contraste
polémique, une évocation du jeune Lang Lang, « fanatisé » par
son père musicien dans l’armée chinoise, et dont la discipline
radicale  paraît  à  l’inverse  de  leur  propre  destinée  et
expérience,  le  contreexemple  «  effrayant  »  (dixit  Anne
Sinclair) à ne pas suivre. Un léger malaise s’installe alors
chez les auditeurs.

Autre  temps  fort  :  Jean-Claude  Casadesus  dirige  Verdi
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(Ouverture de La Force du Destin) : direction claire, gestes
sûrs  et  maîtrisés,  exprimant  la  dramaturgie  suprême  d’une
destinée contraire, celle d’un fatum inexorable qui étouffe et
écrase les coeurs en une tragédie purement verdienne… Jean-
Claude  Casadesus  poursuit  ensuite  face  à  l’animatrice,
précisant non sans élégance ce qui se joue quand le chef
d’orchestre  prend  sa  baguette  :  «  Diriger,  c’est  être  au
service de la musique, dans le respect de ce qu’a souhaité le
compositeur ; tout se joue dans la relation entre les tempi,
selon son propre rythme biologique, et assurer coûte que coûte
l’unité; tout cela nécessite de la clarté ; la main droite
indique le chemin, le rythme ; la main gauche, l’expression
(précisant alors dynamiques, phrasés, couleurs), c’est la main
du cœur, des inflexions… Il faut tout chanter pour que cela
devienne naturel. il faut fédérer les respirations de tous,
pour  que  se  réalise  l’unité  ;  c’est  donc  une  question
d’équilibre, et le prolongement d’un long travail préalable :
seul  à  la  table  ;  dans  la  direction  face  et  avec  les
instrumentistes de l’orchestre ». On ne saurait être plus
précis et passionnant. Bravo maestro.
Puis, transmission intergénérationnelle, le chef Jean-Claude
écoute  le  Trio  Casadesus,  composé  de  sa  fille  (Caroline,
soprano)  et  ses  petit-fils  (Thomas  et  David  Enhco,
respectivement trompettiste et pianiste) ; ils chantent un air
de l’opérette Giudetta de Lehar… précisément le tube « Mes
lèvres donnent des baisers à souhaits… » : hymne à la volupté
la plus subtile.

Avouons demeurer de marbre face à Natalie Dessay qui chante,
susurre les airs à succès des Demoiselles de Rochefort … (« Je
ne sais rien de lui et pourtant je le vois… »). Passer de
l’opéra à la chanson reste un exercice délicat. Pas sûr que ce
répertoire lui aille totalement.



Puis, parmi la nouvelle génération de jeunes
chanteuses,  vraie  coloratoure  au  timbre
velouté, aux vocalises précises, au style fin
: le « Salut à la France  (à l’espérance, à
mes amis, à mes amours, à la gloire »)… hymne
national de La Fille du Régiment de Donizetti
par  la  cantatrice  belge  Jodie  Devos,  vraie
interprète pétillante… (« Souvenirs, revenez avec eux… » ),
qui fait de l’air patriotique, une scène d’ivresse vocale et
expressive.

Anne  Sinclair  a  bien  raison  de  souligner  les  vertus  des
programmes  éducatifs  où  le  classique  s’invite  dans  le
quotidien d’enfants et d’adolescents que rien ne destinait un
jour à pratiquer un instrument : l’expérience et le projet
«  Demos  »  est  en  cela  exemplaire  :  dans  les  quartiers,
pratiquer la musique classique, à Bagneux par exemple, invite
les enfants à découvrir tout un monde et un art de vivre qui
leur  était  étrnager  ;  pratique  instrumentale,  initiation,
discipline,  style  de  vie,  développement  de  l’écoute,  de
l’attention, de la rigueur, jouer ensemble… sont les bénéfices
de  cet  apprentissage  sociétal  et  citoyen  d’une  utilité
majeure. On se souvient en particulier du témoignage de Julien
qui pratique désormais le classique et a même entraîner ses
parents dans l’aventure… la transmission se fait aussi dans ce
sens, d’enfants à parents (et pas toujours l’inverse).

Le jeu télévisuel bascule toujours dans la démonstration à
outrance, où la musique signifie moins qu’elle ne démontre…
l’épisode où 3 jeunes invités jouent de concert le Triple
Concerto (piano, violon, violoncelle) de Beethoven est en cela
emblématique : comme une compétition, chacun joue sans guère
de profondeur sinon regardez/écoutez comme je peux jouer vite,
et plus rapidement que les autres ; ils ont perdu hélas le
sens de l’écoute. Le chef qui leur tourne le dos, ne peut
guère calmer les ardeurs. Dommage car le Triple Concerto de
Beethoven gagne justement quand les 3 solistes savent jouer la
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carte de l’entente allusive et de la complicité murmurée.
C’était à notre avis le point faible de l’émission.

QUAND  L’OPERA  reprend  ses
droits… Enfin à plus de 2h du
programme (2h12), on se réveille
avec  le  chant  brillant,  celui
incarné et fragile à la fois, de
l’allemande  Diana  Damrau
(excellente  Traviata,  Lucia,

Constanze, Reine de la nuit…) dans Les Vêpres Siciliennes de
Verdi  ;  la  diva  internationale  chante  Elena,  duchesse  de
Sicile,  dont  le  mariage  donne  le  signal  du  massacre  des
Français  par  les  Siciliens  («  Mercè  dilette
amici »)…audacieuse, la soprano coloratoure chante un air un
peu trop large pour elle… mais avec quel sens dramatique.
D’autant  que  l’oeuvre  reste  rarement  jouée.  Son  mari  est
présent  (Nicolas  Testé,  basse  plutôt  convaincante).  très
justes, ils témoignent de leur tentative de chanter ensemble,
ce qui n’est pas toujours évident car les duos amoureux pour
soprano et basse sont très rares à l’opéra… quand dans tous
leur  déplacement,  les  enfants  (et  leur  institutrice)  les
suivent à chaque engagement, afin de garder l’unité de la
famille. Admirable. Nouveau temps fort de l’émission :  quand,
de La Gioconda de Ponchielli, Nicolas Testé chante l’air (très
rare lui aussi) d’Alvise… Ombre de mia prosapia (à 2h20mn) :
bravo pour ce choix original.

Enfin, saluons la dernière séquence avec la pianiste Anne
Queffelec et son fils Gaspard Dehaene qui jouent à quatre
mains un Mozart de grâce et de malice, profond et enfantin à
son image (Sonate en Ré majeur K123a) : plein de verve, de
facétie (déjà rossinienne) et de grâce (proprement mozartienne
à 2h40mn) ; bel effet de transmission entre la mère et son
fils… joue du tennis puis du piano…

——————————
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FRANCE 3, Lundi 18 décembre 2017, 20h55. Fauteuils
d’orchestre.  Avec  Roberto  Alagna,  Aleksandra
Kurzak,  Frederico  Alagna,  Natalie  Dessay,  la
famille Casadesus : Jean-Claude, Caroline, Thomas
et David Enhco, Khatia Buniatishvili et sa sœur

Gvantsa, Anne et Yann Queffélec et Gaspard Dehaene, Sarah et
Deborah Nemtanu, Diana Damrau et son époux Nicolas Testé, les
enfants du projet DEMOS, Jodie Devos, le Sirba Octet… Animé
par Anne Sinclair.

PORTRAIT & ENTRETIEN : Né en
Turquie, Bartu Elci-Ozsoy est
violoniste,  compositeur  et
futur chef d’orchestre
PORTRAIT & ENTRETIEN : Né en Turquie, Bartu Elci-Ozsoy est
violoniste, compositeur et futur chef d’orchestre. Encore très
jeune – il n’a pas 15 ans, le violoniste Bartu Elci-Ozsoy fait
partie des tempéraments artistiques les plus prometteurs, doué
déjà d’une maturité qui impressionne. CLASSIQUENEWS inaugure
en partenariat avec le site SHIIMER, son cycle de portraits et
d’entretiens  dédiés  aux  artistes  à  suivre,  dont  les
réalisations comme les promesses méritent le meilleur accueil.
Ils sont jeunes ou déjà professionnels. Leur itinéraire et
leur sensibilité nous ont touché. Voici sous la forme d’un
entretien,  notre  rencontre  avec  Bartu  Elci-Ozsoy,  jeune
violoniste qui compose… et qui rêve de devenir un grand chef
d’orchestre. La passion, la vocation ne connaissent aucune
limite : l’enthousiasme et l’engagement suscitent l’adhésion.
Suivons désormais le chemin de Bartu.
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INTRODUCTION

Mes études à Paris. J’ai 14 ans. J’ai commencé le violon à 4
ans et la composition à 5 ans. J’étudie à Paris où j’ai été
invité en raison de mon talent exceptionnel dans la musique.
Je  travaille  le  violon  avec  Thierry  Huchin,  membre  de
l’Orchestre  de  l’Opéra  de  Paris  et  professeur  au  CRD  de
Créteil où je suis dans le cycle d’orientation professionnelle
depuis  2015.  Je  fais  également  des  stages  et  reçois  les
conseils d’Alexis Galpérine, professeur au CNSM de Paris.
J’étudie  aussi  l’harmonisation  et  l’écriture  avec  Isabelle
Duha  au  CRD  d’Issy-les-Moulineaux  (professeur  au  CNSM  de
Paris)  et  Jacques  Saint-Yves  au  Conservatoire  Paul  Dukas,
l’analyse  avec  Anne  Rousselin,  la  formation  musicale  avec
Stéphanie Sicsik, le piano avec Sandrine Joanne et musique de
chambre avec Karen Daniau au CRD de Créteil.

En ce moment, je compose une symphonie.

 

 

 



 

 

 

AVANT PARIS…

Depuis que je suis tout petit, j’ai toujours adoré la musique
classique. J’ai toujours rêvé de devenir un grand virtuose du
violon, un compositeur et un chef d’orchestre célèbre. Mes
parents m’ont souvent raconté que dès mon plus jeune âge, je
prenais partout mes CD de musique classique avec moi alors que
je n’avais qu’un an et demi, là où d’autres enfants prenaient
avec eux leurs jouets préférés. Quand j’ai commencé à parler,
la première phrase complète que j’ai prononcé, m’ont-ils dit,
est «ce morceau sent comme une fleur» alors que j’écoutais une
œuvre de Beethoven (Six Variations, Op. 76 pour orchestre). Je
répétais toujours : «ma tête est pleine de musique et je ne
peux pas l’arrêter».
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J’ai délibérément choisi de jouer du violon à 4 ans et ai dit
dans mon premier cours que je « veux commencer à jouer des
morceaux  baroques  ».  J’ai  rapidement  appris  à  lire  des
partitions et ai commencé à écrire des partitions de morceaux
simples que j’entendais. Avant mon cinquième anniversaire, je
commençais à prendre des cours de solfège et des cours de
composition un peu plus tard.

J’ai rencontré des professeurs de différents pays en Europe et
aux États-Unis. Quand j’ai été présenté à mon professeur en
France (Monsieur Thierry Huchin) et que j’ai eu la chance
d’étudier une heure avec lui en 2014, je me suis rendu compte
qu’il était le meilleur professeur que j’avais connu et que je
devais  quitter  la  Turquie  pour  déménager  dans  ce  pays  et
étudier avec lui. Je suis venu à Paris chaque mois pendant un
an pour étudier avec mon professeur qui m’a donné des leçons
gratuites pendant des heures. En 2015, j’ai déménagé à Paris
avec mes parents pour devenir étudiant à temps plein. Je suis
très content de ma décision et je suis extrêmement satisfait
de mon éducation et des opportunités que j’ai ici. En plus des
cours avec mon professeur de violon, j’étudie la musique avec
d’autres professeurs que je trouve très bons : attentifs,
gentils, généreux. Je suis secondé dans mes études par des
musiciens brillants. Grâce à leurs conseils et leurs leçons,
ma passion pour la musique, mon instrument et la composition
grandit de plus en plus. Je suis déterminé à faire de mon
mieux pour mener une carrière brillante. Ce sera ma façon à
moi de rendre toute la générosité que l’on m’a donnée en
France.

 

 

 

CLASSIQUENEWS  :  Quel  est  votre  répertoire  de  prédilection
actuellement et pourquoi ?



Mon  répertoire  de  prédilection  actuellement  est  le  2ème
Concerto de Mendelssohn en mi mineur (Op.64), le 3ème Concerto
de Mozart en sol majeur (K216), la 5ème Sonate « Le Printemps
» de Beethoven en fa majeur (Op.24) et la 2ème et la 3ème
Partitas de JS Bach.

Le Concerto de Mendelssohn est très spécial pour moi pour
plusieurs raisons. La première raison est que c’était une de
mes  pièces  préférées  que  je  suis  très  impatient  de  jouer
depuis que j’ai commencé le violon. Je me souviens avoir été
inspiré et motivé quand mon professeur m’a dit que Heifetz
l’avait joué devant le public à l’âge de sept ans, et que
Joachim, âgé de 14 ans, l’avait joué quelques mois après la
composition du concerto et cela avait marqué le début de sa
carrière  de  virtuose  !  J’ai  étudié  avec  quelques  autres
professeurs par la suite, et ils ne l’ont jamais donné. Quand
j’ai déménagé à Paris pour étudier avec M. Huchin, il me l’a
donné sans hésitation ; j’étais le garçon le plus heureux au
monde !

La  deuxième  raison  est  que  comme  j’ai  toujours  été  très
intéressé  par  la  théorie  de  la  musique,  j’ai  commencé  à
analyser des chefs-d’œuvre avec ma professeure de composition
à partir de 6 ans. Lorsque nous avons abordé le Concerto de
Mendelssohn,  je  me  souviens  de  la  façon  dont  j’avais  été
étonné par ses caractéristiques innovantes et ses différences
par  rapport  aux  autres.  Par  exemple,  dans  le  premier
mouvement,  il  n’y  a  pratiquement  pas  d’introduction,  la
cadence  est  placée  au  milieu,  tous  les  mouvements
s’enchaînent, etc. Grâce à ces caractéristiques uniques, il
donne une grande joie à la fois au violoniste et au public ;
il attire tout le monde dans la musique dès le début. Le thème
principal du deuxième mouvement est si beau avec des émotions
intenses et des idées brillantes. Il touche immensément mon
cœur et mon âme. Le dernier mouvement est très vivant, coloré,
dynamique,  joyeux  ;  j’aime  beaucoup  jouer  les  passages
rapides.



J’aime tout autant jouer le 3ème Concerto de Mozart. Il y a
beaucoup d’émotion et beaucoup de dialogue dans le premier
mouvement.  Le  deuxième  mouvement  est  extrêmement  beau  et
céleste. J’adore la partie en sol mineur du 3ème mouvement de
ce Concerto : l’accompagnement des cordes en pizzicato me
plaît beaucoup et lorsque les deux hautbois font leurs chants
expressives de sixtes, je sens personnellement que Mozart a
écrit ce beau passage dans l’époque romantique. Cela demande
une attention totale pour obtenir un très beau son et un
phrasé excellent. J’adore tout simplement la musique divine,
pure, douce, … surtout joyeuse de Mozart ; j’aurais aimé qu’il
compose plus de concertos pour le violon.

La 5ème Sonate de Beethoven est un autre chef-d’œuvre que j’ai
toujours aimé. Je l’écoutais tout le temps quand j’avais trois
et quatre ans, et toutes ses notes étaient dans ma tête. Cela
me donnait une telle joie de l’écouter et cela m’en donne bien
plus de la jouer. C’est comme dessiner et peindre avec des
jolies couleurs un beau paysage de printemps quand on le joue.
J’aime particulièrement les changements d’humeur, du calme à
l’énergie, et l’interaction entre le violon et le piano. Il y
a  différents  défis  dans  la  Sonate  ;  par  exemple,  pour
maintenir la continuité de la ligne musicale à la fin du
premier mouvement tandis que la dynamique va du pianissimo au
fortissimo.  La  Sonate  entière  évoque  tant  d’idées  et  de
sentiments ; elle améliore l’imagination. Tous les mouvements
sont très attachants et lyriques.

Les Partitas de Bach sont des œuvres magnifiques. Quand je les
ai  découvertes,  j’ai  été  captivé  par  leur  beauté.  Je  me
souviens avoir passé tout un été à les étudier et même à
essayer  de  composer  une  partita.  Je  pense  qu’elles  sont
extrêmement  inspirantes  et  motivantes  pour  un  violoniste.
J’aime aussi jouer les belles longues phrases harmoniques de
Bach. Il nécessite un examen attentif et un haut niveau de
technique de l’archet pour jouer les accords pour atteindre la
polyphonie. J’ai joué et incarné les 2ème et 3ème Partitas au



cours de mes années d’apprentissage, et j’ai hâte d’ajouter la
Chaconne monumentale à mon répertoire. J’ai toujours rêvé de
la jouer parfaitement, si jamais il est possible de maîtriser
une œuvre aussi extraordinaire.

Il y a aussi d’autres œuvres de grands compositeurs que j’aime
jouer dans mes concerts tels que les Caprices de Paganini, les
Danses Populaires Roumaines de Bartók, la Danse macabre (Op.
40)  de  Saint-Saëns,  la  Polonaise  de  Concert  en  ré  majeur
(Op.4) de Wieniawski et Alt-Wiener Tanzweisen de Kreisler.
J’aime interpréter les histoires qu’ils racontent ; elles sont
pleines d’émotions et de couleurs.

 

 

 

CLASSIQUENEWS : Pouvez-vous citer deux artistes du passé ou
actuels, qui seraient vos modèles ? Pour quelles raisons ?

Je pense que je ne ferais que commenter les grands artistes
dont j’écoute le jeu. Je dois donc dire que Jascha Heifetz et
Yehudi  Menuhin  sont  les  deux  artistes  qui  m’ont  servi  de
modèles.

Heifetz a les plus hauts standards de performance technique et
musicale. Il joue chaque pièce avec un son, un caractère et un
style unique et charmant, et une rapidité singulière sans
diminuer la qualité. Il peut obtenir un phrasé si doux avec un
contrôle  parfait  de  l’archet  et  un  vibrato  tout  aussi
excellent.  Il  a  une  incroyable  précision  et  une  grande
maîtrise  du  violon.  J’aime  particulièrement  sa  capacité  à
jouer  tous  les  morceaux,  qu’ils  soient  aussi  difficiles
techniquement, avec un excellent niveau de virtuosité et de
musicalité.  Je  pense  qu’il  est  un  modèle  pour  chaque
violoniste  qui  vise  à  atteindre  la  perfection.



J’ai toujours admiré Menuhin en tant que violoniste. Quand
j’étais plus jeune, je lisais sa biographie et je me rappelais
comment  j’avais  été  impressionné  quand  j’ai  appris  qu’il
jouait  des  concertos  de  Bach,  Brahms  et  Beethoven  avec
orchestre, à l’âge de 13 ans et qu’Einstein lui disait : «
Maintenant, je sais qu’il y a un Dieu dans les cieux. » Il
était un violoniste très doué, mais ce n’est pas tout : il
était aussi écologiste, militant antipollution, partisan de la
justice sociale et défenseur des droits de l’homme. C’est
pourquoi je le considère comme un modèle à la fois comme un
violoniste et un artiste qui a offert sa notoriété pour créer
un impact positif le monde.

 

 

 

CLASSIQUENEWS  :  Sur  quel  programme  précis  travaillez-vous
actuellement ? Quels en sont les défis techniques ?

Actuellement je travaille sur la 1ère Sonate pour violon solo
de  Bach,  le  2ème  Concerto  de  Paganini,  le  Concerto  de
Beethoven  et  la  Symphonie  Espagnole  de  Lalo.

Pour moi, la première Sonate de Bach est l’une des pièces les
plus  émouvantes  jamais  écrites  pour  le  violon.  C’est  un
travail fondamental pour violon seul et pour l’ensemble du
répertoire  du  violon.  C’est  à  la  fois  difficile  pour  les
accords, la rapidité, la précision, mais surtout, elle demande
un immense travail d’analyse. Il y a toujours beaucoup de
direction dans la musique de Bach et il faut la respecter,
c’est une raison pour laquelle il faut l’analyser. Je trouve
particulièrement difficile d’interpréter la fugue, à mon avis
le mouvement central de cette Sonate, car il y a beaucoup de
personnages différents. Peut-être que c’est pour ça que la
fugue donne tant de joie à l’interprète et à l’auditeur !



Je pense que le 2ème concerto de Paganini est très gracieux,
élégant et coloré. Les mélodies sont si pures et brillantes.
C’est très difficile pour un violoniste car cela nécessite non
seulement des compétences virtuoses mais aussi un jeu très
sensible pour refléter son style d’opéra. C’est une raison
pour laquelle les compositions de Paganini sont intéressantes
; il n’a pas écrit que des morceaux virtuoses car il a mis
tous ses sentiments dans sa musique. Donc, il faut beaucoup de
réflexion  et  d’exploration  pour  atteindre  le  niveau  de
musicalité exigé par ce chef-d’œuvre. Les défis techniques de
cette  œuvre  sont  qu’il  doit  être  joué  excellemment  à  des
positions très hautes. Il y a beaucoup de doubles cordes avec
de petits ainsi que de larges intervalles qui devraient être
travaillés note par note, en s’écoutant très soigneusement
pour  avoir  une  intonation  parfaite.  On  devrait  investir
beaucoup de temps dans la pratique des gammes et des arpèges
de doubles cordes pour les améliorer.

Le Concerto de Beethoven évoque tellement de sentiments et de
pensées en moi. J’attendais le jour de le jouer depuis que
j’ai commencé à jouer du violon. J’ai toujours aimé la musique
de Beethoven, et le deuxième mouvement de ce Concerto est mon
préféré. Mes sentiments à propos de ce Concerto sont devenus
beaucoup plus intenses quand j’ai appris son histoire. Il est
difficile  de  comprendre  comment  un  tel  chef-d’œuvre,  si
puissant  à  tous  points  de  vue,  n’a  pas  reçu  l’éloge,
l’admiration  et  la  gloire  lorsqu’il  a  été  interprété  la
première  fois.  Un  défi  majeur  est  que  l’introduction
orchestrale est plus longue que d’habitude, et durant cette
période,  le  soliste  doit  rester  en  forme  parce  que  juste
après,  il  doit  faire  des  arpèges  de  7ème  d’octaves  pour
commencer, ensuite redescendre avec des tierces brisées, puis
remonter avec des tierces brisées, enfin faire une gamme sur
des positions très hautes pour monter jusqu’au sommet. Il
restera encore quelque temps sur ces positions pour faire le
thème.  Un  autre  défi  majeur  est  qu’il  faut  pouvoir  jouer
pendant une quarantaine de minutes presque sans aucun arrêt,



c’est sans doute le plus long concerto composé pour violon
après celui d’Elgar. C’est un concerto qui demande beaucoup de
travail et de maîtrise des gammes et des arpèges.

La Symphonie Espagnole de Lalo est un chef-d’œuvre que je
trouve innovant. Ce n’est ni un concerto ni une symphonie ; la
partition est pleine de mélodies colorées. Chaque mouvement a
ses défis techniques, ce qui n’est pas surprenant car il a été
écrit pour un grand virtuose, Sarasate. Par exemple au premier
mouvement, il faut monter très haut sur la corde de sol et
jouer très propre. Mes mouvements préférés sont le deuxième,
Scherzando, et le cinquième, Rondo (Allegro). On raconte que
la  Symphonie  Espagnole  a  inspiré  Tchaïkovski  pour  la
composition de son propre Concerto pour violon. Cela rend
également ce chef-d’œuvre encore plus spécial.

 

 

 

CLASSIQUENEWS : Quelle est la qualité artistique qui vous
singularise?

Je n’ai que 14 ans et je sais que j’ai encore un long chemin à
parcourir.  Et  si  je  devais  un  jour  commenter  ma  qualité
artistique qui me singularise, je pense que je laisserai en
juger. Maintenant, je ne peux vous parler que de ce que les
autres grands musiciens qui m’écoutent, pensent de moi. En
général,  la  qualité  sonore,  la  musicalité,  la  capacité  à
surmonter les difficultés techniques sont les commentaires que
je reçois souvent des grands musiciens. Mon répertoire se
trouve également avancé par rapport à mon âge.

Je  peux  partager  les  paroles  de  M.  Alexis  Galpérine,
violoniste, concertiste et professeur au CNSM de Paris : «
Bartu Ozsoy, que j’ai rencontré il y a deux ans, est de ces
talents  d’exception  qui  font  méditer  sur  les  pouvoirs



infiniment mystérieux de la musique, précisément parce qu’ils
les révèlent en toute innocence. L’enfant prodige, en effet,
loin des exploits d’acrobate, nous émeut par une sorte de
sagesse  sans  âge  et  par  sa  manière  de  s’approprier  tout
naturellement les aspirations humaines les plus hautes. C’est
certainement cette capacité de ramasser tout son être dans son
art, cultivé tous les jours comme une chose vitale et sainte,
qui frappe immédiatement à l’écoute du jeune Bartu. Et je ne
doute pas que la promesse de l’aube que constitue son jeu sera
reçue par le public comme un bien précieux, capable de raviver
la flamme de la confiance dans l’avenir. »

 

 

 

CLASSIQUENEWS  :  Sur  quel  type  d’instrument  jouez-vous  ?
Quelles en sont les qualités / spécificités ?

Je joue un violon français fabriqué par Chevrier le 4 avril
1876. Il est rare car son dos est d’une seule pièce au lieu de
deux pièces comme on le voit dans la majorité des violons.
Grâce à cet aspect, il a un son fort et très brillant. Il a
une belle très couleur et une apparence unique. Il est très
facile de voir les marques sur le vernis ; il a été joué
pendant  de  nombreuses  années  par  des  violonistes  qui
travaillaient beaucoup par des droitiers et des gauchers. Pour
moi, c’est un instrument très spécial.

 

 

 

MA VIDEO PREFEREE

 



https://shiimer.com/profil/bartu.ozsoy/m/48233eff-e3f3-4ac1-85
11-51ad26df91a8

 

J’ai choisi cette vidéo car j’y joue la 1ère Polonaise de
concert de Henryk Wieniawski en ré majeur (op. 4) pour « Les
Clés d’Or – Concours International de Musique ». Cette vidéo a
été  filmée  quand  j’avais  13  ans.  Je  l’aime  car  c’est  un
morceau que j’ai toujours aimé et que j’ai toujours voulu
jouer, et je pense que la façon dont je le joue dans ce
document vidéo, montre mon plaisir. J’ai également joué très
confortablement sans aucun stress de compétition, même si je
l’ai joué devant un jury. Je cumule en tout 1651 likes sur
Shiimer aves mes deux vidéos.
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Je donne des concerts et des récitals depuis que j’ai 6 ans.
J’ai donné mon premier concert avec l’orchestre à 10 ans. Mes
concerts ont augmenté depuis mon arrivée à Paris. Au cours de
la dernière année, j’ai joué en France, aussi en Bulgarie et
en  Turquie.  Ma  performance  en  Bulgarie  a  attiré  beaucoup
d’attention  du  public  ainsi  que  de  grands  musiciens.  Mon
récital, organisé en octobre 2017 par l’Institut Français en
collaboration avec le Conservatoire d’État d’Ankara, a été un
grand  succès  qui  a  fait  l’objet  d’une  large  couverture
médiatique avec de nombreuses nouvelles dans des journaux et
des télévisions.

Dans les prochains mois, je jouerai de la musique de chambre
avec  trois  groupes  différents  dans  différents  endroits  de
Paris. Les programmes comprennent des œuvres telles que la
Sonate pour violon de Debussy, Impression Tango de Finzi, des
œuvres de Khachaturian, Corelli et Leclair. Je vais également
jouer  au  Conservatoire  de  Créteil  en  février  2018  où
j’interpréterai  différentes  pièces  dont  Schéhérazade  de
Rimsky-Korsakov et les Danses Roumaines de Bartók. Lieu, dates
et programmes à venir sur le site Shiimer.

Propos recueillis en décembre 2017 / Crédit photo: Anadolu
Ajansi
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POITIERS, TAP. CONCERT DE NOËL
: L’enfance en portraits, DIM
17 décembre 2017, 16h. Musique
classique et dessin en direct.
Le  TAP  convie  les  petits  et
leurs parents pour un concert
inédit et de circonstance où la
musique  célèbre  l’enfance  :

« portraits de l’enfance ». Les œuvres sélectionnées sont
écrites  par  les  compositeurs  qu’inspire  la  facétie  et
l’angélisme  de  nos  chers  petites  blondes  ou  brunes…

COUP DE CRAYON ET MUSIQUES DE L’ENFANCE : NOËL au TAP
Noël ! La fête est devenue à bien des égards la fête des
enfants.  L’Orchestre  de  Chambre  Nouvelle-Aquitaine  (nouveau
nom de l’Orchestre Poitou-Charentes, en résidence au TAP),
sous  la  direction  du  plus  jeune  membre  de  la  famille
Tortelier, nous décrit différents visages de l’enfance et nous
révèle  bien  des  curiosités.  Si  les  tableaux  de  Bizet  et
Debussy vous sont familiers, vous serez probablement surpris
par la subtile rêverie d’Elgar, la richesse des couleurs de la
partition de Mompou, la course effrénée du jeune Henri IV sous
la  plume  du  Beethoven  français,  vrai  fougueux  romantique,
Méhul où les cors sont à la fête. Pendant le concert, sous les
yeux enchantés par les sons, Serge Carrère, auteur de bandes
dessinées  (il  a  redonné  vie  depuis  peu  à  Achille  Talon),
illustre  en  direct  ces  tableaux  inspirés  par  nos  chers
bambins, grâce à son coup de crayon vif, enjoué, virtuose lui
aussi ! À partir de 8 ans

Douceurs et jus de fruits offerts par nos partenaires Rannou-
Métivier et Gargouil à l’issue du concert.

Orchestre de Chambre Nouvelle-Aquitaine
(nouveau nom de l’Orchestre Poitou-Charentes)

Maxime Tortelier, direction
Serge Carrère, dessinateur

http://www.tap-poitiers.com/noel-au-tap-2170


—————

POITIERS, TAP
le 17 décembre 2017, 16h
Portraits de l’Enfance, concerts pour les enfants et leurs
parents
à partir de 8 ans

RESERVATIONS & INFOS :
http://www.tap-poitiers.com/noel-au-tap-2170

> Gioachino Rossini
La Cenerentola (ouverture)

> Federico Mompou
Scènes d’enfants suite pour orchestre

(orchestration Alexandre Tansman)

> Claude Debussy
Children’s Corner

> Hector Berlioz
Trio des jeunes Ismaélites pour 2 flûtes et harpe

> Étienne Nicolas Méhul
La Chasse du jeune Henri

> Henri Edward Elgar
Dream Children op. 43

> Georges Bizet
Jeux d’enfants op. 22

Présentation du concert et des œuvres programmées

L’enfance inspire les compositeurs. L’angélisme émerveillé, la
candeur et l’innocence d’abord éprouvées puis récompensées… la
pureté des sentiments, la naïveté et la fraîcheur s’inventent
alors, produisant des situations qui stimulent l’écriture des
plus grands. L’ouverture de La Cenerentola (Cendrillon) de

http://www.tap-poitiers.com/noel-au-tap-2170
http://www.tap-poitiers.com/noel-au-tap-2170


Rossini (opéra créé en 1817, soit un an après le chef d’oeuvre
absolu qu’est Le Barbier de Séville), reste fidèle au conte de
Perrault : comment Cendrillon, martyrisée par sa belle mère et
ses deux filles, s’enlise dans l’esclavage domestique jusqu’à
ce qu’elle croise l’envoyé du Prince… et de servante humiliée,
la  jeune  fille  devient  l’élue  que  le  drame  attendait.
L’ouverture  raconte  tout  cela.

« Cris dans la rue », « Jeux sur le plage »… cristallisent les
souvenirs d’enfance du compositeur espagnol Federico Mompou :
ses « Scènes d’enfants » (1918), tentent à cultiver cette part
d’innocence,  toujours  vivace  qui  inspire  la  Suite  pour
orchestre (jouée ici dans l’orchestration de Tansman de 1936).

D’abord  conçue  pour  le  piano,  la  suite  Children’s  Corner
(1908) de Claude Debussy est jouée à Poitiers dans la version
orchestrale réalisée par André Caplet, l’ami fidèle : Debussy
y  développe  une  série  de  thèmes  affectueux  et  tendres,  à
l’attention de sa propre fille, la très jeune Claude-Emma,
dite « Chouchou »…

Berlioz s’est penché sur L’Enfance du Christ, un oratorio dans
le style ancien, celui baroque, qu’il signe sous un faux nom
en 1854. Le Trio des jeunes Ismaélites rappelle comment Marie
et son Fils furent accueillis et soignés par les bienveillants
Ismaélites en Egypte, après avoir fui Bethléem pour échapper
aux troupes d’Hérode.

L’enfance à la chasse : l’ouverture de l’opéra Le jeune Henri
(1797)  de  Méhul,  exprime  l’ardeur  juvénile  d’un  jeune
souverain, saisi en une course haletante, par sa passion pour
le gibier : la Chasse du jeune Henri est devenue depuis sa
création,  et  l’emblème  du  style  fougueux,  expressif  du
« Beethoven français », et l’un des sommets de la littérature
symphonique du romantisme français.

Souvent mais à torts, jugé « pompier » et grandiloquent, le
compositeur britannique, Elgar, victorien dans l’âme et le



style, compose l’une de ses partitions les plus envoûtantes et
les plus facétieuses dans « Enfants d’un rêve » (1902, d’après
l’écrivain et poète George Lamb). Cependant que Georges Bizet,
dans Jeux d’enfants (1871) qui conclut le programme de Noël à
Poitiers, réussit la gageure d’exprimer en musique l’essence
rythmique  des  jeux  occupant  les  enfants  :  tour  à  tour,
escarpolette (dans le sillon tracé par le peintre Fragonard),
toupie, colin-maillard ou saute-mouton… jusqu’au galop du bal
final. La version originale de l’opus comprend 12 pièces pour
deux pianos : le concert festif proposé par l’Auditorium du
TAP  de  Poitiers  joue  les  5  sections  que  Bizet  a  destiné
ensuite  pour  l’orchestre.  Un  must  absolu  par  sa  variété
mélodique et la finesse de l’orchestration.

LILLE, ONL. Concert Glass /
Reich. Les 11,12 janvier 2018
LILLE, ONL. Concert Glass /
Reich.  Les  11,12  janvier
2018.  Programme  américain
et  même  new  yorkais.  NEW
YORK,  ville  artistique,
capitale  et  foyer  de
l’avant  garde.  Fin  des
1960’s,  la  mégalopole
américaine  stimule  la
vitalité créative, ce dans
tous  les  domaines…  Ainsi
Steve Reich (né en 1936) et
Philip Glass (né en 1937)
inventent  de  concert  le
minimalisme. C’est une rupture avec l’excès du Pop Art, un
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retour à l’essentiel voire à une sorte d’ascétisme musical
(quelques accords, beaucoup de silence… selon la nouvelle loi
édictée  par  l’apôtre  John  Cage).  Minimalisme,  musique
répétitive…  la  puissance  hypnotique,  suspendue  des  pièces
ainsi composées s’impose immédiatement.
Puis en 1971, c’est la rupture : Reich et Glass empruntent des
chemins  différents.  Chacun  développe  sa  propre  syntaxe
musicale. Reich cultive une liberté virtuose et rythmique dont
la partition pour orchestre « Three movements » synthétise
toutes les possibilités expressives ; Philip Glass quant à lui
redécouvre les vertus structurantes d’un retour au classicisme
dont témoigne le Concerto pour violon n°2, créé à Toronto en
2009 (« The American four saisons », claire référence à la
verve poétique vivaldienne). A Lille, c’est le dédicataire et
créateur de l’oeuvre qui est l’invité de l’ONL, le violoniste
Robert  Mc  Duffie.  Durée  :  circa  1h.  Le  compositeur  né  à
Baltimore a fêté ses 80 ans en janvier 2017 : il incarne
aujourd’hui  l’élan  recréateur  d’un  esprit  audacieux  qui  a
repoussé  toujours  les  limites  de  l’écriture.  La  création
récente à Paris de son 6è Quatuor à cordes (le 25 novembre
dernier  aux  Bernardins)  a  montré  combien  l’auteur  était
capable de se réinventer, adaptant la pulsion répétitive (dans
la droite « tradition sonore » de la musique du film The
Hours, chef d’oeuvre absolu de son travail pour le cinéma), au
cadre structurant d’un développement dense et progressif d’une
intensité  inouïe  (superbe  engagement  du  Quatuor  Tana)…
D’ailleurs,  les  Tana  annonce  une  prochaine  intégrale  des
Quatuor  à  cordes  de  Philip  Glass  à  venir  courant  2018.
Prochaine vidéo sur CLASSIQUENEWS…
La partition de Reich quant à elle, reprend la structure d’un
concerto baroque (allegro, adagio, allegro, selon le modèle
tripartite  italien).  Au  centre  du  dispositif  instrumental,
règnent  les  2  pianos  et  les  percus,  moteurs  infaillibles
instillant le cadre rythmique axial. Durée : circa 16 mn.

 



 

GLASS versus REICH, et
Benjain ATTAHIR

Le programme présenté par l’Orchestre National
de Lille renforce les retrouvailles des deux
compositeurs  états-uniens,  qui  se  sont  même
réconciliés  officiellement  en  2014.  La
confrontation des deux écritures souligne tout
ce qui les rapproche comme ce qui les distingue

nettement. En complément, le compositeur Benjamin Attahir qui
commence début 2018 sa résidence à l’ONL, présente « Samaa
Sawti Zaman », partition riche, éclectique au diapason de ses
racines toulousaines et aussi moyen orientales.

 

 

 

——————————

 

Lille – Auditorium du Nouveau Siècle
Orchestre National de Lille, saison 17 – 18

 

 

Jeudi 11 janvier 2018, 20h
Vendredi 12 janvier 2018, 20h
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Attahir
Sawti’l Zaman

Reich
Three movements

Glass
The American Four seasons,
concerto pour violon n°2

Direction : Keith Lockhart
Violon : Robert McDuffie

Autour du concert de 20h
Leçon de musique, à 18h45

présentée par Benjamin Attahir
“Les objets musicaux du passé”

(entrée libre, muni d’un billet du concert)

à l’issue des concerts
Bord de scène

avec Benjamin Attahir
(entrée libre, muni d’un billet du concert)

 

 

 

____________________

BILLETTERIE EN LIGNE / PENSEZ AUX PASS ! tarif 1
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——————

The GLASS / REICH Concerts in english
Glass vs Reich
Having laid down the foundations of minimalist music, Steve
Reich and Philip Glass each went on to explore their own
style. With Reich, rhythmic virtuosity was given centre stage,
extending even to the orchestra in Three movements, while with
Glass, there would be a return to classical tradition, in his
Second violin concerto, The American Four Seasons, intended as
the star-spangled variation on the Vivaldi model.
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ARTE, ce soir 22h55 : Anna
Netrebko  chante  Andrea
Chénier
ARTE,  Anna  Netrebko  chante  ANDREA
CHENIER,  ce  soir,  22h50.  La  châne
déplace ses prgrammes lyriques en fin
de  soirée  :  ici  à  partir  de  22h55,
depuis La Scala de Milan, voici l’opéra
vériste  d’Umberto  Giordano  :  Andrea
Chénier (créé in loco en 1896). Prénom
italien, mais nom français inspiré de
la vie du poète révolutionnaire André
Chénier (1762-1794). C’est un peu la
suite de Tosca de Puccini : ici, nouvel
épisode d’un libertaire dont la lyre
poétique  exprime  l’idéal  humaniste  et  sociétal.  Pour  son
premier opéra de sa nouvelle saison 2017 – 2018, La Scala
programme l’ouvrage en hommage au chef Vittorio de Sabata,
longtemps son chef principal et grand défenseur de l’ouvrage.
Les plus grands interprètes se sont engagés pour cette action
lyrique à la fois intense et très efficace, la fusion du drame
verdien et de l’orchestre puccinien. C’est qu’après une série
d’échecs, Giordano n’avait plus le choix que d’écrire pour son
éditeur Sonzogno, un chef d’oeuvre.
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Depuis  Maria  Callas  (qui  a
réussi  une  interprétation
phénoménale  de  l’air  du  III  :
« La mamma morta » / air repris
ensuite  dans  le  film
Philadelphia  de  1993  non  sans
acuité  et  justesse)  à  Renata
Scotto, Mirella Freni, ou Renata

Tebaldi, toutes les sopranos se sont frottées au dramatisme
ardent  du  personnage  de  Maddalena  (Madeleine  de  Coigny,
inspirée par le personnage réel d’Aimée de Coigny qui inspire
au vrai Chénier, les vers de « La Jeune Captive ») qui aime le
poète Andrea Chénier, alors à l’époque de la Terreur à Paris.
De fait, à la fois défenseur et victime de la Révolution, le
poète  idéaliste  meurt  guillotiné  à  31  ans.  La  partition
nécessite un trio vocal exceptionnel, à la fois acteur et
chanteur : la soprano qui aime le ténor, mais est aimée aussi
par le baryton (ici Gérard). Tout l’opéra se met aux côtés de
l’ancien domestique de la comtesse de Coigny et qui donc aime
passionnément sa fille, l’Aristocrate Madeleine. Jaloux quand
il découvre que la jeune femme aime le poète Chénier, Gérard
d’abord haineux, tente d’aider son rival qui a été arrêté et
condamné à mort. Par amour, Madeleine se laisse emprisonner
avec lui et monte dans la charrette qui les mènera à la
guillotine. L’opéra se déroule de 1789 (I), à 1794 à Paris
sous  la  Terreur  (à  partir  du
II). Jugé trop critique par les
Français,  parce  que  Giordano
souligne la violence et la haine
qui anime les Incroyables dans
l’opéra (ceux qui observent et
jugent  Chénier  et  ses  amours
coupables avec une aristocrate),
l’opéra ne connaît pas le succès
en France : or outre le drame
amoureux très finement dessiné,
le compositeur sait portraiturer aussi la fresque sociale où
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se  presse  toute  une  série  de  personnages  qui  animent  le
tableau révolutionnaire. L’air le plus célèbre reste celui de
Maddalena (« La Mamma morta » quand au III, alors que son
amant est arrêté et condamné, Madeleine implore Gérard de
sauver Andrea, évoquant dans quelle misère elle se trouve
depuis la mort de sa mère la comtesse…). Giordano a aussi
écrit dans le personnage du poète, l’un des rôles pour ténor
les plus déchirants (au IV, scène du poète dans sa prison de
Saint-Lazare, où il exprime son adieu à la vie). Gérard a
échoué à sauver celle qu’il aime et son amant, malgré une
ultime  requête  adressée  à  Robespierre.  Récemment  Jonas
Kaufmann a marqué l’interprétation du rôle de Chénier.

En décembre 2017, c’est la soprano de plus en
plus  dramatique  ANNA  NETREBKO,  au  timbre
charnel et voluptueux qui incarne l’amoureuse
Madeleine, aux côtés du ténor Yusif Eyvazov,

son époux à la ville. Pas sûr que le style ardent, palpitant,
expressif et déchirant de la soprano trouve en son mari, un
talent à son niveau (on l’a vu récemment dans Manon Lescaut de
Puccini : les deux ne partagent pas la même inspiration).
Qu’importe,  après  ses  Verdi  retentissants  (Leonora,  Lady
Macbeth, Aida…), après un remaquable album où elle a même
« osé » chanté Turandot de Puccini (le rôle impossible pour
soprano), la Netrebko devrait à nouveau saisir et émouvoir
dans  le  rôle  écrit  par  Giordano  en  1896.  ARTE,  Jeudi  7
décembre 2017, 22h55

Nouveau Barbier sur ARTE
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ARTE,  le  29  décembre  2017,
22h25. ROSSINI : Le Barbier de
Séville.  Rome,  1816  :  Rossini
lâche  sa  bombe  délirante,
bouffone,  d’une  irrésistible
subtilité… lyrique et musicale.
A l’affiche du TCE à Paris en
décembre  2017,  la  nouvelle

production  du  Barbier  de  Séville  à  Paris  réunit  une
distribution  prometteuse  dont  évidemment  le  Barbier,
fraternel,  complice  (du  Comte  Almaviva),  hâbleur  et  sacré
malicieux  Figaro,  incarné  par  l’excellent  baryton  français
Florian Sempey qui s’est fait une spécialité du rôle le plus
éblouissant du répertoire. Silhouette vive et nerveuse, Figaro
n’est pas encore celui qui chez Mozart, dans Les Noces de
Figaro, sur le point d’épouser Suzanne, « ose » braver les
conventions sociales, c’est à dire se rebeller contre ce même
Almaviva devenu despote scabreux. Chez le jeune Rossini, le
barbier espagnol a l’intelligence et la fougue astucieuse des
héros libertaires ; sans lui, Almaviva Lindoro n’aurait pas pu
enlever  puis  épouser  la  belle  Rosina…  bientôt  Comtesse
esseulée, frustrée … chez Mozart. Arte diffuse la dernière
représentation parisienne réalisée le 16 décembre 2017.

Mozartien, le chef Jérémie Rhorer et son ensemble Le Cercle de
l’Harmonie,  accomplissent  ici  une  exploration  rossinienne,
avec la complicité du metteur en scène Laurent Pelly, … Aux
côtés du Figaro de Sempey, distinguons aussi l’élégant comte
de Michele Angelini, la mutine Rosine de Catherine Trottmann
et le Basilio de Robert Gleadow.
France Musique diffuse cet opéra le 31 décembre 2017 à 20h

ROSSINI, Le Barbier de Séville
Durée de l’ouvrage  : 2h30 environ Opéra chanté en italien,
surtitré en français

Distribution :
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Jérémie Rhorer:  direction
Laurent Pelly:  mise en scène, scénographie, costumes

Michele Angelini, Il Conte Almaviva
Florian Sempey,  Figaro
Catherine Trottmann,  Rosina
Peter Kálmán,  Bartolo
Robert Gleadow,  Basilio
Annunziata Vestri,  Berta
Guillaume Andrieux,  Fiorello

Le Cercle de l’Harmonie
Chœur Unikanti  (direction : Gaël Darchen)

Orléans. Concert de Noël
ORLEANS. 16 et 17 décembre 2017
: concerts de Noël. JS BACH :
Cantates  &  Brandebourgeois.
Orléans est une cité orchestrale
et  le  démontre  encore  en
décembre,  où  son  orchestre,
l’Orchestre  Symphonique

d’Orléans,  l’un  des  meilleurs  en  province,  ne  cesse  de
poursuivre son exploration des répertoires sous le feu et la
passion  de  son  chef  principal,  Marius  Stieghorst.  Chef
lyrique,  personnalité  charismatique  qui  sait  fédérer  et
rassembler le collectif d’instrumentistes, Marius Stieghorst
joue Bach en décembre, acclimatant le style et le jeu de
l’orchestre aux inflexions du génie baroque : Jean-Sébastien
Bach. Au programme des célébrations de Noël, Cantates de Noël,
et Concertos Brandebourgeois.
Le chef a choisi l’Oratorio de Noël (6 cantates composées en
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1734),  mais  aussi  les  lumineux  Concertos  Brandebourgeois
écrits  quelques  années  auparavant,  dans  une  époque  où  le
compositeur  doit  faire  la  démonstration  de  son  talent  de
compositeur pour assoir sa notoriété et trouver un patron qui
saura comprendre son travail,mesurer sa valeur, et financer
son activité…

Jean Sébastien Bach a écrit trois oratorios, celui de Pâques,
celui, moins connu, de l’Ascension et celui de Noël.
L’oratorio de Noël est une œuvre composée en 1734, écrite pour
être chantée à l’église, avec orchestre, pendant le temps de
Noël.
Il  s’agit  en  fait  d’une  œuvre  formée  de  six  cantates
consacrées aux trois jours de fête de Noël, au Nouvel An et à
l’Épiphanie.
Le  Chœur  Symphonique  du  Conservatoire  d’Orléans  interpréte
plusieurs  extraits  de  Cantates  pour  la  Période  de  Noël,
accompagné  par  l’Orchestre  Symphonique  d’Orléans,  sous  la
direction de Marius Stieghorst.
C’est en mars 1721, au retour d’un voyage à Hambourg, au cœur
d’une période si importante pour sa production instrumentale,
que Bach dédia et envoya au margrave mélomane Christian Ludwig
de Brandebourg, oncle du roi de Prusse Frédéric Guillaume 1er,
la  version  définitive  des  6  concertos  dits
«  Brandebourgeois  ».
Ces 6 concertos brandebourgeois ont été mis au point par Bach
à l’un des moments les plus réconfortants de sa vie et qui
tous, c’est significatif, adoptent le mode majeur.
L’Orchestre  Symphonique  d’Orléans  interprétera  3  de  ces  6
concertos, sous la direction de Marius Stieghorst.

—————-

ORLEANS
samedi 16 décembre 2017 – 20h30
dimanche 17 décembre 2017 – 16h

http://www.orchestre-orleans.com/concert/concert-de-noel/#
http://www.orchestre-orleans.com/concert/concert-de-noel/#
http://www.orchestre-orleans.com/concert/concert-de-noel/#
http://www.orchestre-orleans.com/concert/concert-de-noel/#


JEAN SÉBASTIEN BACH
Cantates pour le Temps de Noël – extraits
pour chœur et orchestre

3 Concertos Brandebourgeois
n°1, BWV1046, en fa majeur

n°3, BWV1048, en sol majeur
n°4, BWV1049, en sol majeur

RESERVATIONS & INFORMATION
RÉSERVEZ VOS PLACES
Si vous souhaitez réserver votre ou vos place(s) pour un des
concerts de l’Orchestre, la réservation se fait exclusivement
auprès du théâtre d’Orléans
du mardi au samedi de 13h à 19h et par téléphone à partir de
14h au 02 38 62 75 30

http://www.orchestre-orleans.com/concert/concert-de-noel/#
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HIFI.  Le  micro  Blackout
sparkl SL de l’éditeur BLUE

HIFI. Le micro Blackout
sparkl SL de l’éditeur
BLUE. Pour les fêtes de
fin  d’année  2017,
l’éditeur BLUE édite un
nouveau  micro
Blackout  Spark  SL,
destiné  à  un  usage
multiple  :

streaming, podcasting, enregistrement pro… Le Blackout Sparkl
SL  s’adresse  en  particulier  aux
gamers, podcasteurs ou youtubeurs prêts à faire évoluer leur
home studio ou leur configuration de streaming en qualité
broadcast ; bel opportunité d’enrichir son expérience vidéo
par la sonorité amplifiée, qualifiée par le standard garanti
aujourd’hui par le légendaire son du studio de Blue.

Depuis  la  Californie  (Westlake  Village),  l’éditeur  BLUE
consolide avec réussite sa réputation sérieuse en matière de
prise de son : il est à la pointe de la technologie audio
depuis 20 ans ; le créateur des microphones USB n°1 dans le
monde, a lancé en novembre 2017, le Blackout Spark SL, micro
électrostatique XLR conçu pour l’enregistrement professionnel
et le streaming de jeu.

Le  micro  dispose  d’une  connexion  XLR  professionnelle  qui
convient  aux  interfaces  USB  et  consoles  de  mixage  ;  le
Blackout  Spark  SL  offre  un  son  détaillé  et  une  richesse
harmonique qui dote tout home studio ou système informatique
d’une  qualité  audio  broadcast.  C’est  la  touche  audio  qui
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assure à votre contenu vidéo, une présence qualitative d’un
remarquable fini.

Destiné aux professionnels du podcast, le Spark SL capture
toutes les nuances de la voix, les restitue avec un relief
étonnant  et  une  présence  naturelle  ;  il  procure  à  chaque
auditeur, et à tout vidéaste soucieux de la qualité audio, une
remarquable expérience d’écoute.

 

 

 

Protégé  par  une  suspension
antichoc,  le  micro  Blackout
Spark SL renforce la qualité
de votre prise de son
 



 

 

 

Le traitement du son en temps réel au moment de la prise
assure une qualité renforcée pour chacune de vos prises de
son.  Polyvalente,  la  capsule  électrostatique  à  JFET  du

http://www.bluedesigns.com


Blackout Spark SL produit un son cohérent, précis, transparent
pour de nombreuses conditions d’enregistrement différentes. Le
diagramme  polaire  exclusivement  cardioïde  réduit
considérablement la capture du bruit ambiant, et excelle dans
l’enregistrement en solo d’un joueur, d’un orateur ou d’un
chanteur. Un filtre passe-haut à 100 Hz et un atténuateur
-20 dB apportent à tout projet une polyvalence professionnelle
par  simple  bascule  d’un  commutateur.  L’atténuateur  -20  dB
maintient les voix claires et nettes quand l’ambiance monte
sur un flux, tandis que le filtre passe-haut à 100 Hz élimine
les grondements et autres bruits graves des bureaux et milieux
bruyants.

 

 

 

Le Blackout Spark SL est livré avec une suspension antichoc
pour  un  montage  facile  sur  perche  ou  pied  de  micro.  Le
Blackout Spark SL est maintenant disponible au prix public
conseillé  de  229,99€  sur  Amazon,  et  bientôt  chez  les
revendeurs du monde entier. Pour de plus amples informations,
consultez : www.bluedesigns.com/blackout-spark-sl.

 

 

DVD,  compte  rendu  critique.
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DEBUSSY  :  Pelléas  et
Mélisande : Mauillon, Pascal,
Lazar (2016, 1 dvd Bel Air
classiques)

DVD,  compte  rendu  critique.
DEBUSSY : Pelléas et Mélisande :
Mauillon, Pascal, Lazar (2016, 1
dvd Bel Air classiques). Pelléas
suédois  ou  français  ?  En  mai
2016, l’Opéra de Malmö (Suède)
invite  une  distribution
majoritairement francophone pour
chanter, donc ciseler la langue
de  Debussy  et  respecter  les
milles scintillements sonores de
la poésie de Maeterlinck. Voilà

pourquoi, les chanteurs qui ne maîtrisent pas naturellement la
souplesse feutrée du français (et ses diphtongues nasalisées),
pêchent  par  exercice  phonétique,  voire  exécution  sommaire,
plutôt  qu’articulation  naturelle  et  expressive  :  toute  la
portée sémantique trouble de l’opéra Pelléas leur échappe.
C’est malheureusement le cas de Geneviève et Arkel, si peu
préoccupé par l’énoncé qui les engage pourtant (respectivement
la suédoise Emma Lyrén et le baryton-basse américain Stephen
Bronk).
Sans être immédiatement lisible, la mise en scène joue le
décalage rétrospectif, chronologique, citant parfois avec trop
d’insistance (dans les costumes et pantalons à pattes d’éph…),
nos chères années 70. Couleurs passées, coupes larges, … mine
improbable… de jeune rebelle : ainsi Yniold, plus exposé que
de coutume, paraît avec l’aplomb sûr et convaincant que lui
confère l’abattage maîtrisé de Julie Mathevet ; la Mélisande
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de Jenny Daviet, naturelle et presque angélique, – à notre
goût trop lisse, pas assez Lulu ni vénéneuse magicienne (cf.
la  pièce  de  Maeterlinck),  reste  en  deçà  du  personnage
énigmatique, et ses multiples mystères. Son caractère rien que
tendre et lumineux est un parti assumé ; au risque d’une
certaine réduction du caractère.
Plus ambigu, et donc fraternel, proche de nous, le Golaud, en
rien  nerveux,  agressif,  brutal  voire  bestial  de  Laurent
Alvaro. Même dans la scène de violence explicite à l’endroit
de son épouse (acte IV, la tirant même par les cheveux), ce
Golaud, maîtrisé, intérieur, impose une intériorité qu’avant
lui, un José Van Dam avait su ciseler. Du grand art.
Même séduction immédiate et cohérence poétique pour le Pelléas
de  Marc  Mauillon,  dont  l’émission  double,  de  baryténor,
souligne ce naturel inquiétant, cette âme à la fois mûre et
juvénile dont le chant clair et naturel, se pare avec une rare
intelligence.  Rien  de  neutre  ou  de  trop  lisse  dans  cette
vocalité presque parlée. Idéale conception du chant et du
style qui réalise ce verbe purement énigmatique de Debussy.
Comme la conception très, (trop) lumineuse de Mélisande, la
tenue de l’orchestre sous la direction du chef français lui
aussi,  Maxime  Pascal  soigne  la  clarté  et  la  précision  au
détriment  du  trouble  symboliste,  pourtant  bien  présent  et
d’une puissance poétique si forte, dans la partition. De sorte
que malgré le Pelléas de Mauillon, lui tout à fait riche,
complexe, profond, la lecture nous paraît trop « textuelle »
et  pas  assez  organiquement  ambiguë.  Production  cependant
intéressante.

——————————

DVD, compte rendu, critique. DEBUSSY : Pelléas et Mélisande.
Marc Mauillon, Laurent Alvaro… Maxime Pascal / Benjamin Lazar
— Malmö, mai 2016 (2 dvd Bel Air classiques).
https://belairclassiques.com/film/debussy-pelleas-melisande-la
zar-pascal-mauillon-daviet-dvd-blu-ray

——————————
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DEBUSSY : PELLÉAS ET MÉLISANDE [DVD & BLU-RAY]
Drame lyrique en cinq actes (1902)
Musique : Claude Debussy (1862-1918)
Livret : Maurice Maeterlinck d’après sa pièce éponyme

Pelléas : Marc Mauillon
Mélisande : Jenny Daviet
Golaud : Laurent Alvaro
Arkel : Stephen Bronk
Geneviève : Emma Lyren
Yniold : Julie Mathevet
Médecin, Berger : Stefano Olcese
Orchestre et Chœurs de l’Opéra de Malmö

Direction musicale : Maxime Pascal
Mise en scène : Benjamin Lazar
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