
ETUDE,  France.  Les  publics
des orchestres
ETUDE. Les publics des orchestres. Pour une meilleure
connaissance des publics de l’orchestre, l’Association
Française des Orchestres a commandé une étude dédiée,
présentée comme la première « enquête nationale sur
les publics de l’orchestre ». Les résultats ont été présentés
le 5 octobre 2015 à la Philharmonie de Paris. L’enquête a
interrogé le public de 13 orchestres et de la salle Pleyel
durant la saison 2013-2014, soit 234 concerts, donnant lieu au
recueil  de  11400  questionnaires  et  à  125  entretiens.
L’Association en diffuse les principales conclusions ainsi :

 

 

« Au-delà des idées reçues, une diversité réelle des publics
– 47% du public est âgé de moins de 50 ans
– Plus de 48% des publics n’appartiennent pas aux catégories
socio-professionnelles supérieures
– Au moins 5 profils type d’auditeurs cohabitent dans les
mêmes lieux de concert
– Si la motivation pour l’œuvre est partagée par tous, les
mélomanes exclusifs ne sont pas majoritaires (34% dans la
catégorie  «  mélomanes  classiques  »)  :  29,3%  du  public
privilégie le plaisir du moment partagé avec leurs proches («
public sociable »). Les profils atypiques  représentent de
larges segments du public et les parcours des spectateurs sont
très divers.

 
L’accélération du vieillissement du public n’est pas un fait
établi
Si l’enquête affiche un âge moyen de 54 ans, le phénomène de
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vieillissement du public n’est pas aujourd’hui plus affirmé
que depuis le début des années 1980.

 

 

L’impact positif des actions éducatives est mesuré pour la
1ère  fois L’enfant  est  le  premier  médiateur  pour  12  %  du
public adulte, qui pousse la porte de la salle de concert
grâce à lui. Certains parents profitent des offres « jeune
public » pour initier leurs enfants au classique et découvrent
eux-mêmes à cette occasion ce genre musical.
L’enquête porte sur le seul public des concerts payants, mais
il  faut  noter  que  le  public  des  actions  éducatives  et
culturelles  (AEC)  représente,  pour  les  13  orchestres
participants à l’enquête, 226 000 spectateurs sur la saison
2013/14, soit 20% de la fréquentation totale.

 

 

Le  renouvellement  du  public  s’observe  dans  l’enfance  mais
aussi à l’âge adulte
– L’enquête apporte des éclairages inédits sur les dynamiques
de renouvellement du public. L’importance de l’initiation au
classique  pendant  l’enfance  est  confirmée,  dans  le  cadre
familial (31% des publics) ou scolaire (23%). Mais tout ne se
joue pas au jeune âge puisque 45,4% du public s’est initié au
concert classique à l’âge adulte.
Les dynamiques de renouvellement sont complexes et positives :
la volonté de revenir écouter un concert est forte pour toutes
les  tranches  d’âge.  Aucune  donnée  scientifique  ne  permet
d’affirmer  que  ce  public  de  l’orchestre  est  voué  à
disparaitre.

 



 

Rajeunissement  et  diversification  sociale  :  l’impossible
injonction
Les statistiques mettent en évidence une corrélation entre la
moyenne d’âge et le recrutement social. Les spectateurs issus
des  CSP  supérieures  ont  bénéficié  d’une  initiation  dans
l’enfance qui leur permet d’entamer plus tôt une carrière de
spectateur. Par leur présence, ils contribuent à rajeunir le
public, mais au prix d’un rétrécissement de sa base sociale. A
contrario,  les  spectateurs  issus  de  classes  sociales  plus
diversifiées arrivent au concert plus tardivement, au terme
d’une  carrière  de  spectateur  »  plus  longue,  n’ayant  pas
nécessairement bénéficié d’une éducation les prédisposant à la
musique classique.

 

 

Tous  ces  résultats  sont  détaillés  dans  la
synthèse  disponible  sur  le  site
www.france-orchestres.com/colloque. Ils feront
l’objet d’une publication scientifique complète
durant l’année 2016. Ils mettent en relief le
besoin de recherches complémentaires, qu’elles
soient spécifiques aux orchestres ou élargies à
d’autres acteurs culturels. Cette enquête est

donc la première étape d’un processus que les professionnels
appellent  de  leurs  vœux  d’autant  plus  fortement  que  les
crédits publics et privés se resserrent : celui d’un dialogue
accru  et  instruit  entre  les  décideurs  politiques,  les
chercheurs et les professionnels, au service d’une culture
riche, inventive et à disposition de tous les publics. »

Plus de renseignements :

Association Française des Orchestres.  24, rue Philippe de
Girard  –  75010  Paris  .  Visiter  le  site
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www.france-orchestres.com

 

 

 

Festival  L’Arpeggiata  –  15
ans ! à Gaveau
PARIS,  salle  Gaveau.
Festival Arpeggiata – week
end  Christina  Pluhar  :  4
concerts,  les  14  et  15
novembre 2015. 1 concert le
samedi,  3  concerts
enchaînés  dans  l’esprit
d’une  fête  familiale
dimanche. La théorbiste et chef d’orchestre, Christina Pluhar
qui a la goût des autres et du partage, propose un week end
mémorable fondé sur les métissages, la rencontre, les regards
croisés,  et  la  souveraine  sensualité  baroque  (celle  en
particulier de Cavalli et de Purcell…), autour de la pratique
sur instruments anciens baroque et l’improvisation jazz… Au
programme : tarentelles trépidantes et improvisations, voix
fabuleuses,  danses  endiablées,  humour  et  cocktail  de
surprises… Pour fêter ses 15 ans d’existence, comme fondatrice
de l’ensemble sur instruments anciens L’Arpeggiata, Christina
Pluhar au théorbe dirige ses amis et partenaires de longue
date pour un cycle de concerts commémoratifs où l’amitié, la
complicité et le partage au service des oeuvres baroque sont à
l’honneur.
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samedi 14 novembre 2015
21h : Francesco Cavalli « L’Amore innamorato » Programme du
nouveau disque de l’Arpeggiata (parution le 23 octobre chez
Erato, prochaine critique complète sur classiquenews.com).

dimanche 15 novembre 2015
16h30 : concert anniversaire « Arpeggiata – 15 ans ! »

programme surprise
20h30 : « Music for a while », cycle d’improvisations d’après

les musiques d’Henry Purcell
23h : « JAM SESSION – Late Night Club »

 

 

 

Samedi 14 novembre 2015

21h  :  Francesco  Cavalli  «  L’Amore  innamorato  ».
Programme  du  nouveau  disque  de  l’Arpeggiata
(parution  le  23  octobre  chez  Erato).
Pour  fêter  la  sortie  du  nouveau  disque  de

l’Arpeggiata, le festival 15 ans! s’ouvrira le 14 novembre
avec un beau programme composé d’arie et lamenti des opéras de
Francesco Cavalli. Pour l’occasion, les sopranos Nurial Rial
et Hana Blazíková, qui ont participé à l’album, chanteront la
lyre  sensuelle  et  érotique  de  Cavalli,  le  plus  grand
compositeur d’opéras au XVIIè, grand invité de Mazarin pour
jouer à Paris, Xerse (1660) et Ercole Amante (1661) pour le
mariage  du  jeune  Louis  XIV  avec  l’Infante  Marie-Thérèse
d’Autriche. Les musiciens de l’Arpeggiata joueront également
une sélection de pièces instrumentales virtuoses et feront
renaitre au cœur de Paris, l’éclat de la flamboyante Venise…
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Dimanche 15 novembre 2015

16h30 : Arpeggiata – 15 ans ! Concert anniversaire –
programme surprise
Quinze ans déjà que l’ensemble l’Arpeggiata enchante
les auditeurs du monde entier !

Ce concert anniversaire est l’occasion de revenir sur quinze
années d’aventures musicales, en partageant avec le public un
spectacle exceptionnel et unique. On y retrouvera bien entendu
les fidèles musiciens et chanteurs de l’ensemble. Au programme
:  tarentelles  trépidantes,  improvisations  entre  baroque  et
jazz, voix envoûtantes, danses endiablées, humour, complicité,
partage : Christina Pluhar s’est entendu comme personne à
culitver les amitiés artistiques, regroupant autour d’elle des
partenaires forts comme Philippe Jaroussky à ses débuts, toute
une  nouvelle  génération  de  chanteurs  et  d’instrumentistes
passionnés par l’interprétation historiquement informée et la
maîtrise  des  instruments  d’époque…  L’intuition  et  le
tempérament de la théorbiste fondatrice de L’Arpeggiata l’ont
conduit  à  défricher,  explorer,  expérimenter,  parfois  en
associant des styles en périphérie de la pratique orthodoxe,
ce qui lui a valu des critiques souvent excessives : pourtant
et jazz ont en gène commun, l’art subtil de l’improvisation.

20h30 : « Music for a while » Improvisations sur Henry Purcell
Retrouvons  Christina  Pluhar  et  l’Arpeggiata  à  la
croisée des mondes avec le programme «Music for a
while», une parenthèse audacieuse, mêlant la pure
tradition baroque et l’improvisation jazz. Avec les
solistes Céline Scheen et Vincenzo Capezzuto, la musique de
Purcell révèle toute sa finesse, sa beauté et se pare d’une
dimension nouvelle grâce aux chaleureuses improvisations des
musiciens de l’Arpeggiata, rejoints pour l’occasion par le
clarinettiste Gianluigi Trovesi et son phrasé unique. C’est
une  véritable  invitation  au  rêve,  qui  révèle  la  justesse
émotionnelle et la modernité extraordinaire de la musique de
Henry Purcell, le plus grand auteur britannique du XVIIè,
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l’égal de Cavalli à Venise.

23h : « JAM SESSION – Late Night Club »
Le mélange des genres musicaux est aujourd’hui devenu
une spécialité de Christina Pluhar et de son ensemble
audacieux.  Si  les  incursions  jazzistiques  de
l’ensemble  et  les  multiples  talents  musicaux  des
musiciens  de  l’Arpeggiata  ont  su  vous  séduire  voire  vous
envoûter, ce concert de clôture du festival est fait pour
vous.  Christina  Pluhar  invite  les  musiciens  jazzy  de
l’ensemble et leur donne carte blanche pour une joute virtuose
et expérimentale unique et prometteuse.

 

 

Artistes annoncés au festival L’Arpeggiata – 15 ans !

L’Arpeggiata – Christina Pluhar

Nuria Rial, soprano
Vincenzo Capezzuto, alto

Nahuel Pennisi, voix & guitare
Ensemble Barbara Furtuna

Gianluigi Trovesi, clarinette
Anna Dego, teatro-danza
et invités surprise…!

Doron Sherwin, cornet à bouquin
Veronika Skuplik, violon baroque

Margit Übellacker, psaltérion
Sarah Ridy, harpe baroque

Eero Palviainen, archiluth, guitare baroque
Marcello Vitale, chitarra battente, guitare baroque

Rodney Prada, viole de gambe
David Mayoral & Sergey Saprichev, percussions

Boris Schmidt, contrebasse
Francesco Turrisi, clavecin & piano
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Haru Kitamika, clavecin & orgue positif

Christina Pluhar, théorbe & direction

En  2000  naissait  l’ensemble
l’Arpeggiata, collectif ou plutôt
famille fondé par la théorbiste,
harpiste  et  chef  d’orchestre
Christina  Pluhar.  Leur  succès
dure  depuis  15  ans  maintenant.
Depuis sa création, L’Arpeggiata

a donné environ 800 concerts en Europe, Amérique du Nord,
Amérique du Sud, Asie et Australie. L’ensemble a enregistré 13
albums (près de 600.000 disques vendus…) dédiés principalement
à l’expression des passions humaines à l’âge baroque, avec une
prédilection pour les compositeurs italiens du Seicento, dont
Monteverdi bien sûr et aujourd’hui, Cavalli et Purcell.

 

 

 

Infos, réservations sur le site de la salle
Gaveau, Paris

Samedi 14 novembre 2015 à 21h
Dimanche 15 novembre 2015 à 16h30, 20h30, 23h

Cocktail offert l’issue du concert pour toutes les places en
CATEGORIE OR

Tarif  Abonnement*  :  -20%  à  partir  de  deux  concerts  de
l’Arpeggiata les 14 et 15 novembre (sauf « Jam Session – Late
Night Club »)
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Compte  rendu,  danse.  Le  2
octobre,  Opéra  national  de
Paris.  Clear,  loud,  bright…
de  Benjamin  Millepied,
création.  Etoiles,  Corps  de
Ballet de l’Opéra de Paris.
Orchestre  de  l’Opéra  de
Paris.
Que vaut l’écriture du nouveau directeur de la danse à l’Opéra
de Paris ? Culturebox diffuse en direct puis jusqu’en avril
2016,  le  nouveau  ballet  de  Benjamin  Millepied  (intitulé
“Clear,  loud,  bright”…  Clair,  Fort,  Lumineux,…),  artiste
américain plus connu à New York qu’à Paris, jusqu’à sa récente
nomination dans la Maison parisienne… c’est déjà son quatrième
ballet  pour  Paris.  Sa  nouvelle  chorégraphie  entend  rendre
hommage aux deux figures qui l’ont marqué alors qu’il était
danseur à New York… Balanchine et Robbins.
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Millepied  nouvel  arrivant  dans
la maison parisienne présente un
nouveau  ballet  en  création
(Clear,  Loud,  Bright,  Forward…
collectif de 16 jeunes danseurs,
fruit de sa collaboration avec
le  compositeur  Nico  Muhly),

intercalé entre les sommets chorégraphiques signés Balanchine
(Thème et Variations) et Robbins (Opus 19 The Dreamer), ses
deux maîtres américains. Millepied fut danseur principal du
New York City Ballet où Robbins participa à la demande de
Balanchine  comme  directeur  artistique  associé  à  partir  de
1949. L’apprentissage et l’expérience américaine de Millepied
se ressentent particulièrement dans sa nouvelle chorégraphie
conçue comme un hommage aux deux figures qui l’ont marqué
comme  interprète  et  aujourd’hui  comme  artiste  chorégraphe,
directeur de la Danse de l’Opéra de Paris… L’écriture très
démonstrative de Benjamin Millepied se dévoile ici dans un
langage surabondant, sophistiqué et hyperesthétique, voire un
rien artificiel, style voyez comme je sais faire cela, auquel
répond un souci obsessionnel de la ligne, de la pose (style
“Vogue”  de  Madonna,  année  1990),  le  tout  sur  un  rythme
trépidant  qui  reste  indiscutablement  un  bel  hommage  à
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Balanchine. Le suresthétisme des tableaux collectifs, flattant
la courbure flexible des danseurs, exige une synchronicité
parfois imprécise du corps de Ballet, en particulier chez les
femmes.  La  nouvelle  génération  de  danseurs  parisiens  est
pourtant là, (Léonore Baulac, Letizia Galloni, Germain Louvet,
Hugo Marchand…), ambassadeurs d’un glamour de facto très new
yorkais. Pas sûr que cette surélégance qui aime se montrer,
fasse un spectacle qui doit aussi toucher par sa profondeur.
La technicité, l’esthétisme, la recherche de la pose élégante
font-ils un style complet ? Le final qui singe les poses d’un
défilé de mode montre aussi les limites d’une telle vision. Le
décoratif  se  suffit  il  à  lui  même  ?  Les  amateurs  de
Balanchine,  admirateurs  de  la  technicité  synchrone,
applaudiront.  Les  autres,  attentifs  et  curieux  quant  au
devenir  de  la  Maison  parisienne  ainsi  reformulé,  pourront
exprimer  quelques  réserves.  La  beauté  des  lumières  et  le
dispositif tout en contrastes mouvant restent eux saisissants
en  épure  poétique.  C’est  un  magnifique  spectacle  dans  sa
globalité qui confirme l’étonnante élasticité acrobatique et
athlétique des danseurs parisiens.

 

 

 

Compte rendu, danse. Le 2 octobre, Palais Garnier – Opéra
national de Paris. Clear, loud, bright… de Benjamin Millepied,
création.  Etoiles,  Corps  de  Ballet  de  l’Opéra  de  Paris.
Orchestre  de  l’Opéra  de  Paris.  Maxime  Pascal,  direction
musicale. A voir évidemment jusqu’au 11 octobre 2015 au Palais
Garnier de Paris. 
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CD,  annonce.  Coffret  Martha
Argerich  :  the  complete
recordings  on  Deutsche
Grammophon (48 cd)
CD, coffret Martha Argerich : the complete recordings on
Deutsche Grammophon (48 cd). Féline, fantasque, noctambule…
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l’impératrice du piano, 74 ans en 2015, Martha Argerich ex
élève de Friedrich Gulda à Vienne est l’objet d’un portrait
majeur en 48 cd, soit l’intégrale de ses enregistrements pour
Deutsche Grammophon, label avec lequel la pianiste argentine
travaille et enregistre depuis le début des années 1960 (1961,
premier album dédié à Chopin, Brahms, Liszt, Ravel…) alors que
la jeune prodige avait remporté les Premiers Prix de Bolzano
et de Genève (1957), pas encore celui du Concours Chopin de
Varsovie  en  1965.  Au  total,  c’est  le  répertoire
essentiellement romantique qui se dévoile sous ses doigts de
velours : de 1960 à 2014 (dont le fameux duo avec Daniel
Barenboim à la Philhamronie de Berlin dédié entre autres à la
version pour 2 Pianos du Sacre du printemps de Stravinsky, cd
43…, voici l’héritage discographique d’Argerich chez Deutsche
Grammophon.  Chopin,  Ravel,  Liszt  et  Prokofiev  on  ensuite
concentré son travail d’interprète… en témoignent les premiers
enregistrements symphoniques qui ont suivi ; pour DG, Argerich
conçoit plusieurs récitals en solo, surtout en duo (avec le
violoniste Gidon Kremer et le violoncelliste Mischa Maisky
entre  autres).  Figurent  donc  tous  ses  grands  Concertos
romantiques pour piano et orchestre (Beethoven, Liszt, Ravel,
Tchaikovski,  Schumann,  Rachmaninov  sous  la  baguette  de
Sinopoli, Abbado, Dutoit, Rostropovitch, Kondrashin, Chailly,
et aussi les prolongements et accomplissements menés avec ses
partenaires familiers aux sin de son festival de Lugano pour
le Progetto Martha Argerich, à partir de 2002.

Poétesse impériale du clavier

Martha Argerich : les notes fauves



Le coffret très complet sur les
goûts et le jardin secret de la
pianiste légendaire comprend en
fin  de  cycle  plusieurs
enregistrements des débuts chez
DG, propres aux années 1960 d’où
se  distinguent  ses  lectures
hypnotiques de Frédéric Chopin,
compositeur  de  la  nuit  comme
elle.  Parmi  les  pépites

remarquables de ce coffret événement, citons son duo avec
Nicolas Economou (Rachmaninov et Tchaikovski : transcriptions
pour 2 pianos des Danses symphoniques et de Casse-noisette,
1983).  Martha  Argerich,  musicienne  affective  travaille  en
famille : elle a toujours aimé s’entourer d’une troupe de
partenaires avec lesquels le jeu musical devient partage en
affinité,  complicité  stimulante.  En  témoignent  ainsi  des
transcriptions rares telles les exceptionnelles Ma Mère l’Oie
et la Rhapsodie espagnole pour pianos et percus réalisées avec
Nelson Freire, son frère en musique (1993, cd 31), Les Noces
de Stravinsky (version pour 4 pianos, solistes, choeur et
perdus sous la direction de Diego Fasolis, juin 2004. Parmi
les dernières offrandes discographiques, les Concertos 20 et
25  de  Mozart  fixés  en  2013  avec  Abbado,  un  an  avant  la
disparition  du  maestro  italien,  restent  incontournables.
Coffret  événement.  CLIC  de  classiquenews  d’octobre  2015.
Prochaine  grande  critique  dans  le  mag  cd  dvd  livres  de
classiquenews.com

CD, annonce. Coffret Martha Argerich : the complete recordings
on Deutsche Grammophon (48 cd)

http://www.classiquenews.com/wp-content/uploads/2015/10/argerich-martha-cd-review-and-presentation-on-CLASSIQUENEWS.COM-CLIC-de-classiquenews-complete_recordings_on_dg_48cd-34669713-frntl.jpg


En  direct  sur  internet  :
Clear, loud, bright… création
de Millepied sur Culturebox
En  direct  sur  internet.  Le  nouveau  ballet  de  Benjamin
Millepied en création à l’Opéra de Paris en octobre 2015. Que
vaut l’écriture du nouveau directeur de la danse à l’Opéra de
Paris ? Culturebox diffuse en direct puis jusqu’en avril 2016,
le  nouveau  ballet  de  Benjamin  Millepied  (intitulé
« Clear, loud, bright »… Clair, Fort, Lumineux,…), artiste
américain plus connu à New York qu’à Paris, jusqu’à sa récente
nomination dans la Maison parisienne… Sa nouvelle chorégraphie
entend rendre hommage aux deux figures qui l’ont marqué alors
qu’il était danseur à New York… Balanchine et Robbins.

 

Vendredi 2 octobre 2015 : spectacle de danse, ”
Balanchine  /  Millepied  /  Robbins  “  à  l’Opéra
Bastille à Paris, premier spectacle inaugurant la
direction de Benjamin Millepied à l’Opéra de Paris
au  poste  de  Directeur  de  la  Danse.  VOIR  le  ballet   ”
Balanchine / Millepied / Robbins ” sur Culturebox (jusqu’au 2
avril  2016).  Millepied  nouvel  arrivant  dans  la  maison
parisienne  présente  un  nouveau  ballet  en  création  (Clear,
Loud, Bright, Forward… collectif de 16 jeunes danseurs, fruit
de sa collaboration avec le compositeur Nico Muhly), intercalé
entre les sommets chorégraphiques signés Balanchine (Thème et
Variations) et Robbins (Opus 19 The Dreamer), ses deux maîtres
américains. Millepied fut danseur principal du New York City
Ballet où Robbins participa à la demande de Balanchine comme
directeur artistique associé à partir de 1949. L’apprentissage
et  l’expérience  américaine  de  Millepied  se  ressentent
particulièrement dans sa nouvelle chorégraphie conçue comme un
hommage aux deux figures qui l’ont marqué comme interprète et
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aujourd’hui comme artiste chorégraphe, directeur de la Danse
de l’Opéra de Paris… L’écriture très démonstrative de Benjamin
Millepied  se  dévoile  ici  dans  un  langage  surabondant,
sophistiqué  et  hyperesthétique,  voire  un  rien  artificiel,
style voyez comme je sais faire cela, auquel répond un souci
obsessionnel de la ligne, de la pose (style « Vogue » de
Madonna, année 1990), le tout sur un rythme trépidant qui
reste  indiscutablement  un  bel  hommage  à  Balanchine.  Le
suresthétisme des tableaux collectifs, flattant la courbure
flexible  des  danseurs,  exige  une  synchronicité  parfois
imprécise du corps de Ballet, en particulier chez les femmes.
La nouvelle génération de danseurs parisiens est pourtant là,
(Léonore  Baulac,  Letizia  Galloni,  Germain  Louvet,  Hugo
Marchand…),  ambassadeurs  d’un  glamour  de  facto  très  new
yorkais. Pas sûr que cette surélégance qui aime se montrer,
fasse un spectacle qui doit aussi toucher par sa profondeur.
La technicité, l’esthétisme, la recherche de la pose élégante
font-ils un style complet ? Le final qui singe les poses d’un
défilé de mode montre aussi les limites d’une telle vision. Le
décoratif se suffit il à lui même ? Les amateurs de Balanchine
applaudiront.  Les  autres,  attentifs  et  curieux  quant  au
devenir  de  la  Maison  parisienne  ainsi  reformulé,  pourront
exprimer  quelques  réserves.  La  beauté  des  lumières  et  le
dispositif tout en contrastes mouvant restent eux saisissants
en  épure  poétique.  C’est  un  magnifique  spectacle  dans  sa
globalité qui confirme l’étonnante élasticité acrobatique et
athlétique des danseurs parisiens.

 

 



 

 

Création.  L’Ombre  de
Venceslao  de  Martin  Matalon
d’après Copi

Rennes,  Opéra.  L’Ombre  de  Venceslao  de
Matalon. Les 12, 14 et 16 octobre 2016.
Après  Le  Voyage  à  Reims  de  Rossini
(2008-2010) puis Les Caprices de Marianne
de  Sauguet  (2014-2016),  le  CFPL  Centre
français de promotion lyrique produit un
nouveau spectacle en tournée, lancée dès

le 12 octobre 2015 (à l’Opéra de Rennes, les 12,14 et 16
octobre 2015) et jusqu’en janvier 2018 (à Montpellier) soit 8
lieux  d’accueil  coproducteurs  après  Rennes  (Toulon,  Reims,
Avignon, Clermont, Toulouse, Bordeaux et donc Montpellier),
autant de théâtres lyriques soucieux de travailler ensemble et
cette fois au service d’une création contemporaine : L’Ombre
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de Venceslao composé par Martin Matalon d’après la pièce de
Copi (1977) et dans la réalisation scénique de Jorge Lavelli.
Le projet favorise surtout la professionnalisation de jeunes
chanteurs  lyriques  à  travers  les  21  dates  de  la  tournée
globale qui court jusqu’en 2018.

Lavelli  connaît  bien  le  théâtre  de
l’uruguayen  Copi  (passé  ensuite  en
Argentine) pour avoir entre autres déjà
mis en scène L’Ombre de Venceslao comme
pièce de théâtre (1999). Pour l’opéra de
Matalon, l’homme de théâtre a adapté le
texte originel et en propose une nouvelle
lecture. Le sujet interroge le rapport de
l’homme à la nature, à la terre aride et
sauvage. Ainsi s’affirme, se précise et
meurt la figure magnifique, dérisoire de Venceslao, seigneur
de sa pauvreté crasse, traîne misère et pater familial, Don
Quichotte ressuscité, aux gestes quotidiens qui dans la dureté
de l’existence terrestre, prennent une dimension héroïque, à
la fois grotesque et impériale. La survie permanente qu’impose
le  milieu  dans  lequel  évoluent  les  personnages,  dicte  un
régime sans confort. L’instinctif et le rudimentaire font le
lit de leur aventure. Il y a peu de place pour la civilité et
la culture, comme la conscience et l’autocritique salvatrice.
Ces gens ne vivent pas, ils survivent.

Le souffle lyrique, tragique et délirant, toujours
infiniment poétique de Copi convoque des figures
solitaires, telles celle du cavalier superbe et
noble,  indépendant  (gaucho,  héros  de  la  pampa
légendaire), autonome, soucieux de liberté et de
conquête… son chemin croise d’autres profils de
l’errance,  victimes  ou  bourreaux  dans  un  vaste
cycle  où  la  barbarie  cynique  et  destructrice
compense  des  élans  de  renaissance  primitive.

Humour, tendresse, noirceur,  – ironie aussi (par la voix
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éraillée du perroquet véloce et mordant), la pièce originelle
a été écrite par Copi après le coup d’état du général Videla
en Argentine (1977) : Copi à la fois naïf et désenchanté peint
un retable universel entre ciel et enfer où l’effrayant côtoie
la grâce. L’opéra qui en découle et que Rennes accueille en
création  dès  le  12  octobre  2015,  offre  5  rôles  chantés
particulièrement  délicats  entre  théâtre  et  opéra  pour  une
fresque criante de véracité et de sincérité.

Avec  Thibaut  Desplantes  dans  le  rôle-titre  (Venceslao),
Estelle  Poscio,  Sarah  Laulan,  Ziad  Nehme,  Mathieu  Gardon…
Ernest Martinez Izquierdo, direction musicale.

 

 

 

L’ombre de Venceslao de Martin Matalon
création à l’Opéra de Rennes
Les 12, 14 et 16 octobre 2016

 

 

La Tournée L’ombre de Venceslao, autres dates à suivre :

3 décembre 2016 à l’Opéra de Toulon
28 février 2017 à l’Opéra de Reims

10 et 12 mars 2017 à l’Opéra d’Avignon
22 mars 2017 au Centre lyrique de Clermont-Auvergne

2,4, 7, 9 avril 2017 au Capitol de Toulouse
7 et 9 novembre 2017 à l’Opéra de Marseille

4 représentations à venir à Bordeaux en novembre 2017
3 représentations à venir à Montpellier en novembre 2017

http://www.opera-rennes.com/
http://www.opera-rennes.com/
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Guillaume Lekeu (1870-1894)
Portrait.  Guillaume  Lekeu  (1870-1894).  Ni  foncièrement
français, ni résolument wagnérien, Guillaume Lekeu dès avant
son (court) apprentissage dans la classe parisienne de César
Franck puis de d’Indy, sait affirmer un tempérament sensible
absolument original dès ses premières partitions abouties de
1887. Le disciple de Franck, témoin de sa disparition en 1890,
laisse jusqu’à sa propre disparition en 1894, un catalogue de
pièces  raffinées  et  allusives  d’un  métier  accompli  qui
contredit que jeunesse rime avec maladresse. Dans le cas de
Lekeu, la maturité s’est très tôt manifestée de sa 21è à sa
23è  années.  Précocité  géniale  qui  ne  laisse  pas  de  nous
fasciner toujours.

Aperçu  biographique.  Le
tempérament  entier
volontaire  passionné  du
jeune  Lekeu  transparaît
clairement  à  travers  sa
correspondance avec son ami
et  aîné  Marcel  Gimbaud,
alors que la famille Lekeu
s’est  fixé  en  France  à
Poitiers  dès  1879;   pour
autant l’envie de créer et
de produire n’empêche pas un
clair  et  profond  sentiment
grave  comme  l’atteste  le
texte manuscrit inscrit sur la partition de sa Sonate en ré
mineur  pour  violon  et  piano:  état  dépressif  propre  aux
derniers romantiques, prescience de la mort, pensée  lugubre.
.. tour concourt ici à nourrir le portrait d’une jeune âme
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déjà condamnée dont le texte incriminé serait comme.le signe
visionnaire, annonciateur de sa.mort prématurée à 24 ans en
1894.  » c’est pourquoi j’appelle la mort, pourquoi je veux me
replonger dans le néant d’où je suis sorti ». A 15 ans,
Guillaume  s’il  est  bien  l’auteur  de  ce  texte  montre  une
prédisposition  évidente  à  la  souffrance  et  au  spleen
tristanesque. .. il est vrai que comme son maître César Franck
le wallon reçoit de plein fouet le choc du wagnérisme éperdu
radical irrésistible. Mais comme Franck, il s’agit de dépasser
et sublimer l’exemple germanique en trouvant sa voie propre :
un défi spectaculaire d’autant plus éblouissant dans le cas de
Lekeu dont la carrière fut écourtée (par la fièvre typhoïde).
Ce qui frappe immédiatement dans le cas de Lekeu c’est la
puissance d’un tempérament marque par Beethoven, aux rythmes
subtils, à l’harmonie sûre et exigeante que stimule tour à
tour l’influence de ses maîtres Franck et D’Indy. A son seul
mérite revient la volonté percutante d’honorer manifestement
mais  intelligemment  Wagner  tout  en  tissant  une  écriture
mélodique fabuleuse que n’aurait pas renié Fauré. D’autant que
souvent  Lekeu  sait  inerver  la  construction  d’une  tension
harmonique  subtile  comme  en  témoigne  sa  Méditation  pour
quatuors d’instruments à cordes V48.

Pour autant les partitions aujourd’hui transmises sont pour la
plupart redevables à une furia de la.jeunesse qui précède
l’enseignement de Franck et donc manque parfois  clairement de
stabilité comme d’équilibre: ainsi les mouvements lents sont
ils  mieux  réalisés  avec  cette  profondeur  mélancolique  qui
affirme  la  maîtrise  musicale.  Mais  le  jaillissement  de
l’inspiration dans l’énoncé des sentiments est déplus en plus
pénible et laborieux: si la sonate pour violoncelle et piano
et  le  seul   quatuor  à  cordes  achevé,  deux  premiers
accomplissements indiscutables de 1888  (Lekeu a alors 18 ans)
indiquent un premier cap, dépassé encore par l’excellent Trio
à clavier qui lui valut des efforts amplement relatés dans la
correspondance.
Ysaye eut bien raison de lui commander ce suis resté son chef



d’oeuvre la Sonate en ré mineur V 64 synthèse parfaite des
germaniques et des français sous le filtre sublimateur de
César Franck.
Musique investie par ses propres émotions les plus ténues, le
corpus  laisse par Lekeu offre en miroir l’énoncé scrupuleux
et  raffiné  d’une  sensibilité  exceptionnellement  inspirée;  
Lekeu  aimait  écrire  en  exergue  de  ses  partitions  nombre
d’éclaircissements  poétiques  :  indications  ou  citations  de
poèmes  reflétant  son  ardente  sensibilité  et  sa  volonté  
d’exactitude musicale.
«  Joies  enfantines  »,  mélancolie  des  automnes  »,  …  pour
l’inachevé  Quatuor  à   clavier  ,  et  donc  «  douleur  »  et
«  malheur  »  pour  la  sublime  Sonate  V64.  ..  autant
d’indications littéraires d’une âme exceptionnellement affûtée
au goût sûr. .. que la disparité des pièces inachevées, comme
des fragments criant une injuste irrésolution du fait de leur
incomplétude,  rend  plus  fascinante  encore.  Ainsi  pièces
abouties dans leur solitude incomplète, l’Adagio pour quatuor
d’orchestre, le Larghetto pour violoncelle et orchestre et la
Plainte d’Andromède resteront ils toujours perles suspendues
veuves du collier qui devaient les agencer en éléments d’un
tout à jamais perdu.

Les institutions ne reconnurent pas immédiatement la géniale
précocité du compositeur né à Verviers (où naquit aussi le
violoniste  Henri  Vieuxtemps)…  Ayant  présenté  sa  cantate
Andromède, pour le prix de Rome, Lekeu apprend le 15 septembre
1891 qu’il n’est que second prix : le jury dont la partialité
causa pour chaque édition un réel problème, sanctionna sans
ambiguïté celui qui avait préféré quitter l’enseignement des
conservatoires  belges  au  profit  de  Paris  et  surtout  de
l’exemple distillé in loco à Franck. L’admiration de D’Indy et
dYsaye pour cette Andromède jouée à Verviers et à Bruxelles
des février et mars 1892 apporte  une consolation appréciée la
preuve que la partition relève d’un immense talent. Un rare
créateur capable de dépasser le modèle wagnérien qui est la
grande affaire de l’époque.



La preuve la plus éloquente en sera la Sonate pour violon et
piano  que  commande  dans  la  foulée  d’Andromede,  Ysaye
particulièrement convaincu par la qualité du jeune créateur.
Le conservatoire de Verviers possède la partition autographe
de la Sonate : un manuscrit précieux qui témoigne du lien en
estime unissant les deux musiciens : on y relève nombre de
collettes, ajouts de papier comportant les corrections que le
jeune  compositeur  ne  cesse  d’adresser  au
dédicataire/commanditaire pour qu’il les fixe sur le document
aux endroits précis. Puis en septembre 1892, Ysaye commande
une  nouvelle  oeuvre  :  le  fameux  Quatuor  à  clavier  :  la
correspondance  exprime  les  affres  du  créateur,  obligé  à
l’excellence, composant lentement et de façon plus réfléchie,
gagnant en profondeur et en gravité, ne cédant jamais cette
âpreté dont il avait un goût précoce. D’ailleurs toute la
première séquence, répond à un thème cher énoncé depuis les
débuts : la résolution de l’affliction dépressive, l’arche
tendue de la rage éperdue à la résignation mélancolique : « le
sujet  du  premier  morceau  est  la  douleur  initialement
exaspérée,  convulsive,  s’adoucissant  parfois  et  se
transformant en mélancolie passionnée… », précise Lekeu dans
une lettre à sa mère de février 1893. Et ailleurs : « je me
tue à mettre dans ma musique toute mon âme ». Voilà une claire
confession révélant allusivement la clé autobiographique de la
composition.

 

 

 

L’œuvre
 

 



Apprentissage : les premiers essais d’écriture. Né à Verviers
mais français de sensibilité, Lekeu démontre des velléités de
composition dès 1885 (Choral pour violon et piano, puis en
887, Morceaux égoïstes…), soit dès ses 15 ans, en particulier
pendant  ses  vacances  familiales  à  Verviers.  L’inspiration
aborde déjà les poèmes de Hugo, Lamartine (La fenêtre de la
maison paternelle, les pavots), Shakespeare et Goethe sans
omettre  Baudelaire  (Les  deux  bonnes  sœurs)  sur  le  métier
desquels le jeune compositeur apprend et réussit les noces
délicates, exigeantes de la poésie et de la musique : les
mélodies de Lekeu informent sur cette éloquence du cœur et de
l’âme qui sont la clé de son écriture. Postromantique, le goût
de  Lekeu  est  surtout  symboliste,  avec,  inclination
visionnaire, une sensibilité pour les évocations mortifères,
lugubres, parfois glaçantes… qui en fin de cycle, inspirera
ses propres textes.
Admirateur de Beethoven, Lekeu s’essaie à la forme du quatuor
: des nombreuses tentatives dès 1887, remonte le plus achevé
(Méditation en sol mineur : énoncé par trois reprises d’un cri
de douleur apaisé par une foi finalement salvatrice). Le jeune
compositeur poursuit également ses leçons de violon auprès de
son  professeur  Octave  Grisard  dont  le  Quatuor  créé  sa
Méditation  (après  l’avoir  débarrassé  de  ses  erreurs
d’harmonie). Toujours, Lekeu pourra compter sur l’appui et la
collaboration de ses proches, plus âgés et expérimentés que
lui dans la maîtrise de l’art). A l’automne 1887, l’écriture
occupe désormais toute sa pensée ; le Molto adagio complète la
Méditation, exprimant les sentiments chers au caractère du
jeune homme : recueillement et profondeur (avec en exergue des
citations des Evangiles de Matthieu et Marc dont du Christ sur
le mont des Oliviers, « mon âme est triste à en mourir »…).
Les Morceaux égoïstes (septembre 1887-mai 1888) expriment au
piano l’expérience d’une âme sensible désireuse de communiquer
sa propre aventure émotionnelle dans une langue mélodique et
harmonique,  personnelle  :  en  témoigne  surtout  le  Lento
doloroso, traversée hypnotique entre songe et cauchemar, d’une
âpreté funèbre prenante inspiré d’un poème de Gustave Kahn : …



les pleurs sont la langue où ce sont rencontrés / les retours
muets d’étranges contrées ». Un sommet de profondeur glaçante
que  contrepointe  totalement  l’esprit  irrévérencieux  et
provoquant de la Berceuse et Valse, comportant des références
hommages pleins d’humour à Gounod, Delibes, Chopin, etc… De
1888, année d’approfondissement et de maturation, surgit dans
sa  totalité  cohérente  (février)  l’admirable  Quatuor  en  6
mouvements V60, dédié à l’ami poitevin, pilier de toujours,
Marcel  Guimbaud.  Entité  poétiquement  juste,  d’un  caractère
enjoué et lumineux où perce l’originalité inclassable de son
Capriccio (4è mouvement et le plus court de la série). De
même, fasciné par la fugue, Lekeu parvient à sublimer dans le
final, la rigidité de cette forme en un lyrisme libre et
personnel. Puis se succèdent, la Sonate pour violoncelle en fa
(terminée par D’Indy dans un style trop scolaire et mesuré
pour servir de conclusion à la fougue initiale de Lekeu) : en
définitive,  quatre  séquences  (V65)  prodigieusement  énoncées
dans leur maladresse parfois explicite mais dont la sincérité
saisit : adagio malinconico puis allegro molto quasi presto,
aux références baudelairiennes; superbe lento assai (le plus
développé et le plus original composé selon la correspondance
à minuit). Enfin épilogue qui reprend le thème principal, le
même que pour son Trio à clavier.

1889 : la classe de Franck
En 1889, Lekeu poursuit son exploration musicale en abordant
l’écriture  orchestrale  avec  l’Introduction  symphonique  aux
Burgraves  (avril)  :  tentative  incomplète  qui  démontre  une
connaissance très aiguë des thèmes wagnériens. C’est l’été
1889, la fin du Lycée et pour le jeune compositeur encore
autodidacte,  l’horizon  d’une  nouvelle  carrière  musicale
d’emblée orientée vers la composition dont le maître choisi
est César Franck. Dès septembre, Lekeu se confronte donc aux
exercices du Pater Seraphicus : le Première Etude Symphonique
concentre  les  avancées  du  jeune  Lekeu  alors  disciple  de
Franck,  qui  bravant  l’ordre  de  mesure  de  son  maître,  ose
cependant  l’orchestration,  lui  qui  vient  de  débuter  son



apprentissage parisien.
La Deuxième Etude Symphonique est inspirée par le Hamlet de
Shakespeare (trois parties). En août 1890 sont achevées les
deux premières parties : désespérance complexe du héros, pur
amour démuni impuissant d’Ophélie (V19 et V22). Le 8 novembre
1890, Franck décède à la suite d’un accident de fiacre : son
enseignement n’aura duré qu’un an et demi.

Le Trio à clavier
Sous la direction de Franck, Lekeu, doué d’une fièvre souvent
impulsive, apprend la discipline et le contrôle : de 1891,
datent des partitions mieux construites, plus profondes encore
dans leurs choix dramatiques et expressifs. Trio pour piano,
violon  et  violoncelle  (Trio  à  clavier  en  ut  mineur  V70,
janvier 1891) : le solide fugato du premier mouvement révèle
l’apport  du  maître  Franck  à  son  jeune  disciple.  Douleur,
espoir,  rêverie,  mélancolie,  cri  et  malédiction…  Lekeu  y
exprime tous ses chers thèmes empruntés aux romantiques comme
aux Symbolistes dont il fait une synthèse très originale.
D’autant qu’en conclusion, comme un accomplissement salvateur,
le  compositeur  développe  finalement,  le  «  lumineux
développement de la bonté », un parcours spirituel personnel
que n’aurait pas renié son maître Franck, lequel avant de
mourir, avait témoigné son enthousiasme face à la partition
(que Lekeu lui dédiera naturellement en hommage). Solide et
consciencieux,  ce  Trio  comporte  le  métier  d’un  élève
respectueux, certainement encore choqué par la perte de son
maître si vénéré.
La Sonate pour piano de 1891 prolonge encore ce devoir de
profondeur et de structure auquel l’a initié Franck. C’est un
clair hommage aux œuvres pour piano de Franck (Prélude, choral
et fugue). Même enracinement frankiste pour le célèbre et
régulièrement joué : Adagio pour quatuor d’orchestre (avril
1891) qui porte aussi les vers de Georges Vanor : « Les fleurs
pâles du souvenir ». Liberté inouïe de l’écriture (harmonique
et mélodique), Lekeu a trouvé sa voie et son langage propre
dans  cet  Adagio,  antichambre  d’une  carrière  qui  s’annonce



particulièrement juste et inspirée; après la mort de Franck,
Lekeu  se  rapproche  de  D’Indy,  autre  élève  du  Maître  et
véritable pilier dans la continuation de sa jeune vocation
musicale.
A partir de 1891, les compositions de Lekeu sont liées à des
événements vécus à Verviers : Epithalame pour le mariage de
son ami Antoine Grignard (avril 1891 : la seule partition
composée  pour  l’instrument  de  son  maître,  l’orgue  dans
laquelle il reprend le thème d’Ophélie).

Andromède
Suivent la printanière Chanson de mai (printemps 1891) sur un
texte de son oncle Jean, le Chant lyrique pour choeur et
orchestre destiné à la Société royale L’Emulation qui la crée
le 2 décembre 1891 : partition ambitieuse, jouant de l’éclat
partagé dialogué entre voix et fanfare, qui préfigure le grand
défi du Prix de Rome auquel Lekeu se présente à Bruxelles la
même année. D’Indy stimule le jeune créateur qui passe la
première épreuve (écriture d’une fugue à quatre voix et d’un
choeur  avec  orchestre)  ;  A  l’été,  Lekeu  entre  en  loge
d’écriture sur le thème d’Andromède dont l’arrogante beauté
insulte  les  Néréïdes  filles  de  Neptune  lequel  alors  par
vengeance  lâche  sur  l’Ethiopie,  un  monstre  affreux  semant
mort, destruction, désespoir. La cantate de Lekeu – poème
lyrique et symphonique pour soli, choeur et orchestre, évoque
la supplique des prêtres afin qu’ils désignent une victime
expiatoire : Andromède ; la mise à mort de la jeune femme,
libérée cependant par Persée… enfin, la victoire finale de
l’harmonie dans un épithalame triomphal. Malgré ses espoirs,
Lekeu n’obtient le 12 septembre 1891, que le 2è Prix : de
fureur, il ne se présente pas à la remise. Il critique la
partialité des juges : tous membres des conservatoires royaux
de Gand et de Liège dont les élèves ont… naturellement obtenu
le  Premier  Prix  et  le  Premier  second  prix.  Franckiste  et
parisien,  Lekeu  l’expatrié  a  été  sévèrement  sanctionné.
Evidemment, la prière d’Andromède est le point capital d’un
drame parfaitement écrit dont le thème de Persée, séquence



finale, apporte un éclairage apaisé et salvateur. Tout Lekeu y
est condensé dans une science désormais libre et originale,
apportant les bénéfices d’un tempérament autonome qui sait ce
qu’il doit à Beethoven et Wagner, surtout ses maîtres d’Indy
et Franck.

Ysaye entre en scène
Après  la  déception  du  Prix  de  Rome  1891,  Lekeu  reçoit
néanmoins plusieurs commandes : le Larghetto pour violoncelle
et  orchestre,  seule  oeuvre  concertante  aboutie  et  d’une
séduction mélodique tenace (de Joseph Jacob, violoncelliste du
Quatuor Ysaye, février 1892) ; la Sonate pour violon et piano
demandée par Eugène Ysaye, lequel après l’écoute de la prière
d’Andromède créée dans sa version de chambre au cercle des XX
à Bruxelles, le 18 février 1892, avait été saisi par le talent
du jeune compositeur. Les Trois pièces pour piano (avril 1892)
sont commandées par l’éditeur liégeois Muraille : pleines de
vie  et  d’entrain,  elles  rappellent  la  vivacité  parfois
caustique du musicien dans ses lettres. Suivent au printemps
1892, la Fantaisie sur deux airs angevins (dont la mise en
forme pour orchestre est favorisé par le très gaulois d’Indy,
auteur de la Symphonie cévenole et très soucieux d’affirmer la
richesse  de  la  musique  française  à  travers  ses  idiomes
provinciaux : il en découle aussi une version pour pour piano
à quatre mains : il en résulte une évocation d’un couple pris
entre l’ivresse d’un bal et l’abandon intime dans la nature
d’une fin d’après midi sous le clair de lune. Les dernières
opus de Lekeu sont des mélodies formant cycle, Trois Poèmes
créés le 7 mars 1893 à Bruxelles pour le Cercle des XX lors
d’un  concert  organisé  autour  d’Eugène  Ysaye  :  lequel
interprète en outre, la Sonate pour violon et piano dont il
est le dédicataire. Dans les poèmes, la mort n’est que songe
et l’ivresse amoureuse fait planer sur la nuit (Nocturne), un
charme unique qui dévoile une originalité totalement assumée
et  développée.  D’autant  que  Lekeu  en  une  intuition  de
coloriste génial ajoute ici la sonorité du quatuor à cordes,
bien avant Fauré (la Bonne chanson) et Chausson (la Chanson



perpétuelle).  L’ultime  pièce  reste  la  Berceuse  datée  de
novembre 1892. Lekeu alors sur le métier de Quatuor à clavier,
décède  à  Angers  le  21  janvier  1894,  peu  avant  son  24è
anniversaire.

 

 

 

CD.  En  1994,  pour  le  centenaire,  le
label Ricercar éditait en un coffret de
8  cd  l’intégrale  des  œuvres  de
Guillaume  Lekeu  :  y  figurent  les
premières partitions de 1885 jusqu’aux
chefs d’oeuvres commandées par Ysaye en
1892  sans  omettre  les  essais
orchestraux  contemporains  de  son
apprentissage dans la classe parisienne

de Franck et aussi sa cantate Andromède pour le Prix de Rome
1891, et surtout la prière d’Andromède qui en découle… Le
coffret  est  réédité  en  septembre  2015  avec  une  notice
augmentée, complétée, dévoilant par le détail, les jalons d’un
style précoce qui le temps de sa courte traversée terrestre a
réussi à trouver sa voie et son originalité. Guillaume Lekeu :
complete works / intégrale des œuvres 8 cd Ricercar. Durée
totale : 9h44mn. CLIC de classiquenews d’octobre 2015.

Héroïnes de Cavalli
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CD, annonce. Francesco Cavalli :
Heroines of the venetian baroque
: Héroïnes du Baroque vénitien
(2 cd Ricercar). Le projet dont
émane  le  présent  double  cd,
concernait  à  l’origine  un
récital lyrique dédié aux opérés
de  Ferrari  ;  puis  chef  et
interprètes  ont  mûri  leur
approche proposant au final au
producteur  un  choix  concerté
d’opéras de Cavalli mettant en
avant le sublime et le sensuel, le tragique et le frénétique,
joyaux de l’une des écritures les mieux inspirées de tout le
XVIIème européen (évidemment après Monteverdi… dont Cavalli
est  avec  Cesti  l’élève  le  plus  passionnant  et  le  plus
original).  En  découle  ce  coffret  double  qui  après  la
production éblouissante d’Elena présenté à Aix en 2013 et dont
témoigne  un  extraordinaire  dvd,  confirme  la  stimulante  et
convaincante  curiosité  du  chef  Leonardo  Garcia  Alarcon  en
terres  vénitiennes.  Outre  la  diversité  des  oeuvres  ainsi
représentées (qui permettent d’évaluer l’évolution de Cavalli
des années 1630 à 1660), l’enregistrement dévoile par la voix
enchanteresse et finement caractérisée de la soprano Mariana
Flores – épouse à la ville du maestro argentin, dont le profil
irradiant  et  voluptueux  s’affiche  en  couverture,  plusieurs
profils  féminins  parmi  les  plus  captivants  du  théâtre
cavallien et donc de la scène lyrique vénitienne du Seicento.

C’est une galerie de porteurs féminins inédits et totalement
captivants  qui s’affirme ainsi en cours d’écoute.

Vénus des Noces de Tetis  (1639), Didone  (1641),
Climene  (Egisto, 1643), Medee  (Giasone, 1649),
Nerea  (La Rosinda, 1651), Calisto  (1651), Iride 
(Eritrea,  1652), Adelanta  (Xerse, 1655), Erismena 
(1655), Ermosilla  (Statira, 1655), surtout Junon 
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(Ercole Amante, 1660), Eritea (Eliogabalo, 1667)….
paraissent  enfin  dans  l’intensité  recouvrée  de  leur  chant
embrasé, désirant, allusif où le verbe pèse plus que tout. Lui
donne la réplique l’excellente et jeune mezzo Anna Reinhold
hier lauréate du Jardin de voix de William Christie qui prête
sa voix ample et profonde aux autres héroïnes cavaliennes.

Comme  son  maître  lui  aussi
argentin, Gabriel Garrido savait
éblouir  hier  dans  l’Orfeo  de
Monteverdi,  Leeonardo   Garcia
Alarcon  inspiré  par  la  lyre
vénitienne  du  XVIIème,  nous
enchante  aujourd’hui  en
ambassadeur zélé de Cavalli. A l’écoute de ce double disque
événement, naturellement CLIC de classiquenews d’octobre 2015,
la puissante inventivité vénitienne que Mazarin sollicita pour
le mariage du jeune futur Louis XIV  (Ercole Amante présent
dans  la  sélection)  se  révèle  à  nous.  Voluptueuse,
incandescente, fulgurante… aucun doute, Cavalli est l’un des
maîtres baroques de l’opéra italien, son génie est en passe
d’être enfin réhabilité. Prochaine grande critique développée
du double cd Francesco Cavalli : Heroines of the venetian
baroque : Héroïnes du Baroque vénitien (2 cd Ricercar), dans
la home ce de livres de classique news.com

Francesco  Cavalli  :  Heroines  of  the  venetian  baroque  :
Héroïnes du Baroque vénitien (2 cd Ricercar). Mariana Flores,
Anna Reinhold. Cappella Mediterranea. Leonardo Garcia Alarcon,
direction.  Enregistrement réalisé en mai et juin 2014. LIRE
aussi  notre  dossier  spécial  Francesco  Cavalli,  génie  de
l’opéra vénitien
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Scherzos de Chopin
Radio.Scherzos  de  Chopin.
France Musique, dimanche 4
octobre  2015,  14h.  La
tribune  des  critiques  de

disques.  Composées  entre  1831  et
1842, les Quatre Scherzos de Frédéric
Chopin  expriment  par  leurs  volutes
enfiévrées  la  quête  toujours
insatisfaite  d’une  âme  possédée,
révélant sous le masque doucereux et
rêveur du Chopin crépusculaire, ses
aspirations et son tempérament plus
éruptifs. Comme il le fait de la matière traditionnelle des
Nocturnes,  Polonaises  ou  Etudes,  Chopin  sublime  la  forme
classique  du  Scherzo  vers  une  fantaisie  débridée  d’un
caractère  souvent  exacerbé,  non  dénué  d’extrêmes  nuances.
L’élan de la danse, atteint une transe personnelle habile en
audaces  harmoniques  et  passages  vertigineux  :  le  Scherzo
chopinien dévoile les brûlures et les facettes fantastiques /
diaboliques,  inquiétantes  et  étranges  du  créateur  démiurge
(premier épisode du Scherzo n°1, composé selon la légende
pendant une nuit d’angoisse dans la cathédrale Saint-Etienne
de Vienne, dès 1830). Le Scherzo n°2 dédié à la Comtesse Adèle
de Furstenstein, est composé à Paris en 1837.Chopin y excelle
dans la balancement fascinant, exigeant de l’interprète des
prouesses  de  technicité  habitée,  foudroyantes  et  jamais
creuses : les triolets du début devant être joués pianissimi :
véritable énoncé du mystère auquel répondent par quatre fois,
de majestueux accords. Jamais Chopin ne s’est montré plus
proche de Liszt que dans ses Scherzos qui ont l’intimité d’une
pensée recueillie et pudique, l’emportement fulgurante d’un
génie du piano orchestral. Composé entre Paris et Majorque
(1838-1839),  pendant  le  périple  du  couple  éphémère
Sand/Chopin, le Scherzo n°3 en do dièse mineur opus 39 est
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notre  préféré  :  il  y  distille  une  pensée  musicale  entre
éclairs et syncope, traversé par ce ruissellement central qui
réconcilie comme Schumann, vitesse, mouvement et nostalgie.
Le Scherzo n°4 en mi majeur opus 54, composé à Nohant et Paris
entre 1841 et 1842, est dédié aux soeurs Caraman, deux élèves
de Chopin. Plus proche du songe maîtrisé et enfin rasséréné,
le  dernier  Scherzo  est  d’une  forme  libre  qui  confine  à
l’improvisation,  expression  pudique  et  directe  d’une  âme
attendrie, et finalement baignée par une douce mélancolie.

Richard Strauss et les femmes
sur Brava. Docu, 2014

Télé,  Brava.  Richard
Strauss et ses héroïnes,
samedi 31 octobre 2015,
21h. Strauss, en mari indigne… ou
les coulisses conjugales… Divorce
!  Après  six  ans  de  mariage,
Pauline  de  Ahna,  cantatrice
plutôt colérique car exclusive et

d’un tempérament  jaloux, était fille d’un général, il fallait
donc filer droit dans son foyer. Mais elle en eut assez de
Richard  Strauss.  Pauline  l’avait  toujours  su  :  son  mari,
Richard, le plus important compositeur allemand de son époque,
la trompe. Amabilité et droiture ne sont que de façade ! Les
poèmes  symphoniques  et  les  lieder  de  Strauss  seraient-ils
inspirés par ses aventures amoureuses ?

Le film « Richard Strauss et ses héroïnes » mène l’enquête sur
les femmes dans la vie de Strauss. Le point de mire est sa
relation  avec  Pauline,  sa  femme  pendant  plus  de  55  ans,
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jusqu’à la mort du compositeur en 1949. Elle est souvent vue
comme une mégère, qui avait tendance à mettre son mari dans
l’embarras. Pourtant, au début et à la fin de leur relation,
Strauss a composé ses plus belles chansons pour elle : Pauline
était une soprano compétente, qui avait abandonné sa carrière
pour Richard et qui a soutenu son mari pendant toute sa vie.
Au  fond,  l’amour  du  couple  fut  plus  fort  et  les  crises
passèrent…

 

Pourquoi  le  vieux  Strauss,  qui  avait  vécu  plusieurs  des
épisodes les plus mouvementés de l’histoire allemande – la
chute  de  l’Empire  austro-hongrois  en  1918,  la  dictature
nationale-socialiste  (ses  rapports  entre  allégeance  et
distance avec Hitler sont restés troubles), l’après-guerre -,
a-t-il écrit en 1948, dans l’un de ses derniers lieder, « Im
Abendrot  »  (Au  crépuscule),  l’une  des  plus  émouvantes
déclarations d’amour de l’histoire de la musique : « Dans la
peine et dans la joie, nous avons marché main dans la main».
Plus q’une prière : une confession évoquant son couple… à la
vie, à la mort.

Les femmes de Strauss sont celles de
Puccini  :  irrésistibles.  Le  docu  «
Richard Strauss et ses héroïnes » est
le premier film à recomposer la genèse
voire  la  trace  réelle  des  héroïnes
inoubliables créées par Strauss. C’est
une  histoire  d’amour  mouvementée  et
émouvante, l’histoire de deux amants
éperdus en quête d’absolu. À Garmisch,
dans villa bourgeoise du clan Strauss,
bâtie par le compositeur grâce à la
fortune amassée par son génie musical,

le dernier petit-enfant survivant de Richard témoigne. Et les
célèbres  interprètes  de  Strauss  :  Brigitte  Fassbaender
(inoubliable et palpitante dans le rôle travesti du jeune
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amant Oktavian du Chevalier à la Rose), Renée Fleming (La
Maréchale du même Chevalier à la Rose, Ariadne dans Ariadne
auf Naxos, Madeleine de Capriccio…), Dame Gwyneth Jones et
Christa Ludwig des rôles qu’elles ont chantés, et au delà, de
l’image de la femme selon Strauss. Le chef d’orchestre Franz
Welser-Möst analyse le secret de son don extraordinaire pour
l’instrumentation. Christoph Wagner-Trenckwitz, spécialiste de
Strauss  et  membre  du  conseil  d’administration  de  l’Opéra
populaire  de  Vienne,  est  le  guide  de  ce  film  prenant,
véritable  hommage  au  compositeur  bavarois.  Le  dernier  des
Romantiques  dont  la  musique  fut  à  sa  fin,  un  éblouissant
crépuscule.

 

 

Télé,  Brava.  Richard  Strauss  et  ses
héroïnes,  samedi  31  octobre  2015,
21h.  Producteur  :  Studio.TV.  Film  en
coproduction avec SRF. Réalisateur : Thomas

von Steinaecker (2014).
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