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DVD. Compte rendu critique. Quand les
mains murmurent (2012). Curieux titre
en vérité qui promettait une immersion
passionnante  dans  les  arcanes
introspectives  et  intimes  de  la
direction d’orchestre. En fait il n’en
est  rien  car  malgré  l’aplomb
photogénique du professeur Ferro lequel
ne cesse de recentrer l’action dans le
travail,  dans  la  musique,  dans  son
interprétation…,  les  10  jeunes  chefs
apprentis  dont  une  femme  (Charlotte
souvent un peu raide), expriment devant la caméra leur doutes,
leurs  maladresses,  leurs  inquiétudes.  On  reste  constamment
hors de la musique dans un film qui annonçait le contraire.
Les mains sans appui dans le vide doivent exprimer la moindre
inflexion, la précision d’une croche (mais en intégrant aussi
le temps de sa résonance), et plus encore indiquer nuances,
longueur, forme, accent, c’est à dire la note et le silence
qui suit… c’est à dire dans l’incarnation du geste, exprimer
l’abstraction de la musique et rendre claires, toutes les
intentions du chef à partir de la partition ouverte.

Doutes et incertitudes du chef
apprenti…

De  quelle  façon,  la  main  peut-elle  être  un  instrument  de
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communication ? Vaste question. Mais il n’y a pas que la main,
les doigts, l’indication et le mouvement des bras, il y a tout
le  corps  global,  qui  doit  jouer  en  souplesse  et  dans  le
sourire. Le regard pèse aussi. Devant la caméra et sous la
direction du chef des chefs, Philippe Ferro, responsable de la
classe d’initiation à la direction d’orchestre, les jeunes
apprentis sur une même partition (jouée au piano), répète la
clarté  de  leurs  gestes.  Moins  de  gestes  mécaniques,  plus
d’équilibre entre main gauche (qui indique les inflexions) et
main droite (qui indique le rythme)
Il y a la classe avec le professeur…. il y a aussi dans la
foulée,  l’orchestre  réel  avec  les  musiciens…  Devant
l’enregistrement de leur session, maître et élève analysent
les gestes de l’apprenti : et l’on comprend très vite que la
direction d’orchestre n’est pas qu’une question de mains… le
film devrait donc changer de titre. Le visage, les mimiques
expressives, l’attitude du corps sur le pupitre, exprimer tout
en très peu de gestes : voilà le secret.
Et la parole souligne aussi l’indication d’un geste. Trop
mécanique, pas assez instinctif et naturel. Pas assez clair :
quel tempo, quelle vision ? Faut pas lâcher… Le maître pousse
chacun de ses élèves jusqu’à ses ultimes retranchements pour
que surgissent en toute clarté et précision, une intention. Et
à part ça, est ce que tu danses ? Non pas je ne sais pas
danser (un comble quand même pour un chef chargé d’indiquer le
bon  tempo,  de  ne  pas  savoir  bouger!).  Le  travail  est  un
ensemble d’ajustements pour que les indications soient les
plus claires possibles.

Le fil se dilue au cours du déroulement, pas facile pour un
chef de capter et entretenir la concentration de son orchestre
; pas facile pour un réalisateur de maintenir l’intérêt du
spectateur : ici trop de digressions, dans les coulisses, sur
les  ressentis  des  uns  et  des  autres,  trop  d’images  qui
déconcentrent sans répréciser tous les enjeux de la direction
d’orchestre  et  de  son  long  apprentissage.  Au  final  de  la
session, les 10 prétendants à l’examen sélectif de fin d’année



(concert Mozart, Bartok, Strauss), 3 sont admis en 2è années :
Dylan, Benjamin, William. Mais c’est comme dans les autres
classes d’instruments au Conservatoire : tant de pianistes par
exemple,  pour  si  peu  de  vrais  poètes,  pour  un  cercle  si
restreint  de  vrais  interprètes  capables  de  défendre  une
vision,  d’exprimer  une  compréhension  juste  et  sincère  des
partitions… Diriger c’est d’abord régler des problèmes intimes
; ne pas les résoudre suscite des blocages irrémédiables. Pour
être un bon chef, il faut être un musicien, un très grand
technicien, mais aussi un communicant libre et charismatique.
Combien  d’élus  obtiendront  des  postes  officiels  pour  être
reconnus et progresser encore et toujours ? Au moins, malgré
ses  défauts,  le  film  dévoile  dans  les  coulisses  de
l’apprentissage,  les  défis  de  ce  métier  convoité  mais
périlleux  :  une  série  d’épreuves  où  chaque  apprenti  fait
d’abord l’expérience d’une autocritique, face à la caméra,
face  à  son  corps  ;  une  sorte  de  remise  en  question
fondamentale de sa place parmi les autres. Qui suis-je ? Que
veux je transmettre aux autres et comment ? Telle est la
question : même si la musique me passionne, suis je fait pour
ce métier ?

DVD. Compte rendu critique. Quand les mains murmurent (2012).
Un film de Thierry Augé, 2012 – France – 58 minutes – XDcam

CD,  compte  rendu  critique.
Max  Emanuel  Cencic  :  Arie
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Napoletane (1 cd Decca)
CD, compte rendu critique. Max
Emanuel Cencic : Arie Napoletane
(1  cd  Decca).  Le  chanteur
croate,  Max  Emanuel  Cencic,
récent  locataire  de  l’Opéra
royal  de  Versailles  pour  des
recréations  lyriques
passionnantes, se dédie dans ce
nouvel album Decca, à la flamme
dramatique  des  Napolitains,
lesquels  au  début  du  XVIIIè,
s’emparent de la scène lyrique
au  détriment  de  Venise  ou  de  Rome.  Associant  subtilement
virtuosité et dramatisme, les auteurs Napolitains incarnent
l’âge  d’or  de  l’opéra  baroque  du  XVIIIè  ainsi  que  les
chanteurs  spécifiques,  fruits  des  Ospedale  de  la  cite
parténopéenne : les castrats. Max Emanuel Cencic rend hommage
et à l’essor de Naples comme nouvelle capitale de l’opéra au
XVIIIè, et aux fabuleux « divos », les castrats dont les
contre-ténors contemporains tentent de rétablir les prouesses
vocales.  Après  son  précédent  cd  Rokoko,  inaugurant  sa
collaboration  chez  Decca,  Max  Emanuel  Cencic  dans  Arie
Napoletane confirme la justesse artistique de ses programmes
discographiques.
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Medium  élargi  et  facilité
coloratoure,  le  contre  ténor
altiste  Max  Emanuel  Cencic  se
dédie  aux  compositeurs
napolitains  ici,  dont  le  plus
ancien,  Alessandro  Scarlatti
(1660-1725)  ouvre  une
constellation  heureuse  de
tempéraments  dramatiques.  La
collection débute avec Porpora et
ses  acrobaties  délirantes  d’une
virtuosité vertigineuse dans des

intervalles  extrêmes  (Polifemo).  Puis  plus  amoureux  et
solennel, l’air de Demetrio de Leonardo Leo (1694-1744) se
distingue : c’est un air langoureux qui exige un legato et un
souffle infaillibles, des couleurs riches et  chaudes… que
Cencic affirme sans défaillir.
L’Eraclea de Leonardo Vinci (1690-1730), compositeur que le
contre-ténor  apprécie  particulièrement  (voir  Artaxerse,
récemment  recréé  par  ses  soins),  fait  montre  d’une  même
agilité vocale, avec en bonus l’âpreté mordante et bondissante
des instrumentistes affûtés d’Il Pomo d’oro.
Plus introspectif et mélancolique Il Progioniero fortunato de
Scarlatti permet à Cenci de nuancer et colorer tout autant sur
le registre nostalgique.
Somptueuse  contribution  dans  une  myriade  de  premières  (le
programme  n’en  est  pas  avare  en  regroupant  nombre  de
recréations mondiales), le Pergolesi captive : L’infelice in
questo stato de L’Olimpiade par ses teintes tendres, et sa
profondeur plus mesurée, nuancée, caressante, même s’il n’est
pas inédit, confirme une évidente séduction.
Les deux Leo qui suivent soulignent une caractérisation plus
vive,  exploitant  l’assise  de  graves  épanouis  et  toujours
l’agilité du medium souple et chaud (Demetrio), sans empêcher
une ample gravité tendre (Siface).
Enfin  ,  la  rayonnante  sensibilité  du  dernier  Porpora
impressionne par son ampleur et son souffle d’une ineffable
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tendresse héroïque, le Germanico in Germania accrédite encore
l’apport  du  présent  récital  :  là  encore,  le  medium
parfaitement  conduit  aux  couleurs  chaudes,  convainc
continuement.
Le dernier Scarlatti : « Vago mio sole » de Massimo Puppieno
développe une même langueur extatique qui s’appuie sur les
seules capacités de l’interprète; idéalement inspiré. On note
seulement un manque d’expressivité ou de surenchère parfois
opportune  dans  les  reprises  da  capo  :  et  même  si
l’articulation est parfois lisse moins consomnée, le feu vocal
et  la  pure  virtuosité  demeure  prenante  ;  c’est  après
tout,castrats oblige, le marqueur principale de la fabrique
napolitaine baroque.

En bonus, les instrumentistes jouent également en première
mondiale, les trois mouvements du Concerto en ré majeur pour
deux violons et clavecin de Domenico Auletta (1723-1753) dont
le feu napolitain, à la fois fantasque et capricieux, d’une
bonhommie franche et espiègle (et même délicatement suave dans
le largo central) ajoute à ce portrait vocal et instrumental
de la vitalité de l’école napolitaine, y compris dans le genre
concertant  strictement  instrumental.  L’intelligence  du
chanteur recentre le chant sur le medium de la voix désormais
ample  et  charnu,  évitant  soigneusement  les  suraigus
problématiques. Aux côtés de son discernement sur l’évolution
irrésistible  de  l’organe,  la  recherche  de  couleur,  de
caractère  comme  de  tension  expressive  reste  son  souci
exemplaire.

CD,  compte  rendu  critique.  Arie  Napoletane,  Max  Emanuel
Cencic. 1 cd Decca.
Enregistrement réalisé en février 2015.

Tournée 2016. Le programme lyrique Arie Napoletane de Max
Emanuel  Cencic  est  en  tournée  en  2016  :  20  janvier  2016
(Paris, TCE), 22 janvier (Lyon, chapelle de la Trinité), puis
29 mars (Opéra de Rouen).



CD,  événement.  Compte  rendu
critique. Arvo Pärt : Musica
selecta (2 cd ECM New series)

CD, événement. Compte rendu
critique.  Arvo  Pärt  :
Musica  selecta  (2  cd  ECM
New series). Arvo Pärt est

le  compositeur  contemporain  le  plus
célèbre  actuellement,  ses  œuvres  ne
professant pas, tel un idéologue, la
primauté d’une posture intellectuelle
et expérimentale : c’est un fervent
sincère  dont  le  fameux  style
tintinnabuli, est en quête de profondeur, d’essence, de repli
contemplatif et réflexif : une musique qui parle à l’âme et
notre souci de sens. Le compositeur estonien né en septembre
1935, et son producteur Manfred Eicher, fondateur du label ECM
New series en 1984 ont réalisé une nouvelle sélection (d’où le
titre de ce double coffret: Musica selecta) à partir du fonds
très riche des œuvres enregistrées de Pärt  chez ECM: au
départ, Eicher souhaitait créer une plateforme pour diffuser
les oeuvres du compositeur à l’époque révélé avec sa pièce
Tabula Rasa (donc en 1984). Aujourd’hui, le corpus musical
saisit  par  sa  diversité  de  forme  et  surtout  sa  cohérence
esthétique. A travers les pièces réarrangées, se précise une
poétique  de  la  méditation  servie  par  un  instrumentarium
originale  (cordes  et  percussions  dans  une  prise  très
réverbérée pour jouer des résonances). La pensée musicale de
Pärt dépasse les contingences musicales des clans affrontés
propre aux années 1960 : le tonalisme spirituel du compositeur
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estonien  au  moment  de  son  anniversaire  en  2015  (80  ans)
affirme  une  réelle  consistance  face  aux  tenants  du  post
sérialisme.
Musica selecta est donc une collection validée par l’auteur
lui-même où figurent les légendaires premiers enregistrements
parus chez ECM, tels les premiers opus ainsi créés au disque
des des versions légendaires : Es sang vor langen Jahren, Für
Alina,  Mein  Weg,  Kanon  Pokajanen,  Silouans  Song,  Fratres,
Alleluia-Tropus, Trisagion, Beatus Petronius.
Dans le cd2 on ne manquera pas non plus le subtil et court
Magnificat de 1989, ni Festina Lente dans sa version de 1990,
ni Wallfahrtslied/Pilgrims‘ Song, et surtout le bouleversant
Cantus in Memory of Benjamin Britten de 1977… ni  la version
inédite de Most Holy Mother of God (2003).

Ecoute sélective. CD1: Pour voix et violon, comme sur une
corde raide, en apesanteur ou sur le fil, Es sang vor langen
Jahren (ici enregistré en 1987) est un chant de dénuement
radical  qui  exprime  les  tréfonds  d’une  âme  solitaire  et
pourtant   déterminée,  la  voix  semble  réaliser  le  chemin
intérieur le plus essentiel : un face à face avec soi-même.
Connais toi toi-même…. dit le philosophe. Pärt a pris pour son
compte  cet  adage  de  sagesse  :  il  en  fait  une  partition
rayonnante  par  sa  profondeur,  sa  vérité,  son  ascétisme
apparent, une nouvelle concentration et la quête de l’essence
où chaque note, chaque pèse et fait sens.
Mein Weg, pour orchestre de cordes et percussions, (enregistré
ici en mai 2007), semble creuser encore plus nettement les
tréfonds  de  l’âme,  en  une  sorte  de  marche  sombre  et
solennelle,  rythmé  par  le  glas  de  cloches  (style
tintinnabuli), à la fois stimulantes et aussi fracassantes.
L’oeuvre joue de la résonance dans un espace très réverbéré,
où le spectre des cordes se superpose aux cloches en une série
de déflagration puissante, au souffle chtonien, d’une force
irrépressible, vagues âpres qui récurrent, déconstruisent pour
reconstruire.  Ce qui se joue là dépasse la réalité simple et
engage  les  pulsions  les  plus  ancrées,  les  plaques  d’une



tectonique souterraine entre souffrance et cri, et dans le
même temps, recueillement et consolation.

Kanon  Pokajanen  (bande  de  1997)  convoque  un  choeur  mixte
plutôt homophonique d’une gravité bouleversante qui recueille
toutes les peines du monde : cri et prière à la fois. C’est
pourtant la retenue et le repli pudique qui supplante toute
autre registre : la fin est murmurée dans le souffle ultime
(comme d’ailleurs beaucoup de pièces de Pärt : la musique sort
de l’ombre et retourne à l’ombre).

Le point culminant de ce premier
cd demeure Fratres, pour violon
et  piano  dans  la  réalisation
d’octobre 1983 (32 ans déjà! )
signée  Gidon  Kremer  et  Keith
Jarrett  :  le  parcours  semble
celui d’un moine en prière qui
pense  toutes  les  douleurs  du
monde. Comme un mantra musical,
c’est un rituel d’une force cathartique immense, sa puissance
émotionnelle reste irrésistible ; aux trépidations éperdues, à
la  fois  déterminées  et  désespérées  du  violon,  répond  des
séries d’accords suspendus du piano. A chaque séquence, le
violon,  double  de  la  voix  humaine,  déploie  sa  question
lancinante traversant toutes les dimensions de la conscience,
ce pendant presque 12 mn, l’intensité de la prière s’exprimant
par le son filé, hurleur, exacerbé du violon.
Quel  contraste  avec  la  ferveur  plus  détendue,  presque
bondissante  exprimée  dans  Alleluia-Tropus  (novembre  2011)
extrait de son cycle Adam’s Lament.
Trisagion pour orchestre de cordes (1995) : évoque une terre
dévastée, brûlée où… tout peut renaître. Quoique les tutti
impressionnants et aspirant, écartent toute rémission, avant
que le violon ne laisse envisager un recommencement possible :
rien  de  plus  fragile  que  l’équilibre  qui  gère  la  vie
terrestre.
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En conclusion, extrait du même
Adam’s Lament, Beatus Petronius
rayonne  d’une  nouvelle  lumière
celle exprimée par un orchestre
régénéré,  où  les  vents  et  les
bois sont possibles, portant le
choeur et dialoguant avec lui.
La  sonorité  associée  aux

cloches, dans un espace là aussi très réverbéré, autorise une
accalmie,  entre  pudeur  et  tendresse,  un  havre  de  paix
recouvrée, une ouverture vers le salut. Inutile de souligner
combien la musique d’Arvo Pärt parle à l’âme, relevant toutes
les détresses humaines, elle s’élève et surgit comme un phare
dans la tourmente. Les voix de Beatus Petronius aspirent à la
fois à la paix et chantent déjà la perte inéluctable de l’état
bienheureux qui fut jadis mais n’est jamais. Nostalgie et
quête : à la fois statique et mobile, le chant efface toutes
les tensions dans ses phrases finales.  C’est l’enregistrement
le plus rasséréné, le plus réconfortant de l’album et le plus
récent (2011).  Cette séquence conçu donc comme une playlist
récapitule dans sa diverse profondeur, l’art contemplatif et
suspendu d’Arvo Pärt.

CD, compte rendu critique. Arvo PÄRT : Musica selecta (2 cd
ECM  New  series).  +  d’infos  sur  le  site
clubDeutschGrammophon.com

Funérailles  de  Marie-Thérèse
à Versailles (1683)
Versailles,  Chapelle  Royale.  Samedi  10  octobre  2015,  20h.
Requiem pour Marie-Thérèse. L’année du tricentenaire de la
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mort de Louis XIV, le Centre de musique baroque de Versailles
célèbre aussi la disparition de son épouse, mariée en 1660,
alors de fastueuses représentations du Xerse du compositeur
vénitien Cavalli, invité à grands frais et grand train par le
Cardinal Mazarin.

La Reine Marie-Thérèse décéda le
30  juillet  1683  après  une
maladie de quatre jours. Le 10
août suivant, le corps embaumé
est inhumé à la Basilique Saint-
Denis : « La Musique de la Reyne
chantait  le  De  Profundis  »
rapporte la Gazette. Mais dès le
2  août,  on  avait  chanté  un
service solennel à la Cathédrale
Notre-Dame  de  Paris  avec  une  Pompe  funèbre  conçu  par  le
décorateur  renommé  (à  juste  titre)  Bérain.  Louis  XIV  qui
n’aimait guère son épouse, mais qu’il « honorait » chaque nuit
(entre deux maîtresses ?), épousa peu après la mort de la
Reine, et en secret Madame de Maintenon. A propos de la mort
de marie-Thérèse, Lous XIV déclara non sans ironie et cynisme
: « Voilà le seul chagrin qu’elle m’ait causé ». Propre au
décorum lié aux personnalités royales, les Funérailles sont un
théâtre  et  un  rituel  spectaculaire.  Grâce  à  l’abondante
documentation conservée, il est possible de se faire une idée
très  précise  des  Funérailles  à  Saint-Denis.  Le  dispositif
musical  comprenait  trois  entités  distinctes  avec  leur
répertoire propre qui alternaient en permanence : plain-chant
pour  les  chantres  placés  près  du  catafalque,  messe
polyphonique pour les chanteurs de la Musique de la Chapelle
(Missa pro defunctis de Charles d’Helfer) et motets à grands
chœur pour les chanteurs et instrumentistes de la Musique de
la Chambre (les fameux Dies iræ et De profundis de Jean-
Baptiste Lully créés pour la circonstance).
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Musiques  de  Charpentier  pour  les
funérailles royales

Hélas pour les cérémonies organisées à
Versailles,  on  ne  sait  rien.  À  la
vérité,  on  ne  sait  trop  quels
compositeurs  et  Maîtres  de  Chapelle
participèrent  aux  nombreuses
cérémonies  organisées  à  cette
occasion, tant à Versailles, à Paris
et partout en province. C’est pourquoi
la figure de Marc-Antoine Charpentier
prend  ici  un  sens  et  une  portée
légitime. Le corpus des trois œuvres
composées par Charpentier, est unique

en son genre, autant par l’importance historique qu’il revêt
que par sa profonde qualité artistique. En effet, dans les
trois œuvres, dans le Luctus écrit pour 3 voix solistes, dans
l’impressionnant  In  obitum  qui  revêt  toutes  les
caractéristiques des motets dramatiques et Histoires sacrées
du compositeur, – c’est à dire dans une écriture italienne,
sensuelle et raffinée apprise à Rome auprès de son maître
Carissimi-, dans le De profundis enfin, on retrouve au plus
haut  degré  d’inspiration,  le  génie  de  Charpentier,  son
originalité inégalée en matière de musique sacrée en cette
seconde  moitié  du  XVIIème  siècle.  Une  telle  musique  de
funérailles,  plus  somptueuse  encore  que  ne  le  seront  les
Funeral  Sentences  écrites  par  Purcell  pour  la  Reine  Anne
bouleverse toujours l’auditeur du XXIème siècle, comme les
contemporains de la Reine Marie-Thérèse purent être touchés
voire bouleversés par le spectacle funèbre des Funérailles de
la Reine en 1683. Outre sa grande qualité et son éloquence
funéraire d’une gravité prenante directe, avant celle d’un
Rameau par exemple (et qu’Olivier Schneebeli a précédemment
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abordé à l’occasion en 2014, des 250
ans de la mort de Rameau), la musique
de  Charpentier  jouée  ainsi  dans
l’écrin  le  plus  sacré  et  le  plus
solennelle  du  Château  de  Versailles
pose  clairement  la  question  de  la
place et de l’estime de sa musique à
la Cour de Louis XIV : s’il n’a jamais
occupé de fonctions officielles comme
Lully, Charpentier fut un tempérament
très apprécié du Roi qui n’a cessé de
lui  témoigner  un  soutien  constant
pendant le règne. Jouer Charpentier est donc légitime d’autant
que  sans  réelles  sources  précises  ni  témoignages  fiables,
aucun document n’indique les compositeurs sollicités pour la
Messe  des  funérailles  de  Marie-Thérèse.  Au  regard  de  la
qualité et de la justesse de l’écriture de chaque partition,
on peut facilement imaginer qu’elles aient pu être écrites à
cette occasion.

 

 

 

Versailles, Chapelle Royale
Samedi 10 octobre 2015, 20h.

Musiques pour les funérailles de la Reine Marie-
Thérèse, 1683.

 

Marc-Antoine Charpentier : Luctus de Morte Augustissimae, In
obitum augustissimae, De Profundis…

Les Pages et Les Chantres du Centre de Musique Baroque de
Versailles
La Rêveuse
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Benjamin Perrot et Florence Bolton, direction
Olivier Schneebeli, direction

 

 

Pas  de  Calais,  Festival
Contrepoints,  les  9  et  10
octobre 2015
Pas  de  Calais,  Festival
Contrepoints, les 9 et 10 octobre
2015. Déjà 10 ans pour le festival
Contrepoints  qui  rayonne
actuellement comme chaque automne,
sur  le  territoire  du  Pas  de
Calais. Cette année, le festival se
concentre  sur  le  territoire
de l’Audomarois : d’Aire-sur-la-Lys
à Saint-Omer en passant par Tournehem-sur-la-Hem, Houlle et
Nielles-lès-Ardres,  un  vaste  périmètre  imprégnés  des
influences  flamandes,  espagnoles,  anglaises  et  françaises.
Outre la qualité des programmes présentés et leur adéquation
dans  les  sites  écrins  qui  les  accueillent  et  dialoguent
naturellement  avec  eux,  c’est  surtout  de  la  part  du
Département,  la  volonté  de  rendre  accessible  la  musique
classique et le spectacle vivant au plus grand nombre (grâce
des prix au billet particulièrement attractifs). Les curieux
souhaitant en savoir plus sur le patrimoine historique du Pas
de Calais ont tout loisir pour suivre lors de leur séjour sur
le territoire les ballades « Patrimoine » organisées avec Pays
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d’Art  et  d’Histoire  et  les  Offices  de  tourisme  (relais,
soutiens, partenaires familiers du Festival). Temps fort du
dernier week end musical au Pays de Calais, la jeune compagnie
La Tempête occupe l’ancienne chapelle des Jésuites de Saint-
Omer dans un spectacle chorégraphique et musical autour de
Shakespeare qui a fait l’objet d’une remarquable disque, salué
d’un CLIC par la rédaction de classiquenews ; cette traversée
en  terres  shakespeariennes   fait  ainsi  écho  à  la  récente
découverte d’un des rares exemplaires du First folio dans les
rayonnages de la bibliothèque de Saint-Omer. « Une découverte
qui enrichit le patrimoine d’un territoire bien vivant »,
souligne Sébastien Mahieuxe, directeur artistique du festival
le plus actif au nord de la France chaque automne. Les 3
concerts ultimes du dernier week end du Festival Contrepoints
mettent  en  avant  l’originalité  et  la  jeunesse  :  Raphaël
Pichon, Maude Gratton, les instrumentistes et chanteurs de La
Tempête. Soit quelques uns des tempéraments les plus intenses
de la nouvelle générations de musiciens.

 

 

 

 

Festival Contrepoints au Pas de Calais

3ème et dernier Week end : Avis de tempête !

Les 9 et 10 octobre 2015

 

 

 

Vendredi 9 octobre 2015; 20h30



AIRE-SUR-LALYS / COLLEGIALE SAINT PIERRE

O TRAURIGKEIT !

Schütz, Bernhard, Buxtehude, Bach

 

ANONYME, O Traurigkeit ! O Herzeleid !

Christoph BERNHARD, Tribularer si nescirem

Johann Christoph BACH, Mit Weinen hebt sich’s an, Herr, wende
dich und sei mir

Marco Giuseppe PERANDA / Johann Sebastian BACH, Missa in a ou
Kyrie in c

Dietrich BUXTEHUDE, Fürwahr, er trug unsere Krankheit  BuxWV
31

Christoph BERNHARD, Herr, nun lässest du deinen Diener

Heinrich SCHÜTZ, Selig sind die Toten

Johann Sebastian BACH, Christ lag in Todesbanden  BWV 4

 

Ensemble Pygmalion

Raphaël Pichon,, direction

Hana Blazikova, soprano

Lucile Richardot, alto

Thomas Hobbs, ténor

Christian Immler, basse

 



 

L’Allemagne musicale au XVIIè, au temps de la Guerre de Trente
Ans… Comprendre le génie de J.S. Bach, c’est remonter jusqu’au
siècle  qui  le  précède…  jusqu’à  la  piété  luthérienne  qui
façonne une grande partie de l’Allemagne baroque. Au coeur
même  du  XVIIe  siècle,  Schütz  pose  les  bases  de  cette
esthétique unique au regard de l’Italie et de la France. Parmi
ses élèves à l’honneur dans le programme : Christoph Bernhard,
Melchior  Franck,  Marco  Giuseppe  Peranda,  Franz  Tunder  ou
encore Johann Rosenmüller. Pour tous ces compositeurs, les
joies  célestes  constituèrent  les  réponses  musicales  aux
souffrances  d’ici-bas.  Par  la  spiritualité  qu’apporte  la
réunion  du  texte  et  de  l’harmonie,  les  compositeurs  qui
précèdent Bach réussissent à expier les affres de la guerre de
Trente  ans  par  une  écriture  musicale  particulièrement
délectable.

 

 

 

 

 

Samedi 10 octobre 2015, 10h

SAINT-OMER / CATHÉDRALE

AVIS DE TEMPÊTE !

Rameau, Franck, Liszt, Alain, Messiaen

Maude Gratton, orgue

Les éléments déchainés ont inspiré les compositeurs baroques
mais aussi romantiques. La jeune claviériste Maude Gratton
nous propose un programme entre calme et tempête sur l’un des



plus beaux instruments construits par Aristide Cavaillé-Coll :
l’orgue de la cathédrale de Saint-Omer.

Durée : 50 mn

 

 

Samedi 10 octobre 2015, 20h30

SAINT-OMER / CHAPELLE DES JESUITES

THE TEMPEST

Purcell, Locke, Martin , Hersant, Pécou

Ensemble La Tempête

Simon-Pierre Bestion, conception et direction musicale

Stéphanie Roussel, chorégraphie, scénographie et mise en scène

Roman Bestion, composition et improvisation électro-acoustique

 

 

 

The Tempest, ultime opus de William Shakespeare (1564-1616)
créé en 1611, semble réunir dans une sorte de testament
artistique  et  théâtral,  les  thèmes  fondateurs  et  la
philosophie du maître anglais. Cette oeuvre explore toutes les
facettes de l’Homme et s’inscrit dans la démarche d’ouverture
à l’autre et à soi-même : l’image de ces naufragés sur une île
déserte étant à la fois le témoignage d’une quête initiatique
et le symbole des comportements humains. « Masks des temps
mêlés » :  » The Tempest de 1611 de Shakespeare inspire La
Tempête, projet collectif porté par son créateur Simon-Pierre
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Bestion (ex créateur d’Europa Barocca et de Luce Del Canto) :
un  cercle  variable  d’artistes  dont  les  individualités
associées composent une manière d’arène vivante, une compagnie
cohérente et pourtant fourmillant de personnalités distinctes.
Joignant toujours le geste et le mouvement à la précision très
habitée du chant, accompagné par un groupe d’instrumentistes
remarquablement mordants et palpitants, le groupe La Tempête
nouvellement né (1er janvier 2015) subjugue ici de facto dans
un spectacle où c’est essentiellement la vie et l’exclamation
agissante qui s’affirment. La réussite de l’offre s’appuie sur
un  formidable  groupe  de  chanteurs  :  percutants,  diseurs
inspirés et donc un continuo qui est précisément ce que le
jeune chef annonce dans sa note d’intention sur son projet :
ambassadeurs de sons chauds, colorés, incarnés. C’est donc en
plus de son expressivité, une esthétique sonore spécifique.
Ajoutons  surtout  la  présence  du  théâtre  :  tout
l’enregistrement  tend  vers  la  scène,  et  l’auditeur  pense
constamment au prolongement visuel – incarné- de la sélection
de  partitions  ainsi  assemblée.  Carter  Chris  Humphray  pour
classiquenews) »

 

LIRE la critique complète et la présentation du cd The Tempest
par  La  Tempête,  Simon-Pierre  Bestion,  élu  CLIC  de
classiquenews  en  avril  2015.

 

Dans  une  exploration  des  répertoires,  des  époques  et  des
disciplines, les pièces de compositeurs français et anglais
des XVIIe et XXIe siècles s’assemblent ici, les musiciens
deviennent  danseurs  et  les  mots  parlent  autant  que  les
esprits, donnant à la pièce un visage protéiforme, un souffle
universel, à l’image de son auteur. Depuis 2015, La Tempête
réunit sous la direction de Simon-Pierre Bestion l’ensemble
Europa Barocca et le choeur Luce del Canto, fondés en 2007 et
2008.
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Durée : 1h40

 

 

 

 

 

 

 

Pas de Calais

Dernier Week end – Festival Contrepoints 2015

WEEK-END 3 : AVIS DE TEMPÊTE !

Vendredi 9 octobre

20H30 / AIRE-SUR-LA-LYS / COLLEGIALE SAINT-PIERRE

Ensemble Pygmalion, Raphaël Pichon / O Traurigkeit ! : oeuvres
de Schütz, Bernhard, Bach

Samedi 10 octobre

17H / SAINT-OMER / CATHÉDRALE

Maude Gratton / Avis de tempête !

20H30 / SAINT-OMER / CHAPELLE DES JESUITES

Compagnie La Tempête, Simon-Pierre Bestion / The Tempest :
oeuvres de Purcell, Locke, Martin, Hersant, Pécou

Informations pratiques

Festival Contrepoints 62, Pas de Calais



Plein tarif : 5 €

Gratuit pour les – de 18 ans, étudiants – 26 ans, demandeurs
d’emploi et bénéficiaires du RSA

Sauf Cathédrale de feu et conférence : entrée libre

Informations et réservations

03 21 21 47 30

www.contrepoints62.fr

CD. Stravinsky : Le Sacre du
printemps,  1947.  Teodor
Currentzis,  MusicAeterna,
2013, 1 cd Sony classical)
CD.  Stravinsky  :  Le  Sacre  du
printemps,  1947.  Teodor
Currentzis,  MusicAeterna,  2013,
1 cd Sony classical).  Tout est
fait  dans  ce  nouveau  cd  pour
brouiller  les  cartes  et
provoquer  l’acuité  critique  de
l’auditeur.  La  couverture
dérange  en  son  alignement
optique trouble et courbe comme
un Vasarely pointilleux critique
acide, ou une figure mouvante et
géométrique  qui  dérange  l’oeil  :  Teodor  Currentzis,  lui
dérange  l’oreille  et  au-delà  l’écoute/.  Une  vision  plus
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soutenue décèle cachées sous cette grille, les lettres du
titre : « CURRENTZIS STRAVINSKY ». Le chef vedette de l’écurie
Sony classical réitère un coup d’éclat, un coup de maître ici,
alors qu’il parachève son intégrale de la trilogie Mozart / Da
Ponte (et avec le même fabuleux orchestre : Le Nozze di Figaro
puis  Cosi  fan  tutte  font  toujours  débat…  on  attend  Don
Giovanni courant 2016).

Aucune  œuvre  n’a  mieux  pressenti  les
secousses telluriques de son époque que
Le Sacre du Printemps, entre sauvagerie
et  gouffres  poétique,  sensualité
instrumentale et abstraction musicale.
La partition de Stravinsky que le chef
d’origine grecque a choisi est celle de
1947, plus instrumentalement calibrée,
plus incisive dans sa portée musicale
aux timbres affinés, à l’équilibre des
pupitres  plus  homogènes  et  plus
mordants  aussi,  est  enregistrée  à

Cologne  en  octobre  2013.  La  vitalité  caractérisée  des
instrumentistes  de  MusicAeterna  fait  merveille  dans  la
ciselure  symphonique  avec  une  acuité  gorgée  d’énergie,  de
précision et de souffle dramatique qui font du ballet imaginé
par Stravinsky à Paris pour Diaghilev, la partition la plus
moderne et la plus visionnaire du XXè. Tout cela fourmille
d’idées, d’éclats, d’éclairs sertis au service d’une vision
allante  et  poétique,  où  enjeu  premier  de  l’ouvrage,
l’éloquence orgasmique voire extatique des instruments requis
est mise en avant : exposée, optimisée, radicalisée : la Danse
des adolescentes est rugueuse et étincelante, habitée par les
convulsions  primitives  que  souhaitaient  le  compositeur  en
imaginant son ballet inspiré par l’idée d’un paganisme des
premiers  âges.  Les  Rondes  printanières  où  convulsent  les
cordes,  rugissent  les  cuivres,  font  entendre  la  grande
crispation de la terre matricielle et le jaillissement des
énergies primitives : ce Sacre organique dont les palpitations
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régulières obligent l’orchestre à tout donner (frénésie et
aspiration,  enfin  résonance  sauvage  des  Jeux  des  cités
rivales).  Puis  c’est  l’immersion  dans  le  mystère  le  plus
léthal du sage et de son Cortège, avant la dernière convulsion
la plus engageante et ses frottements inouïes aux cordes dans
une Danse de la terre qui semble concentrer la vitalité de
toutes les forces rassemblées.
La Sacrifice débute comme le décompte d’un champs de ruines,
nocturne et dépressif (la séquence la plus longue du ballet) à
mesure que s’étend une ombre menaçante et mystérieuse et qui
s’achève par une courte phrase de conclusion au violoncelle :
l’ivresse éperdue du Cercle mystérieux des adolescentes, entre
apaisement (flûte, clarinettes…) et inquiétude fait toute la
valeur  de  la  séquence  suivante…  Avec  la  Glorification  de
l’Elue (triste désignation jusqu’à son sacrifice finale), les
spasmes de l’orchestre redoublent entre hystérie sanguinaire
et  derniers  cris  de  la  victime  consciente  de  son  futur
sacrifice.
L’action rituelle des Ancêtres se fait danse sacrificielle aux
lueurs secrètes d’une dangereuse séduction à 1’05 : de la
flûte au basson, c’est un décompte méticuleux qui cache son
intention criminelle… avant le déferlement de la Danse sacrale
finale : où Sacre signifie sacrifice et pour l’orchestre,un
défi permanent aux équilibres redoutables, à la mise en place
rythmique éruptive autant que millimétrée (en deux séquences
symétriques avec une courte respiration, brêve pause à 2’57,
avant la mise à mort de l’adolescente ainsi désignée).

Intention. Les mots intentionnels
de   Teordor  Currentzis  pour
expliquer  son  approche  sont
«  sacre  »  évidemment,
subconscient et délire, « steppe

de l’art tribal », où le printemps éternel
revient cycliquement par un sacrifice « cruel
et vertical », une révolution, une rupture
rédemptrice ; de fait dans la Danse sacrale
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finale, on ne pense pas barbarie mais bien régénération et
ascension  vers  la  lumière.  Une  rampe  de  plus  en  plus
éblouissante. Currentzis dans sa préface assez sybilline où
curieusement  prophétique,  il  laisse  aller  son  admiration
lyrique  pour  Stravinsky  dont  l’audace  et  la  vérité  ont
réinscrit l’esprit rural (celui de la steppe) comme facteur
premier de modernité. En mettant le feu, Stravinsky produit la
petite étincelle d’un grand brasier rédempteur : celui de la
transe collective qui à l’échelle des danseurs ou ici des
instrumentistes,  se  fait  énergie  primitive  d’essence
folklorique. Il faut savoir parfois se brûler pour prendre
conscience. Et voir et ressentir. Si le texte de Currentzis
reste confus et alambiqué (il faut absolument le lire relevant
d’une mystique post moderne et bourgeoise), son œuvre comme
chef reste elle passionnante et infiniment plus vivante. De
fait  cette  lecture  du  Sacre  compte  autant  que  celle  des
Siècles  dirigé  par  François-Xavier  Roth,  autre  ambassadeur
zélé inspiré de Strasvinsky et qui a été comme nul autre avant
lui, très très loin dans la restitution criante de vérité des
instruments  parisiens,  utilisés,  adaptés,  voulus  par
Stravinsky  lui-même  au  moment  de  la  création,  en  1913.
Evidemment  la  posture  idéologique  et  artistique  du  chef
perturbateur provocateur en agacera plus d’un ; mais le geste
qui déconstruit pour reconstruire proposant une vision entière
cohérente  passionnée  donc  subjective  donc  discutable  de
Currentzis  nous  paraît  stimulante,  face  au  politiquement
correct de tant de versions et productions que l’on nous sert
comme toujours plus faussement neuves et constructives. Sa
force  de  curiosité,  son  désir  de  défrichement  critique
rappelle  les  meilleurs  artisans  de  la  dernière  révolution
musicale, celle des Baroqueux : Christie, Harnoncourt en tête.
Pour nous, l’avenir de la musique et du classique a encore de
beaux  jours,  grâce  à  des  personnalités  comme  Teodor
Currentzis.  Lecture  événement.

CD.  Stravinsky  :  Le  Sacre  du  printemps,  1947.  Teodor
Currentzis,  MusicAeterna,  2013,  1  cd  Sony  classical).



Enregistrement  réalisé  à  Cologne  en  octobre  2013.

Strasbourg,  Opéra.  Pénélope
de Fauré. Du 23 octobre au 3
novembre 2015.
Strasbourg,  Opéra.  Pénélope  de
Fauré.  Du  23  octobre  au  3
novembre  2015.  Trois  noms
devraient assurer la réussite de
cette  nouvelle  production  de
Pénélope de Fauré à l’Opéra du
Rhin : le chef Patrick Davin, le
metteur en scène Olivier Py et
surtout la cantatrice qui a déjà
chanté le rôle : la soprano Anna Caterina Antonacci.  Après
Strauss et Puccini, compositeurs si inspirés par la féminité,
Fauré emboîte le pas à Massenet (Esclarmonde, Manon, Thaïs,
Cléopâtre,  Thérèse…)  et  Saint-Saëns  (Hélène,  1904),  Fauré
aborde le profil mythologique de Pénélope, épouse loyale qui
attend le retour de son mari Ulysse, parti batailler contre
les Troyens. Son retour fut mis en musique par Monteverdi au
XVIIè ; Fauré, mélodiste génial s’intéresse au profil de la
femme fidèle que l’attente use peu à peu… L’ouvrage créé à
l’Opéra de Monte-Carlo le 4 mars 1913 pâtit du livret très
fleuri  et  sophistiqué,  un  rien  désuet  d’un  jeune  poète
dramaturge René Fauchois : le jeune homme comédien dans la
troupe de Sarah Bernhardt, avait été présenté à Fauré par la
cantatrice Lucienne Bréval qui souhaitait ainsi chanter un
opéra du Maître. C’est pour Fauré un défi de la maturité et
suivre son tempérament taillé pour l’élégance, l’intériorité,
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le raffinement, éprouvé par la nécessité du théâtre, reste
passionnant. Il ne cesse de rabrouer son jeune librettiste,
lui reprochant toujours son « verbiage ». A Monte-carlo, le
succès n’est que d’estime ce qui désespère l’auteur. Il faut
vraiment attendre la reprise parisienne à l’Opéra-Comique en
1919  avec  Germaine  Lubin  pour  que  l’ouvrage  suscite  une
passion publique.

 

 

Retour  de  l’éternelle  attente…  Pénélope  a
trouvé  la  parade  aux  prétendants  qui
souhaitent l’épouser car il faut redonner à
l’île d’Ithaque, un roi et un nouvel avenir
après  le  départ  d’Ulysse.  La  souveraine
défait chaque soir l’ouvrage qu’elle a tissé
pendant la journée : elle a fait le voeu en
effet d’accepter un nouvel époux quand son
métier serait achevé. Pour faire antique, Fauré compose donc
une  fresque  épurée,  sensuelle,  colorée  de  danses
« orientales », soit un cadre vraisemblable et riche pour
mettre  en  avant  la  cantatrice  vedette  dont  le  rôle  exige
tempérament,  constance,  vérité  et  profondeur  tragiques.  La
musique  de  Fauré,  consciemment  ou  non,  interroge  la
formulation et le sens de l’attente : il faut l’espérance pour
oser prétendre à l’inespéré. Mais Pénélope qui patiente et
attend, a-t-elle conscience de son propre avenir qui est à
l’extrémité de son attente ? Qu’espère-t-elle au demeurant ?
Quel enseignement va-t-elle découvrir à la fin de son attente
?
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Gabriel Fauré voulait un sujet
mythologique pour son opéra. Les
derniers  chants  de  l’Odyssée
inspire un livret resserré mais
Homère est ici réactualisé dans
le Paris de 1907, année où Fauré
commence  sa  partition.  Olivier
Py  estime  la  poésie  du
librettiste  et  rappelle  qu’au

moment de l’écriture de Fauré, le Titanic a sombré emportant
avec lui toute une époque, celle de Fauré. justement. Dans
Pénélope, Fauré cible l’abstraction, c’est à dire une action
universelle  :  l’attente  de  Pénélope  (Fauré  concentre  son
action sur la figure féminine au point que le personnage de
Télémaque a disparu) désire comprendre mais elle reste absente
à tout discernement, et demeure aveugle à sa propre actualité
(au point d’ailleurs dans l’opéra de ne pas reconnaître Ulysse
qui est revenu…) : Fauré, c’est Pénélope qui ne voit pas venir
le marxisme, la Guerre mondiale, ce gouffre terrible qui va
surgir. La couronne de Télémaque et d’Ulysse jetées dans une
flaque d’eau : tel est le défi de base proposé par Olivier Py
à  son  responsable  des  décors,  Pierre-André  Weitz.  Il  en
découle un dispositif scénique continûment mobile, composé de
plateaux tournants, posés sur une étendue d’eau… qui fait
vaciller l’ensemble du décor et de la machinerie : c’est un
prodige  d’ombres,  de  formes  évanescentes  qui  trouble
l’entendement  du  spectateur.  De  sorte  que  nous  sommes
exactement dans cette perte de la conscience qui a peu à peu
enseveli la raison de celle qui attend et s’est perdue. La
dramaturgie  est  nourrie  d’espérance  déçue,  d’attente,  de
pudeur  très  noble  (pas  de  place  pour  le  burlesque  et  le
comique ou l’ironie). Le cadre choisi est celui d’un éternel
retour…
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Une  autre  voix  pour  la  générale…
Dernière  minute  :  c’est  Catherine
Hunold  (photo  ci-contre),  sublime
diseuse et voix ample et timbrée qui a
assuré finalement le rôle de Pénélope
pour la Générale : la diva française a
confirmé ainsi ses affinités avec le
récitatif  fauréen,  subtile  prosodie
entre chant et parole… Elle poursuit
une série de prise de rôles de plus en plus convaincants :
Bérénice à Tours (recréation saluée par CLASSIQUENEWS), et
dernièrement au disque, Sémélé, cantate pour le prix de Rome
de Paul Dukas présentée malheureusement en 1889 : un coup de
génie bien peu reconnu par l’Institution.Il existe seulement
deux enregistrements : l’un en live par Ingelbrecht  avec
Régine Crespin (1956), l’autre en studio par Charles Dutoit
avec Jessye Norman (1980). 

 

 

 

Pénélope de Fauré à l’Opéra de Strasbourg
7 représentations à ne pas manquer

Les 23, 27, 29, 31 octobre puis 3 novembre 2015.
A Mulhouse (La Filature), les 20 puis 22 novembre 2015

Direction musicale: Patrick Davin
Mise en scène: Olivier Py

Décors et costumes: Pierre-André Weitz
Lumières: Bertrand Killy

 

Pénélope: Anna Caterina Antonacci
Ulysse: Marc Laho

Euryclée: Élodie Méchain
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Cléone: Sarah Laulan
Mélantho: Kristina Bitenc

Phylo: Rocío Pérez
Lydie: Francesca Sorteni
Alcandre: Lamia Beuque

Eumée: Jean-Philippe Lafont
Eurymaque: Edwin Crossley-Mercer

Antinoüs: Martial Defontaine
Léodès: Mark Van Arsdale
Ctésippe: Arnaud Richard

Pisandre: Camille Tresmontant

Chœurs de l’Opéra national du Rhin
Maîtrise de l’Opéra national du Rhin – Petits chanteurs de

Strasbourg
Orchestre symphonique de Mulhouse

Éditions Heugel

LIRE aussi notre compte rendu du cd  Hélène de Camille Saint-
Saëns (1904) / entretien avec Guillaume Tourniaire

 

 

 

CD,  compte  rendu  critique.
Stephen  Kovacevich  :  the
complete  Philips  recordings
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(25 cd Decca)
CD, compte rendu critique. Stephen Kovacevich
:  the  complete  Philips  recordings  (25  cd
Decca).  Le  pianiste  et  chef  d’orchestre
américain  (il  a  été  directeur  musical  de
l’Orchestre  de  chambre  d’Europe),  Stephen
Kovacevich (Stephen Bishop-Kovacevich de son
vrai nom) est né le 17 octobre 1940 à San
Pedro (Californie) d’un père serbe originaire
de Croatie (région de Lika) et d’une mère
américaine. A 11 ans, il jouait déjà à San Francisco en 1951
le Concertino pour piano de Jean Françaix. A Londres, le jeune
homme de 18 ans parfait sa technique et sa musicalité auprès
de Myra Hess. Sa carrière débute officiellement en 1961 lors
d’un récital, au Wigmore Hall de Londres (au programme : la
Sonate  de  Berg,  trois  Préludes  et  Fugues  de  Bach  et  les
Variations Diabelli de Beethoven).
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 Le  coffret  regroupant  toutes
les  archives  anciennement
Philips,  souligne  les  grands
défis  interprétatifs  qui  sont
aussi  les  territoires
particulièrement  appréciés  par
le  pianiste  américain  :
Beethoven  (concertos,  Sonates,
Bagatelles),  Brahms  surtout
(Concertos,  Scherzos,  Valses,  Intermezzos,  Rhapsodies,
Klavierstücke…),  Bartok  (Concertos),  Mozart  (Concertos).
Piliers de cet héritage pianistique, les réalisations avec les
orchestres londoniens BBC Symphonic orchestra, London Symphony
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orchestra  LSO  (en  particulier  sous  la  direction  de  Colin
Davis), sont les arguments majeurs du coffret Kovacevich 2015.
Compagnon  de  la  féline  et  irrésistible  Martha  Argerich,
Stephen Kovacevich rayonne ici par son jeu carré et fin, doué
d’une clarté communicante et vive qui s’est affirmée sans
réserves chez Beethoven, Mozart, Schumann, Ravel ou Bartok. Le
partenaire et compagnon de Martha Argerich, a construit sa
carrière  sur  l’engagement  et  la  réflexion  critique  des
partitions : leur fille Stéphanie a récemment réalisé un film
documentaire d’une écriture libre qui laisse la part belle à
l’évocation pudique de leur vie de famille : Bloody daughter,
2013 : LIRE notre compte rendu du dock Bloody Daughter par
Stéphanie Argerich Kovacevich.

 

Stephen Kovacevich : the complete Philips recordings (25 cd
Decca)

 

 

 

Cd,  compte  rendu  critique.
Edouard  Lalo  (1823-1892)  :
Complete  Songs  /  Intégrale
des  Mélodies.  Tassis
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Christoyannis,  2015  (1  cd
Aparté)
Cd,  compte  rendu  critique.
Edouard  Lalo  (1823-1892)  :
Complete Songs / Intégrale des
Mélodies.  Tassis  Christoyannis,
baryton (1 cd Aparté). Edouard
Lalo  (1823  –  1892)  reste  ce
génie  du  XIXème   français
totalement mésestimé qui malgré
les  essais  ici  et  là  de
réhabilitation,  demeure  dans
l’ombre. Frilosité aberrante des
producteurs  ou  tout  bonnement
manque de curiosité de prise de risque ou de culture, Edouard
Lalo  évoquant  immanquablement  les  salons  feutrés  ou  les
fumoirs dorés du Second Empire demeure confiné au pilori dans
un silence poli et déférent. L’élève de Habeneck, protégé de
Gounod,  demeure  une  espèce  d’autodidacte  qui  sut  avec
discrétion  (par  tempérament)  cultiver  sa  différence  et  ne
participa jamais au Conservatoire de Paris (comme élève ou
comme  professeur)  si  ce  n’est  que  comme  juré  lors  de
compétitions…   Pourtant  depuis  quelques  années  plusieurs
réalisations exemplaires dont une très bonne lecture de son
opéra  Fiesque  (1866),  source  d’amères  désillusions,  ont
rappelé l’envergure et le métier d’une manière fascinante. Sa
seconde épouse Julie Bernier, fortunée et excellente contralto
chanta les mélodies dont elle fut dédicataire : Souvenir,  La
fenaison, L’esclave, Chant breton, Marine…

Le style de Lalo offre un métier solide qui cependant use et
abuse du principe du refrain. La maturité et les oeuvres les
plus abouties demeurent propre aux années 1870 : Concerto pour
violon, Concerto pour violoncelle (1877), Symphonie Espagnole
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(1874)  et  le  Roi  d’Ys  (1875-1881).  Son  ballet  Namouna
(commande  de  l’Opéra  de  Paris  en  1882)  reste  un  ovni  à
redécouvrir.

Le présent récital respecte la chronologie de la composition :
d’abord deux pièces de la jeunesse signées en 1848 par un
auteur de 25 ans  (L’ombre de Dieu, Adieu au désert). A la
narration réaliste pathétique et tragique  (la pauvre femme,
qui est une cantatrice obligée de mendier) des Six romances
développées d’après Béranger qui en 1849 est resté le chantre
chansonnier  emblématique  de  la  Monarchie  de  juillet,
l’excellent diseur Tassis Christoyannis affirme une éloquence
intelligible  d’une  irrésistible  vérité.  Tel  répertoire
pouvait-il trouver meilleur interprète ?
Même dans  Suicide (autre mélodie de plus de 10 mn) qui évoque
la fin des deux jeunes auteurs de Raymond, retentissant échec
théâtral de 1832, puis dans les affres intérieurs du pauvre
Novice  (pleurs et soupirs d’une âme désireuse et indécise),
le baryton qui nous a tant convaincu dans Il trittico de
Puccini et avant Don Giovanni à l’Opéra de Tours, convainc de
bout en bout grâce à un français impeccable, une articulation
sobre, riche, nuancée.
Hugo  se  taille  la  part  du  lion  :  ses  vers  inspirant
particulièrement Lalo dans de nouveaux cycles de mélodies de
1856 puis 1870  (Souvenir tiré des Contemplations).  C’est
surtout Guitare  (articulations titre décidément inspirateur
car Liszt mit en musique le même texte, il est vrai dans une
bien meilleure exigence prosodique et doué d’une plus belle
inspiration),  Puisqu’ici  bas.  ..,   L’aube  naît   (la  plus
juste, mélodie de l’amant qui chante et pleure aussi); c’est
osons  le  dire  un  cycle  de  chansons  plutôt  convenables  et
polies,  trop  certainement,  pas  assez  imprévisibles  ni
audacieuses sur le plan harmonique. Les mélodies inspirées  de
Musset semblent plus précises, plus soucieuses de s’ajuster
aux nuances et aux climats du texte (À  une fleur. .. est
emblématique à ce titre).



Dans sa mise économe, avec ses accents de Don Quichotte à sa
dulcinée tout enivré et désirant, le diseur Christoyannis fait
à lui seul la valeur de ce récital qui sans son sens des
couleurs et des climats aurait  fini par sonner … neutre et
gris.
Aux  côtés  des  mélodistes  mieux  connus  et  à  juste  titre,
Rossini, Berlioz, Delibes, Liszt, ou Bizet, sans omettre les
plus  tardifs  dans  le  siècle  :  Duparc,  Chaussson,  Fauré,
Debussy…  l’inspiration  plutôt  conforme  de  Lalo  (même  au
service  de  Lamartine)  telle  qu’elle  jaillit  dans  cette
sélection n’aide pas réellement à sa réhabilitation. De fait,
on peut se poser la question : tant de grisaille et de climats
sur le même thème (langueur, prière, blessure, impuissance)  –
impression malheureusement confirmée malgré le hautbois dans
le Chant breton-,  finissant par tourner en rond, méritaient-
ils d’être enregistrés?
On continue de penser que Lalo a du génie;  il aurait été
souhaitable que pour sa défense des oeuvres plus consistantes
et  plus  convaincantes,  aient  été  choisies.  Dommage.  Nos
réserves n’ôtent rien du mérite de l’impressionnant baryton
Tassis  Christoyannis,  méritant  artiste,  qui  a  le  goût  du
risque, capable de défendre ici une collection de mélodies …
plutôt décevantes.

Cd, compte rendu critique. Edouard Lalo (1823-1892) : Complete
Songs / Intégrale des Mélodies. Tassis Christoyannis, baryton.
Jeff Cohen, piano. Johannes Grosso, oboe hautbois. 1 cd Aparté
AP110. Enregistrement réalisé en
mars 2015.



La  Flûte  enchantée  à  Baden
Baden sur Brava

Télé,  Brava.  Dimanche  4  octobre,
21h. Mozart : La Flûte enchantée à
Baden Baden. La ville thermale est
un  écrin  désignée  pour  les  recréations

mozartiennes. Depuis plusieurs étés déjà, une équipe créative
composée  du  chef  Yannick  Nézet-Séguin  et  Rolando  Villazon
s’attache à une nouvelle intégrale lyrique des grands opéras
de Mozart : Don Giovanni (2011) et Cosi fan tutte (2012) déjà
réalisés, et récemment L’Enlèvement au Sérail (2014), tous
trois ayant été l’objet d’une parution discographique chez
Deutsche Grammophon, abondamment annoncés et critiqués dans
les colonnes de classiquenews.

 

 

Mais  voici  une  production
ayant  eu  lieu  lors  du
festival  pascal  d’avril
2013…  La  première  édition
du  Festival  de  Pâques  de
Baden-Baden à cette date. À
la  Festspielhaus  de  la
ville,  l’Orchestre
philharmonique  de  Berlin
sous  la  baguette  de  Sir  Simon  Rattle  a  proposé  quatre
exécutions de l’opéra « La Flûte enchantée » de Mozart. « La
Flûte Enchantée » est l’une des œuvres les plus aimées de
Mozart.  A  juste  titre.  L’opéra  en  allemand,  singspiel  –
véritable comédie populaire évoque le parcours (initiatique)
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du Prince Tamino lequel sauve la princesse Pamina sur l’ordre
de la Reine de la Nuit. Pamina est très belle et Tamino tombe
amoureux  de  son  portrait,  mais  elle  reste  la  captive  de
Sarastro. Sur le chemin de son destin, Tamino à qui il a été
remis une flûte enchantée, protectrice, est aidé par Papageno
l’oiseleur, qui cherche une femme.
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Au  delà  des  apparences,  la
vérité éclate : La Reine de la
nuit  est  démoniaque  et
manipulatrice  et  Sarastro,  un
sage, le grand prêtre du Temple
de  la  Sagesse.  De  l’ombre  de
l’ignorance et de la peur à la
lumière de la connaissance et de
la  fraternité  (thèmes  et

cheminement  éminemment  maçonniques  :  Mozart  était  franc-
maçon), Tamino réalise sa destinée en dévoilant intrigues et
manigances. Il délivre Pamina de sa mère, l’odieuse Reine de
la  Nuit.  Mais  pour  réussir  les  épreuves  de  ce  labyrinthe
enchantée et trompeur, le jeune héros doit subir les trois
preuves – avant qu’il ne puisse épouser Pamina et devenir le
successeur de Sarastro : faire silence, dominer le feu et
l’eau. La flûte enchantée lui permet de vaincre les 3 défis.
Papageno suit le même chemin : dans l’opéra de Mozart, chacun,
noble ou plébéien a sa chance. L’esthétisme de Robert Carsen
(mise en scène), la nervosité ronde de Rattle, le plateau de
chanteurs très cohérent font la réussite de ce spectacle pour
tous, accessible, profond qui a la candeur et la juvénilité
d’un chef d’œuvre.

 

 

 

La Flûte enchantée de Mozart à Baden Baden. Pâques, 2013. Chef
d’orchestre : Sir Simon Rattle sur Brava

Orchestre : Orchestre philharmonique de Berlin
Chœur : Berliner Rundfunkchor

Solistes : Ana Durlovski, Dimitry Ivashchenko, Pavol Breslik,
Kate Royal, Michael Nagy, Regula Mühlemann, Annick Massis,

Magdalena Kožená, Nathalie Stutzmann, José van Dam
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Metteur en scène : Robert Carsen
Producteur : EuroArts Music en coproduction avec Idéale

Audience, NHK, SWR
Réalisateur : Olivier Simonnet

Filmé au Festspielhaus, Baden-Baden en avril 2013

Télé, Brava. Dimanche 4 octobre, 21h. Mozart : La Flûte
enchantée à Baden Baden (Pâques, 2013).
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