
CD.  Valer  Sabadus,  haute-
contre.  Gluck,  Sacchini  (De
Marchi, 2014)
CD. Valer Sabadus, contre-ténor.
Gluck,  Sacchini:  Le  Belle
imagine (1 cd Sony classical).
Parmi  les  étoiles  du  chant  de
tête,  incarnation  actuelle  des
castrats  mythiques  style
Farinelli  ou  Cafarelli,
plusieurs jeunes chanteurs de la
nouvelle  génération  se  sont
récemment affirmés sur la scène
:  évidemment  Franco  Fagioli,
David  Hansen  et  aussi,  en
troisième position mais très prometteur, Valer Sabadus : les
trois  contre  ténors  ont  fait  la  réussite  de  l’excellente
production recréatrice initiée par leur aîné et confrère, Max
Emanuel  Cencic  :  Artaserse  de  Leonardo  Vinci  (1730).
Magistrale production où s’impose pour l’éclat de la vocalité
virtuose du seria napolitain, le chant maîtrisé des voix de
fausset  enfin  accordé  à  un  jeu  scénique  cohérent…  et  des
tempéraments dramatiques d’une nouvelle profondeur.
Et puis, il y eut ensuite, au festival d’Aix 2014, également
publié en dvd, l’éblouissante et trouble Elena de Cavalli
(1659), opéra des travestissements et de la sensualité masquée
enivrante  où  s’est  confirmé  un  talent  immense  pour  la
fasinante fusion des sexes : le Menelas de… Valer Sabadus, un
rôle d’une force érotique majeure, révélant la puissante lyre
suave et volptueuse du compositeur vénitien… comme l’intensité
diamantine d’une voix singulière.
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Aujourd’hui, pour Sony classical, le contre ténor
qui  est  devenu  simplement  Valer  Sabadus  (après
s’être appelé Valer Barna-Sabadus) affirme une même
autorité vocale, agile et caractérisée chez Gluck
et  Sacchini,  deux  auteurs  du  plein  XVIIIè,

élégantisismes  mais  pas  moins  humains  et  profonds  pour
autant..  Le  chanteur  opère  une  glissement  chronologique,
ouvertement tourné vers la seconde moitié du XVIIIè, ce moment
viennois  d’importance  où  le  chevalier  Gluck  confirme  sa
réforme  au  début  des  années  1770,  passant  du  baroque  au
néoclassicisme,  …  où  se  précise  un  style  expressif,
essentiellement  dramatique  (c’est  à  dire  centré  sur
l’intelligence des situations moins sur la seule performance
vocale), tout autant servi par l’Européen Antonio Sacchini,
qui  d’ailleurs  retrouvera  en  France  le  même  Gluck.  Valer
Sabadus chante de Gluck,  entre autres le Cid (créé à Londres
en 1773) comme le Paris de Paris et Hélène créé à Vienne en
1770, écriture lyrique prolongeant sa Semiramide riconosciuta
(Vienne, 1748).

 

 

 

Porté par la direction fine et subtile d’Alessandro De Marchi…

Valer  Sabadus  chante  Gluck  :
éblouissant !
 

Saluons au début de ce récital lyrique, l’élégie tendre de
l’aria de Paride (oh, del mio dolce ardor) en dialogue avec le
hautbois, instrument d’une âme dévoilée, saisi par Cupidon,
désirante : legato et passage aisés qui laisse se déployer une
voix aux aigus charnus, taillés pour les personnages blessées,
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en souffrance mais dignes (le fonds de commerce futur de notre
excellent soliste).

Gluck  s’affirme  dans  sa  franche  coupe  orchestrale  d’un
dramatisme  direct,  d’un  souffle  irrésistible  qui  semble
annoncer  et  Mozart  et  Beethoven  :  l’ouverture  des  fêtes
d’Apollon (acte d’Orphée, Vienne 1769) confirme le tempérament
du Chevalier pour une fureur nouvelle mais élégante, très
viennoise  –  préhaydnienne.  D’un  maintien  et  d’une  tenue
mesurée  défendue  par  la  nervosité  scintillante  du  chef,
l’orchestre  sait  être  précis  et  mordant  à  souhait.  Une
écriture  intesément  dramatique  à  mettre  en  parallèle
évidemment  avec  le  Mozart  de  Don  Giovanni.

En Orfeo, La voix se fait écho de sa propre errance, avec la
flûte en résonance (Chiamo il mio ben cosi)… Timbre corsé et
clair mais d’une brillance blessée qui exprime idéalement le
tourment des héros sacrifiés démunis tel Orphée : ainsi le
poète face au choeur infernal.
On retrouve ici ce que sera les futurs mouvements les plus
réussis de l’Orphée et Euridice de Gluck à Paris au début des
années 1770 : mais ici, l’époque est aux années 1760 : et le
futur ballet des furies, s’intitule Danza des spectres et des
furies, intégré dans Don Juan ou le festin de Pierre (Vienne
1761) : une page vivaldienne par sa fureur électrisante, son
souffle orchestral où perce le chant alterné et combiné des
cordes et des cuivres. Précis, équilibré, chatoyant aussi par
des couleurs finement tissées, l’orchestre sait tempérer et
calibrer  idéalement  ses  effets  dramatiques  avec  un  souci
constant de la clarté : un maître mot que n’aurait pas renié
Gluck soi-même.

Dans le second air extrait du même Paris inaugural, Valer
Sabadus accroche chaque verbe du récitatif comme une brûlure
ardente,  sachant  conduire  l’air  proprement  dit  avec  une
gravité souterraine, l’expression d’une psyché qui grâce à
l’exigence de Gluck se colore et se nourrit différemment, hors
des  cascades  de  notes  et  de  vocalises  essentiellement



extérieures. En 1770, l’air « le belle immagini… » qui donne
son titre au récital est d’une noblesse tendre, irrésistible,
d’autant que chanteur et instrumentistes y réalisent une belle
complicité  expressive  :  au  chef  revient  ce  souci  des
équilibres et du format ténu, véhicule du sentiment, non plus
de la passion démonstrative. Le climat est proche de Mozart.
Si son Paride est halluciné, crépusculaire, voire lugubre, son
Rodrigo (Cid, Londres 1773) est amoureusement tendre, d’autant
plus lumineux avec le concours de la flûte affectueuse. Saber
Sabadus, pour cette première mondiale, dévoile un Sacchini au
style européen, vraie célébrité à son époque, et vedette à
Londres et à Paris (où il est justement exposé en challenger
de  Piccinni,  les  deux  napolitains  étant  comparés
systématiquement à Gluck dans les années 1780 soit sous le
règne de Marie-Antoinette) : l’écriture de ce Cid est très
sentimentale,  ciselée,  pudique,  langoureuse  mais  humaine,
touchée constamment par la grâce et l’élégance du genre seria
(agilité virtuose du « Placa lo sdegno o cara » où l’abattage
de Sabadus fait mouche, comme l’air qui suit d’une sensibilité
élégiaque attendrie là encore). De plus le timbre juvénile de
Valer  Sabadus,  intense,  incarne  idéalement  l’ardent  désir
volcanique du jeune amant audacieux (ample air : Ecco,o cara…
se pietà tu senti al core… ») qui en maître de ses sentiments,
est prêt au pardon, à la tendresse obligée : cet air est une
prière irrésistible.

Dommage de terminée sur une note plus artificielle, – quoique
subtilement  ornementée  au  violon  /  violoncelle-,  celle  de
l’air de Scitalce de Semiramide reconosciuta : un air proche
du pathos napolitain, plus convenu, et après la franchise
introspective de Paride ou de Rodrigo, semble empêtré dans une
cascade  obligée  de  vocalises  de  bon  ton.  Même  si  l’on
reconnaît comme on a dit l’imbrication très délicate des deux
instruments obligés dans le chant du soliste.

Le  travail  du  chef  et  des  instrumentistes  doit  être
particulièrement  salué  par  sa  finesse  et  son  étonnante



richesse  agogique  (un  raffinement  qui  devrait  inspirer
certains chefs conquérants du même répertoire tels Christophe
Rousset, infiniment moins profond). Une telle balance entre
instrumentistes et voix relève d’un chef qui depuis des années
a révélé une étonnante voire saisissante maîtrise dans le
répertoire  du  baroque  tardif  et  romantisme  naissant,  à
l’époque du XVIIIè, servieur particulièrement zélé par exemple
de Jommelli (un compositeur né en 1714 dont le tricentenaire
est passé totalement sous silence).

Outre  les  considérations  musicologiques  sur  la  valeur
intrinsèque de chaque air, ce récital du contre-ténor Valer
Sabadus est une totale réussite. Le chanteur est bien de la
génération des interprètes fins et originaux, d’une musicalité
sûre, d’autant plus convaincant qu’il est accompagné par un
superbe chef et un orchestre aux couleurs d’une subtilité
saisissante. C’est avec ses confrères et contemporains Franco
Fagioli  et  David  Hansen,  le  champion  actuel  du  chant  de
contre-ténor,  alliant,  finesse,  puissance,  originalité,
personnalité.  Notre  époque  est  merveilleuse  :  que  les
directeurs  et  producteurs  d’opéras  sachant  employer  chacun
avec intelligence et discernement, sans omettre le chef que
l’on entend si rarement en France.

 

Valer Sabadus, contre-ténor. Hofkapelle München. Alessandro de
Marchi, direction. Gluck, Sacchini: Le Belle imagine (1 cd
Sony classical). enregistrement réalisé à Munich en février
2014.
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Isabelle  Druet  chante  les
morts du Pays où se fait la
guerre…
Poitiers, TAP.  Le 14 décembre 2014, 17h. 
Au Pays où se fait la guerre….  Saintes,
Venise… les escales de ce programme hors
normes  sont  déjà  prometteuses  mais  pas
uniques puisque le concert est l’objet d’une
tournée  en  2015.  Privilégiant  les
compositeurs « romantiques français », le
choix  des  partitions  évoque  surtout  le
destin  d’un  soldat  de  la  grande  guerre
(1914-1918),  centenaire  oblige,  à  travers  des  témoignages
directs ou par le regard de ses proches ou de sa famille. En
vérité  le  prétexte  martial  et  sanglant,  intéresse  aussi
d’autres conflits et d’autres époques que le premier conflit
mondial,  remontant  le  curseur  chronologique  jusqu’aux
événements de 1870… Voici assurément le meilleur spectacle
spécialement écrit pour célébrer la Grande Guerre.

Ainsi de Jacques Offenbach à Nadia Boulanger, de très nombreux
styles et auteurs sont sollicités : Cécile Chaminade, Benjamin
Godard (sublime mélodies intitulée Les Larmes), Henri Duparc,
Claude Debussy ou le désormais inévitable Théodore Dubois,
académique audacieux que le Palazzetto Bru Zane à Venise a été
bien  inspiré  de  ressusciter  récemment.  Pourtant  pas  de
référence à Albéric Magnard, auteur majeur qui a péri sous les
armes  (Tours  en  a  fait  heureusement  un  auteur  favori
régulièrement joué : Bérénice, Hymne à la justice)… Les quatre
séquences du programme : le départ, au front, la mort, en
paradis, évoquent le chemin de croix du guerrier par un chant
instrumental  préalable,  celui  de  la  formation  requise  :
quatuor  avec  piano  (Bonis,  Fauré  deux  fois,  enfin  Hahn).
Grande Duchesse de Gérolstein ou veuve d’un colonel (La vie
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parisienne), la mezzo Isabelle Druet endosse avec une verve
mûre,  les  facettes  de  ses  personnages;  celle  qui  fut  à
Versailles,  une  Clorinde  tragique  et  tendre  chez  Campra,
retrouve  dans  ce  programme  romantico-moderne,  les  accents
pudiques de l’hommage aux victimes sacrifiées sur les champs
de bataille. Le titre du concert emprunte à la mélodie de
Duparc « Au pays où se fait la guerre », sublime prière
intérieure dont l’intensité égale la profondeur. Une traversée
dans  des  paysages  sombres  mais  dignes  à  laquelle  les
instrumentistes  du  Quatuor  Giardini  apportent  des  contours
tout aussi suggestifs et recueillis.

Poitiers, TAP. Dimanche 14 décembre 2014, 17h. « Au pays où se
fait la guerre ». Durée approximative : 1h15 (hors entracte).

 

 

avec

Isabelle Druet, mezzo soprano

Quatuor Giardini

David Violi, piano

Pascal Monlong, violon

Caroline Donin, alto

Pauline Buet, violoncelle

Programme

1/ LE DÉPART

Mel BONIS : Quatuor avec piano n°1 op. 69 : Finale

Jacques OFFENBACH : La Grande Duchesse de Gerolstein

Ah que j’aime les militaires
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Cécile CHAMINADE : Exil

Jacques OFFENBACH : La Grande Duchesse de Gerolstein :
Couplets du sabre

2/ AU FRONT

Gabriel FAURE : Quatuor avec piano op.45 : Allegro molto

Gaetano DONIZETTI : La fille du régiment : pour un femme de
mon rang…

Benjamin GODARD : Les Larmes

Henri DUPARC : AU pays où se fait la guerre

Entracte

3/ LA MORT

Gabriel FAURE :  Quatuor avec piano opus 15. Adagio

Claude DEBUSSY : 5 poèmes de Charles Baudelaire, Recueillement

Henri Duparc : Elégie

Jacques OFFENBACH : la vie parisienne, Je suis veuve d’un
colonel

4/ EN PARADIS

Reynaldo HAHN : Quatuor avec piano : Andante

Lili BOULANGER : Elégie

Théodor DUBOIS : En Paradis

Théodore DUBOIS : Quatuor avec piano en la mineur

Andante molto espressivo

Bis 1 : OFFENBACH : La Fille du Tambour major, Que m’importe
un titre éclatant ?



Bis 2 : FAURE : Après un rêve…

 

 

 

Patriotisme et guerres lointaines…
Henri  Duparc  évoque  la  froide
dépouille  d’un  soldat  anonyme  …
tant de soldats morts au nom d’un
patriotisme  exacerbé,  celui  du
XIXème  et  du  XXème  siècles.
L’antagonisme  primitif  France   /
Allemagne, revivifié encore sur la
scène  musicale  dans  le  rapport
radicalisé  à  Wagner  fait  aimer
notre  époque  européenne  où  les
nationalismes  durcis  ont

heureusement  été  absorbés  par  la  construction
européenne.  Prétexte  à  une  relecture  certes  poétique  mais
surtout comique (Donizetti et Offenbach), la guerre est aussi
l’acte  ultime  qui  sacrifie  le  sang  et  la  jeunesse.  Les
conflits  de  1870  et  de  1914  inspirent  évidemment  les
compositeurs chacun bravant le sort, célèbre l’accomplissement
du  devoir,  et  le  déchirement  du  départ.  Au  front,  c’est
l’angoisse née de l’attente et de l’horreur. Pourtant à peine
adoucie par le souvenir de l’aimée, de la famille, du retour
espéré… Courageux, le soldat n’en demeure pas moins homme :
« mais les larmes qu’on peut verser, quand les têtes sont
détournées, on ne les a pas soupçonnées… » Les Larmes de
Banjamin Godard.

Et  comme  si  le  sujet  trop  brûlant  ne  pouvait  être
immédiatement compris, digéré, accepté, la plupart des auteurs
usent du prétexte historique, font surgir une action empruntée
au siècle antérieur plutôt que de s’inscrire dans la réalité
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contemporaine : ainsi Offenbach situe sa Grande Duchesse de
Gerolstein au XVIIIè (vers 1720 ou « à peu près »), Henri
Duparc dans Au Pays où se fait la guerre, ne peut évoquer les
armes et les deuils que dans une distanciation pudique, qui
renvoie à la conquête coloniale du … Second Empire ; même
Donizetti, pourtant détenteur du truchement comique, élabore
dans sa Fille du régiment de 1840, une action qui évoque des
temps  guerriers  anciens  eux  aussi,  ceux  des  campagnes  de
Bonaparte en Italie, Offenbach fait de même en 1879 pour La
fille du tambour-major. Dans le programme, les adagios des
Quatuors pour piano de Fauré (1887) ou Dubois (1907) éclairent
le  fond  d’une  époque  tourmentée.  Ils  font  retentir   mais
allusivement dans les salons intimes, les déflagrations des
guerres contemporaines.

 

 

Au pays où se fait la guerre. Après Poitiers le 14 décembre
2014, les autres dates de la tournée 2015 : 20 janvier à Aix-
en-Provence, 22 janvier à Entraigues-sur-la-Sorgue, 25 janvier
à Arles et 5 février à Périgueux.

 

 

 

Opéra,  annonce.  Siroe  de
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Hasse  à  l’Opéra  royal  de
Versailles
Versailles,  les  26,28  30
novembre  2014.  Max  Emanuel
Cencic chante Siroé de Hasse sur
la scène et au disque (novembre
2014).  Fervent  interprète  des
passions  baroques,  le  contre
ténor Max emanuel Cencic offre
en  première  française,  la
recréation de l’opéra seria Siroe d’un contemporain de Haendel
et de Rameau, Hasse… Au moment où Rameau révolutionne de façon
scandaleuse la tragédie lyrique française avec son premier
opéra : Hippolyte et Aricie (1733), soulignant la spécificité
gauloise quand toute l’Europe s’entiche pour l’opéra italien
en  particulier  napolitain,  le  génial  Saxon  Hasse  assure
justement l’essor irrépressible du seria napolitain avec son
Siroe  que  révèle  aujourd’hui  le  contre  ténor  aux  graves
agiles, Max Emanuel Cencic. Le disque paraît début novembre
chez Decca et le chanteur met en scène les représentations de
novembre 2014 à l’opéra royal de Versailles. En LIRE +

 

L’histoire  de  Siroé  associe  un
contexte historique et des intrigues
amoureuses  croisées:  en  628,  le
belliqueux  Roi  des  Perses  Cosroé
(Chosroès  II),  en  guerre  depuis  des  années,
avec l’Empereur Chrétien Héraclius et lui ayant
pris l’Egypte, la Syrie et la Palestine, décide
de ne pas donner sa succession à son fils aîné
Siroé.  Celui-ci  se  révolte  devant  cette

injustice et fait assassiner son père. Siroé devient Roi des
Perses en 628. Il écrit aussitôt à Héraclius pour signer la
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paix, permettant à l’Asie Centrale de vivre une période de
splendeur et de sérénité. Tout en brossant le portrait d’un
prince éclairé et vrtueux, Hasse exploite l’opposition des
chrétiens et des perses, exacerbe les rivalités et multiplie
les situations conflictuelles, les confrontations tendues et
passionnées  qu’il  traite  toujours  en  privilégiant  la
virtuosité  de  ses  solistes.  C’est  aussi  une  claire
illustration selon les principes pronés par Métastase, de la
figure du prince providentiel, tout d’abord victime puis peu à
peu puissant mais lumineux,  c’est à dire civilisateur et
pacifique.  L’incarnation renouvelée d’un nouvel Alexandre.

Agenda
Versailles, Opéra royal

Les 26, 28 novembre 2014, 20h
Le 30 novembre, 15h

avec
Max Emanuel Cencic, Siroé
Julia Lezhneva, Laodice
Mary-Ellen Nesi, Medarse

Juan Sancho, Cosroe
Laureen Snouffer, Arasse
Dilyara Idrisova, Emira

Armonia Atenea
George Petrou, direction

Max Emanuel Cencic, mise en scène
Durée : 3h30 entracte inclus Tarif : de 35 à 140 €

CD
Hasse : Siroe, Max Emanuel Cencic. Double cd Decca, réf. 478

6768 : parution le 3 novembre 2014
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CD. Renée Fleming : Winter in
New  York  (1  cd  Decca):  la
nouvelle diva jazz ?
Renée  Fleming  :  Winter  in  New
York (1 cd Decca). Noël à New
York…  La  nouvelle  diva  jazz
?  Une  affiche  de  partenaires
somptueuse.  Les  chanteurs  Kurt
Elling,  Gregory  Porter,  Rufus
Wainwright,  les  trompettistes
Chris Botti et Wynton Marsalis,
le  pianiste  surdoué  et  roi  de
l’impro,  Brad  Mehldau….  autant
dire que pour ce nouveau disque
non  lyrique,  la  superdiva
américaine  Renée  Fleming  a  su  s’entourer  de  pointures
particulièrement aguerries et les plus raffinées même comme
les plus originales de la planète jazz … Ils sont tous, chacun
dans leur registre, des stars de la scène américaine…  Sous la
neige à Central Park (Serenade de la plage 10), à la nuit
tombée ou reprenant certains standards parmi les plus connus
du répertoire de Noël, la diva s’accordent plusieurs duos
musicalement sertis et ciselés qui montrent que si la voix
lyrique  a  évolué,  la  cantatrice  n’a  rien  perdu  de  sa
musicalité. Les fans de la diva américaine seront enchantés de
retrouver  leur  interprète  dans  des  atours  glamour,  blues,
folk, groove d’une nouvelle voix retravaillée en sirène jazzy
au service d’un répertoire qu’elle sert avec la finesse, 
l’élégance,   le  style  que  nous  lui  connaissons:  la
straussienne  diseuse  enchanteresse  n’a  rien  perdu  de  son
élégance, ni sa prodigieuse musicalité que le micro et le
format  intimiste  du  studio  soulignent  avec  une  subtilité
réellement délectable ; serait-ce une nouvelle carrière vocale

https://www.classiquenews.com/cd-renee-fleming-winter-in-new-york-1-cd-decca-la-nouvelle-diva-jazz/
https://www.classiquenews.com/cd-renee-fleming-winter-in-new-york-1-cd-decca-la-nouvelle-diva-jazz/
https://www.classiquenews.com/cd-renee-fleming-winter-in-new-york-1-cd-decca-la-nouvelle-diva-jazz/
http://www.classiquenews.com/richard-strauss-quatre-derniers-lieder-fleming-thielemann-2007/
http://www.classiquenews.com/richard-strauss-quatre-derniers-lieder-fleming-thielemann-2007/
http://www.classiquenews.com/wp-content/uploads/2014/10/fleming-renee-soprano-decca-renee-fleming-cd-decca.jpg


pour celle qui après avoir chanté tous les grands rôles de
soprano  lyrique  et  même  dramatique  (vériste),  a  confirmé
prendre se retraite des scènes d’opéra ?  N’écoutez que pour
vous en convaincre la totale réussite de Sleigh ride (plage 7)
en toute et parfaite complicité avec le trompettiste Wynston
Marsalis une évidente oeuvre de complicité collective et si
musicale  que  ne  renierons  pas  les  amateurs  de  jazz:  la
féminité suave un rien facétieuse de la diva son abattage, son
instinct motorique, font mouche accompagnée par des cuivres
d’une finesse de ton irrésistible. Même énergie très « comédie
musicale » mais avec un sens du verbe qui doit à son passé de
cantatrice,  ce relief linguistique fruité très particulier
dans l’excellent portrait du Père Noël : The man with the bag
(plage  11)…  Rares,  les  cantatrices  capable  d’une
«  reconversion  »  musicale.  les  hommes  ont  la  faculté  de
changer de tessiture sans perdre la maîtrise de leur organe
lyrique  (voyez  le  ténor  Placido  Domingo,  devenu  nouveau
baryton vaillant) ; Renée Fleming incarne un autre type de
reclassement,  plus  audacieux  car  il  y  faut  apprendre  de
nouveaux codes : et si la diva de l’opéra réussissait son
nouveau défi comme chanteuse de jazz ?

 

 

 

Renée Fleming amoureuse enneigée…

La Nouvelle diva jazz
 

Le  programme  s’ouvre  par  le  premier  duo  avec  le
trompettiste Wynton Marsalis (Winter Wonderland), où
brillent les superbes accents mordants enjoués de son

instrument bouché;  Renée Fleming y redouble de sensualité
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narrative,  un medium fourni et charnel délicieusement léger
que  sublime  la  complicité  nuancée  et  ciselée  des  timbres
cuivrés. Puis dans Have yourself a Merry Little Christmas, on
aimerait pouvoir bénéficier de chanteurs aussi parfaits dans
l’insouciance enchantée pour le temps de Noël que ce deux là :
ce sont deux voix instrumentales d’une claire et vive entente
: Gregory Porter et Renée Fleming signent le meilleur duo du
programme (avec les deux suivants réalisés avec Kurt Elling).
Très  influencé  par  la  musique  soul  de  Marvin  Gaye  et
le jazz de Nat King Cole, Gregory Porter apporte à lui seul
cette couleur fine, elle aussi très rythmique et corsée qui
s’accorde idéalement à la musicalité classique de sa complice.
Jazzy, le programme est capable de varier les climats et les
associations  de  timbres  comme  l’indique  clairement  le  duo
féminin qui suit : Silver Bells comme une ballade de deux folk
singers associe le grain median de Renée Fleming au clair
soprano Kelli Ohara – perfection de deux timbres sur le même
mode tendre,  épique,  celui d’une confession sereine, enivrée
qui revisite pourant un standard tant de fois repris du temps
de Noël. Même reprise et plus nuancée encore, Merry Christmas
darling  joue  la  carte  d’une  berceuse  sensualité  aux
scintillements  instrumentaux  avec  l’excellent  Chris  Botti
(trompette feutrée idéalement crépusculaire murmurée faisant
halo pour la voix d’une amoureuse à Noël).

Plutôt  marquée  «  années  1990  »,  Snowbound  réalise  le  duo
amoureux  le  plus  convaincant  de  l’album  :  il  affirme  une
sensualité  partagée  avec  la  voix  du  chanteur  au  timbre
incroyable Kurt Elling né en 1967 à Chicago : ballade de deux
âmes complices. Dans In the bleak midwinter, saluons tout
autant la couleur folk et un nouveau chambrisme feutré avec
voix de ténor de Rufus Wainwright : la diva y retrouve presque
son  legato  et  le  registre  aigu  de  son  ancien  emploi  de
chanteuse lyrique.  Une immersion tendre qui touche elle aussi
par son sens de la nuance et de la subtilité. .. un modèle de
duo millimétré à rebours de la variété qui ne s’encombre plus
d’une telle maîtrise et de tant de détails contrôlés…



Nous l’avons déjà cité : « The man with the bag… » est une
grande réussite, clin d’oeil à une instrumentation années 1960
où scintillent les grelots du traîneau du Père Noël… (c’est
dire le soin des ingénieurs du son dans leur montage) avec les
Marimba, dans une mélodie plutôt très chanté : Renée fait
valoir son abattage instrumental,  le velouté feutré du timbre
d’une voix qui résonne surtout dans le médium et le semi
grave.

Plus introverti, comme une prière presque grave, Love and hard
times,  fait  jaillir  aux  côtés  du  saxo,  le  piano  en  vrai
dialogue  du  complice  Brad  Mehldau  :  le  claviériste
improvisateur, né à Jacksonville sur la côte Est des USA en
1970, a un sens du swing génial, idéalement à l’écoute de sa
partenaire… Pour Renée Fleming, la magie de Noël c’est peut-
être moins le Père Noël et les sapins décorés qu’un climat
d’effusion, une entente née d’une rencontre improbable ; ce
que la diva nous rappelle, en guise de conclusion (Still,
Still, Still), dernier duo qui fonctionne réellement bien avec
Kurt Elling, même complicité que dans leur premier duo, plage
centrale du disque (Snowbound, qui est aussi le morceau le
plus long de l’album). Pour nous la reconversion de Renée est
réussie, gageons que ce disque trouvera son public.

Renée Fleming : Winter in New York. Avec Gregory Porter,  Kurt
Elling,  Rufus Wainwright,  Wynton Marsalis,  Brad Melhau. ..
1 cd Decca 478 7905. Parution: 17 novembre 2014.
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Le Roi Arthus de Chausson à
l’Opéra Bastille (mai et juin
2015)
Paris, Opéra Bastille. Chausson :
Le Roi Arthus. 16 mai >14 juin
2015.  Nouvelle  production  avec
dans le rôle titre, l’excellent
baryton américain, diseur et fin
acteur,  Thomas  Hampson.  Nouveau
spectacle scénographie par Graham
Vick, très attendu sur la scène
parisienne : les ouvrages rares
mais majeurs de notre romantisme
national  ne  manquent  pas  mais
peinent toujours à s’imposer au
répertoire de la maison… comme les « académiques baroques »
Lully et Rameau, toujours parents pauvres du volet baroque qui
devrait avoir toute sa place dans la maison lyrique qui vit
des  subsides  des  contribuables  (lesquels  sont  en  droit
d’attendre des propositions artistiques équilibrées, sachant
aux côtés des « marronniers » : Traviata, Carmen, La Bohème…,
sortir de l’oubli les œuvres lyriques hier très applaudies…
Lully  et  Rameau  n’ont  ils  pas  toute  légitimité  à  l’Opéra
national : auteurs officiels de l’Académie royale de musique,
l’ancêtre de notre Opéra de Paris actuel, mais aussi meilleurs
créateurs du Baroque français ? S’agissant d’Ernest Chausson,
né  en  1855,  il  était  temps  de  programmer  cette  partition
ardente et embrasée, tissée avec des fils de soie wagnériens…
Créé en 1903 au Théâtre de La Monnaie à Bruxelles par l’élève
de Massenet et de Franck, l’ouvrage est le fruit d’un labeur
acharné de 7 ans, de 1888 à 1894. Appelant comme Franck à se
détacher de Wagner tout en l’assimilant parfaitement, (Debussy
ne dit-il pas lui aussi dans Pelléas, composer « non pas
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d’après Wagner, mais après Wagner »?), concrètement Chausson
et Franck auront réussi ce pari difficile-, Chausson sait
captiver par une texture orchestrale somptueusement vénéneuse,
à la fois sensuelle et mélancolique qui rappelle évidemment
son Poème de l’amour et de la mer, la Symphonie en si bémol ou
la Chanson perpétuelle… A la fois romantique et symboliste,
Arthus réactive la fascination du geste chevaleresque médiéval
soulignant  les  tragiques  amours  du  champion  vainqueur  des
Saxons, Lancelot et de la reine Genièvre, quand comme Mark
dans  Tristan,  le  roi  Arthus  ne  peut  démuni  solitaire
qu’abdiquer face à la violence impérieuse de leur union … le
pur amour ne peut s’épanouir librement sur terre et comme
Lohengrin, Arthus doit quitter la terre pour rejoindre le
ciel. Aux côtés de Sophie Koch (Genièvre) et Roberto Alagna
(Lancelot), le baryton américain Thomas Hampson revient en mai
et juin 2015 à l’Opéra de Paris pour chanter le roi Arthus
sous  la  direction  subtilement  articulée  et  chromatiquement
mouvante de l’excellent Philippe Jordan.

Tristan français
Pour la création bruxelloise de
1903,  quand  Puccini  a  fait
triomphé  Tosca  et  Debussy  son
Pelléas,  Chausson  déjà  disparu
(en juin 1899) ne put assister à
la création du 30 novembre 1903,
avec  les  décors  du  peintre
symboliste belge Fernand Khnopff

(1858-1921). A l’initiative de D’Indy, ardent chaussoniste, Le
Roi Arthus synthétise la sensibilité élégante et essentielle
de Chauson, compositeur esthète qui tenait dans son hôtel
particulier parisien de l’avenue de Courcelles, un salon où
dans un écrin affichant les Degas, Lerolle (son beau-frère),
Redon, Puvis, Carrière, Signac, Monet, Manet, Vuillard… de
grande valeur, toute l’avant garde et les auteurs exigeants
savaient  échanger  et  dialoguer.  Le  roi  Arthus  est  donc
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l’oeuvre d’un grand lettré, d‘une finesse de goût véritable,
sachant  dépasser  le  choc  de  Wagner  (il  a  vu  Parsifal  à
Bayreuth en 1882). Sur un sujet tiré de l’histoire médiévale
bretonne et que Wagner a traité avant lui, Chausson recycle
avec  un  tempérament  puissant  et  original,  les  principes
wagnériens de l’orchestre flamboyant continu, du leit motiv,
avec  ce  goût  pour  l’accomplissement  de  la  malédiction
perpétuelle enchaînant les êtres contre leur gré… Le couple
royal  Arthus  et  Guenièvre  éclate  mais  aucun  des  trois
protagonistes avec Lancelot qui fuit avec la reine, ne sort
indemne  du  drame  :  la  mort  les  attends  (Guenièvre  et
Lancelot), ou le salut hors de ce monde les transporte malgré
eux   (apothéose  finale  et  céleste  d’Arthus).  Graham  Vick
devrait prendre a contrario de sa mise en scène de Parsifal
(1997), Don Carlo (1998) ou de King Arthur (Opéra Bastille),
un parti presque austère voire abstrait, soulignant combien Le
roi  Arthus  de  Chausson  est  un  drame  intimiste  et
psychologique,  sans  vraiment  d’action.  Dans  sa  vision
Arthurienne, Chausson (son livret est très bien écrit, au
choix des mots et aux tournures infiniment moins alambiquées
que sont les textes de Wagner), fait du Roi trahi, une idée,
un symbole (il n’a pas vraiment d’enracinement terrestre dans
le déploiement scénique). Seuls Lancelot et surtout la reine
Guenièvre  sont  de  réels  personnages,  qui  souffrent,  qui
désespèrent et comprenant que finalement malgré leur fusion
physique, ils n’ont guère d’affinité, se vouent à la mort
(Guenièvre se suicide même). Le poison est l’univers entier de
Chausson : l’idéal arthurien (les chevaliers à la table ronde)
n’y est jamais explicité, l’horizon est bouché, les paysages
et  le  cadre,  sombres  comme  étouffants.  C’est  évidemment
l’orchestre – somptueux-, qui exprime essentiellement cette
perte inéluctable de l’harmonie primitive.

 

 

Ernest Chausson : Arthus (1894), opéra créé en 1903, en 3



actes

Synopsis, scènes principales

Opéra Bastille, 16 mai>14 juin 2015. Philippe Jordan,
direction. Graham Vick, mise en scène.

Acte 1, le Roi Arthus célèbre la victoire contre les Saxons et
le courage de Lancelot son favori. Mais son neveu Mordred,

jaloux de Lancelot et amoureux de la reine Genièvre surprend
les amants Lancelot et Genièvre. Lancelot blesse Mordred et

fuit : Genièvre promet de le rejoindre.

Acte 2, Lancelot prié par Genièvre de reprendre sa place parmi
les chevaliers de la Table ronde, ne vainc pas sa honte

d’aimer la femme de son ami le roi. Ce dernier rongé par le
doute car Mordred lui a rapporté le relation adultérine de

Genièvre, consulte Merlin qui lui annonce la fin prochaine du
royaume et sa séjour au ciel. Arthus décide de pourchasser

Lancelot.

Acte 3, Lancelot rattrapé refuse de combattre son souverain.
Genièvre détruite par sa conduite s’étrangle avec ses cheveux.

Lancelot regagne le champs de bataille pour y mourir et
expirer aux pieds d’Arthus. Ayant jeter ses armes dans la mer,

le roi disparaît dans le ciel emporté par une mystérieuse
nacelle.

10 représentations à l’Opéra Bastille à Paris
Du 16 mai au 14 juin 2014

Réservez votre place :

16 mai 2015 19:30
19 mai 2015 19:30
22 mai 2015 19:30
25 mai 2015 19:30
28 mai 2015 19:30

02 juin 2015 19:30
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05 juin 2015 19:30
08 juin 2015 19:30
11 juin 2015 19:30
14 juin 2015 14:30

Organisez  votre  séjour  Paris,  du  22  au  24  mai  2014  avec
EUROPERA.COM

CD.  Reicha  :  3  Quatuors
(Ardeo  1  cd  L’Empreinte
digitale).

CD.  Reicha  :  Quatuors
(Ardeo 1 cd L’Empreinte
digitale). Anton Reicha
exporte en France cette
austérité  heureuse  du  genre
quatuor,  fixé  à  Vienne  par
Haydn,  enrichi  par  Mozart,
incarné alors par Beethoven dont
il reste le contemporain le plus
talentueux.  Entre  Vienne  et
Paris, Anton Reicha qui devient

professeur de fugue et de contrepoint au Conservatoire de
Paris à partir de 1818, fait figure de formidable passeur
entre  France  et  Allemagne,  grands  romantiques  viennois  et
créativité  parisienne.  Encore  une  preuve  que  le  Paris
romantique n’a pu se bâtir sans les Germaniques : l’exemple
d’Onslow,  appelé  le  Beethoven  Français  confirme  une  nette
tendance historique : pas de romantisme français sans les
Viennois d’Outre Rhin, et à défaut pas d’avancée musicale
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notables sans une claire influence, assumée, admirative envers
les auteurs outre-Rhin (le phénomène est avéré bien avant
Wagner  :  songez  à  Gouvy  le  lorrain  si  pénétré  par  le
symphoniste  d’un  Mendelssohn  par  exemple).

Parmi les élèves  de Reicha à Paris, rien de
moins que les plus grands à venir : Liszt,
Berlioz, Gounod … L’intérêt du présent album
est de restituer outre l’apport de Reicha au
genre  quatuor  (18  opus  quand  même  :  une
réalisation  au  catalogue  qui  pourrait
ambitionner  de  rivaliser  avec  Mozart  et

Beethoven…),  d’éclairer  ce  en  quoi  sa  manière  évolue
sensiblement,  dévoilant  un  authentique  créateur,  formidable
tempérament  taillé  de  facto  pour  le  chambrisme  le  plus
éloquent  et  le  plus  polissé  :  fougueux,  audacieux,
imprévisible, puissant et personnel. C’est dire la valeur du
présent enregistrement… Il connaît son Mozart évidemment comme
l’atteste le premier Quatuor ici sélectionné (Opus 49 n°1),
avec citation et commentaire du thème principal de Concerto
pour  piano  n°24  du  divin  Wolfgang.  Reicha  en  fait  une
paraphrase aussi originale et personnelle que … Liszt quand il
compose d’après… Verdi ou Wagner.

Si  les  deux  premiers  opus
retenus  sont  très  viennois,
Mozartiens  et  Haydniens  donc
dans  la  facture  et  la
construction, le dernier Quatuor
opus 94 n°3 en fa mineur, nous
saisit  littéralement  par  sa
verve, son idéalisme tendre, une
plénitude qui nous semble absente et magistralement assumée à
présent. L’Andante montre à quel point Reicha opère une fusion
des influences françaises et germaniques, juste mouvement de
balancier  qui  vient  féconder  une  sensibilité  âpre,  vive,
réfléchie, mue autant par le désir de plaire (vocalità et

http://www.classiquenews.com/wp-content/uploads/2014/11/reicha-antoine-compositeur-portrait-.jpg
http://www.classiquenews.com/wp-content/uploads/2014/11/ARDEO-quatuor-ardeo-2.jpg


ligne chantante proche de la romance française) dans les deux
premiers  mouvements  que  l’esprit  de  la  nécessité  la  plus
incisive et la plus brûlante. Le Menuet regarde à nouveau du
côté de Haydn (son menuet des sorcières de l’opus 76 n°2).
Elégance, précision, fluidité, mais aussi grande aisance de la
palette agogique, les quatre musiciennes d’Ardeo ne déroge pas
à leur réputation : elle portent même bien leur nom, prêtes à
brûler de mille feux et crépitements ténus pour que se consume
une ardente et vive musicalité. Superbe révélation… qui nous
laisse aussi impatient d’en entendre d’autres. Né Praguois,
viennois  de  style  et  naturalisé  français  en  1829,  Reicha
concrétisant  un  rare  exemple  d’assimilation  entre  deux
cultures,  ne  pouvait  imaginer  meilleures  ambassadrices.  Du
pain béni pour… Arte, comme Gouvy : un prochain documentaire
sur les deux compositeurs entre les deux rives du Rhin et
inversement ? Pour l’heure délectez vous de ce cd excellemment
réalisé.

Anton Reicha (1770-1836) : 3 Quatuors : opus 49 n°1 en do
mineur, opus 90 n°2 en sol majeur, opus 94 n°3 en fa mineur.
Quatuor Ardeo – 1 cd L’Empreinte Digitale ED13240

CD.  Coffret.  Lorin  Maazel,
The Cleveland years, complete
recordings (19 cd Decca)
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CD. Coffret. Lorin Maazel, The
Cleveland  years,  complete
recordings (19 cd Decca). Décédé
en  juillet  dernier  à  84  ans,
Lorin  Maazel  (né  en  1930  à
Neuilly  sur  Seine)  laisse  un
héritage  important  au  disque,
non  pas  un  catalogue
discographique tel que celui de
Carlos  Kleiber  –  mince  mais
essentiel  et  d’une  finesse
poétique rare-, ni comme celui
de Karajan, celui d’un esthète qui a pensé le son comme il a
pensé l’approche de chaque partition ; en comparaison, Maazel
le virtuose et le surdoué de la baguette, impose un profil
plus  artificiel,  celui  d’un  consommateur  frénétique,  voire
compulsif qui a enregistré … à tout va : opéras, symphonies,
œuvres  concertantes  avec  une  ivresse  parfois  creuse  qui
n’empêche pas certaines éblouissantes réalisations comme son
Don Giovanni, bande originale du film de Losey en 1979 : alors
enregistré avec la crême des chanteurs vedettes mozartiens (te
Kanawa, Berganza, Moser en tête, sans omettre Ruggero Raimondi
dans le rôle-titre et dans le rôle de sa carrière…).

En liaison avec son décès de cet été, Decca réédite pour lui
rendre hommage ses années glorieuses à la tête de l’un des top
five  américains,  le  Symphonique  de  Cleveland  dont  il  fut
directeur musical pendant 10 ans, de 1972 à 1982, laissant
après lui pour son successeur Christoph von Dohnanyi, une
machine rutilante et souple… sans aucune identité artistique
claire : tout est là ; Maazel fut un lyrique au geste facile
et habile parfois strictement décoratif Pas de plan sur la
comète, mais souvent un opportuniste qui fit feu de chaque
instant avec un aplomb inouï. Ce manque de profondeur comme
d’urgence est l’empreinte la plus significative de son style.
C’est la décennie des engagements internationaux : en 1977, il
travaille très étroitement avec le National de France dont il
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avait réussi de superbes lectures de Ravel et de Debussy. La
sensualité raffinée française lui va comme un gant : elle
exalte  même  ses  qualités  d’orfèvre  du  son.  C’est  encore
l’époque où il est invité par le Phiharmonique de Vienne pour
y diriger le Concert du nouvel An (1980 à 1986) : couronné par
les Viennois, Maazel deviendra directeur musical de l’Opéra en
1982 ! Les noces seront de courtes durée cepandant car il
restera simplement deux ans. Le charmeur pouvait être aussi
arrogant voire méprisant : trop conscient de sa supériorité de
musicien  quasi  parfait.  Doué  artistiquement,  l’homme  était
discutable…  il  partira  ensuite  du  côté  du  Symphonique  de
Pittsburgh jusqu’en 1996. Le coup de théâtre d’un esprit trop
sûr de lui reste en 1989 ce coup d’éclat fugace, quand certain
d’avoir  été  choisi  par  les  instrumentistes  du  Berliner
Philharmoniker pour être leur chef, Maazel convoque déjà la
presse pour les en remercier : gifle spectaculaire qui épingle
son arrogance, l’Orchestre berlinois infirme la nouvelle et
Maazel jure de ne plus jamais travailler avec la phalange
laissée vacante à la mort de Karajan… Jusqu’à sa mort, Maazel
était devenu une icône sans âge au style dispendieux mais sans
âme, au sein de l’Orchestre de Valence en Espagne, depuis 2004
: une décennie creuse et prétentieuse d’où émergent cependant
quelques réalisations personnelles : son opéra 1984 d’après
Orwell monté à Londres au Covent Garden en 2005 en témoigne…
Mécanique et virtuose, Maazel savait cependant mais rarement
être  soudainement  engagé  et  inspiré  en  répétition  ou  en
concert (jamais les deux à la fois…).
Parmi  les  incontournables  de  ce  coffret  en  19  cd,  on
soulignera la valeur et la profondeur d’un chef français de
grande classe comme en témoigne ses Ravel (intégral du ballet
Daphnis et Chloé de 1974, cd 2) et Debussy (La mer, Nocturnes,
Ibéria de 1977 et 1978, cd1). Ses gravures russes (Sheherazade
de 1978, ou le poème de l’extase de Scriabine de 1979 font
briller  sa  verve  colorée  et  sensuelle  ;  notons  surtout
également son Requiem de Berlioz (emphatique, noble, triomphal
avec le ténor Kenneth Riegel de 1979, ce dernier fut également
engagé pour Don Ottavio dans le Don Giovanni légendaire de



Losey à la même époque (1979), cd 6 et 7 ; le cd 8 promettait
beaucoup sur le papier : L’Arlésienne, suites 1 et 2 et Jeux
d’enfant de Bizet (finalement démonstratifs et assez creux),
même la Symphonie en ré mineur de César Franck (1976), sommet
du symphonisme français postwagnérien de 1889, est emmené sans
fièvre (dernier mouvement et ses métamorphoses sur tapis de
harpe, sans réelleélévation spirituelle).

On  note  une  âpreté  presque  fiévreuse  et  dans  un  sens,
dramatiquement plus approfondie dans son intégrale du ballet
de Prokofiev, Roméo et Juliette (cd 9 et 10, 1973) ; Porgy and
Bess de Gershwin reste d’une neutralité lisse sans tensions
réelles, malgré une belle distribution , avec entre autre
Willard White en Porgy…  (cd 11,12,13 de 1975) ; ses Brahms
(les quatre Symphonies, 1976-1977) montrent une mise en place
parfaite mais sans transe ni prise de risques là aussi : du
Maazel  pur  jus,  prévisible,  facile,  aisé  mais  sans
implication. Enfin, les ballets de Verdi démontrent la belle
mécanique  du  Cleveland  orchestra  ;  et  même  avec  la
violoncelliste  Lynn  Harrel  (Concerto  d’Elgar  et  Variations
Rococo de Tchaikovsky, de 1979, cd 19), orchestre et chef
demeurent trop neutres là encore. N’est pas Kleiber fils ni
Karajan ou Fricsay qui veut. En bien des points, ces derniers
ont autrement plus de choses à nous dire que le virtuose Lorin
Maazel, fût-il prodige mais artistiquement trop correct.

Lorin  Maazel.  The  Cleveland  Years  (1972-1982).  Complete
recordings, 19 cd Decca. 478 77 79.

Les Indes Galantes de Rameau
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par Jérôme Corréas
Châtenay-Malabry. Rameau: Les Indes
Galantes,  25  novembre  2014.  En
résidence  dans  le  92,  Jérôme
Corréas et ses Paladins revisitent
le  grand  ballet  baroque  façon
Rameau, semé d’orientalisme surtout
baigné  de  sensualité  souveraine
irrésistible…   Composées  en  1735
par  un  Rameau  en  pleine  gloire
après le choc de son premier opéra
Hippolyte  et  Aricie,  Les  Indes
Galantes  constituent  le  chef-
d’œuvre  du  compositeur  français,  à  l’honneur  en  2014  à
l’occasion du 250e anniversaire de sa disparition. Avec ce
modèle d’opéra-ballet, Rameau offrit à la cour du roi Louis XV
un  divertissement  grandiose  et  raffiné  :  simple  dans  son
intrigue, l’œuvre se consacre à étudier les mœurs amoureuses
des habitants d’ailleurs. Dans un grand tourbillon de duos,
d’airs, de récitatifs et de danses, on découvre avec délice
les disputes de Bellone (déesse de la guerre), d’Hébé (la
Jeunesse) et de Cupidon, avant d’embarquer pour la Turquie et
les Amériques !  Pour leur troisième année de résidence au
Théâtre Firmin Gémier / La Piscine, Jérôme Correas et son
ensemble de musique baroque Les Paladins interprètent cette
œuvre  à  quatre  chanteurs,  neuf  musiciens  et  trois
marionnettistes : car le projet de ces Indes Galantes est de
mêler interprètes de chair et marionnettes de bois à taille
humaine,  à  l’image  de  Cupidon  tirant  les  ficelles  des
histoires d’amour représentées. Un mariage des arts et des
disciplines mêlées qui pose un regard original voire inédit
sur  un  classique  de  l’opéra  baroque.  On  aurait  tort  d’y
chercher une quelconque vraisemblance d’acte en acte ou plus
précisément s’agissant d’un ballet, d’entrée en entrée : la
musqiue souveraine orchestre ici ballets et divertissements.
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Tout  oeuvre  au  plaisir,  à  la  sensualité  rayonnante  dans
l’esprit et le style des amusements que La Pompadour savait
réserver  au  monarque  Louis  XV  souvent  dépressif  et
mélancolique. La grâce le dispute à l’onirisme exotique avec
ce raffinement et cette audace mélodique et harmonique dont
Rameau a le secret.

 

 

Jérôme Correas et Les Paladins sont en résidence au Théâtre
Firmin Gémier / La Piscine depuis 2012. Ils ont récemment
présenté  Dans  les  rues  de  Naples,  d’après  le  répertoire
classique et populaire napolitain, plusieurs concerts, et les
deux opéras de Monteverdi, Le Couronnement de Poppée et Le
retour d’Ulysse dans sa patrie.

 

 

 

Jean-Philippe Rameau  : Les Indes Galantes, opéra ballet
Les Paladins – Jérôme Correas, Constance Larrieu
Mardi 25 novembre 2014, 20h30
Châtenay Mamabry (92) – Théâtre La Piscine
Voyage en terres inconnues pour les grandes noces de l’opéra
et des marionnettes
Durée : 1h45 entracte compris

 

Lire  notre  critique  du  cd  Les  Indes  Galantes  de  Rameau
récemment édité par La Simphonie du Marais
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3ème Concerto de Rachmaninov
au TAP de Poitiers
Poitiers, TAP. 3è Concerto pour piano
de  Rachmaninov.  16  novembre,  15h.
Danses  et  scintillements  post
romantiques  au  féminin…Deux
Américaines, une pianiste et une chef
d’orchestre,  sont  les  maîtresses  de
cérémonie  de  ce  programme  au  TAP  de
Poitiers,  largement  inspiré  par  la
danse.  Les  cycles  de  Danses  slaves
furent  composées  par  Dvorák  suite  au
succès des Danses hongroises de Brahms,
son grand ami rencontré à Vienne, et
reprennent des danses populaires telles les dumkas, polkas,
scocnas  aux  rythmes  si  contrastés.  La  Pianiste  Natasha
Paremski, née en Russie est l’une des rares femmes à jouer le
3e Concerto de Rachmaninov, monument de virtuosité qui exige
de son interprète une largeur de main inhabituelle. La chef
d’orchestre mexicaine Alondra de la Parra dirige en conclusion
du concert, le Danzón d’Arturo Márquez, une danse à nouveau
mais celle-ci typique de la musique mexicaine du 20e siècle
imprégnée de musique cubaine, entraînante et sollicitant tous
les feux de l’orchestre.
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Rachmaninov : 3ème Concerto pour piano et orchestre

Eté 1909, Rachma vient d’achever son sublime poème symphonique
L’île des morts d’après le peintre Böcklin, il prépare en
outre une grande tournée outre-Atlantique (USA) comme pianiste
et compositeur pour l’automne. Son 3ème Concerto pour piano
doit dépasser la réussite du Second, affirmer sa virtuosité de
soliste tout en sachant aussi se renouveler. Le 3ème Concerto
est donc créé pendant la tournée sur le côte Est américaine,
en novembre 1909 à New York, avec la complicité de Gustav
Mahler  alors  directeur  du  Philharmonique.  La  sincérité  du
style, la clarté de développement affirment entre autres la
maturité  du  compositeur.   Composé  dans  sa  chère  maison
familiale d’Ivanovka, le Concerto dès son premier mouvement
impose la poésie de thèmes simples, enfantins, immédiatement
accessibles  comme  l’indice  d’une  confession  murmurée  à
l’oreille d’un ami. La cadence du premier mouvement renoue
avec  l’insouciance  et  l’innocence  primitive  à  laquelle
aspirent  tous  les  Romantiques.  Le  second  mouvement,
Intermezzo,  référence  au  tableau  central  du  Concerto  de
Schumann,  fait  se  succéder  un  jaillissement  d’émotions
diverses et jamais contraintes, d’une volubilité aérienne qui
n’écarte  pas  la  profondeur  des  affects  les  plus  intimes.
Enfin,  le  dernier  mouvement  est  bâti  comme  un  galop,  une
chevauchée irrépressible qui va son terme sans dévier d’une
mesure  :  l’allant  et  la  détermination  du  compositeur  s’y
imposent sans transiger. Versatile sans dilution, inspiré sans
artifice,  le  soliste  requis  doit  nuancer  et  réaliser  ce
scintillement de sentiments habilement combinés qui font la
valeur  du  3ème  Concerto  de  1909,  véritable  joyau  du
postromantisme.

 

 

 



 

CONCERT au TAP de Poitiers

TAP, Poitiers. Dimanche 16 novembre 2014, 15h
Rachmaninov, Dvorak, Marquez...  

Orchestre National Bordeaux Aquitaine

Rachmaninov / Dvořák / Marquez

Alondra de la Parra, direction

Natasha Paremski, piano

> Sergueï Rachmaninov : Concerto pour piano n°3

> Anton Dvorák : Danses Slaves op.46

> Arturo Márquez : Danzón n°2

Livres.  Christine  de  Suède
par  Philippe  Beaussant
(Fayard)
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Livres. Christine de Suède et la musique
par Philippe Beaussant (Fayard). Fille
aimée par son père, Christine de Suède
est reine à six ans, abdique à vingt-
quatre, se convertit au catholicisme, se
fixe à Rome. La vie ressemble à un roman
:  il  pourrait  alimenter  une  soirée
entière à la télé sur France 2 ou France
3,  sous  la  forme  d’une  enquête
scientifique  style  «  secrets
d’histoire  »  ou  «  à  l’ombre  d’un
doute »…). C’est une figure politique et
surtout  culturelle  qui,  par  sa  très
originale personnalité, pèse de tout son
poids   :  garçon  manqué,  doué  d’une  intelligence  éclair,
capable de tailler un portrait de chacun en quelque mots :
vive, perspicace, tranchante mais sincère et entière… C’est
une  femme  d’esprit  et  d’action.  Un  tempérament  qui  se
passionne surtout pour la musique et l’opéra, d’où la matière
de  cet  essai  passionnant  révélant  à  travers  les  oeuvres
défendues  (celles  de  Carissimi  et  du  Bernin)  et  les
compositeurs  favorisés  (en  particulier  le  vénitien
Marc Antonio Cesti, contemporain et rival de Cavalli), le goût
d’une femme à la fois déconcertante et exemplaire.

 

 

 

Portrait en musique
Polyglotte,  Christine  s’ouvre  au  monde  avec
l’appétit d’une conquérante : elle ouvre en 1673 la
première  salle  d’opéra  publique  à  Rome  quand  la
France invente son propre opéra (Cadmus et Hermione

de Lully pour Louis XIV). C’est pour elle aussi que Bruxelles
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fait représenter son premier opéra (Ulysse dans l’île de Circé
de  Gioseffo  Zamponi,  ouvrage  récemment  ressuscité  par
Clematis)… Aux côtés de la mélomane dont Philippe Beaussant
exprime la carte des intérêts, des coups de coeur, se profile
aussi  l’épopée  politique  de  l’ex  souveraine  de  Suède,  en
particulier son espoir d’être Reine de Naples à la solde des
Français…  ambition  jamais  réalisée,  vite  étouffée  par  un
Mazarin  mal  à  l’aise.  Le  portait  qu’en  fait  le  peintre
français Sébastien Bourdon (en couverture du livre) fixe les
traits d’un être unique dont le fait le plus frappant fut sa
conversion au catholicisme, événement inouï qui fut orchestré
avantageusement par le Pape lors d’une entrée triomphale de la
souveraine à Innsbruck (1655). L’opéra y était présent comme
toujours, à chaque jalon d’une vie extraordinaire : l’Argia de
Cesti (décors de Torelli, livret d’Apollini) : un spectacle
flamboyant pour un destin saisissant.
Cesti  y  fusionne  comme  rarement  le
mot, la note ; le verbe anticipe ce
que  peut  la  musique  et  orchestre
l’une  des  partitions  les  mieux
réussies,  passant  du  lamento  à  la
fureur, de l’extase vénusienne du II
au  bouffon  pathétique  du  III…  un
miracle  lyrique  qui  aura  selon
Philippe  Beaussant  marqué
profondément  le  goût  et  la
sensibilité  de  Christine.  A  Rome,
elle demande à Corelli, à soixante ans, de lui donner des
leçons de violon, à Stradella de composer la musique d’un
mini-opéra sur un livret de sa main, faire venir Descartes à
Stockholm et lui faire écrire le scénario d’un ballet – « qui
a  fait  cela  ?  »  demande  avec  légitimité  l’auteur,  aussi
volubile qu’admiratif. Peut-être Louis XIV son contemporain
pour lequel la musique fut aussi l’aliment central d’une vie
versée dans les arts. Christine de Suède et la musique est  un
portrait « en musique » donc, affûté, terriblement vivant,
plein d’esprit et de passion et qui précise enfin, tous les
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visages de Christine la magnifique, rebelle et singulière… de
quoi  alimenter  maints  fantasmes  sur  cette  femme
exceptionnelle.

Christine  de  Suède  et  la  musique.  Philippe  Beaussant
est romancier, membre de l’Académie française, spécialiste de
l’esthétique baroque, est l’auteur de nombreux ouvrages sur
Louis  XIV,  Lully,  Couperin,  Monteverdi,  Titien…  EAN
:  9782213643496.  Parution  :  05/11/2014.  234  pages.  Format
: 135 x 215 mm. Prix public TTC: 19 €. CLIC de classiquenews


