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CD. Karol Beffa : Into the dark
(Constraste, 1 cd Aparté 2013).
L’ensemble Contraste (piloté par
Johan  Farjot)  signe  un  album
monographique dédié à l’écriture
crépusculaire  et  savamment
ombrée  du  compositeur  franco-
suisse Karol Beffa (né en 1973),
C’est  avec  Thierry  Escaich  et
Philippe  Hersant  sans  omettre
Philippe  Manoury,  l’un  des
compositeurs les mieux inspirés
d’aujourd’hui,  dont  l’accessibilité  des  œuvres  rend  l’idée
même de musique contemporaine, fraternelle, humaine, souvent
enivrante.  Karol  Beffa  fut  le  plus  jeune  titulaire  de  la
chaire de création artistique au Collège de France (2012/2013)
: une fonction légitime si l’on constate ici l’étendue de ses
facultés compositionnelles. Le Concerto pour alto et orchestre
(2005) est avec Dédale  (1999), la pièce la plus ancienne du
programme de ce disque. Pour cordes seules, l’oeuvre déploie
et cultive des résonances sombres (c’est le « dark side » d’un
Beffa continûment inspiré par l’ombre et la gravité), qui
semblent au démarrage citer quelque épisode du Requiem de
Berlioz.  L’ensemble  Contraste  sait  affirmer  le  caractère
méditatif et replié, si prenant par son aspiration funèbre,
affichant perpétuellement un deuil viscéral. Le cycle fait
entendre l’activité d’une désespérance tenace, tel le parcours
d’une malédiction sinueuse qui chemine dans le désespoir le
plus  profond  et  qui  s’épaissit  par  paliers  ascendants.
L’oeuvre affiche une réussite indiscutable : elle acclimate
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sur le mode orchestral et concertant, la matière de Masques,
partition antérieure pour violon et violoncelle. Le vif qui
suit  est  plus  agité  voire  convulsif   traversé  de  spasmes
inquiets. De notre point de vue, le compositeur y perd la
cohérence  de  construction  et  sa  charge  émotionnelle  est
sacrifiée pour un jeu purement formel.

Into the dark :

Karol Beffa, apôtre de l’ombre,
égrène 1001 nuances de noir…

 

Plus  nuancée,  la  matière  du
petit  Concerto  pour  harpe  de
2013  enchaîne  une  série  de
visions  harmoniques  dans  un
climat extatique où l’interprète
(Emmanuel Ceysson inspiré) doit
surtout  faire  chanter
l’instrument  soliste,  véritable

résonateur  d’un  sentiment  d’enchantement  presque  enivré  en
tout  cas  nocturne.  Le  sombre  et  l’ombre,  la  nuit  et  le
crépuscule dessinent ici autant de plans d’un même paysage qui
révèle, contrairement à ce que laisse supposer le texte de
présentation, non pas la difficulté de Karol Beffa à atteindre
une secrète unité de pièce en pièce, mais plutôt sa grande
cohérence  d’inspiration  :  chaque  partition  scrupuleusement
complémentaire  et  en  résonance  entre  elles,  composant  en
nuances de noirs les plus ténus, ce « dark » proclamé en
couverture,  comme  la  couleur  de  l’apôtre  à  l’obscurité
flamboyante.
Ainsi, également de 2013, Dark pour piano et cordes est d’une
solennité jamais raide ni déclamation et là encore nocturne,
dont le second épisode – hélas-, s’affaiblit comme un pastiche
de Rachmaninov.
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De 2012, les 4  chants sur les poèmes de Saint
Jean de la Croix sont heureusement d’une toute
autre qualité d’obscurité. Certes ils pâtissent
malgré leurs climats d’imploration ardente, de
l’articulation totalement inintelligible de la
mezzo Karine Deshayes, qui se fourvoie dans un

espagnol brumeux et mou. Mais la beauté cuivrée, crépitante du
timbre  captive  indiscutablement.  Le  premier  chant  :  Un  
pastorcico solo est embrasement;  Del  verbe divino nourrit
une prière assoiffée et aussi inquiète sur un mode presque
interrogatif;  Sin  arrimo y  con arrimo est plus apaisé  mais
comme apeuré et d’une douleur panique ;  ! Oh llama de amor
viva est d’une introspection intime, secrète qui exprime les
élans silencieux et rentrés des grands mystiques… autant de
sentiments ciselés qui ici n’évoquent pas les degrés du noir
intérieur mais plutôt toutes les marches les plus infimes
d’une  introspection  ultime   articulant  la  foi  comme  une
exploration  du  moi  profond.  Hélas  que  n’avons  les  textes
intégraux et leur traductions pour se délecter de la collusion
verbe et instruments, d’autant  que par les cordes seules,
l’orchestre est loin d’accompagner simplement : il éclaire 
aussi  chaque aspiration, chaque enjeux  émotionnel  du texte.
C’est pour nous le cycle le plus intéressant du programme
enregistré. Sublime.

Dédale, pièce que l’on connaît déjà de longue date (créée en
1999), exprime mieux que tout développement redit après lui,
ce  labyrinthe  initiatique  dont  le  secret  et  le  mystère
demeurent  jusqu’à  la  fin,  intact,  préservé  de  tout
dévoilement. La pièce de 12 mn est un absolu chef d’oeuvre de
concision et de construction dramatique : une ivresse aux
cordes  seules  qui  récapitule  et  englobe  l’esprit  des
Métamorphoses de Strauss et La Nuit transfigurée de Schönberg
:  ses  glissandi  trahisent  les  sursauts  du  rêve  animé,
l’activité  secrète  de  la  psyché  toujours  efflorescente  et
jamais  dévoilée.  De  l’aveu  du  compositeur,  il  s’agit  du
prolongement  d’une  lecture  de  Borges,  mais  aussi  de  la
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réminiscence  d’un  songe  qui  convoque  une  matière  mouvante
inaccessible.  La  section  centrale  plus  dramatique  et
explicitement  narrative  concentre,  aspire,  exaspère  toute
velléité  de  la  conscience,  pour  replier  cette  arche  vers
l’émergence  de  l’immatériel,  comme  au  début  :  dans  des
miroitements contenus mais bien actifs. Un chef d’oeuvre que
chacun doit « vivre » et éprouver au disque mais aussi au
concert,  comme  une  courte  expérience  fulgurante.  Contraste
mené  par  Johan  Farjot  et  Arnaud  Thorette  et  la  harpe
enchantée,  orphique  de  Ceysson  signent  une  éblouissante
lecture de cette pièce du sublime.

CD, compte rendu critique. Karol Beffa : Into the
dark. Ensemble Contraste. Johan Farjot, direction.
Avec Karine Deshayes (mezzo, Nuit obscure), Arnaud
Thorette (violon, alto), Emmanuel Ceysson (harpe) et

Karol Beffa (piano). 1 cd Aparté. Programme enregistré à Paris
(Temple Saint-Marcel) en janvier et février 2013. Durée :
1h11mn. CLIC de classiquenews de juin 2015.

CD,  coffret.  Compte  rendu
critique.  Ivo  Pogorelich  :
complete  recordings.  14  cd
Deutsche  Grammophon
(1981-1995).
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CD,  coffret.  Compte  rendu
critique.  Ivo  Pogorelich  :
complete  recordings.  14  cd
Deutsche Grammophon (1981-1995).
Ado  scandaleux  puis  pilier
classique… Passeur enflammé Ivo
Pogorelich sera passé de l’icône
rebelle des années 80 aux déjà
grands du piano … alors que sa
carrière , n’est pas achevée. 
En couverture de ce coffret de
14  cd,  absolument
incontournable, la posture cool et relax d’un ado virtuose en
tee-shirt et jean (membre d’un Boys band), qui vient de semer
le scandale au Concours Chopin de Varsovie : éliminé en demi
finale, Ivo Pogorelich (né à Belgrade en 1958) provoque du
haut de ses 22 ans… le départ de Martha Argerich alors membre
du Jury. Et c’est le vietnamien Dang Thai Song qui est sacré
Premier Prix du Concours 1980. D’emblée le jeu sans équivalent
de  Pogorelich  rayonne  tout  au  long  des  ces  14  programmes
anthologiques, enregistrés par Deutsche Grammophon : le geste
se fait provocateur et le premier disque à paraître dès 1981,
totalement dédié à Chopin est sa réponse mûrie, scrupuleuse
aux membres du Jury de ce Concours 1980 qui l’avait écarté.
Contrastes  exacerbés,  virtuosité  époustouflante,  rubato
original, vision toujours enflammée et jamais polie… Chopin,
Beethoven, Ravel… le génie Pogo sublime et transfigure dans un
crépitement imaginatif continu qui laisse soit déconcerté mais
admiratif,  soit  agacé  puis  réfractaire.  La  jeunesse,  le
concept finalement très soigné du llook pop rock appliqué au
classique  fait  recette  :  les  salles  se  l’arrachent  et  le
soliste embrase les publics tant l’équation de la jeunesse et
du talent bouleverse les sensibilités. D’autant plus que les
traits du pianistes, androgynes, renforcent l’énigme Pogo.

 

http://www.classiquenews.com/wp-content/uploads/2015/05/pogorelich-ivo-complete-recordings-piano-CLIC-de-classiquenews-compte-rendu-critique-du-coffret-cd-CLIC-de-mai-et-juin-2015.jpg


 

 

 

 

DG publie en 14 cd les seuls gravures studio du pianiste
prodige des 80’s et 90’s

Le piano hors normes d’Ivo
 

Les  cd  1-6  regroupent  les  premières  gravures
propres aux débuts des années 1980 : celles de la
révélation  (1981-1985)  :  programmes  solistes
Chopin bien sûr, Beethoven, Ravel (Gaspard de la
nuit), et aussi les Concertos avec orchestre de
Chopin et Tchaikovski en complicité avec Claudio Abbado). Le
cd  7  rassemble  les  24  Préludes  de  Chopin:  un  sommet
difficilement  égalable  encore  aujourd’hui  (Hambourg,  1989).
Les gravures 8-11 marquent la maturité du début des années
1990 (Sonate n°2 de Scriabine, Sonate de Liszt évidemment,
mais aussi Scarlatti et Haydn), auxquels succèdent les cd 12
et 14 de 1995 qui comprennent l’incontournable Moussorgski et
dans le dernier album, 4 Scherzos de Chopin.

 

Tout  cela  permet  de  dessiner  les  grandes  lignes  d’un
tempérament hors normes. Si Mozart, et sa simplicité grave lui
échappent  incontestablement,  ses  Bach  cependant  semblent
imposer sa musicalité au-delà des postures stylistiques. Puis
l’éclosion  de  la  maturité  si  manifeste  chez  Scriabine  ou
Chopin (les 24 Préludes demeurent la référence absolue du
catalogue Pogorelich chez DG), avant le sublime et profond
Moussorgski (Tableaux d’une exposition, autre must absolu).
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Après 14 années de carrière et d’enregistrements, Ivo cesse
toute  activité  à  la  mort  en  1996  de  son  épouse   Aliza
Kezeradze(qui de vingt ans son aînée fut son mentor, un guide
spirituel et artistique tout autant qu’une compagne dévouée).
C’est une cassure nette dont le soliste se remet encore avec
difficulté. De nouveaux récitals se sont réalisés (2014), des
velléités d’enregistrements aussi. Pour l’heure, le coffret de
14 cd édité par Deutsche Grammophon (et qui regroupe les seuls
enregistrements  studio  du  pianiste)  constitue  une  somme
artistique indiscutable : l’engagement, la personnalité, le
feu prométhéen qui s’en dégage (la vacuité d’une narcissicisme
souverain diront les critiques plus réservés) restent pourtant
captivants.  Evidemment  le  coffret  reçoit  le  CLIC  de
classiquenews  de  juin  2015.

 

 

 

 

 

CD, coffret. Compte rendu critique. Ivo Pogorelich : complete
recordings.  14  cd  Deutsche  Grammophon  réf.:  479  4350.
Consulter  le  sommaire  complet  du  coffret  sur  le  site  de
Deutsche Grammophon

 

 

 

http://www.deutschegrammophon.com/en/cat/4794350
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Monteverdi  :  Livres  I,  II,
III de madrigaux (Paul Agnew,
Les  Arts  Florissants).
Dossier spécial
CD événement. CREMONA : Livres
I,II,III par Les Arts Florisants
et Paul Agnew. Cremona. Livres
I,  II,  III  de  madrigaux  de
Monteverdi  par  Les  Arts
Florissants et Paul Agnew. Après
la parution du premier volume de
l’intégrale  des  madrigaux  de
Monteverdi (volume 1 : Mantova :
Livres  IV,  V,  VI),  Les  Arts
Florissants font paraître le second volet, celui dédié aux
premiers recueils du jeune Monteverdi, soit à édités à Crémone
dès 1587 (Livre I) où le jeune compositeur assimile et dépasse
déjà l’écriture polyphonique en imitation (Ars perfecta) légué
par Lassus et Palestrina ; très vite, dans le Livre II (1590)
où  s’affirme  la  gravità  expressive  des  poèmes  du  Tasse,
Monteverdi réinvente la langue musicale à présent inféodée au
texte souverain (Secunda prattica) : en servant le verbe, les
émotions  –  amour,  désir,  langueur,  blessures  des  cœurs
amoureux -, Claudio réalise peu à peu la révolution baroque
qui mène à l’opéra : dissonances nouvelles et utilisées de
façon  mesurée  expriment  une  nouvelle  caractérisation  plus
dramatique du texte. Les Livres de madrigaux racontent très
précisément  le  passage  des  esthétiques,  de  la  Renaissance
tardive au Baroque premier : de l’abstraction collective à
l’affirmation du sentiment grâce à l’intelligibilité recouvrée
du texte. En 1686, 1590, et 1592, soit les trois années de
publication de ses trois premiers recueils, Claudio Monteverdi
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âgé  d’une  vingtaine,  élabore  le  grand  chantier  vocal  et
musical parmi les plus décisifs de l’histoire européenne… Paul
Agnew nous en offre aujourd’hui grâce au disque, le nouveau
volet en un coffret événement. En orfèvre du poème musical, le
directeur musical adjoint des Arts Florissants (aux côtés de
William  Christie)  éclaire  ce  laboratoire  madrigalesque
spectaculaire  ;  en  un  florilège,  il  nous  en  propose  les
avancées les plus déterminantes.

 

 

 

Contexte

 

A la naissance de Monteverdi (Cremona, 1567),
Glareanus  et  Zarlino,  considèrent  que  la
musique sacrée d’alors, Ars Perfecta, – subtil
contrepoint  d’origine  franco-flamande-,
incarnant la perfection, ne peut guère être
dépassée. Les compositeurs tels Josquin des
Prés  ou  Gombert  ont  atteint  l’excellence  :
quel  progrès  pourrait-il  être  accompli  après  eux  ?  C’est
omettre  la  recherche  de  certains  auteurs  pour  lesquels
l’expression  du  sentiment  et  la  clarification  des  enjeux
émotionnels du verbe doivent aussi être les nouvelles pistes
pour régénérer le langage musical : ainsi Vicentino et Galilei
conduisent-ils un travail différent qui affirme la primauté du
texte.  Si  le  contrepoint  de  l’ars  perfecta  confine  à
l’abstraction  (et  son  élévation  affleurant  la  notion  même
d’idéal  divin),  les  nouveaux  compositeurs  souhaitent  a
contrario souligner l’acuité et l’intelligibilité concrète du
texte comme un défi musical nouveau. Si le texte sacré se perd
dans les entrelacs de la construction contrapuntique comment
dès lors impliquer les fidèles, et faire en sorte qu’ils se
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sentent  partie  prenante  du  rituel  liturgique  ?  Réunis  au
Concile de Trente, en 1560, les évèques avaient débattu de
cette question essentielle. Soucieux de pédagogie comme de
prosélythisme,  les  prélats  souhaitent  favoriser
l’intelligibilité des nouvelles compositions : rendre le texte
sacré plus accessible, plus clair, mieux perceptible, plus
immédiat et franc.
Très vite, à la fin des 1580, le compositeurs réactivent les
fondements esthétiques légués par les grecs antiques : une
mise en musique du texte (recitativo / récitatif) permet par
la mélodie, de souligner le sens du texte. Il s’agit bien
d’une articulation musicale du verbe destinée à rendre plus
explicite, le sens des textes.

Homme de synthèse plutôt que révolutionnaire, Monteverdi –
élève à Crémone du conservateur Ingegneri,  a le génie de
réunir  les  pistes  jusque  là  opposées  :  réconcilier  la
puissante  architecture  contrapuntique  et  l’articulation
nouvelle du texte.

Agé de 19 ans, Claudio publie son Livre en
1587.  Son dernier Livre (VIII) est édité à
Venise en 1638,… à 71 ans. C’est donc une
épopée  musicale,  un  lent  et  progressif
ajustement de l’écriture musicale au sens du
texte : Monteverdi offre ainsi dans ses huit
Livres  de  madrigaux,  la  quintessence  de

l’évolution esthétique qui se réalise pendant sa vie : ultimes
éclats de l’Ars perfecta de la Renaissance tardive en son
essor  maniériste  (fin  du  XVIème  siècle),  création  de  la
monodie et de la basse continue, enfin essor de la langue
lyrique baroque, alors que naît le genre nouveau de l’opéra
(Orfeo, 1607).

Or pour réussir son premier opéra, véritable manifeste baroque
et le premier du  genre, le plus réussi, Orfeo créé au palais
ducal de Mantoue en 1607, Monteverdi a pu perfectionner son
style en maîtrisant peu à peu l’écriture madrigalesque.
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Soucieux du texte et de son intelligibilité, Monteverdi veille
en particulier à inféoder harmonie et mélodie à l’expression
du texte, c’est à dire, les parole dopo la musica, les paroles
puis la musique. La musique y est servante du verbe : audace
inédite avant lui et qui prend son sens et s’incarne dans
l’esthétique  nouvelle  qu’il  appelle  désormais  «  secunda
prattica » (seconde pratique ; la première étant l’ancien Ars
perfecta légué par la Renaissance).

 

 

Paul Agnew veille ici aux préceptes esthétiques défendus
par Claudio lui-même : quel est le sens du texte ? Que

veut-il exprimer ? C’est un travail spécifique sur le verbe,
sa  prononciation  ;  sur  le  poème,  son  architecture,  «  sa
structure  et  son  rythme,  le  contexte  historique  »…  En
s’appuyant sur les témoignages et traités de l’époque, les
chanteurs des Arts Florissants multiplient tous les effets
vocaux (soupirs, murmures, silence, sauts, trilles, legato ou
staccato,  écho  inattendu…  )  afin  d’exprimer  les  milles
significations du poème. Hélas Monteverdi n’a pas laissé sur
les  éditions  de  notations  ou  d’indications  précisant  à
l’interprète, le type d’effet choisir à tel passage du poème.
On voit bien comment s’effectue le passage de la Renaissance
au Baroque, avec l’émergence de la sensibilité émotionnelle
incarnée,  accomplissement  contraire  à  l’épure  abstraite
(approche homogène et régulière) de la musique sacrée de l’Ars
perfecta  ;  avec  Monteverdi,  la  musique  passe  des  sommets
célestes  aux  vertiges  de  la  passion  et  des  sentiments
intérieurs,  transmis  par  le  texte.  L’ars  perfecta  tend  à
l’ouverture  céleste,  entend  approcher  l’idée  divine  ;  la
scunda prattica est immergée dans le labyrinthe des sentiments
et ressentiments qui attache le cœur humain aux souffrances de
l’amour. Désormais les champs qu’investit la musique d’avant
garde basculent, du sacré au profane, des textes liturgiques
éthérés à la force et l’intensité inédites de poèmes mis en
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musique.  L’opéra,  drame  de  l’intimité  et  dévoilement  des
forces psychiques peut bientôt naître (1607 : Orfeo créé au
Palais ducal de mantoue).
Le cycle enregistré par Les Arts Florissants et Paul Agnew
témoigne des concerts proposés depuis 2011 sur le thème de
l’intégrale  des  madrigaux  de  Monteverdi.  Après  le  volume
intitulé  MANTOVA,  regroupant  les  Livres  IV,  V,  VI,  qui
illustrent la maturité des recherche de Monteverdi à la Cour
du Duc Vincenzo Gonzagua, voici le second opus de l’intégrale
: CREMONA, c’est à dire la quintessence des Livres I,II,III.
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CREMONA. Monteverdi : les Livres I,II,III.. L’année où naît
Monteverdi à Crémone (Cremona), en 1567, l’Europe musicale est
dominée par l’esthétique franco flamande : le contrepoint en
imitation, réglé par Zarlino est triomphalement illustré par
les maîtres incontestables : Lassus (depuis Munich) et surtout
Palestrina. Victoria, encore jeune homme, semble suivre ce
courant  d’écriture  dominant  :  le  contrepoint  polyphonique
atteint  une  perfection  (Ars  perfecta)  qui  n’appelle  plus
aucune amélioration…
Pourtant  abstraite,  diluant  l’articulation  du  verbe  sacré,
l’Ars perfecta va bientôt être détroné par la musqiue incarnée
et dramatique de Monteverdi dont les madrigaux, de Livre et
Livre,  restituent  un  laboratoire  continu,  la  chambre  des
expérimentations  et  des  avancées  révolutionnaires.  Mieux
entendre  le   texte,  le  commenter  tout  en  favorisant  son
articulation : voilà un nouvel objectif que s’est fixé le
jeune crémonais.

Paul  Agnew  ouvre  le  florilège  CREMONA  par  un  madrigal
emblématique, extrait du Livre II de 1590 : Cantai un tempo
(“j’ai chanté autrefois”) [plage 1] qui reprend à son compte
le  madrigal  de  son  prédécesseur  Cyprien  de  Rore  (Cantai,
mentre ch’i arsi, del mio foco sur un poème de Pietro Bembo,
lui-même influencé par Pétrarque) : or Rore est déjà en 1590
démodé. Pour exprimer les langueurs nostalgiques, Monteverdi
utilise l’arts perfecta (imitations engendrées par de longues
lignes mélismatiques) en le rendant mobile, dynamique.

 

 

Crémone, 1587 :  Livre I de madrigaux

Le Livre I daté de 1587, affirme déjà le tempérament du jeune
compositeur de 19 ans qui en est déjà à son 4è recueil de
musique (que de la musique sacrée jusque là).  Ch’ami la vita
mia (“Que tu aimes ma vie”) [2] contient aussi l’allusion à



l’aimée du moment Camilla ( “Camilla, vita mia” / “Camille, ma
vie”) : la référence à un être cher déjà, source de langueurs
et de suspensions, érotiques et sensuelles caractérisent le
geste monteverdien. Baci soavi, e cari (“Baisers suaves et si
chers”) [3] est à l’avant garde des recherches de l’époque :
le principe homophonique respecte l’intelligibilité du texte,
qui par l’imitation dans l’écriture Ars perfecta tend à se
diluer (Cantai un tempo) : le mot rythme naturellement la
prosodie et la déclamation, en cela proche du souffle et de la
parole.  Les  dissonnances  colorent  certains  mots  afin  d’en
exprimer  la  connotation  émotive  particulière  souterraine.  
Ainsi Monteverdi place le texte avant la musique, concept
fondamental de la Secunda prattica et qui est le cœur de  la
nouvelle esthétique.
Pour clore son Livre I de 1587, Monteverdi aborde un texte
célèbre de Guarini  : Ardo sì ma non t’amo (“je brûle, oui,
mais sans t’aimer”) [8-10] que son maître Ingengneri avait lui
aussi mis en musique. Claudio innove en intégrant riposta et
contrariposta  du  Tasse,  un  auteur  que  le  compositeur
rencontrera  à  Mantoue.

 

 

 

Gravità du Tasse : le Livre II (1590)



Et  d’ailleurs,  c’est  naturellement
les  poèmes  du  Tasse  qui  règnent
majoritairement  dans  le  Livre  II
publié en 1590. Monteverdi semble lui
répondre  même  par  un  souci  de
caractérisation  nouveau,  et  un
dramatisme sensuel, très original. 
Trop douce et efféminée, l’écriture
madrigalesque s’est fourvoyée, écrit
Le Tasse qui réclame cette gravità
expressive plus adaptée à ses vers
(Cavaletta,  1584).   Monteverdi

exprime une conscience émotionnelle plus nuancée et subtile,
plus profonde et riche dans le traitement du verbe tassien.
Non si levav’ ancor (“L’aube nouvelle encore ne s’était pas
levée”)  [11-12],  avec  lequel  débute  le  Deuxième  Livre  de
madrigaux, comme Cantai un tempo, rend hommage à Marenzio qui
avait réalisé la mise en musique sur le même texte : madrigal
Non vidi mai dopo notturna pioggia (publié en 1585) : la
référence hommage est explicite même dès l’ouverture avec la
citation du phrasé musical de Marenzio.
De  Rore,  Marenzio,  …  Monteverdi  assimile  en  une  énergie
synthétique puissante, les meilleures avancées poétiques et
musicales qui l’ont précédé. Le Livre II en fait foi. C’est un
laboratoire  formidablement  audacieux,  d’une  culture
référentielle  impressionnante  et  aussi  orientée  déjà  vers
l’avenir et l’accomplissement des Livres III, IV, V et VI
(c’est à dire vers la maturité du séjour à Mantoue : révélé
dans le coffret cd MANTOVA déjà paru – et dédié aux meilleurs
madrigaux selon Paul Agnew des Livres IV,V et VI). VOIR notre
entretien vidéo avec Paul Agnew à Venise à propos des Livres
IV,V,VI de madrigaux de Monteverdi.

Dans  le  madrigal  hommage  à  Rore,  l’aube  est  précisément
décrite  et  exprimée,  à  mesure  que  les  jeunes  amants  se
découvrent l’un à l’autre…  Non si levav’ ancor : le parallèle
imaginé par le Tasse, entre l’éveil des âmes éprises et le
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lever du soleil est superbement compris et respecté, comme
commenté  par  le  génie  de  Claudio  (polyphonie  claire  et
délicate). L’homophonie introduit un effet digne d’un drame
qui  rompt  la  puissance  de  l’évocation  première  :  avec  le
soleil qui paraît, les 2 cœurs doivent se séparer. En un
souffle Shakespearien, Monteverdi innove déjà, avant même le
théâtre amoureux du Britannique.

Ecco mormorar l’onde (“Voici que l’onde murmure”) [15], est un
autre sommet musical et poétique du Livre II… Monteverdi se
fait peintre atmosphériste ; la quiétude profonde et comme
suspendue  de  cet  instant  d’ivresse  et  d’extase  sensuelle,
entre  le  désir  des  amants  et  le  miracle  d’une  nature
enchanteresse,  souligne  sa  sensibilité  introspective  et
émotionnelle.  Pour  Paul  Agnew  c’est  un  instant  de  grâce
absolu,  » la communion avec une aube printanière dont la
beauté demeure immuable depuis 400 ans. »

 

 

 

Débuts à Mantoue : le Livre III (1592)
Le Troisième Livre de madrigaux
édité en 1592, est contemporain
de l’installation de Monteverdi
à la Cour de Mantoue (il porte
la  dédicace  au  Duc  Vincenzo
Gonzagua), alors cénacle artistique parmi les plus actifs et
modernistes de l’époque. A quelle date Claudio rejoint la Cour
des Gonzague ? On l’ignore. Mais bientôt, un peintre de renom
se fixera lui aussi à Mantoue : Pierre Paul Rubens. C’est dire
le prestige de la Cour ducale dans l’Europe de la fin de la
Renaissance.  Après  avoir  abordé  les  méandres  picturaux  et
puissants de la poésie du Tasse, Monteverdi dans son Livre
III, rend hommage à la poétique amoureuse de Guarini dont de
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larges extraits d’Il pastor fido (“Le Berger fidèle”) sont
très  représentés.  Ce  recueil  de  poèmes  est  alros  le  plus
célébré  et  utilisé  par  les  compositeurs  madrigalistes  aux
côtés de la Gerusalemme Liberata (“Jérusalem délivrée”) du
Tasse. La maîtrise du registre émotionnel (affectif selon Paul
Agnew)  gagne  encore  en  profondeur  et  en  justesse  :  le
Monteverdi de la maturité paraît dans ce Livre III ; le début
des années 1590 marque une avancée phénoménale du langage
expressif montéverdien.

Le madrigal dernier :  Vattene pur, crudel (“Va-t’en, cruel”)
[19-21]  affirme  par  sa  durée  et  sa  construction  ample  et
puissante : 3 madrigaux différents et successifs en expriment
la progression dramatique. c’est déjà un mini opéra avant
l’heure  qui  inspiré  par  la  Gerusalemme  Liberata  du  Tasse
exprime  très  précisément  la  solitude  blessée  de  la  belle
Armide qui ne peut empêcher des larmes amères à la vue du
navire qui emporte loin d’elle le chevalier chrétien Renaud
qui a ravi son coeur. Sa plainte et sa prière font place au
regret : elle s’évanouit de dépit.

Paul  Agnew  en  dévoile
l’étonnante  modernité  qui
préfigure le Livre VI :  » le
récit à la première personne du
mouvement d’ouverture ainsi que
la  thématique  annoncent  le
Lamento d’Arianna (“Lamentations

d’Ariane”)  du  Sixième  Livre  tandis  que  l’écriture  chroma-
tique, associée à l’étourdissement d’Armide, se distingue par
sa science et sa maîtrise techniques inédites. Cette œuvre est
une véritable prouesse sur le plan de la dramaturgie musicale,
écrite alors que Monteverdi n’a que 25 ans ».
Les 3 premiers Livres de madrigaux de Monteverdi désignent
l’étonnante  maturité  du  jeune  Claudio  :  son  immense
sensibilité poétique et dans l’agencement mobile, changeant
des  madrigaux,  son  esprit  de  synthèse  opéré  à  Crémone  et
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immédiatement au début de son séjour mantouan, au début des
années  1590.  La  personnalité  du  duc  Vincenzo  Gonzagua,
exigeant  beaucoup  de  ses  poètes  et  madrigalistes  a
certainement stimulé davantage le jeune musicien alors membre
du foyer artistique le plus prestigieux d’Italie.

 

VOIR notre clip vidéo : CREMONA, les Livres I, II, III de
madrigaux de Monteverdi par Les Arts Florissants et Paul Agnew

 

Illustrations : Monteverdi mûr ; Paul Agnew ; Cremona, Piazza
del Comune  (DR)

 

 

Angers  Nantes  Opéra.  Eugène
Onéguine de Tchaikovski

Angers  Nantes  Opéra.  Tchaïkovski  :  Eugène
Onéguine.  19  mai-16  juin  2015.  7
représentations.  Erreurs  de  jeunesse…
Tatiana, jeune âme romantique s’éprend d’un
cynique désabusé Eugène, qui par orgueil tue
en  duel  son  meilleur  ami,  le  plus  loyal,
Lenski,  pourtant  promis  à  la  belle  Olga.
Ecartée Tatiana devient princesse Grémine et
quand elle retrouve en fin d’action Onéguine,

enfin conscient et réceptif à son amour, il est trop tard :
Tatiana  ne  quittera  pas  son  époux  pour  le  dandy  léger.
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L’amertume et les remords d’Onéguine, la constance de Tatiana,
en un contraste saisissant ferment ce chapitre de l’école
amoureuse, initialement conçue par Pouchkine en 1830.

 

 

 

reprise attendue d’Onéguine à Angers et à Nantes

Tchaikovski : exprimer Pouchkine
 

Subtil orchestrateur, génial mélodiste, dramaturge né aussi,
Tchaikovski peint en 1877, l’univers poli voire hypocrite de
la bonne société russe de la fin XIXè, puritaine, faussement
croyante, barbare, superficielle. Sa faculté à exprimer les
sentiments  nobles  et  purs  (l’air  de  la  lettre  de  Tatiana
qu’elle adresse à Onéguine), la désespérance et la solitude
maudite aussi (l’air de Lenski : l’un des plus beaux de toute
la  littérature  lyrique  russe)  affirment  le  talent  du
compositeur habile narrateur, fin psychologue. Finalement il
n’est que Onéguine qui ne chante pas vraiment d’air mais sa
présence quasi continuelle, conduit l’œuvre, dévoile le sombre
ressentiment  d’un  cœur  détruit  qui  finalement  s’ouvre  à
l’amour,  sans  être  vraiment  sauvé  ;  l’errance  et  la
résignation  sont  ses  lots  intimes.

Tchaikovski porte à la scène la langue puissante et directe de
Pouchkine,  l’inventeur  de  la  langue  russe  au  théâtre.  Le
compositeur adapte 3 fois ses pièces et drames : Mazeppa en
1884, La Dame de Pique en 1890 et donc Eugène Onéguine en
1877, première approche pouchkinienne, la plus dense, la plus
introspective aussi, dans laquelle il projeta certainement ses
propres  sentiments.  La  force  d’Eugène  Onéguine  n’est  pas
spectaculaire  mais  psychologique  et  émotionnelle,  dévoilant



deux décalées, inadaptées au monde : Eugène par son cynisme et
ses blessures, comme Tatiana dans son rêve de Cendrillon. En
définitive, Tchaïkovski de décrit pas les vers de Pouchkine :
il les exprime. Angers Nantes Opera reprend la production
d’Eugène Onéguine, créé en Lorraine en 1997.

 

 

 

Nantes / Théâtre Graslin
mardi 19, jeudi 21, dimanche 24,  mardi 26, jeudi 28

mai 2015

Angers / Le Quai
dimanche 14, mardi 16 juin 2015

 

 

 

Eugène Onéguine de Tchaikovski à Angers Nantes Opéra
Scènes lyriques – en trois actes et sept tableaux.
Livret de Piotr Ilitch Tchaïkovski et Constantin Chilovski
d’après  Eugène  Onéguine,  roman  en  vers  de  Alexandre
Pouchkine. Créé au Théâtre Maly de Moscou, le 29 mars 1879.
Direction  musicale:  Lukasz  Borowicz Mise  en  scène:  Alain
Garichot

avec
 Charles Rice, Eugène Onéguine
 Gelena Gaskarova, Tatiana
 Claudia Huckle, Olga 
Suren Maksutov, Lenski
 Oleg Tsibulko, Le Prince Grémine
 Diana Montague, Madame Larina 

http://www.angers-nantes-opera.com/eugene.html
http://www.angers-nantes-opera.com/eugene.html
http://www.angers-nantes-opera.com/eugene.html
http://www.angers-nantes-opera.com/eugene.html
http://www.angers-nantes-opera.com/eugene.html


Stefania Toczyska, Filipievna
 Éric Vignau, Monsieur Triquet
 Éric Vrain, Un Capitaine et Zaretski

 

 

Choeur d’Angers Nantes Opéra Direction Xavier Ribes Orchestre
National des Pays de la Loire

Production de l’Opéra de Nancy et de Lorraine, créée à Nancy
le 19 avril 1997.
[Opéra en russe avec surtitres en français]

 

 

CD.  compte  rendu  critique.
Dubois  :  Aben  Hamet
(Malgoire,  2  CD  ALT,  mars
2014
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CD.  compte  rendu  critique.
Dubois : Aben Hamet (Malgoire, 2
CD ALT –  mars 2014). Il y a un
an,  Jean-Claude  Malgoire  dans
l’esprit de troupe qui l’anime à
la tête de l’Atelier Lyrique de
Tourcoing  osait  reconstituer
Aben  Hamet  d’après  les
Abencérages  de  Chateaubriand  :
un  opéra  orientaliste  qui  ne
pouvait guère être monté car la
partition orchestre était perdue
(elle  sera  retrouvée  à  la  BNF  par  un  heureux  hasard  de
circonstance, juste après les représentations de Tourcoing) :
pas démonté, Jean-Claude Malgoire en proposait alors sa propre
version  orchestrale  s’appuyant  sur  un  solide  travail
d’orchestration d’après la partition connue chant et piano et
d’après  les  traités  d’orchestration  de  l’époque  comme  la
manière  contemporaine  de  Gounod,  Massenet,  Bizet….  Le
fondateur de l’Atelier lyrique de Tourcoing s’inspirait aussi
de son écoute attentive des autres partitions de Théodore
Dubois mieux connues et éditorialement complètes (Symphonies,
l’oratorio Le Paradis perdu…).
En découle une instrumentation colorée et parfois miroitante
(comme peu l’être un tableau de l’excellent peintre Gérôme,
lui aussi « institution » comme le fut Dubois), où règnent
évidemment la harpe, les cors, et le saxo, – alors instrument
nouveau  presque  incontournable-,  et  les  accents  proprement
orientalisants  aux  percussions  tels  que  clochettes,
castagnettes,  tambour  de  basque…

Dans  un  esprit  de  troupe,  Jean-Claude  Malgoire  restitue
l’opéra orientaliste de Dubois : Aben Hamet
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Fatalité des guerres affrontées…

Classiquenews avait souligné la réalisation de
cette  restitution  lyrique,  finement  menée,
bénéficiant  comme  toujours  à  Tourcoing  d’une
distribution  solide  qui  combinait  des
tempéraments  scrupuleusement  caractérisés.  Dans

les rôles des amants maudits que leur religion respective
écarte définitivement (leur duo à l’église au III scelle cette
impossibilité tragique), Aben et Bianca, Guillaume Andrieux et
Ruth  Rosique  incarnent  avec  ardeur  deux  profils  éperdus
rattrapés par la fatalité des religions affrontées.
Le dernier Abencérage soulève vainement les Maures de Grenade,
contre les Espagnols, certainement sous la pression d’une mère
(Zuléma), rien que revancharde et haineuse : Aben y sacrifie
toute vie amoureuse avec la catholique Bianca (fille du Duc de
Santa Fe, elle même descendante du Cid, vainqueur des Maures
au XIè) : il y perd aussi la vie puisque l’action s’achève
avec la mort du guerrier dérisoire dans les bras de Bianca…
L’amour est impossible entre deux jeunes gens de religions
opposées, ainsi que Chateaubriand le dit aussi dans son roman
Atala.  C’est  aussi  la  folie  des  haines  séculaires  et
transgénérationnelles  que  les  parents  transmettent  à  leurs
enfants.  Une  sorte  d’endoctrinement  familial,  stupide  et
destructeur. On voit bien que la partition ainsi n’est pas que
décorative ni séduisante.

Le chef défend avec conviction l’une des partitions les plus
habiles de Dubois l’académique (version rééquilibrée de 1888
conçue par l’auteur après la création de 1884), qui malgré les
volontés ici et là de le réhabiliter, peine à être enfin
reconnu : l’histoire dira si mon œuvre sera appréciée à sa
juste valeur… on connaît l’adage. Persistent une réticence et
le poids d’un soupçon tenace vis à vis des Académiques du
XIXème, suspectés (à torts) de conformité crasse. D’autant que
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Dubois fut membre de l’Institut, Professeur et directeur du
Conservatoire, auteur d’un traité d’harmonie…

L’engouement pour son style précis, souvent raffiné, et ici
fidèle aux enjeux humanistes du sujet illustré avant lui par
Chateaubriant,  reste  timide.  Il  revient  à  Jean-Claude
Malgoire,  chef  toujours  surprenant  par  ses  choix  et
visionnaire, le mérite de ne jamais se tromper et servir des
œuvres  qui  méritent  absolument  d’être  révélées  au  grand
public. Le coffret de 2 cd souligne les bénéfices d’un travail
unique en France qui allie l’original raffiné et l’esprit de
troupe  dont  la  cohérence  et  l’énergie  collective  font  si
souvent défaut ailleurs.

CD. Dubois : Aben Hamet (version 1888). Avec
Guillaume  Andrieux,  Ruth  Rosique,  Nora
Sourouzian,  Hasnaa  Bennani,  Marc  Boucher…
Atelier lyrique de Tourcoing, La Grande Ecurie
et  la  chambre  du  Roy.  Jean-Claude  Malgoire,
direction. Enregistré à Tourcoing en mars 2014.

2 cd Atelier Lyrique de Tourcoing. LIRE aussi notre annonce de
la  parution  du  cd  Aben  Hamet  de  Dubois  par  Jean-Claude
Malgoire...

CD.  Haydn  :  Symphonies
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Parisiennes  (Sir  Roger
Norrington,  SOny  classical,
2013)

CD,  compte  rendu,  critique.  Haydn  :  6
Symphonies  parisiennes  (Norrington,
juillet 2013). Composées en 1785 et 1786,
les 6 Symphonies parisiennes n°82 à 87,
marquent  un  nouveau  jalon  dans  la
maturation  artistique  de  Haydn  :  alors
qu’il sert son patron à Esterhaza surtout
en matière d’opéras bouffes (d’une veine

comique  dont  la  subtilité  égale  celle  de  Mozart  et  aussi
annonce  Rossini),  Haydn  livre  plusieurs  cycles  de  musique
purement instrumentale et symphonique pour l’extérieur : avant
ses concerts mémorables à Londres, Paris lui ouvre les bras à
travers le Comte d’Ogny qui commande pour le Concert de la
Loge Olympique, plusieurs symphonies nouvelles dans le goût
nouveau,  c’est  à  dire  des  Lumières,  classique,  véritable
sommet de la Symphonie viennoise. Les premières symphonies
furent créées à Paris en 1787 et très vite reprises partout en
Europe.

 

 

Sir Roger Norrington cisèle la facétie inventive des
Parisiennes de Haydn (1785-1786)

6 sommets de l’élégance viennoise
pour Paris
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Les Symphonies 87 et 85 rassemblent les qualités de ce coffret
et démontrent les arguments du pétillant Norrington, capable
de  ciseler  et  varier  les  effets  avec  la  complicité  d’un
orchestre sur instruments modernes. Preuve qu’il ne suffit pas
jouer sur des cordes en boyau pour réussir l’interprétation.
Il y a aussi des questions de styles et de jeu qui pèsent de
tout  leur  poids.  Stylistiquement,  l’interprétation  de
Norrington  s’impose  indiscutablement.  Dès  la  87,  saluons
l’étonnante vigueur du propos qui préambule au superbe Adagio,
de  structure  rhapsodique,  en  ré  majeur  laisse  s’épanouir
l’intelligence de l’orchestration : en particulier l’étonnante
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cadence  pour  les  vents,  d’une  finesse  d’inspiration
spécifiquement viennoise et haydnienne… (flûtes et hautbois
pleins de fraîcheur pastorale, contrastant avec la gravité à
pas mesurés des cors). Les instrumentistes zurichois suivent
la  tendresse  amusée  du  chef  dans  le  Menuet,  au  rythme
haletant, d’une couleur balkanique, avec le solo de hautbois
virtuosissime  dans  le  trio.  L’équilibre,  l’économie  des
effets,  la  facétie  raffinée,  l’élégance  du  ton  préserve
toujours la noblesse pudique de Haydn.
La 85, dite « Reine de France », hommage à la protectrice des
arts à quelques années de la Révolution, s’impose aussi par la
justesse des intentions et du style choisi, défendu, développé
par Norrington et l’Orchestre de chambre de Zurich. La romance
française citée en ouverture du second mouvement (la gentille
et jeune Lisette) s’adresse directement à Marie-Antoinette qui
de fait l’applaudit particulièrement. Datée de 1785, c’est le
sommet absolu du cycle : trépidante, et raffinée, elle exige
motricité des cordes, dynamiques précises, et accents calibrés
des vents comme des cuivres (cors). La simplicité, l’élégance,
et ce parfum de populaire parfaitement recyclé, caractérisent
en  effet  l’une  des  meilleures  réussites  symphoniques  de
Haydn.  Norrington sait admirablement caractériser l’élégance
aristocratique du Menuet et la charge plus plébéienne du trio,
comme un résumé de toute la société du XVIIIè, celle d’avant
la  Révolution  :  codée,  hiérarchisée,  polissée  et  aussi
corsetée. En usant d’une infime subtilité, Haydn sait varier
les formes de la structure jusque dans le choix nouveau du
rondo-sonate pour l’ultime mouvement (Finale, Presto).

La tenue des autres symphonies dont la célébrissime
Ours (au tempérament martial) est de la même eau :
on  reste  surpris  par  l’imagination  fertile,
somptueusement  évocatrice  du  chef  Norrington,

averti, expert de l’approche historiquement informée. Ce qu’a
à nous dire le maestro relève du prodige : comme Harnoncout et
pourtant  ici  sur  instruments  modernes,  il  nous  surprend,
dévoile la langue jamais répétitive, la syntaxe expérimentale
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de chaque symphonie. D’Esteraza, Haydn allait plonger dans un
affadissement  de  son  écriture  instrumentale.  Opportune,  la
commande  venant  de  Paris,  lui  permet  de  satisfaire  ses
ambitions les plus audacieuses : l’inspiration n’a jamais été
aussi impétueuse, risquée, poétiquement juste. Défi pour tout
orchestre de chambre, chaque Symphonie parisienne est un opéra
en soi, un drame aux milles rebondissements. Il appartient au
chef  et  à  ses  instrumentistes  de  révéler  l’invention
permanente  de  l’écriture,  d’en  ciseler  le  relief  et  d’en
défendre la trépidante énergie. Ce que réussit idéalement Sir
Roger. Très convaincant.

 

 

Joseph Haydn : 6 Symphonies parisiennes, n°82-87 (1785-1786).
Zurich Chamber Orchestra. Sir Roger Norrington, direction. 3
cd Sony classical 88875021332. Enregistré à Zurich en juillet
2013.

 

 

 

CD.  Piotr  Beczala  :  the
french  collection  (1  cd
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2014)
Piotr Beczala : the french
collection  (1  cd  Deutsche
Grammophon,  août  2014).
Enregistré à Lyon à l’été
2014, ce récital romantique
français  atteste  du  métal
intense, au medium riche et
aux  aigus  tendus  et
couverts à souhait (parfois
un peu durs cependant dans
le  Werther  du  début  par
exemple) du ténor polonais
Piotr  Beczala.  La
musicalité  est

indiscutable,  l’autorité  de  la  voix  naturelle,  avec  une
émission et une articulation jamais forcées. L’ardeur enivrée
de son Werther d’ouverture (Toute mon âme est là ! Pourquoi me
réveiller…), puis le sens du legato de son Massenet (Le Cid :
Ô souverain, ô juge,ô père…) s’accordent aussi à un souci du
verbe, son articulation et sa couleur, qui s’avère passionnant
à suivre. Le phrasé, le soin de l’accentuation révèlent un
interprète fin et délicat, vrai amateur de notre langue qui ne
sacrifie  jamais  le  sentiment  et  la  nuance  intérieure  sur
l’autel de la puissance. Saluons l’équilibre qu’apporte le
raffinement  et  la  concentration  du  chanteur  malgré  un
orchestre et un chef ampoulés et tonitruants… dans ce Massenet
qui reste ciselé grâce à la seule tenue du chanteur (de toute
évidence, soliste et orchestre ne sont pas sur le même plan :
Beczala paraît souvent trop raffiné face au collectif). Ses
Berlioz sont ils de la même eau ? Le sublime Faust, enivré,
contemplatif,  nostalgique  peine  cependant  à  se  préciser  :
intonation  moins  affirmée  car  les  intervalles  et  le
cheminement harmonique déstabilisent le legato qui reste trop
apeuré, timide, incertain. La voix même délicate ici manque de
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souffle et de vertige : elle n’atteint pas les cimes quasi
abstraites de la musique (dont la voie est évoquée / dessinée
par des cordes éthérées). Plus narratif moins spatial, l’air
de Bénédict : « Je vais l’aimer », plus enraciné dans une
prononciation dramatique, rappelle le miracle Gedda, mais sans
son feu passionnel sousjacent : Beczala nous paraît là bien
timoré.

Les  Boieldieu  et  Donizetti  sans
défaut de Beczala

En français, son Carlos verdien (Fontainebleau !…), à la fois
hymne à la nature impassible et aveu d’amour pour celle que le
prince  aime,  ne  parvient  pas  également  à  saisir  l’enjeu
fulgurant des mots. Le timbre beau glisse sur les phrases sans
en projeter l’intensité émotionnelle : l’articulation manque
de consonnes. Sans relief, ni mordant, le chant se ramollit
(avec des aigus serrés). Dommage.
Plus rare, La Dame blanche de Boieldieu et l’air de Georges :
Viens,  gentille  dame…  qui  ne  réclame  que  la  tenue  et  la
hauteur soutenue des aigus rayonnants, sans véritable enjeu
dramatique,  sinon  l’impatience  de  l’amoureux,  convainc
résolument  (mais  là  encore,  la  direction  épaisse  et
démonstrative  du  chef  Altinoglu,  aux  instruments
outrageusement mis en avant, couvrant parfois la voix, agace).
Pour  le  chanteur,  ce  Boieldieu  délicat  est  projeté  avec
naturel et grâce. Même couleur extatique et enivrée pour les
deux Donizetti : Ange si pur de Fernand de La Favorite, puis
Seul sur la terre … Ange céleste de Dom Sébastien lui vont
comme un gant : sans dramatisme intense ni contrastes nuancés,
le  chanteur  enchante  par  sa  ligne  souveraine,  quitte  à
sacrifier la précision de l’articulation.

Les deux Gounod montrent les limites d’un travail perfectible



encore sur la prononciation, surtout dans Faust : Salut !
demeure chaste et pure… ce n’est pas le violon sirupeux, en
veux tu en voilà, trop mis en avant qui couvre l’imprécision
de l’articulation ; à croire que le soliste semble ne pas
comprendre les enjeux de la scène et les idées du texte…
En revanche, La Fleur que tu m’avais jetée (Don José de Carmen
de Bizet) fait valoir les mêmes qualités du timbre raffiné des
airs du début, mais étrangement le ténor aime soudain les
petites convulsions surrexpressives : abus surstylé hors sujet
car l’intensité du timbre devrait tout faire ici ; ce manque
de simplicité gâche le début de l’air (d’autant que le son
filé d la fin en voix de tête est irréprochable : « et j’étais
une chose à toi »). Quand Beczala fait simple, concentré sur
la ligne fluide, le miracle se produit : son Don José est
indiscutable en dépit de l’affectation superficielle et bien
inutile que le chanteur, moins inspiré, nous impose ici et là.
N’est pas Gedda qui veut décidément.
Ce devait être une belle cerise sur le gâteau : le duo entre
Manon et l’Abbé des Grieux à Saint-Sulpice, scène de passion
ultime dont l’exacerbation suscite la reconquête par la jeune
courtisane  de  son  ancien  amant  devenu  homme  de  Dieu  ;
l’orchestre  épais  là  encore  et  d’un  maniérisme  surdaté,
n’aident pas les deux solistes Piotr Beczala et… Diana Damrau,
d’autant  que  chacun  ne  maîtrisent  pas  toutes  les  nuances
linguistiques de leur partie respective. Le jeu dramatique du
ténor est surexpressif et sa partenaire manque singulièrement
de sobriété. Un chant contourné, maniéré, et là encore des
instruments  artificiellement  proches  gâchent  notre  plaisir.
L’intensité  y  est  certes  mais  au  détriment  de  la  finesse
émotionnelle.

Le  récital  a  le  mérite  de  confirmer  le  tempérament
indiscutable  du  ténor  polonais  Beczala  dans  les  emplois
aériens et presque de pur bel canto, ses Donizetti, Boieldieu
et  Gounod  sont  les  meilleures  réussites  de  ce  récital
lyonnais. Notre réserve va à l’orchestre dont le style ampoulé



sous  la  baguette  du  chef  rien  que  démonstratif  et  sans
nuances, reste continument hors style. Heureusement d’autres
directions et parfois sur instruments d’époque ont démontré
les qualités de la finesse, de la légèreté qui œuvrent pour un
dramatisme autrement plus raffiné.

CD.  Piotr  Beczala,  ténor  :  The  french  Collection.  Airs
d’opéras de Massenet (Le Cid, Werther, Manon), Gounod (Roméo
et Juliette, Faust), Boieldieu (La Dame blanche), Donizetti
(La Favorite, Dom Sébastien), Verdi (Don Carlos), Berlioz (La
Damnation de Faust, Beéatrice et Bénédict), Bizert (Carmen).
Enregistrement réalisé à Lyon en août 2014. 1 cd Deutsche
Grammophon 00289 479 4101

Tancredi  de  Rossini  à
Lausanne
Lausanne,  Opéra.  Rossini  :
Tancredi. Les 20,22,25, 27, 29
mars 2015. Ottavio Dantone, fin
baroqueux, pilote en Suisse, le
seria  le  plus  virtuose  de
Rossini  dans  la  mise  en  scène
d’Emilio Sagi. Avec Bonitatibus,
Pratt, Golossov, Y. Shi, Camille
Merckx…
Avant de briller dans la veine comique avec Le Barbier de
Séville de 1816, Rossini éblouit tout autant dans le genre
seria  comme  l’atteste  en  1813,  son  melodramma  eroico,
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Tancredi, Tancrède inspiré de Voltaire. A Syracuse, Tancredi –
héros normand conquérant de la Sicile, réhabilite l’honneur
bafouée  d’Aménaide,  accusée  d’intelligence  avec  l’ennemi
sarrasin.  Selon  les  versions,  Tancredi  succombe  à  ses
blessures de guerre ou épouse sa bien aimée enfin lavée de
tout soupçon. En 1813,  l’écriture de Rossini incarne ce bel
canto délicat et virtuose où le raffinement de la ligne vocale
exprime  la  vertu  morale  du  héros.  Le  rôle  titre  est
traditionnellement  réservé  à  un  mezzo  travesti  (hier
l’éblouissante Maryline Horne). Pour la création parisienne de
1822, Rossini réécrivit le rôle de Tancredi pour la Pasta.

Tancredi, 1813 de Rossini à l’Opéra de Lausanne
Les 20,22,25, 27, 29 mars 2015.
Ottavio Dantone, direction
Emilio Sagi, mise en scène

Nouveau Trittico de Puccini à
Tours
Tours, Opéra. Puccini : Il Trittico.  Les 13,15,17 mars 2015.
3 miniatures véristes. 3 en 1. Puccini a composé en 1918, un
ensemble de 3 ouvrages destinés à être représentés en une
seule soirée, enchaînant: Il Tabarro, Suor Angelica, Gianni
Schicchi. Le cycle fut créé à New York, au Metropolitan Opera
le 14 décembre 1918.
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Il  Tabarro  (la  Houppelande)
d’après le drame de Didier Gold
(1910) est un pur joyau vériste
en  un  acte,  où  la  misère
quotidienne  se  change  en
tragédie. On y retrouve le trio 
emblématique de l’opéra italien:
une soprano (Giorgetta) mariée à un baryton (Michele) qui le
trompe avec un ténor (Luigi). L’intrigue se déroule sur les
quais de Seine: Luigi est décidé à quitter la femme qu’il doit
partager, il sera débarqué à Rouen. Mais Michele démasque
l’identité de l’amant de sa femme et l’étrangle puis le cache
sous sa  houppelande… En peu d’effets, le compositeur brosse
chaque tableau, variant les climats, entre impressionnisme et
expressionnisme avec un sens prodigieux de l’efficacité et de
la synthèse.

 

 

 

3 miniatures véristes
 

Suor Angelica. Même acte d’un réalisme sec et froid dans Suor
Angelica. L’action se déroule dans un couvent italien du XVIIè
où une ancienne aristocrate a été enfermée après avoir eu un
enfant  suite  à  une  liaison  illégitime.  Sa  tante  vient  la
visiter: lui fait signer un acte où la jeune femme renonce au
patrimoine familial,t out en lui annonçant la mort de son
enfant qu’elle n’a plus jamais revu. Au comble de la solitude
et du dénuement, Suor Angelica imagine la misère de son enfant
mort  (Senza  Mamma):  elle  avale  un  poison.  La  Vierge  lui
apparaît en lui présentant un enfant. Ici pas de rôle masculin
mais une confrontation entre l’agent du destin (la tante) et
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la tendresse défaite de la l’héroïne.

Gianni Schicchi peut avoir été inspiré par un fait réel conté
par Dante des Les Enfers (Chant XXX, vers 1308). L’action se
passe à Florence… A la mort du vieux Buoso Donati, les membres
de sa famille entendent récupérer les biens que le défunt a
légué à un couvent. Schicchi (baryton) est appelé au chevet du
mort, avec sa fille Lauretta qu’aime passionnément Rinuccio,
le neveu de Buoso. Schicci prend l’aspect du mourant dans son
lit afin de dicter ses dernières (fausses) volontés à son
notaire: il lèguera tout son patrimoine à chacun des membres
avides et complices. Puccini marque le contraste en invoquant
dans ce tableau cynique et funèbre, la tendresse des deux
amants : Rinuccio (Hymne à Florence) et Lauretta qui dans son
air  (O  mio  caro  Babbino)  pastiche  la  première  manière  du
compositeur.  Schicchi  réalise  ainsi  le  complot  mais  il
s’octroie la maison du mort, écartant tout autre prétendant,
afin d’y abriter l’amour des deux jeunes gens. Gianni Schicchi
est une autre fable satirique, lyrique mais grinçante qui
renouvèle depuis Falstaff, l’art de la pure comédie italienne,
approchée par épisode et petites touches dans l’acte I de
Tosca, grâce au personnage du sacristain.

 

 

 

 

Giacomo Puccini : Il Tritico, le Triptyque (1918)

Il Trittico : approche et enjeux
des œuvres

 



Il  Tabarro.  De  la  fièvre,  de
l’angoisse  dans  un  orchestre
omniprésent  (au  risque
d’étouffer  parfois  les  voix?),
doit ici projeter et préserver
l’âpre réalisme d’un conte très
cynique où le trio traditionnel
de  l’opéra  italien  exalte  les
tensions émotionnelles entre les
protagonistes; la soprano et le
ténor,  Giorgetta  et  Luigi
s’aiment en cachette, à la barbe de l’époux véritable de celle
ci, Michele (baryton). Les deux amants ont à voir avec ceux de
Louise  de  Charpentier:  deux  âmes  enflammées,  ardentes  et
nostalgiques, portant chevillé au coeur l’amour de l’asphalte
parisien, ce Belleville où ils sont tous deux nés: jamais
Puccini n’a autant déclaré sa flamme à la ville lumière : ce
Paris des amants, d’un romantisme radical et suicidaire, déjà
perceptible dans La Bohème (d’ailleurs l’ombre de Mimi flotte
incidemment dans l’air du ténor à sa fenêtre au début du
drame)… Souvent, le portrait de celui que l’on trompe est loin
d’être  tout  noir  :  Michele  n’est  pas  un  mari  despotique;
ardent,  “bon  et  honnête”,  il  sait  lui  aussi  s’ouvrir  aux
effluves d’une nostalgie silencieuse… certes endeuillée par
leur  enfant  mort.  Et  est-il  si  dindon,  inconscient  àa  la
tromperie de son épouse ? Tant d’humanité chez ce personnage
le rend naturellement émouvant.  Il y a dans la description
puccinienne d’une histoire somme toute anecdotique, la pure
ivresse délirante d’un abandon à la mort: ces 3 inadaptés ne
sont pas heureux et cultivent finalement une addiction à la
déploration tragique…
Au regard du raffinement de l’orchestration, on rêverait d’un
Puccini  joué  comme  Ravel:  où  le  génie  des  mélodies
s’assortisse  d’un  raffinement  de  la  langue  orchestrale  :
chaque  maestro  se  doit  de  faire  jaillir  ces  joyaux
d’instrumentation  qui  font  de  Puccini  le  plus  fascinant
orchestrateur de son temps… On voit bien que l’écriture de
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Puccini  transfigure  l’anecdote  :  Il  Tabarro  pourrait  être
l’esquisse et le manifeste de toute l’esthétique lyrique de
l’opéra italien au début du XXè. Une direction mesurée, claire
et brillante suffirait à rendre tout le génie puccinien, si
évident dans ce triptyque…  Après tout jouer Wagner intimiste
n’est pas si contre productif ! Dans le cas de Puccini, le
bénéfice serait tout autant profitable.

 

Suor Angelica. Avec le recul, et en comparaison avec ses deux
autres volets, Suor Angelica est l’opéra le moins réussi de la
trilogie  du  Trittico  puccinien.  Les  30  premières  minutes
restent bavardent et anecdotiques même si elles sont destinées
à  exposer  lieu,  action,  caractères:  les  épisodes  qui  se
succèdent: les rayons de soleil sur la fontaine transformant
l’eau en or; la piqûre de guêpe et le remède concocté par
Angelica en soeur guérisseuse; puis les fruits de la quête,
enfin l’annonce d’une visite au parloir… sont musicalement
faibles;  tout  bascule  avec  la  confrontation  de  la  tante
d’Angélique,  cette  princesse  venue  laver  l’honneur  d’une
famille salie par la faute d’Angélique… laquelle se montre
révoltée  contre  l’ordre  qui  la  contraint  à  l’expiation  …
depuis 7 ans. Ainsi se dévoile le secret de Suor Angelica qui
a eu hors mariage, un enfant.
La tragédie s’épaissit encore lorsque la tante apprend à sa
nièce détestée que son pauvre garçon est mort de maladie…
Puccini écrit enfin le premier grand air du drame: lamento
grave et sombre d’une jeune mère anéantie par ce qu’elle vient
d’apprendre et qui retrouve le souffle sacrificiel et délirant
de Butterfly. La suite de l’opéra en un acte est déséquilibré
et la descente de la grâce divine mise en parallèle avec la
mort par poison d’Angelica pose des problèmes de réalisation
scénique que souvent les productions ne règlent pas… bien au
contraire.  Attention ! :  si les chefs n’y veillent pas, Tout
peut basculer dans le ridicule pathétique et la théâtralité
sirupeuse. Le vérisme n’est pas afféterie.



 

Gianni Schicchi. D’après un conte décrit par Dante, Puccini
adapte pour la première fois, le genre comique dont il fait
ici,  après  le  Falstaff  de  Verdi,  un  pur  joyau  délirant,
délicieusement cynique et parfaitement satirique. Comme Paris
dans Il Tabarro, c’est ici Florence qui inspire les pages les
plus lyriques auxquelles le compositeur associe le duo des
amants, Lauretta et Rinuccio; du reste c’est pour eux que
l’ingénieux  Gianni  Schicchi  (le  père  de  la  jeune  fille)
élabore son plan en travestissement et usurpation afin qu’ils
s’aiment  dans  la  maison  florentine  dont  ils  savent  si
justement  célébrer  le  charme.  Par  la  voix  de  Rinuccio
s’exprime une vibrante apologie de la cité Toscane et de ses
environs; et Puccini réserve à Lauretta le plus bel air de
l’opéra (o moi caro bambino…) très habilement placé dans le
fil narratif, quand encore circonspect quant à l’application
du stratagème, Gianni succombe finalement à l’insistance de sa
fille si insistante et si amoureuse; en outre, le compositeur
oppose  avec  finesse  l’ardente  juvénilité  des  deux  cœurs
aimants à l’étroitesse d’esprits des parents du défunt venus
récupérer, coûte que coûte, leur part d’héritage. La verve
comique doit éviter boursouflure, car la partition exige a
contrario  la  subtilité  truculente  des  operas  Buffa  de
Donizetti  (Don  Pasquale)  …

 

 

 

Tours,  Opéra  à  l’Opéra  de  Tours.  3  dates
événements  :
Giacomo  Puccini  :  Il  Tritico,  le  Triptyque
(1918)
Nouvelle production

Vendredi 13 mars 2015 – 20h

http://www.operadetours.fr/il-trittico
http://www.operadetours.fr/il-trittico
http://www.operadetours.fr/il-trittico
http://www.operadetours.fr/il-trittico
http://www.operadetours.fr/il-trittico


Dimanche 15 mars 2015 – 15h
Mardi 17 mars 2015 – 20h

Conférence Il Trittico de Puccini :
Samedi 7 mars – 14h30 – Grand Théâtre – Salle Jean Vilar
Entrée gratuite

 

 

Les Vêpres de Rachmaninov
France  Musique  :  le  9
janvier, 14h. Rachmaninov :
Les Vêpres. Début 1915, il y
a  un  siècle,  en  pleine
guerre, Rachmaninov compose
entre  janvier  et  février
2015, les Vêpres opus 36 :
15 Cantiques pour chœur et
solistes  a  cappella  (six
pages de vêpres et neuf de
matines).  Il  utilise  les
mélodies du rituel orthodoxe
comme il l’avait fait pour
la Liturgie. Refus du brio,
absence  de  virtuosité,  le  cycle  exprime  une  nouvelle
intériorité,  une  profondeur  qui  est  liée  aux  derniers
événements de la vie personnelle et amicale : simplicité et
sincérité éblouissent ici, nuançant l’image du Rachmaninov,
prodige au piano et concertiste célébré dans les plus grandes
salles de concert. L’œuvre est celle d’un homme atteint, hanté
par la mort : depuis la déclaration de la première guerre,

http://www.operadetours.fr/il-trittico
http://www.operadetours.fr/il-trittico
https://www.classiquenews.com/les-vepres-de-rachmaninov/
http://www.classiquenews.com/wp-content/uploads/2014/10/rachamninov-582-594-dossier-opera-actualite-cd.jpg


Rachmaninov a réduit son activité de compositeur ; il perd
aussi quelques temps après la création des Vêpres, plusieurs
de ses amis et proches : Scriabine, leur ancien professeur
Taneïev, puis surtout son père. Rachmaninov confirme à ses
proches : « il est impossible de vivre quand on sait que l’on
doit de toute manière finir par mourir ».

 

 

 

France Musique. Rachmaninov : Les Vêpres. Vendredi 9
décembre  2014,  14h.  Chœur  de  Radio  France.  Celso
Antunes, direction.
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