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CD. Coffret Rameau 2014 (27 cd ERATO).
Nul ce coffret événement pour l’année
Rameau  2014  récapitule  40  ans
d’interprétation  raméllienne  :  comme
souvent,  les  approches  les  plus
pertinentes  sont  extrahexagonales,
voire  anglo-saxonnes…  Paillard  et
Harnoncourt, puis McGegan et Gardiner,
surtout William Christie qui réinvente
Rameau en lui restituant sa poétique symphonique singulière…
voilà autant d’interprètes majeurs qui font de la réédition
anniversaire élaborée par Erato pour l’année Rameau 2014 et en
27 cd, une somme événement. Evidemment CLIC de classiquenews.
Le coffret prend valeur d’odyssée discographique dévoilant les
jalons marquants de l’interprétation ramellienne depuis 40 ans
– c’est dire son importance d’autant plus cruciale pour les
250 ans de la disparition du compositeur en 2014. Commençons
par les pionniers, certes perfectibles mais si bien inspirés.
Telle  deux  bornes  référentielles,  règnent  en  premiers
marqueurs de référence propre aux années 1970 : le Castor et
Pollux d’Harnoncourt en 1972, puis Les Indes galantes par
l’équipe française de Valence impliquée deux ans plus tard par
Jean-François Paillard, en 1974.

Reconnaissons à Vienne, le flux expressif du premier
défenseur  des  instruments  d’époque  :  sans
parfaitement  maîtriser  l’intelligibilité  de  notre
langue, Harnoncourt sait instiller avec le mordant

parfois acide dont il a le secret, cette ossature interne
intensément dramatique qui creuse la profondeur poétique et
tragique de la partition : les danses y acquièrent un statut
autre  que  celui  de  simples  et  artificielles  pauses  :  la
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construction  complexe  avec  choeurs  gagnent  le  pari  de  la
clarté et l’orchestre sait mordre par son approche affûtée. De
fait Harnoncourt même s’il n’a pas approfondi par la suite se
révèle le premier grand interprète du Rameau dramaturge. En
particulier sur instruments d’époque- ceux de son Concentus
Musicus  de  Vienne-,  restituant  pour  la  première  fois  des
balances et des dynamiques expressives proches du XVIIIème.

 

 

 

Joyaux ramélliens
 

Valence, 1974. Immense surprise
que l’approche de Jean-François
Paillard dont déjà le conception
du  continuo,  la  volonté  de
clarté  et  de  transparence  du
choeur,  le  choix  de  certains
solistes dont l’inoubliable John
Elwes  (Tacmas,  Adario),  au
timbre  soyeux,  clair,
intelligible  d’une  tendresse

héroïque sans apprêt (un modèle pour tous ceux qui viendront
après lui), indique la voie à suivre pour la redécouverte de
Rameau. En 1974, sa lecture des Indes Galantes est bien celle
pionnière et fondatrice d’une vérité (équilibres ténues des
pupitres, coloration humaine et nostalgique des ballets…) que
bientôt portera à l’excellence William Christie, et que fort
étonnament certains baroqueux actuels, parmi les plus récents,
continuent d’ignorer…  En comparaison, l’orchestre si lourd de
l’Opéra de Paris avec Leppard en 1980 -lire ci après) paraît
indigne de la scène parisienne : « Papillon inconstant » est
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chez  Paillard,  d’une  infinie  poésie,  instrumentalement,
vocalement.  Un  modèle  pour  tous,  par  sa  justesse,  son
élégance, à défaut d’avoir tous les moyens. Mais l’esprit de
Rameau règne aux côtés de Paillard (disparu en avril 2013) …
remercions Erato d’en avoir gardé la mémoire.

En 1980, l’orchestre de l’Opéra de Paris dirigé par Raymond
Leppard  ne  partage  pas  malheureusement  une  telle  éthique
instrumentale  et  ce  malgré  une  distribution  assez
époustouflante  comptant  plusieurs  chanteurs  acteurs  d’un
aplomb psychologique exceptionnel : surtout Von Stade, puis
Eda-Pierre et le royal  Van Dam. … soit des valeurs sûres du
star  système  d’alors,  son  Dardanus  est  de  facto
orchestralement hors sujet : empâté, sirupeux, restitué de
façon confuse et approximative (le clavecin bavard à souhait
comble  un  manque  de  rigueur  scientifique);   en  cela  vite
dépassé par les baroqueux de la génération suivante : plus
légers, fins, précis,  caractérisés,  mordants. Triste constat
pour les Français à propos de leur patrimoine. Les avancées
viennent outre Manche, de la part de deux britanniques Mc
Gegan et Gardiner, avant le NewYorkais – et français de coeur-
, Christie.

Le miracle londonien de Nicholas
McGegan  (né  en  1950).  Si  en
1980, l’Opéra de Paris assène un
Rameau  ampoulé,
instrumentalement indéfendable, 
l’aurore des vertus stylistiques
vient  de  Londres  où  un  mois
après  Leppard  à  Paris,  

l’exceptionnel et flamboyant Mc Gegan, – trentenaire d’une
insolente  certitude  en  décembre  1980,  enregistre  le  plus
inventif  et  le  plus  irrésistible  des  opéras  héroïques  et
pastoraux conçus en 1749 par le duo Cahusac et Rameau : Naïs. 
D’un ouvrage commandé pour la Paix, les auteurs très à la mode
et particulièrement inspirés conçoivent un drame musical au
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souffle jamais écouté jusque là, ou l’inventivité mélodique de
Rameau engendre une partition comme son sujet sur l’amour de
Neptune,   d’une  continuité  fluviale  et  océanique  gorgée
d’énergie  permanente.   La  force  vient  là  encore  de
l’intelligence  de  la  conception  musicale  qui  imprime  un
développement organique nouveau,  les séquences (courts airs, 
récitatifs alanguis et extatiques,  choeurs de rage,  ballets
fusionnés à l’action) semblent se déduire les uns des autres
en une perspective sonore unique qui se métamorphose au fur et
à mesure du temps dramatique.  La poésie du propos (Neptune
foudroyé donc humanisé par l’amour que suscite la belle nymphe
Naïs),  l’éclat  et  la  profondeur  du  geste  global  dont  un
orchestre  aux  vrais  accents  d’époque  (bois  insolemment
savoureux : hautbois et bassons saisissants), mais aussi deux
chanteurs  idéalement  touchants  par  leur  sobriété  et  leur
tendresse  font  toute  la  valeur  de  cet  enregistrement
britannique absolument majeur.  La seule réserve vient de la
langue,   parfois  d’une  articulation  molle  ou  trop  sombre
malgré un sens inouï de la caractérisation individuelle : que
ce Neptune humanisé en ténor a de grâce et d’ardeur héroïque, 
sans compter Naïs dont l’air du II : « je ne sais quel ennui
me presse » reste l’un des plus inspirés de Rameau.

Outre  la  Platée  revigorante  (à
défaut d’être réellement poétique
et  trouble)  de  Minkowski  –  qui
depuis a bien perdu en profondeur
raméllienne  :  ses  récentes
Boréades de 2014 – brouillonne,
démonstratives  donc  creuses-,
n’ont  guère  convaincu-,  le
champion  absolu  aux  côtés  des
McGegan  et  avant  Christie,
demeure « l’autre Britannique »,
Sir John Gardiner (né en 1943).

Dans le sillon du formidable Naïs de son compatriote McGegan,
Gardiner dirige alors les grands Rameau au festival d’Aix en
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1980, bénéficiant de stars (dont Jessye Norman en Phèdre pour
Hippolyte en 1983 : hélas l’enregistrement n’a jamais été
commercialisé même s’il existe…) ou justement l’ultime ouvrage
de Rameau, répété mais interdit finalement à cause de son
livret trop audacieux et irrévérencieux même : Les Boréades de
1982. Erato dans la foulée des soirées aixoises a enregistré
cet absolu discographique guère égalé depuis : tant par le
style  nerveux  et  souple  de  l’orchestre  (scintillements  et
audaces cynégétiques – cors et clarinettes- de l’ouverture –
formidable contredanse en rondeau qui ferme le I : tonicité,
mordant, souplesse chorégraphique disent ici l’absolu liberté
de  l’écriture  orchestrale),  tempérament  des  solistes
(l’Alphise  de  Jennifer  Smith  y  incarne  avec  finesse  et
gravité, l’amour douloureux de la reine de Bactriane avec une
profondeur psychologique bouleversante ; elle chantera plus
tard La Folie dans Platée de Minko en 1988-, Philip Langridge,
John Aller, François Le Roux…), au mérite de Gardiner revient
aussi la sensibilité instrumentale, hautement dramatique de la
direction. Les années 1980 ont été décisives pour Rameau.
L’enregistrement prend même valeur de première mondiale car
l’opéra ne fut jamais créé l’année où meurt Rameau en 1764: sa
modernité et ses éclairs instrumentaux rejaillissent ici de
façon superlative. Encore un joyau qui accrédite la valeur de
la box Erato.



La révolution interprétative
vient d’un maître absolu en
l’occurrence  William
Christie  : c’est qu’en plus
de  la  force  tendre  de  son
orchestre, Bill cultive comme
personne  le  souci  de
l’éloquence  linguistique  et
du  verbe,  le  nerf  et  la
nostalgie  des  danses,
l’effusion  tendre  du
sentiment  amoureux  de  forme
pastorale.  Son  Hippolyte  et
Aricie  enregistré  à  Garnier
en  1995  s’impose  enfin  par  la  somptuosité  incisive,  
opulente,   rageusement  dramatique  comme  superbement
chorégraphique et d’une poésie nostalgique dans les ballets et
divertissements, de l’orchestre des Arts Florissants dont on
sent bien que le chef fondateur en a réglé le moindre effet,
le plus initime accent, la nuance la plus ténue… c’est une
version première de référence. Comme l’est Les Boréades de
Gardiner, réalisé 12 ans auparavant. Evidemment, la Phèdre de
Lorraine Hunt y brille d’un éclair intérieur bouleversant,
convoquant  chez  Rameau  toutes  les  héroïnes  tragiques  de
Racine.

Diction superlative et structurante, plateau de solistes d’un
relief individualisé… la vision du chef souverain rétablit la
violence racinienne des passions contenues dans le premier
opéra  de  Rameau  (1733)  qui  frappe  tout  autant  par  son
invention audacieuse, délirante,  fantastique (sublime acte
des enfers). Voici restitué le génie de Rameau réinventeur de
la tragédie baroque française dont il fait un spectacle total.

Même évidence irrésistible pour ses Fêtes d’Hébé (live de
1997) qui délivre la même magie envoûtante mais sur un canevas
autre, celui tout aussi abouti convaincant et expérimental de
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l’opéra ballet. L’ouvrage de 1739 trouve ici les qualités
distinctives  de  son  Hippolyte  :  profil  convaincant  des
protagonistes  (même  si  l’on  trouve  parfois  l’Hippolyte  de
Padmore un rien trop minaudant, une once affecté…,  pulsation
énergisante  et  organique  d’un  orchestre  flamboyant  et  si
finement  caractérisé  qui  réalise  l’unité  et  la  profonde
continuité des 3 entrées chacune – poésie,  musique, danse-,
affirmant le raffinement de chaque discipline sans atténuer
l’intelligence de la totalité. Sophie Daneman,  Paul Agnew s’y
montrent entre autres irrésistibles,  comme dans La Guirlande,
acte de ballet enregistré en 2000 avec le même esprit raffiné,
délicat, pétillant mêlé à la grâce la plus tendre : où a-t-on
élaboré un Rameau aussi humain, nostalgique,  trépidant? 
C’est bien tout le charme d’une époque sensuelle et raffinée
dont La Pompadour amie maîtresse du roi était alors la grande
organisatrice…  ayant  trouvé  en  Rameau,  son  ambassadeur  le
mieux inspiré.

En 1997, retour d’un McGegan qui
récidive  non  plus  au  service
d’un  drame  héroïque  à  grand
effectif mais dans la miniature
d’un acte de ballet : Pigmalion.
17  ans  après  un  Nais
époustouflant  par  son  souffle
épique  ou  Neptune  apprend
l’amour  le  dieu  y  est  incarné

par un ténor tendre: (superbe option), le chef affirme une
profondeur poétique et amoureuse comme davantage ciselée :
sans perdre sa superbe vivacité,  McGegan l’un des premiers
ramelliens qui compte avant Gardiner caresse chaque inflexion
du héros frappé impuissant démuni face au miracle de l’amour.
La justesse de la direction produit les mêmes prodiges que
Naïs même si là encore le Britannique ne maîtrise pas comme
Christie l’éloquence tendue et sculptée de la langue,  choix
des chanteurs oblige.  Mais l’intention,  le style à défaut
d’une  accentuation  parfaite  rejoignent  ici  la  totale
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compréhension du chef face à la source première de la magie
ramellienne: sa musique d’un raffinement et d’une élégance
suprêmes.  Il  n’y  a  qu’à  écouter  comment  le  maestro  (trop
absent en France) exprime la métamorphose de Pigmalion dans le
seul flot organique et continu de la divine musique, celle des
ballets  de  plus  en  plus  inspirés,  légers,  aériens…
L’enregistrement  confirme  les  affinités  de  McGegan  et  de
Rameau.

La  suite  d’après  les  Surprises  de  l’Amour,
donc  succession  de  séquences  purement
orchestrales qui en soit est un pari légitime
car il démontre à juste titre l’ampleur du
génie  symphonique  de  Rameau,  montre  un
Marc Minkowski fidèle à lui-même, limité dans
ses effets… pétaradants. Certes vivace mais

essentiellement démonstratif : c’est enlevé mais creux. Voilà
une  limite  singulièrement  discriminante  pour  le  chef  des
Musiciens  du  Louvre  qui  chez  Rameau  où  il  faut  de  la
profondeur (McGegan, puis Gardiner et Christie se sont révélés
sur ce registre décisifs), se borne à défendre une machinerie
instrumentale riche en surenchère : ses épisodes langoureux
manquant spécifiquement de ce trouble et de cette grâce qui
font le charme inénarrable de William Christie (écouter ici
Zéphyre ou la Guirlande où le pastoralisme qui exprime la
fusion  des  coeurs  en  extase  avec  le  sémillant  chant  des
oiseaux,  marque  un  point  d’accomplissement  de  l’esthétique
Pompadour : moins creux justement que veut bien nous le faire
accroire  les  commentateurs  jamais  en  reste  d’une  vision
réductrice et schématique par méconnaissance : nostalgique et
d’une pudeur mariée à l’élégance la plus pure). Evidemment la
Platée  de  Minko,  avec  l’incomparable  Jennifier  Smith,
remplacée  ensuite  sur  la  scène  par  Delunsch  et  surtout
l’exceptionnelle Annick Massis-, reste le joker indiscutable
du chef des Musiciens du Louvre : la comédie sarcastique et
cynique va bien à sa direction là encore plus mordante que
profonde…
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Christie  :  l’accomplissement
symphonique  et  la  poésie
souveraine.  La  poétique  et
l’esthétique  que  développe
William  Christie  et  ses  Arts
Florissants  à  l’encontre  de
Rameau  demeure  certainement
l’apport  le  plus  convaincant
dans  l’interprétation

raméllienne depuis les 20 dernières années. Le chef inscrit
Rameau dans une ambition symphonique qui montre à quel point
l’orchestrateur  hédoniste  et  sensuel  égale  l’audace  du
théoricien  savant  et  expérimental…   A  l’appui  de  son
Zoroastre,  tout  autant  dramatique  et  orchestralement  très
abouti, n’écoutez que la dernière partie des Fêtes d’Hébé pour
comprendre tout ce que peut apporter Bill l’enchanteur à la
lyre ramélienne : ce drame sous jacent qui souterrain enracine
les personnages dans une tragédie préalable, d’une infinie
pudeur, d’une expression à l’élégance alliant, combinaison si
rare  ailleurs,  raffinement,  naturel,  sincérité.  L’équilibre
sonore  des  instrumentistes  des  Arts  Florissants  mariés  à
l’éloquence méditative des choeurs achèvent de produire un
tableau d’un dramatise irrésistible. La fin de la seconde
entrée La Musique puis enchaînée, la IIIème entrée : La Danse,
sous  la  direction  de  Christie  dévoile  une  profondeur
d’intention insoupçonnée : une grâce sombre, un esthétisme 
idéal  déjà  crépusculaire,  les  ors  scintillants  et  l’ombre
mystérieuse à la fois. La direction d’un maestro hautement
inspiré rétablit le développement organique du flot musical :
chaque séquence semble naître de la précédente, indiquant une
vaste  perspective  purement  musicale  qui  unit  toutes  les
parties et vainc la tentation de la fragmentation : voilà qui
rétablit ce souci de la cohérence interne d’un Rameau immense
symphoniste, préberlozien en somme (cf. l’ivresse opulente du
Tambourin en rondeau qui revendique la suprématie de la seule
musique  emportée  par  l’énergie  dansante  ;  idem  pour
l’arabesque frénétique, subtilement enjouée de la Contredanse
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finale).  Une  filiation  préromantique  qui  accrédite  encore
grâce  à  la  vision  de  William  Christie,  la  modernité
inclassable de Rameau le réformateur.  Avec Bill, ce Rameau
poète et coloriste approche évidemment non plus le Boucher
lascif  (et  quand  même  malgré  sa  virtuosité  chromatique,
essentiellement décoratif) mais plutôt par ce miroitement de
teintes  nuancées  et  rares,  l’éclat  lunaire  et  cuivré,
nostalgique  et  introspectif,-  saturnien  donc  infiniment
mystérieux- de … Watteau. Du début à la fin de ces Fêtes
d’Hébé, la clarté et l’esthétisme de la direction saisit par
son élégance, son panache dramatique, sa frénésie nerveuse
(pulsion et vitalité de l’air « L’objet qui règne dans mon
âme  »  d’un  Mercure  –  Jean-Paul  Fauchécourt  à  la  diction
irrésistible  :  l’orchestre  des  Arts  Flo  s’y  montre  d’une
souplesse proche du sublime !). Un accomplissement qui se
rapproche évidemment par l’intelligence de la vision de son
Hippolyte  et  Aricie,  pour  nous  d’une  profondeur  et  d’une
sincérité poétique inégalée.

Il  manque  à  cette  quasi  intégrale  des  oeuvres  lyriques
majeures de Rameau, le fameux Castor et Pollux de Christie
édité chez un autre label… mais, pour McGegan et Gardiner
anthologique, Paillard immensément touchant, surtout Christie
ardent et sincère ambassadeur de la poétique raméllienne, le
coffret de 27 cd édité par ERATO pour l’année Rameau 2014 est
l’événement  incontournable  de  cet  an  de  célébration  aux
apports divers.

RAMEAU 2014 : The opera collection, 27 cd ERATO.
Christie : Hippolyte et Aricie, Les Fêtes d’Hébé,
Zoroastre, La Guirlande, Zéphyre. Gardiner : Les
Boréades. Harnoncourt : Castor et Pollux. Leppard
: Dardanus. Minkowski : Les Surpises de l’Amour

(suite  orchestrale),  Platée.  McGegan  :  Naïs,  Pigmalion.
Paillard : Les Indes Galantes.
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CD.  Rameau,  Handel  :
Concertos pour orgue, Pièces
pour  clavecin…  (Zaïs,  Paul
Goussot, Paraty, 2013)
CD. Rameau, Handel : Concertos
pour  orgue,  Pièces  pour
clavecin…  (Zaïs,  Paul  Goussot,
Paraty,  2013).  Attention,
programme  remarquablement
audacieux.  Et  sur  le  plan
interprétatif  :  quelle
fulgurance dans un jeu à la fois
noble,  généreux  et  aussi  percutant  voire  d’une  mordante
énergie ! Sans réserve, voici le cd que nous attendions pour
l’année Rameau 2014 : d’une plénitude enthousiasmante et par
le  choix  de  son  programme,  dans  les  œuvres  retenues  et
transcrites, l’expression la plus sincère et la plus directe
de cette furie musicale, doublée d’élégance propre au génie
raméllien  :  l’affinité  des  interprètes  (instrumentises  de
l’ensemble Zaïs et organiste) avec le compositeur est totale
et aussi d’une inventive audace comme l’atteste l’intelligence
des transcriptions proposée s’agissant des Pièces de Rameau,
originellement pour clavecin et transférées ici à l’orgue.
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D’abord au service du premier Concerto pour
orgue  de  Haendel  (HWV  309),  la  gravité
(couleurs sombres d’un lugubre solennel grâce
aux bassons vrombissants) de l’Adagio & organo
ad libitum captive dès le début ; la précision
mordante,  -pulsionnellement   pertinente  de
l’Allegro  qui  suit  montre  à  quel  point  la
musicalité  rayonnante  de  l’ensemble  Zaïs  (Benoît  Babel,
direction)  sait  s’affirmer  avec  une  exceptionnelle  volupté
assurée, complice à chaque mesure de l’orgue bordelais, royal,
et même impérial dans sa démesure réellement impressionnante.
De ce fait, la cohérence et l’équilibre dans la prise de son,
résolvant l’ampleur réverbérante de l’orgue avec le relief des
instrumentistes  est  exceptionnellement  réussie.  Outre  sa
justesse artistique convaincante, le programme satisfait donc
aussi sur le plan de sa réalisation technique, préservant une
balance idéale malgré la disparité des instruments en jeu. Un
exemple même de naturel et de prise de son vivante. Bravo aux
ingénieurs du son!

Côté Rameau, le Portrait de La Poplinière – clin d’œil à son
protecteur parisien, est la première transcription opérée :
dans son transfert à l’orgue accompagné par les musiciens de
Zaïs, elle ne perd rien  de son panache ni de son caractère
hautement enjoué,  avec propre au jeu tout en finesse de
l’organiste Paul Goussot, une nuance de facétie élégantissime
: quelle intelligence dans le style. De facto on se prend à
imaginer comment Rameau jouait à son époque, prêt à tous les
risques, à toutes les boutades provocantes (rapportées par ses
contemporains)…  à  tous  les  délires  d’un  musicien  –  comme
Haendel- : improvisateur hors pair… Comment jouait  Rameau à
son époque ? : probablement comme dans cet enregistrement qui
ose cette évocation à laquelle tous les spécialistes et les
connaisseurs ont un jour pensé !
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Un Rameau inédit à l’orgue

La  monumentalité  à  l’épreuve  de
l’intimité facétieuse
 

Hélas non transcrit à l’orgue (ce qui aurait été
tout  autant  légitime  car  les  témoignages
rapportent  que  Rameau  improvisait  à  l’orgue
d’après  ses  propres  mélodies  lyriques),  le
souffle  épique,  de  fière  allure  de  la
Ritournelle  extraite  du  premier  chef  d’œuvre
lyrique,  Hippolyte  et  Aricie  saisit  par  son
mordant aristocratique d’un dramatisme lui aussi
irrésistible.  L’ensemble  Zaïs  est  visiblement

inspiré par son sujet.
S’agissant des 3 Pièces pour clavecin en concerts du Livre IV 
(La Forqueray, La Cupis, La Marais), le même constat s’impose
à la faveur des interprètes : le gigantisme spatialisé qui
aurait  pu  noyer  la  fine  expressivité  et  l’intelligence
mordante voire satirique de chaque propos n’affecte en rien la
prodigieuse invention de Rameau, ni ses qualités chambristes
ni son raffinement expressif. Orchestre et orgue accomplissent
un  prodige  de  conversation  dialoguée  qui  étonne  par  son
assise, sa clarté, une superlative complicité. Chapeau bas.
Energie  et  feu  –  voire  embrasement-  de  la  Forqueray  ;
intériorité pudique de La Cupis… ; festin à tous les étages de
La Marais. Les instrumentistes ne se brident pas : ils savent
trouver ce naturel et cette liberté du geste qui font tant
défaut chez bon nombre de leurs confrères.

Sous  les  doigts  aériens,  magiciens  de  Paul
Goussot, l’alternance des Pièces de Rameau avec
les 3 Concertos pour orgue de Handel se réalise
avec cohérence : l’exercice de la monumentalité
s’y déploie avec un naturel et une précision au
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service de l’expressivité la plus fine. Le jeu habité et très
intérieur de l’organiste (superbes respirations) fait valoir
dans le grand format sonore, ses qualités de détails et de
nuances. Voici un Handel certes majestueux mais si humain, si
subtil. Comme son Rameau : fin, volubile, enjoué. Programme
superlatif, donc logiquement CLIC de CLASSIQUENEWS d’octobre
2014.

Rameau : Pièces pour clavecin (Concerts III et IV,
1741, transcrits pour orgue et orchestre). Handel :
Concertos pour orgue. Paul Goussot, grand orgue Dom
Bedos  1748  (Ste-Croix  de  Bordeaux).  Zaïs.  Benoit

Babel,  direction  (1  cd  Paraty).  Enregistrement  réalisé  en
septembre 2013 à l’Abbatiale Sainte-croix de Bordeaux, France.
Parution annoncée mi octobre 2014.

 

 

 

 

LIRE aussi notre ENTRETIEN avec Benoît Babel, à propos du cd
Rameau & Handel

ECOUTER un extrait du cd Rameau & Handel sur le site du label
Paraty
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DVD.  Inoubliable  Lulu  de
Barbara  Hannigan  (Bel  Air
classiques)
DVD. Berg : Lulu. Barbara Hannigan (La
Monnaie, Bruxelles, 2012). On attendait
encore  une  mise  en  scène  décalée,
déjantée du perturbateur et souvent rien
que provocateur Krzysztof Warlikowski :
de  facto  sa  Lulu  dont  il  fait  une
frustrée  de  la  danse  classique,  est
prévisible et guère réellement mordante :
certes  noire  et  sombre  mais  pas
fulgurante. Et souvent confuse à force de
déballer  un  fatras  de  références  au
cinéma,  sans  omettre,  signature
anecdotique à laquelle on n’échappe plus: la présence de ses
lavabos en email blanc, emblème du polonais, angoissé à l’idée
d’être oublié du début à la fin !
Heureusement, la force et la violence restructurantes de la
production bruxelloise présentée à La Monnaie en octobre 2012,
frappent grâce à la direction de Paul Daniel (ciselée en un
classicisme introspectif captivant) à laquelle l’incarnation
magistrale de la soprano Barbara Hannigan apporte la figure
passionnante de sa féminité lascive, animale, féline d’une
portée irrésistible : une autre Lulu qui a le physique et le
trouble  vocal  aussi  délirant  déchirant  que  la  française
Patricia Petibon. Autre Lulu anthologique à l’Opéra de Genève
récemment… La diva Hannigan déjà mémorable et visuellement
marquante dans Written on skin de George Benjamin à Aix 2012
(décidément  une  grande  année  pour  la  soprano  canadienne),
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incarne cette Lulu protéiforme, féline, ingénue, adolescente
et femme, Lilith et nymphe, monstre adorable à laquelle elle
offre une présence millimétrée : danseuse amère aux figures
déséquilibrées,  miroir  de  ses  dérangements  intérieurs.
D’autant que le chef remplaçant quasiment au pied levé Lothar
Koenings,  Paul  Daniel  se  montre  d’une  sobriété  fluide,
déployant un somptueux tapis orchestral pour une diva actrice
indiscutable. Saluons aussi parmi une distribution en rien
bancale : L’Eventreur de Henschel et la claire virilité de
l’Alwa de Charles Workman… Vocalement et orchestralement, la
production de Lullu version La Monnaie s’impose donc car le
trouble qu’incarne le phénomène Hannigan demeure inoubliable.
A écouter et voir de toute urgence.

Berg : Lulu. Opéra en trois actes d’après Franck
Wedekind  :  Erdgeist  et  Die  Büchse  der  Pandora.
Troisième  acte  par  Friedrich  Cerha.  Production
enregistrée  en  octobre  2012  à  La  Monnaie  de

Bruxelles.  1  dvd  Bel  Air  classiques.  Parution  :  le  23
septembre  2014.
Lulu,  Barbara  Hannigan  •  Gräfin  Geschwitz,  Natascha
Petrinsky • Theatergarderobiere, Gymnasiast & Groom, Frances
Bourne • Maler & Neger, Tom Randle • Dr. Schön & Jack The
Ripper, Dietrich Henschel • Alwa, Charles Workman • Schigolch,
Pavlo Hunka • Tierbändiger & Athlet, Ivan Ludlow • Prinz,
Kammerdiener  &  Marquis  Albrecht  Kludszuweit,  Albrecht
Kludszuweit, Claude Bardouil • Theaterdirektor & Bankier, Rúni
Brattaberg • Mutter, Mireille Capelle • Eine Fünfzehnjährige,
Anna  Maistriau  •  Kunstgewerblerin,  Beata
Morawska  •  Journalist,  Benoît  De
Leersnyder  •  Polizeikommissar,  Medizinalrat  &  Professor,
Gerard Lavalle • Diener, Charles Dekeyser • Dance, Rosalba
Torres Guerrero, Claude Bardouil. Orchestre symphonique de la
Monnaie.  Paul  Daniel,   direction  musicale  •  Krzysztof
Warlikowski,  mise en scène • Malgorzata Szczesniak, décors et
costumes  •  Felice  Ross,  lumières  •  Christian  Longchamp,
dramaturgie  •  Claude  Bardouil,   chorégraphie  •  Denis
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Guéguin, vidéo • Rosalba Torres Guerrero,  danse et écriture
des solos

Stradella  :  La  forza  delle
stelle (Mare Nostrum, 2013).
CD. Stradella : La forza delle
stelle  (Mare  Nostrum,  2013).
Malgré son titre poétique et qui
renvoie aux étoiles, le sujet de
ce passionnant ouvrage est une
Serenata  conçue  pour  la
délectation voire la jubilation
littéraire de son commanditaire,
la Reine Christine de Suède ; la
partition  de  Stradella  éblouit
par sa maîtrise des modulations
tonales d’une richesse expressive souvent irrésistible, alors
que  les  couleurs  de  l’orchestre,  divisé  en  Concertino  et
Concerto Grosso-, se réduisent pourtant à un collectif de
cordes seules.
L’œuvre frappe par sa franche expressivité poétique que le
relief et le caractère des deux voix principales (Damone et
Clori : Nora Tabbusch et Claudia Di Carlo), les deux amants en
effusion renforce, dévoilant et l’art superlatif de Stradella,
et la sensibilité de son patron : la Reine Christine de Suède
qui à Rome, s’étant convertie au catholicisme, favorise une
cour  personnelle  particulièrement  raffinée,  autant  par  le
talent des musiciens qu’elle engage, que l’exigence littéraire
et poétique défendue auprès des écrivains qui lui fournissent
livrets et textes; ayant renoncé au trône suédois dès 1654,
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menant  grand  train  dans  la  cité  pontificale  dès  1655,
Christine permet en 1671, l’ouverture à Rome du premier opéra
public… inauguré par le Scipione Africano de … Stradella. 
Ainsi Rome avant Venise, et 5 avant la Sérénissime-, ouvrait
son premier théâtre lyrique public et payant, preuve étant
faite  que  le  nouveau  genre  musical  emblématique  de  l’âge
baroque,  avait  trouvé  son  public,  suscitant  désormais  une
nouvelle économie du spectacle.
Sebastiano Baldini écrit le scénario d’une Sérénade souhaitée
par la Reine dont le sujet délibère à la façon d’un cénacle de
lettrés, – en écho à l’Accademia littéraire et artistique
fondée par la Reine à Rome-, des diverses vertus et méfaits de
l’amour. Les deux amants alanguis sont bientôt rejoints par un
groupe de passants, 5 participants, qui chacun, témoigne de sa
propre vision et expérience amoureuse…

Si  le  continuo  ou  la  Sinfonia  d’ouverture  mériteraient
engagement plus finement canalisé (le Balletto s’enlise par
manque de vigueur et de tenue sur la durée), le choix du
plateau vocal fait tout le sel de cette lecture caractérisée
et expressive, où l’acidité parfois aigre des deux voix aiguës
principales rend vie et sang à un texte aux riches références
poétiques et mythologiques; la version retenue ici est celle à
7 personnages (selon le manuscrit conservé à Turin). La basse
(Mauro Borgioni) comme le ténor ajoute une palette de timbres
vocaux idéalement mordants et flexibles. Leur souci du verbe à
travers l’étonnante diversité des recitatifs stradelliens fait
mouche : la tension linguistique porte autant que la musique
l’intense  portée  poétique  de  l’ouvrage.  La  beauté  de  la
musique et le génie dramatique de Stradella éclatent dans une
partition qui méritait totalement d’être ainsi redécouverte et
qui a fait la réussite d’une soirée mémorable au festival
Alessandro Stradella.

Alessandro Stradella : La forza delle stelle. Ensemble Mare
Nostrum. Andre De Carlo, direction. Enregistrement réalisé à
Nepi (Viterbe, Italie) en septembre 2013.  1 cd Arcana.



CD  annonce.  LUCIFER,  le
nouveau  disque  de  Guillaume
Connesson par JC Spinosi (1
cd Deutsche Grammophon)
CD  événement  à  paraître  ce  8
septembre  chez  Deutsche
Grammophon : « Lucifer », nouvel
opus  discographique  réunissant
le  Concerto  pour  violoncelle
(2008)  et  le  ballet  Lucifer
(2011)  du  compositeur
contemporain  né  en  1970,
Guillaume  Connesson.  Voici  en
avant  première,  un  extrait  de
notre critique à paraître comme
le recueil discographique, ce 8
septembre 2014 : « Tonale comme Escaich ou Hersant, la musique
du Français Guillaume Connesson (né en 1970) nous touche par
sa  fabuleuse  activité  dramatique  que  colore  une  véritable
sensibilité orchestrale : sa rythmique trépidante (évidemment
proche des répétitifs américains dont surtout Reich ou Glass),
sa précision et son énergie engageant toutes les ressources de
l’orchestre s’affirment en particulier ici, dans deux œuvres à
l’instrumentation choisie et changeante, surtout immédiatement
accessibles : son Concerto pour violoncelle et surtout le
ballet Lucifer qui allie une ivresse lyrique éperdue à un
sentiment de désespérance maudite. La richesse de l’écriture
exprime cette tragédie intime qui surgit malgré l’élan des
danses  explicites,  le  mouvement  souvent  irrépressible  des
épisodes mis en musique…  Le quadra offre dans ce nouvel album
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édité  par  Deutsche  Grammophon,  une  fabuleuse  traversée
orchestrale  dont  les  facettes  scintillantes  soulignent  le
talent  du  Connesson,  dramaturge,  chorégraphe  et
orchestrateur….«  .

L’album  Lucifer  de  Guillaume  Connesson  est  CLIC  de
classiquenews  du  mois  de  septembre  2014.  Prochaine  grande
critique dans le mg cd dvd livres de classiquenews, le 8
septembre 2014.

Livres.  Leyla  Gencer  par
Zeynep  Oral  (Bleu  Nuit
éditeur)

Livres.  Leyla  Gencer  par
Zeynep  Oral  (Bleu  Nuit
éditeur).  Voici  un  texte
hommage  à  la  soprano

coloratoure  turque  Leyla  Gencer
(1928-2008), une première somme que nous
attendions  avec  d’autant  plus  de
curiosité  qu’il  n’existe  pas  de
biographie sur la cantatrice mythique.
Diva  des  années  1960  et  1970,  elle
chante Elisabeth1ère de Rossini, ou pour
la  couverture  de  ce  texte,  Caterina
Cornaro…  La diva turca qui fut la voix des reines romantiques
à  l’opéra  :  c’est  elle  !  Elle  aura  comme  Callas,  sa
contemporaine, réinventé le chant Donizettien et Rossinien,
marqué  par  son  style  subtil  et  très  incarné,  les  opéras
verdiens et aussi mozartiens. De ses choix de répertoire,
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grâce à son engagement sans équivalent alors pour chaque prise
de  rôle,  une  nouvelle  cohérence  artistique  se  profile,
privilégiant ce bel canto romantique italien qui de Bellini à
Verdi et comptant Rossini, Donizetti, affirme une intelligence
chantante : un modèle absolu pour les jeunes cantatrices à sa
succession. Après La Gencer, les divas des années 1980 dont
surtout Montserrat Caballe profiteront, marchant dans ses pas
(Elisabeth  1ère  de  Rossini  que  Leyla  Gencer  dévoile  en
recréation mondiale à Palerme en 1971). La « diva turca »
demeure un modèle en terme d’intelligence dramatique et de
perfection  vocale.  Ses  crises  d’humeur  sont  restées
légendaires  :  inféodant  le  choix  des  chefs  à  sa  propre
conception des rôles qu’elle avait approfondis comme personne
(sinon  comme  Callas,  autres  monstre  de  travail  et  de
perfectionnisme). Le sens de chaque mot, l’intelligence des
situations dramatiques, la soumission de la technique pure
pour l’articulation du texte et la lisibilité des tableaux
dramatiques font de sa Lady Macbeth, d’Elisabeth d’Angleterre,
mais aussi de Maria Stuarda, ou Donna Anna et Donna Elivra,
des incarnations mémorables.

 

 

 

premier texte biographique sur Leyla Gencer

Reine  à  l’opéra  :  la  diva
turca assoluta
 

 



 

 

Le livre est un essai biographique en 100
chapitres (signée par la journaliste et
éditrice Zeynep Oral en 1992, traduite
enfin en français à l’été 2014) : sous la
forme d’évocations et de témoignages sur

l’une  des  figures  mythiques  du  chant  lyrique,  les  textes
abordent la figure de la diva assoluta qui a contrario de ses
consœurs, ne connut pas les honneurs du disque. Pour preuve,
hélas, – bonus ô combien délectable cependant-, le cd très
judicieusement ajouté au texte, regroupe une collection de
joyaux verdiens enregistrés entre 1957 et 1961 sur le vif : on
y retrouve les grandes incarnations qui ont dévoilé le génie
Gencer  :  Leonora  du  Trouvère,  Gilda  de  Rigoletto,  Lady
Macbeth, Amalia de Simon Boccanegra…  Celle qui décida de la
vocation du chef Riccardo Muti, qui fut aussi la doublure de
Callas… ne laisse pas qu’un chant admirable par sa pleine
conscience critique, son exigence, sa culture… Leyla Gencer
incarne surtout un tempérament qui savait choisir ses rôles,
les défendre sur scène avec un génie dramatique exceptionnel :
une  vérité  brûlante.  Tenant  tête  aux  chefs  quant  à
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l’interprétation de ses personnages, la diva turca ne cède
rien  sur  l’autel  de  la  perfection  lyrique.  Elle  triomphe
légitimement  sur  la  scène  de  la  Scala  dont  elle  devient
pendant 25 ans la soprano vedette : ses héroïnes touchent pas
leur sincérité raffinée (Traviata), leur véracité expressive
(Maria Stuarda)… Défricheuse, La Gencer révèle aussi tout un
répertoire celui du bel canto préverdien: avec la complicité
des  chefs  partenaires  dont  Gavazzeni,  Gui,  Serafin,  Leyla
Gencer ressuscite des opéras oubliés, favorisant le retour de
Rossini et Donizetti : Belisario, Caterina Cornaro (sous les
traits  de  laquelle  Leyla  Gencer  paraît  en  couverture  du
livre)…

 

 

Oubliée par son pays, Leyla Gencer qui avait
cessé toute activité lyrique et scénique en
1983, ne reçut une distinction de la Turquie
qu’en … 1988 (pour ses 60 ans). La diva vécut
la reconnaissance qui lui revenait surtout en
Italie  (entre  Milan,  Florence,  Naples,
Palerme…), aux USA (New York) et si peu en
France (quelques récitals à Paris au début
des années 1980 sur la scène du théâtre de
l’Athénée).  Sa  biographie,  mieux  structurée,  nettoyée  des
petites erreurs ici et là relevées (non, Ruggero Raimondi
n’est pas un ténor! cf. p. 212) attend toujours son auteur,
soulignant la nature altière, la volonté radicale, l’instinct
artistique exceptionnel d’une diva immensément douée, capable
d’une culture inimaginable. Nos réserves n’ôtent en rien le
grand intérêt de ce texte vivant, diversifié, conçu d’abord
comme  un  témoignage  de  proximité,  réalisant  le  premier
portrait d’une diva d’exception.
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Livres. Leyla Gencer par Zeynep Oral. EAN : 9782358840361.
Editions : Bleu Nuit éditeur.

 

 

CD. Schumann: Symphonies n°2
et  n°3  (2012,  Holliger,
Audite)
Créée en 1846, la Symphonie n°2
opus 61 de Schumann témoigne de
la lutte intérieure d’un homme
conscient  de  ses  dérèglements
intérieurs et pourtant déterminé
dans l’affirmation de sa volonté
coûte  que  coûte  ;  a  contrario
comme  un  défi  personnel,
l’écriture  porte  vers  une
volonté  de  régénération
constructive  comme  la
réalisation  d’une  activité
restructurante. De fait, la nervosité déterminée inscrite dans
cette volonté conquérante du premier Allegro place toute la
Symphonie  dans  la  lumière  tel  un  acte  hautement  viscéral
et volontaire. Le chef  Heinz Holliger soigne la lisibilité
globale  et  aussi  le  relief  mordant  des  instruments
parfaitement caractérisés. La direction ne manque pas de nerf
: beau galbe entraînant du I; chambrisme plus élégiaque du II
(Scherzo d’esprit et de légèreté mendelssohnienne). L’Adagio
quant à lui, le mouvement certainement le plus bouleversant
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composé par le Schumann symphoniste, énoncé très simplement
trop peut être, manque parfois de profondeur – on a peine à
saisir  les  enjeux  viscéraux  d’une  partition  pourtant  très
autobiographique…. mais la clarté et la sobriété sont louables
particulièrement dans le chant très lisible des instruments
concertants.

 

Un Schumann clair et un peu
sage…

Même  lisibilité  idéale  dans  le  finale  instrumentalement
équilibré et clair mais là aussi manquant singulièrement de
…fièvre et d’affirmation. Pour Schumann, il s’agit pourtant du
combat décisif des forces de la raison et de l’esprit contre
la  menace  d’un  anéantissement  psychique  (lequel
malheureusement  se  réalisera  inéluctablement).

La Symphonie n°3 « Rhénane » ne change pas notre appréciation:
la direction très claire et sereine, manifestement très claire
et équilibrée, manque de vertige comme de passion: elle est
comme lissée, mise à distance, ses séquences emboîtées parfois
sans relation de causalité entre elle, et donc assez décevante
car déficiente quant à leur continuum organique. Les paysages
du bord rhénan ici évoqués bénéficient d’un souci de précision
qui atténue la tension globale. Trop timoré, Heinz Holliger
semble se retenir sans chercher à aller jusqu’au bout de son
geste.  Ou  alors  cette  atténuation  très  classique,  très
mendelssohinienne  du  massif  schumanien  demeure  sa  seule
conception  esthétique.  Les  classiques  apprécieront  ;  les
amateurs  d’un  Schumann  plus  échevelé  et  passionnel
regretteront  ce  manque  d’engagement  expressif.  Question  de
sensibilité.

Pour nous schumanniens qui avons encore en tête l’éblouissante



intégrale signée récemment par Yannick Nézet Séguin, autrement
plus fouillée et vertigineuse, la direction de Holliger si
elle  ne  manque  pas  de  précision  et  de  caractérisation
instrumentale, ne possède pas la passion et l’élan ravageur
qui  porte  toute  la  volonté  d’un  Schumann  éperdu,  enivré,
exalté jusqu’à l’extase (aveuglement) optimiste.

Nos  réserves  n’entament  en  rien  le  haut  intérêt  de  cette
lecture musicalement respectueuse et rigoureuse.

Robert  Schumann  :  Complete  Symphonic  Works,  vol.II  :
Symphonies N°2, N°3 «  Rhénane ». WDR Sinfonieorchester Köln.
Heinz Holliger, direction. 1 cd Audite 97.678. Enregistrement
réalisé à la Philharmonie de Cologne en janvier et mars 2012.

CD. Jonas Kaufmann en crooner
1920 : nouveau programme Du
bist die Welt für mich (1 cd
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CD. Jonas Kaufmann en crooner 1920 :
nouveau programme Du bist die Welt für
mich (1 cd Sony classical, à paraître le
15 septembre 2014). Vous le connaissiez
wagnérien  (Siegmund,  Tannhaüser,
Parsifal…),  le  voici  en  crooner  des
années 1920 à Berlin. Le ténor vedette
munichois,  Jonas  Kaufmann  publie  chez
Sony  un  nouveau  disque  événement  à
paraître le 15 septembre 2014. Face à un
micro savamment choisi pour l’occasion,
le visuel de couverture ne laisse pas
indifférent : le chanteur en style rétro, a pris le chemin du
studio pour graver de nouveaux standards lyriques, non pas
signés  Verdi  (comme  l’a  montré  son  remarquable  récital
discographique The Verdi album),  mais Lehar, Tauber, Kalman,
Korngold ou Stolz, soit les auteurs actifs à Berlin, en vogue
à l’époque des débuts du cinéma parlant…

Kaufmann en crooner berlinois des
années 1920
A l’instar du tube populaire qui donne son titre à l’album :
Du bist die Welt für mich (Tu es le monde pour moi / You mean
the entire world to me) de Richard Tauber, – une chanson
souvent reprise en bis lors de ses récitals, Jonas Kaufmann a
organisé son programme en collectionnant plusieurs standards
restitués ici dans leur orchestration originale, remontant à
la période 1925-1935. L’interprète diseur en or (chez Schubert
entre autres), magicien du verbe incarné, remarquable acteur
lyrique par son intériorité intimiste et puissante, sait ici
ciseler l’arête expressive de chaque auteur, qu’on a tort de
classer parmi les compositeurs mineurs, auteurs de musiques
légères. Il retrouve ce legato mordant et très coloré que ses
prédécesseurs, tels Fritz Wunderlich  ou Rudolf Schock, ont su
avant  lui  affirmer,  rendant  au  répertoire  mésestimé,  ses
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lettres de noblesse… Le programme évoque l’âge d’or de la
chanson  berlinoise  propre  aux  années  1920  et  1930  dont
l’insouciance  raffinée  contraste  avec  les  événements

politiques  à  venir.  Au  total  17
chansons  et  airs  d’une  sensualité
ciselée  où  Jonas  Kaufmann  affirme
davantage son intelligence vocale et
dramatique, son sens du texte, son
goût  de  la  situation,  son  brio
naturel  pour  la  caractérisation
émotionnelle.  Pour ce nouvel album,
Jonas  Kaufmann  est  rejoint  par  la
soprano Julie Kleiter pour Abraham et

Korngold ; ils sont accompagnés par les instrumentistes du
Rundfunk-Sinfonieorchester Berlin, dirigés par Jochen Rieder.

 

1  cd  Sony  classical  à  paraître  le  15  septembre  2014.  
Prochaine grande critique dans le mag cd de classiquenews.com

Verdi : Le Trouvère. L’œuvre
au noir (1853)
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Verdi : Le Trouvère. L’œuvre au noir
(1853). Rien d’absurde ni d’incohérent
dans l’intrigue du Trouvère de Verdi.
On  a  tort  d’y  reconnaître  un  conte
fantastique alambiqué et sans intérêt
sur le plan dramatique (ainsi les Marx
Brothers dans leur parodie de l’opéra,
Une  nuit  à  l’Opéra,  ont  fait  du
Trouvère  l’archétype  du  romantisme
aussi  sombre  échevelé
qu’invraisemblable  :  triste  lecture,
brillante par son inexactitude). C’est

tout  l’inverse  :  le  génie  de  Verdi  a  suffisamment  de
discernement poétique et littéraire pour éviter les fiascos.
En puisant l’action de son opéra dans le roman d’un disciple
de Hugo,  Garcia Guttiérez (El Trovador, 1836), le compositeur
sait qu’il peut y trouver une action remarquablement intense,
haletante et même hallucinante où les flammes obsessionnelles
qui  dévorent  le  pauvre  esprit  de  la  sorcière  Azucena,
finissent par emporter le déroulement dramatique : c’est à
dire venger celle qui à cause du conte Luna père a perdu sa
mère  et  son  propre  fils.   Pour  se  venger,  l’incomparable
manipulatrice sacrifie ici les deux figures de l’amour sincère
: Manrico le Trouvère (qu’elle a pourtant aimé comme un fils)
et Leonora, qu’aime en vain, l’ignoble Luna fils. Mais celui-
ci ne sachant pas que son rival Manrico est bien son frère, le
fait  emprisonner,  et  certainement  torturer,  avant  de
l’exécuter  manu  militari.
En plus d’une instrumentation quasi mozartienne que Karajan au
début  des  années  1960  a  su  réévaluer  avec  cette
hypersensibilité chambriste qui le caractérise, Verdi réunit
un quatuor vocal exceptionnel, accordé aussi à un choeur qui
doit être tout autant… halluciné : une soprano ardente et
conquérante (Leonora), un ténor, son amant à la fois tendre et
héroïque  (Manrico),  un  baryton  dévoré  par  la  jalousie  et
l’impuissance amoureuse (Luna), enfin, tirant les ficelles de
ce  drame  noire  et  fantastique,  une  alto,  Azucena,  qui
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vocifère, hypnotise et finalement emporte les clés de l’action
: l’histoire du Trouvère est la réalisation irrépressible de
sa vengeance.

Embrasé  par  une  musique  inspirée,  –  assurément  l’une  des
meilleures de Verdi-, Le Trouvère fut à sa création à Rome, un
triomphe  populaire  immédiat.  C’est  l’un  des  volets  de  la
fameuse Trilogie triomphante d’abord Rigoletto (1851), puis La
Traviata  créée  aussi  en  1853.  Les  deux  précédents,
musicalement et dramatiquement parfait, montre à quel point de
perfection  esthétique  est  parvenu  Verdi  à  l’époque  du
Trouvère.

Les flammes, la mort, la vengeance
Le Trouvère est marqué par la mort… Sur le chantier de son
nouvel  opéra  dès  1851,  Verdi  ne  cesse  de  relancer  son
librettiste  Salvatore  Cammarano,  pour  qu’il  achève
l’adaptation du roman espagnol. Verdi ne répond pas à une
commande  :  il  entreprend  lui-même  de  traiter  sous  forme
d’opéra, le roman espagnol de Gutierrez.  Cammarano avait déjà
collaboré avec Verdi pour l’excellente Luisa Miller (1849),
lumineuse et ténébreuse action tragique d’après Schiler où le
poison achève les amoureux impuissants. Verdi déjà veuf et
marqué par le décès de son épouse et de ses deux filles, perd
sa mère avant que Cammarano meurt lui aussi en juillet 1852.
Le jeune librettiste, Bardare terminera finalement le livret
tant  attendu  par  le  compositeur.  La  mort  règne  alentour
inspirant  une  histoire  noire  elle  aussi  où  l’illusion
dépressive  et  tragique,  destructrice  annule  toute  liberté,
extermine  tout  échappatoire.  Les  3  protagonistes  :  Luna
l’infâme et jaloux, Manrico et Leonora succombent face au
sortilège d’Azucena.
Dans ce monde sans espoir, surgit comme un chant éperdu, la
romance en coulisse du trouvère, à la fois chevalier et poète
qui exprime son amour pur à son aimée Leonora. Manrico incarne
toutes les facettes d’une société torturée, violente, barbare



:  fils  d’une  gitane  (Azucena  qui  est  en  réalité  sa  mère
adoptive), il est le frère de Luna (qui ignore ce parent dont
il ne voit que le rival). Verdi dut être comme nous frappé par
la tension romantique et gothique, fantastique et éperdue de
ce  drame  de  l’impossibilité  absolue,  de  la  barbarie
répétitive,  de  la  malédiction  irrépressible.

 

 

 

 

Au coeur de cet opéra sublime, la figure du feu et du bûcher
reste primordiale. A la fois, foyer de la souffrance, mais
aussi cadre de la délivrance : par le feu, Azucena a perdu sa
mère condamnée par le père de Luna ; dans les flammes, elle a
aussi perdu son propre fils croyant qu’il s’agissait du fils
de l’assassin de sa mère; de sorte que surgit ici une autre
figure  de  l’horreur  inhumaine  :  l’esprit  barbare  de  la
vengeance et de la haine à travers les générations. Le fils de
mon ennemi est mon ennemi ; et les enfants des meurtriers de
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mes parents doivent payer pour les actions de leur tribu.
Ainsi se prolonge encore et encore l’acte ignoble des guerres
fratricides… jusqu’à l’élimination pure et simple des deux
parties.  Par le feu, Azucena se vengera tout autant. Elle qui
est comme sa mère condamnée au bûcher par Luna fils mènera à
la mort aussi son fils adoptif, Manrico, le frère de Luna.
Ainsi,  les  crimes  passés  sont  vengés  par  le  sang  des
combattants  d’aujourd’hui.  Leonora  éplorée,  Luna  sadique,
Manrico implorant, Azucena hallucinée… jamais à l’opéra, le
public n’avait vu ni écouté chant si expressif (vulgaire et
laid diront les critiques toujours aussi peu inspirés lors de
créations).
Au coeur du drame, entre liberté individuelle et devoir de
vengeance,  le  personnage  d’Azucena  est  de  loin  le  plus
saisissant sous la plume de Verdi : Azucena qui sait la vérité
sur le lien entre Luna et Manrico, est tiraillée entre venger
sa mère et préserver ce fils adoptif qu’elle a appris à aimer…
Pourtant, au comble de l’inhumaine horreur, Azucena se révèle
agent de la barbarie la plus cynique : elle sacrifie l’amour
pour celui qui fut son fils, et le donne à l’épée de Luna dont
il est pourtant le seul frère. La haine a triomphé de l’amour.
La violence et l amont, aboli toute humanité.

L’œuvre est d’abord créée au Teatro Apollo de Rome en 1853.
Créé à Paris au Théâtre Italien en 1854, puis adapté en 1857
sur la scène de l’Opéra de Paris, dans une forme compatible
avec la forme du grand opéra français.

La partition suivant le déroulement dramatique du roman de
Gutiérrez  est  remarquablement  structurée,  en  4  parties,
chacune portant un titre.

1ère partie : le Duel. Saragosse au XVème. Dans le palais de
la princesse d’Aragon : Leonora, dame d’honneur se languit du
Trouvère  Manrico  dont  elle  a  fait  son  champion  lors  d’un
tournoi,  cependant  que  ce  dernier  chante  son  amour  à  sa
fenêtre (l’air d’exposition de la soprano, associé au chant en
coulisse du troubadour est remarquable). Surgit le ténébreux



et sadique comte de Luna qui reconnaissant en lui le chef des
rebelles, dégaine l’épée. Ils se battent tandis que Leonora
s’évanouit.

2ème partie : La Bohémienne. C’est le tableau où s’exprime un
double traumatisme. Alors que les gitans frappent l’enclume
(superbe chœur  » Vedi! le fosche  » : ce concert métallique
est  une  nouveauté  absolue  à  l’opéra,  avant  Wagner  et  ses
Nibelungen), la sorcière gitane Azucena raconte comment sa
mère a été dévorée par les flammes du bûcher que le père de
Luna a fait réaliser (air fantastique et halluciné : « Stride
la vampa… »). La sorcière ne peut s’empêcher de songer alors à
la malédiction de sa mère qui l’a exhorté à la venger coûte
que coûte. Azucena songe aussi à son propre fils que, dans la
confusion, elle a elle-même jeté dans les flammes, croyant
qu’il  s’agissait  du  fils  de  Luna  père,  qu’elle  avait
précédemment enlevé. Revenant à elle, Azucena, littéralement
en transe, confirme cependant à Manrico qu’il est bien son
fils véritable.  La fin de ce 2ème tableau, est la plus
heureuse de l’opéra : car Manrico enlève Leonora à la barbe de
Luna (lequel pourtant avait exprimé son amour pour Leonora :
Il balen del duo sorriso) … c’est le triomphe fragile et
fugitif de l’amour.

3ème partie : Le Fils de la Bohémienne. Dans la version de
1857 pour l’Opéra de Paris, Verdi ajoute ici le ballet. Devant
la forteresse où Manrico s’apprête à célébrer ses noces avec
Leonora, Luna est parvenu à capturer Azucena qu’il condamne au
bûcher. Manrico tente une sortie pour sauver sa mère…

4ème partie : Le Supplice. C’est l’acte le plus sanguinaire :
périssent Leonora qui livrée à Luna s’empoisonne (après avoir
obtenu  de  Luna  qu’il  gracie  Manrico…  en  vain)  ;  Manrico
exécuté par les hommes de Luna. Alors Azucena peut avouer le
triomphe de sa vengeance : Manrico est bien le frère de Luna
que ce dernier a tué. La mère de la sorcière est vengée, peut-
être moins le fils d’Azucena. Au début de ce dernier tableau,
Verdi compose un exceptionnel ensemble réunissant : Leonora



(D’amor  sull’ali  rosee),  Manrico  (et  son  chant  lointain)
auquel est associé le chant funèbre du Miserere par le choeur.
Jusqu’au  dernier  moment,  le  doute  persévère  quant  à  la
décision d’Azucena : sacrifiera-t-elle son fils Manrico, fut-
il adoptif, pour venger sa mère ?

 

 

 

 

Illustrations : Verdi (DR). John Williams Waterhouse : The
Decameron (DR). Edmund Blair Leighton : Tristan und Isolde
(DR)
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Secret  d’histoire  :  Maria
Callas : une vie pour l’art

France 2. Mardi 5 août 2014,
20h45. Maria Callas, gloire et
douleurs.  Secrets  d’histoire
invite  les  téléspectateurs  à
réagir et commenter l’émission
en direct sur Twitter via le

hashtag #secretsdhistoire… Qui n’a pas
entendu une fois dans sa vie un air
interprété  par  la  Callas  ?  Norma,
Traviata, Tosca… Autant d’héroïnes que
la  diva  a  su  incarner  de  façon
mémorable. Dans ce nouveau numéro de
Secrets d’histoire, Stéphane Bern évoque la vie de la soprano
Maria Callas, la diva absolue qui a révolutionné l’opéra par
son  chant  épuré,  subtil,  incarné  d’une  pureté  expressive
inégalée. Tragédienne hors pair, la cantatrice ne cesse, tout
au long de sa carrière, de donner une réelle existence à des
héroïnes d’opéra éprises d’absolu, comme elle… Car Maria dans
sa vie de femme se révèle aussi, à la recherche de l’extrême,
au prix de tous les renoncements. Enfant malheureuse, elle se
construit et se renforce par le chant. Icône de son temps,
nous découvrons, avec elle, les plus beaux lieux de l’art
lyrique : la Scala de Milan, les arènes de Vérone, mais aussi
les  palais  privés  et  demeures  de  ses  proches,  comme  la
magnifique Villa Erba de Luchino Visconti sur le lac de Come.
Pour sa perte, elle permit que vie et art se confondent,
laissant  perméables  les  frontières  entre  les  deux  mondes.
Devenue grâce à l’influence de son mentor et ami Visconti, une
icône  de  l’élégance  (elle  souhaitait  copier  la  silhouette
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d’Audrey Hepburn en glissant son corps désormais fuselé dans
les  robes  dessinées  par  la  designeuse  Biki…),  La  Callas
subjugue les médias et le monde par sa classe, et l’idéal de
perfection qu’elle incarne désormais. Amoureuse éperdue, c’est
auprès d’un autre Grec, comme elle, richissime et stars des
affaires, Aristote Onassis, qu’elle croit enfin trouver le
bonheur. De Monaco aux croisières inoubliables sur le yacht Le
Christina en mer Egée, Maria, la femme, oublie volontairement
la  Callas  et  ses  rêves  de  gloire.  Amoureuse  et  bientôt
délaissée,  La  Callas  assassine  la  cantatrice…Un  sacrifice
tragique qui lui coûte sa voix et pour finir l’amour lui-
même.  Car Onassis en aime bientôt une autre, Jackie Kennedy…
Trahie, Maria Callas finit comme toutes les héroïnes qu’elle a
si  merveilleusement  chantées,  seule,  dans  son  appartement
parisien de l’avenue Georges Mandel (elle s’y éteint en 1977)
exceptionnellement  ouvert  pour  l’émission,  et  avec  la
sensation ultime, d’être au moins aller jusqu’au bout de son
destin. En 1973, elle tente un retour sur scène lors d’un
récital lyrique amorcé au Théâtre des Champs Elysées à Paris :
mais la voix mythique n’est plus là : la cantatrice a quitté
ce corps et cette silhouette demeurés ceux d’une prêtresse à
la grâce intacte. Comment une femme aussi unique, fut-elle
seule inexorablement ? Elle s’éteint d’une façon tragique, à
Paris, veuve inconsolable après la mort des deux hommes qui
ont  compté  :  Onassis  (qui  était  revenu  vers  elle)  puis
Visconti. Sa mort laisse un goût d’inachevé a contrario d’une
vie  d’artiste  totalement  accomplie,  malgré  sa  très  courte
carrière sur la scène. Une comète, une étoile qui a bien gagné
sa place dans le ciel des immortels.

Magazine. Présenté par Stéphane Bern. Sur une idée originale
de Jean-Louis Remilleux. Produit par SEP (Société Européenne
de Production). Avec la participation de France Télévisions.
Réalisé par Dominique Leeb. A revoir en VOD sur le site de
France 2
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