
Cain et Abel, un mythe qui
inspire les compositeurs
Dossier : Cain et Abel, un mythe qui inspire
les  compositeurs.  Il  primo  Omicido
d’Alessandro  Scarlatti  de  1707,  la  Mort
d’Abel de Kreutzer de 1810 sont deux œuvres
méconnues ; elles sont aussi le sujet de
deux  enregistrements  remarquables  qui
dévoilent la force du mythe primordial de
Cain, à la fois tueur maudit et homme rongé
par la culpabilité. Un Macbeth des origines,
que la jalousie a conduit au crime… Or le
contexte de Cain, agriculteur assidu est la victime éprouvée
de la double faveur : celle de ses parents qui lui préfèrent
Abel, celle de Dieu qui refuse son offrande. Derrière le mythe
et son acte sanglant, Cain incarne le danger du fanatisme, la
question de la nature et de l’autorité parentale, et aussi la
lutte primitive des frères, donc l’origine de la violence chez
les hommes. Il est vrai que pour expliquer cela, la faute
commise par le couple original, Adam et Eve, entraîne une
série de malédictions dont leur fils « indigne » Cain paye le
prix. A l’occasion de la sortie récente de La Mort d’Abel de
Kreutzer, génie romantique français oublié, lui-même mis en
perspective avec l’oratorio du baroque Alessandro Scarlatti, –
Il  primo  Omicidio  (le  premier  homicide)-,  résurrection
inespérée, sublime de 1997, classiquenews s’interroge sur le
mythe et les significations multiples de la figure de Cain…
(Illustration : Cain tue son frère Abel par Titien. Venise,
église de la Salute).

Une histoire familiale. Le meurtre d’Abel par son frère ainé,
Cain,  rongé  par  la  jalousie  est  le  premier  homicide  de
l’histoire  humaine.  Il  s’agit  moins  de  regretter  l’acte
barbare (leur mère Eve exprime la déploration de cette perte)
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que  de  souligner  après  coup,  le  remords  et  l’implosion
intérieure qui tiraille et détruit l’âme du meurtrier : la
culpabilité le rend humain. C’est l’âme maudite portée par la
haine, jalouse du Juste ou du préféré de ses parents, une âme
sombre  et  instinctive  qui  malgré  le  cynisme  de  cette
confrontation fatale, inscrit le meurtre et la violence dans
l’histoire humaine. Dans la mythologie égyptienne, Osiris et
Seth, mais aussi dans celle romaine, Rémus et Romulus (qui tue
son frère également) incarnent aussi une rivalité cruelle et
fatale entre les frères. Par une étrangère parenté entre les
mythes,  Romulus  enterre  son  frère  sous  l’Aventin  avec
l’hommage rendu aux victimes regrettées, comme Caïn ensevelit
son frère comme pour expier le crime qu’il vient de commettre.
Dans la tradition musulmane, un corbeau indique à Cain dévasté
par le remord devant le corps de son cadet mort, comment
l’enterrer : ainsi s’inscrit l’acte d’ensevelir ses mort qui
est l’indice de la civilisation chez les premiers hommes. Le
rite d’inhumation, emblème des civilisations évoluées se fixe
alors. Cain repenti serait le fondateur des rites funéraires.

La  violence  humaine.  L’histoire  pose  clairement  aussi
l’antagonisme entre les frères et la faute qui incombe aux
parents, en particulier à la mère : passive, non déterminée ni
foncièrement juste, Eve a créé le contexte et la genèse du
meurtre à venir. La préférence au dernier est une maladresse
vécue comme une injustice qui peut donc conduire au meurtre
symbolique ou réel (comme ici). C’est donc aussi le problème
de l’éducation qui se profile aussi, aux côtés du sacrifice
(Abel), de la jalousie haineuse et destructive (Cain).

Dans la tradition chrétienne, Dieu a marqué sa préférence pour
les éleveurs pasteurs comme Abel, dépréciant le travail des
agricultures sédentaires comme Caïn. L’offrande végétale issue
du sol que propose Cain ne trouve pas grâce aux yeux de Yahvé,
ainsi est-elle écartée à la différence de celle de son frère
Abel qui tue l’animal élevé pour satisfaire le Seigneur. Car
Dieu avait écarté tout produit venant de la terre, depuis la



chute d’Adam et d’Eve, les parents maudits, chassé du Paradis.
En trahissant la confiance divine, le couple originel s’est
maudit lui-même et sa condition de cultivateurs sédentaires, a
été condamnée. Cain est sacrifié : il incarne aux yeux divins,
le mal à punir.

Dans sa fureur qui prolonge la folie de ses parents à se
fantasmer dieux à la place de Dieux (orgueil distillé par le
serpent), Caïn est aussi la préfiguration du fanatique, prêt à
tuer pour que le fantasme devienne réalité. Or le fantasme ne
doit pas être réaliser mais un jeu pour l’imagination sans
quoi l’homme qui le défend tombe dans la folie et le meurtre
comme dans le cas de Caïn. Quel enfant n’a pas rêvé d’être
secrètement le fils ou la fille d’un roi ? Au noyau familial
et aux parents ensuite de reconstruire dans la réalité, le
roman familial… discernant et nommant ce qui relève chez lui
du fantasme et du réel.

Chez les peintres comme les musiciens, Caïn revêt une peau de
bête comme Héraclès, référence à son animalité primitive qui
n’a  pas  évolué.  Sans  la  préférence  divine  entretenue  par
l’autorité des parents, le mythe de Caïn renvoie aux origines
de la violence. Le meurtre qu’il a commis, le rend nomade,
condamné à l’errance (un Wotan qui traîne sa croix). C’est le
sauvage  violent  opposé  à  l’aimable  et  doux  Abel.  Saint-
Augustin fait de Cain et Abel, l’allégorie du Bien et du Mal.

 

 

 

 



discographie
Deux oratorios dramatiquement forts et musicalement puissants
et raffinés. Le Baroque Scarlatti balance vers le la menti et
la déploration collective après le meurtre d’Abel, soulignant
la malédiction de la race humaine depuis le péché par Adam et
Eve,  trop  coupables  parents.  De  son  côté,  héritier  des
Lumières, Kreutzer le romantique fait du meurtre de Cain,
l’allégorie du bien et du mal et insiste sur les tensions
silencieuses qui tiraillent l’esprit du fils malaimé dont il
fait le pantin impuissant du démoniaque Anamalech.

 

 

Alessandro  Scarlatti  :  Il  Primo
omicidio. Nous avions déjà souligner
la  qualité  superlative  de  cet
enregistrement,  réalisé  en  1997,  
devenue  légendaire  à  juste  titre:
perfection  de  l’approche  pour  une
partition  totalement  oubliée  et
véritable redécouverte orchestrée par
un  orfèvre  du  défrichement  comme
William  Christie  :  René  Jacobs.
Attention chef d’oeuvre absolu ! Harmonia mUndi qui nous avait
enchanté grâce à un Caldara lui aussi inédit-hypnotique (La
Maddalena ai piedi di Cristo par le même Jacobs décidément
très inspiré), récidive. En outre le coffret de ce disque
superlatif, dans son habillage et sa conception éditoriale,
égale  l’accomplissement  de  l’interprétation.  Le  Titien  de
couverture éclaire l’esprit de ce Scaralatti de la maturité
(1707) : sa fulgurante esthétique. Une telle expertise dans le
fond et la forme inscrit d’un trait particulier les quarante
années d’harmonie Mundi dont l’activité principale interroge
les champs encore vierges de la musique ancienne et baroque.
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D’emblée Jacobs surclasse Biondi (Opus 111), dont la fuira
italienne approche sans la saisir, la passion mystique de cet
oratorio. Jacobs, maître du théâtre vénitien, qui cisèle la
finesse psychologique des caractères, l’acuité éruptive de son
orchestre (nervosité imaginative de l’Académie für Alte Musik
Berlin), déploie la magie captivante de cet opus où s’embrase
une pure émotion baroque : expressivité,effusion, tendresse,
compassion,  édification.  Le  choix  des  solistes  est
exceptionnel:  impliqués,  subtils,  sublimes.  L  trio  féminin
offre une palette de couleurs à ce jour incomparable dans  une
même oeuvre : innocence de Graciela Oddone (Abel), passion et
sensibilité  de  Bernarda  Fink  (Cain),  surtout,  culpabilité
hallucinée de Dorothea Röschmann (Eve) alors qu asommet de ses
possibilités  vocales  et  dramatiques.  Plus  qu’une  lecture,
Röschmann  nous  offre  une  leçon  de  dramatise  vocal,
incandescente, dans sa sincérité, d’une trop rare intelligence
tragique  :  étincelante  dans  ses  accents  lyriques  et  dans
l’articulation du texte, infiniment suggestive par l’épaisseur
et la densité qu’apporte chacun des chanteurs, la vision de
René Jacobs émerveille quant à lui par sa justesse, son sens
de la ciselure instrumentale, du dramatisme fervent. Voilà une
réalisation que l’on attendait pas et qui rétablit la place de
Scarlatti père, génie dramatique enfin révélé.

Alessandro  Scaralatti  :  il  Primo  Omicidio.  Bernarda  Fink,
Graciela Oddone, Dorothea R¨schmann, Richard Croft, Antonio
Abete,  René  Jacobs.  Akademie  für  Alte  Musik  Berlin.  René
Jacobs. 2 cd Harmonia Mundi 901640.50. Enregistrement réalisé
en 1997.

 

 

 

cd compte rendu, critique. Kreutzer: La mort d’Abel (2010)



Voici un nouveau jalon méconnu de l’opéra
français,  tragique  et  pathétique,  nouveau
chaînon manquant entre le théâtre de Gluck
et  l’éclosion  de  Berlioz.  Versaillais,
Kreutzer est surtout un violoniste virtuose
(Beethoven lui a dédié sa Sonate pour violon
n°9 opus 47), mort en pleine aube romantique
en  1831.  Il  est  professeur  de  violon  au
Conservatoire  depuis  sa  création  en  1795
jusqu’en 1826 ; c’est aussi un chef estimé
qui  dirige  l’orchestre  de  l’Opéra  (vers
1817). Comme compositeur, il affirme sa parfaite connaissance
des  dernières  tendances  viennoises:  c’est  à  Vienne  qu’il
rencontre  Beethoven  en  1798  comme  musicien  au  service  de
l’ambassadeur  de  France,  Jean-Baptiste  Bernadotte,  futur
souverain de Suède et de Norvège. Ses affinités germaniques
sont d’autant plus naturelles que son père était allemand et
qu’il a aussi suivi les leçons de Stamitz. Il en découle un
style d’un équilibre parfait, classique à la manière de Haydn:
élégance,  expression,  précision,  raffinement.  L’ouvrage  est
d’ailleurs une résonance française de l’oratorio La Création
du  Viennois,  créé  à  Paris  devant  un  parterre  impérial
totalement subjugué. Tragédie créée à l’Académie impériale en
1810, La mort d’Abel renseigne sur les caractères stylistiques
en vigueur à Paris dans les années 1810.

Oratorio et opéra sacré. Si Pierre-Yves Pruvot fait un père
humain et sensible, l’Abel de Sébastien Droy, maniéré, au
style outré et même vériste, surjoué du début à la fin, agace.
D’autant que les excellents musiciens des Agrémens rappellent
cette esthétique française des années tissée dans l’élégance,
la clarté, la transparence.
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Le  peintre  David  en  peinture  a  fait  sa
révolution  néoclassique,  résurrection  des
modèles et formes antiques: Kreutzer fait
figure de parangon du sillon artistique de
cette veine, mais ici l’histoire biblique
remplace  l’éloquence  des  figures
mythologiques.  L’exigence  morale,  la
concision,  la  clarté,  cet  équilibre
classique  incarnent  un  sommet  de  la
sensibilité  néoclassique  en  musique.  Le

genre oratorio à la suite de Haydn s’affirme à Paris: aux
côtés de Joseph de Méhul et jusqu’au Moïse et Pharaon de
Rossini, La Mort d’Abel de Kreutzer participe à cet essor
remarquable. La force du traitement musical, et le seul choix
d’un  ouvrage  sacré  inspiré  des  Saintes  Ecritures  avaient
suscité l’opposition de Napoléon qui préférait réserver la
forme au seul cadre de l’église. Mais le personnage satanique
(Anamalech) ne peut s’imposer que sur une scène de théâtre
(précurseur  des  personnages  méphistophéliens  des  opéras
romantiques français, de Gounod à Dubois…); c’est un élément
essentiel de l’opéra fantastique du romantisme néoclassique,
avatar français du merveilleux baroque et du surnaturel si
magnifiquement maîtrisé par Weber (Der Freischütz).

Côté  voix,  l’excellente  caractérisation  psychologique  des
personnages  féminins  (Jenifer  Borghi  puis  Katia  Velletaz)
accuse ce souci de précision valant réalisme dans l’écriture
de Kreutzer.

Gluckisme romantique. L’époque de La Mort d’Abel appartient à
un  âge  d’or  de  l’opéra  français  qui  voit  la  création
contemporaine  des  chefs  d’oeuvre  de  Spontini  (La  Vestale,
Cortez  de  1807  et  1809);  c’est  aussi  l’éclosion  d’un
romantisme abouti tel qu’il s’affirme dans les trop peu connus
Abencérages de Cherubini (1813). On sait l’Empereur plus versé
dans l’ivresse mélodique de ses chers italiens : Paisiello,
Paër, Spontini, et aussi Lesueur (et son magnifique Ossian,
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bible musicale pour Napoléon). Sont écartés Cherubini et tant
d’autres  (pour  ce  dernier  question  d’humeur  et  de
tempérament),  considérés  par  assignés  au  silence  (tel
Gossec). Après le choc de La Création de Haydn présentée à
Paris en décembre 1800, une vague nouvelle pour l’oratorio
s’affirme: La mort d’Abel fait figure de grande réussite, aux
côtés des ouvrages de Lesueur (La mort d’Adam, créé un avant
l’oeuvre de Kreutzer).

En  1825,  Kreutzer  fait  rejouer  son  oratorio  mais  sans  le
tableau central des Enfers ! Berlioz devait sortir fasciné et
lui  aussi  subjugué  par  le  génie  de  Kreutzer.  Son  sublime
déchirant et pathétique, la figure diabolique plus courte donc
plus inquiétante renforce le contraste axial entre le doux et
aimable Abel et l’angoissé Caïn (excellent Jean-Sébastien Bou:
tendu, interrogatif, d’une instabilité propice à l’esprit de
la colère et au meurtre final). Kreutzer perfectionne surtout
cette veine nouvelle du fantastique, qui suscite l’effroi et
la terreur (apparition d’Anamalech, corrupteur satanique de
Caïn qu’il mène jusqu’au crime fratricide).

Kreutzer  dose  et  nuance  :  il  excelle  dans  l’exposition
dramatique des parties opposées (le choeur des démons et des
enfants  à  la  fin  du  I  est  de  ce  point  de  vue  une
extraordinaire  réussite);  dans  le  II,  outre  la  figure
imprécatrice  d’Anamalech  (impeccable  Alain  Buet),  c’est
l’écriture d’une maîtrise gluckiste absolue qui s’affranchie
de toute convention: la prosodie suit et scelle la violence de
l’action, l’acuité mordante et finement accentuée du verbe, où
s’accentue peu à peu la différence des caractères entre Abel
et Caïn. En véritable précurseur de Berlioz, il cisèle en
particulier  l’ambivalence  du  personnage  de  Caïn,  esprit
troublé rongé par la jalousie pour son frère Abel, préféré de
ses parents Adam et Eve: son grand air tendre “Verse moi
l’oubli  de  mes  maux”…  berce  autant  par  sa  justesse
émotionnelle que la suavité de sa mélodie; enchaîner l’air
avec  l’intervention  du  démoniaque  Anamalech  fait  un  effet



dramatique  saisissant:  c’est  un  autre  moment  parfaitement
réussi de l’opéra. De même, la construction de la partition et
cette  apothéose  finale  des  anges  (à  peine  développée)  a
certainement marqué l’esprit de Berlioz pour sa Damnation de
Faust…

Guy  Van  Waas  souligne  sans  appui  ni  dilution  l’activité
saisissante du drame; les couleurs d’une orchestration à la
fois  légère  et  raffinée.  L’élégance  haydnienne  mais  aussi
l’immersion progressive dans l’obscurité à mesure que démons
et Anamalech étendent leur empire dans le coeur de Caïn… sont
très  finement  exprimées.  Cette  opposition  des  mondes,
démoniaque de Caïn, angélique d’Abel cultive la tension de
toute la partition. Le chef sait en restituer toute la subtile
expression dans un ouvrage remarquablement structuré dans sa
forme  en  deux  parties.  En  somme  voici  l’exhumation
convaincante d’une perle tragique, au carrefour de l’oratorio
et de l’opéra sacré ou drame biblique, à l’époque impériale:
le style de Kreutzer, préberliozien oublié, digne auteur aux
côtés  des  Spontini,  Méhul,  Cherubini,  ne  pouvait  trouver
meilleurs  partisans,  ni  ambassadeurs  plus  engagés.  Coffret
événement.

Rodolphe Kreutzer (1766-1831): La mort d’Abel, version 1825
(en deux actes). Sébastien Droy, Jean-Sébastien Bou, Pierre
Yves Pruvot, Alain Buet, Jenifer Borghi, Katia Vélétaz… Les
Agrémens.  Guy  van  Waas,  direction.  Livre  2  cd  Ediciones
Singulares Palazzetto Bru Zane. Riche notice éditoriale dédiée
à l’oeuvre, sa réception, la polémique qu’elle suscita; à
Rodolphe Kreutzer. Enregistré à Liège en novembre 2010.

 

 

 



CD,  critique  compte  rendu.
Schubert : Symphonie n°9 « la
grande  ».  Claudio  Abbado,
Orchestra  Mozart  (1  cd
Deutsche Grammophon, Bologne,
2011)
CD,  critique  compte  rendu.
Schuebrt  :  Symphonie  n°9  «  la
grande  ».  Claudio  Abbado,
Orchestra Mozart (1 cd Deutsche
Grammophon, Bologne, 2011). Après
une  Symphonie  n°9  de  Bruckner
(Lucerne, 2013) sublime par ses
élans  et  vertiges  spirituels
malgré  la  massivité  de
l’effectif, également éditée par
Deutsche  Grammophon  (CLIC  de
classiquenews de juillet 2014),
voici une autre gravure de septembre 2011 à Bologne où le
maestro avait depuis 2004 fondé l’Orchestre Mozart, famille
d’instrumentistes  mêlant  talents  chevronnés  et  jeunes
apprentis déjà très expérimentés : de cette équipe à double
profil,  si  complémentaire  (les  vertus  de  la  transmission
transgénérationnelle), Abbado fait une équipe lumineuse animée
par une cohérence exceptionnelle, d’une énergie mesurée et
nuancée  qui  fait  littéralement  merveille  dans  une  vision
attendrie, palpitante, instrumentalement et architecturalement
…  totalement  superlative  :  malgré  l’ampleur  là  aussi  de
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l’orchestre, Abbado sait distiller une claire électricité des
cordes,  ce  fruité  langoureux  et  nostalgique,  sachant
constamment  balancer  entre  énergie,  noblesse,  gravité  et
détachement tendre, voire jaillissement poétique entre le rêve
inespéré et l’innocence recouvré (par la voix de la clarinette
et du hautbois dans l’Andante con moto.

 

 

 

En septembre 2011 à Bologne, Claudio Ababdo retrouve son
Orchestra Mozart

Le Schubert étincelant du dernier
Abbado

 

 

Le chef (qui devait s’éteindre 3 années après ce concert le 20
janvier  2014  des  suites  d’un  cancer)  apporte  sa  profonde
connaissance du massif symphonique composé par Schubert entre
1825, et qui réalise un chef d’oeuvre dans l’art du romantisme
symphonique  immédiatement  après  Beethoven.  L’urgence  qu’il
imprime  au  dernier  mouvement,  allegro,  se  fait  danse
subtilement mesurée, avec un soin pour les détails dans la
combinaison des timbres, une intelligence de la clarté et de
la transparence entre les pupitres qui s’avèrent bénéfiques.
Le feu jamais épais, son énergie d’un raffinement inouï, font
les délices de cette réalisation de surcroît un live où c’est
le geste complice, amoureux, et si perfectionniste du chef qui
rayonne  après  sa  mort.  L’œuvre  est  un  poncif  dans  son
catalogue : il l’a abordé tôt dans sa carrière, dès 1966 à La
Haye, et affinité secrète et continuelle avec Franz, le jeune



Claudio avait remporté le Concours Koussevitsky (le grand chef
créateur et défenseur des Symphonies de Sibelius) en 1958 avec
une  autre  Symphonie  schubertienne,  la  troublante  et
énigmatique « Inachevée ». Ici, avec la même finesse poétique,
Abbado dévoile dans une version complète comprenant toutes les
reprises  (soit  un  peu  plus  d’une  heure  en  durée),  la
versatilité  structurelle  de  Schubert  entre  l’allant
inextinguible  et  le  recul  introspectif,  d’une  tendresse
infinie. L’écart aurait paru acrobatique ailleurs : ici il est
générateur d’accomplissement et de jaillissement constant. Une
fête savoureuse, des timbres en accord, un chef au sommet de
la connivence. Magistral. CLIC de classiquenews.

 

 

CD,  critique  compte  rendu.  Schuebrt  :  Symphonie  n°9  «  la
grande ». Claudio Abbado, Orchestra Mozart (1 cd Deutsche
Grammophon, Bologne, 2011 – Réf.: 00289 479 4652).

 

 

 

Livres,  compte  rendu
critique.  François-Joseph
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https://www.classiquenews.com/livres-compte-rendu-critique-francois-joseph-gossec-1734-1829-un-musicien-a-paris-de-lancien-regime-au-roi-charles-x-par-claude-role-lharmattan/
https://www.classiquenews.com/livres-compte-rendu-critique-francois-joseph-gossec-1734-1829-un-musicien-a-paris-de-lancien-regime-au-roi-charles-x-par-claude-role-lharmattan/
https://www.classiquenews.com/livres-compte-rendu-critique-francois-joseph-gossec-1734-1829-un-musicien-a-paris-de-lancien-regime-au-roi-charles-x-par-claude-role-lharmattan/


musicien à Paris, de l’Ancien
Régime au roi Charles X par
Claude Role. (L’Harmattan)

Livres,  compte  rendu  critique.  François-Joseph  Gossec
(1734-1829).Un musicien à Paris, de l’Ancien Régime au roi

Charles X par Claude Role. (L’Harmattan). Né belge à Vergnies,
le 17 janvier 1734, François-Joseph Gossec s’éteint à Passy,
le  16  février  1829,  à  l’âge  vénérable  de  85  ans…  Belle
longévité  ayant  traversé  tant  de  régimes  différents,  qui
pourtant  s’impose  par  sa  constance  et  la  puissance  de  sa
trajectoire créative. Dès 1756, François-Joseph Gossec, auquel
on doit en France, le perfectionnement du genre symphonique et
de  l’orchestre  symphonique  –  comme  il  a  aussi  inventé  la
musique de chambre et l’assimilation du Quatuor haydnien dans
l’Hexagone,  affirme  sa  singularité  sur  la  scène  musicale
européenne : pourtant ce Haydn français qui fait la synthèse
entre  esthétique  des  Lumières  et  préromantisme  reste
étrangement  oublié,  écarté  des  salles  de  concerts.  Sa
connaissance  de  Haydn  est  telle  qu’il  dirige  la  première
Symphonie  du  maître  à  Paris  (1769).  Grâce  à  Rameau  qui
l’introduit  dans  l’orchestre  de  son  patron  mécène  La
Pouplinière, Gossec peut se fixer dans la capitale française.

La  réévaluation  des  auteurs  oubliés  vient  toujours  de  la
publication  :  ce  texte  déjà  connu  fournit  une  excellente
entrée  en  matière,  d’autant  que  très  informative  sur  le
contexte et les différentes époques (plus précisément régimes
politiques) que Gossec aura servi, jamais son talent ne s’est
vraiment tari, en témoigne la composition à une date tardive,
de sa Symphonie pour 17 parties qui montre une verdeur intacte
(l’équivalent du dernier Rameau, celui des Boréades, lui aussi
d’une saisissante modernité inventive quelques mois avant sa
mort …). Dans les années 1780, à l’époque où triomphent les
Italiens surtout Sacchini (Renaud, février 1783) ou Salieri
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(Les  Danaïdes,  avril  1783  ;  puis  Tarare  écrit  avec
Beaumarchais en 1786), le seul vrai grand succès de Gossec à
l’Opéra  (Académie  royale  de  musique  qu’il  codirige  avec
Dauvergne) reste Thésée de 1782 : y perce un évident talent
pour le drame, la grandeur tragique, les scènes spectaculaires
avec chœurs éclatés dans l’espace, simultanés aux solistes, un
sens de la tension héroïque qui renouvèle la proposition de
Rameau et de Lully (dont Gossec adapte le livret), nuance le
modèle frénétique de Gluck et apporte à la France à la veille
de la Révolution, ce nerf guerrier qui saisit par sa pointe
sèche et ses accents martiaux, incisifs, rugissant aussi par
un orchestre particulièrement nerveux, préservant toujours un
étonnant sens de l’équilibre et de la continuité dramatique
(c’est d’ailleurs cette sensibilité affûtée qui lui permet de
réussir la réécriture pour partie du troisième de l’Alceste de
Gluck : l’ouvrage grâce à lui, peut renaître à la scène en
diverses reprises… comme il en sera de même pour les reprises
de Castor et Pollux de Rameau, l’opéra le plus joué alors.

Du  reste,  déjà  actif  sous  Louis  XV  dans  les
années 1760, les vrais succès du compositeur lui
valant  outre  la  jalousie  des  envieux  et  des
petits,  une  gloire  croissante,  demeurent  ses
œuvres  d’inspiration  sacrée  :  l’incomparable

Messe des défunts (1759-1760) à laquelle un chapitre entier
est consacré et dont l’ampleur, la gravité lugubre, et comme
dans Thésée, la couleur remarquable des trombones, annoncent
les grands accomplissements de la ferveur romantique, que sont
les Requiem de Berlioz ou de Verdi… c’est dire le génie de
Gossec à l’époque des Lumières. Sans omettre également, l’O
salutaris (trois voix sans accompagnement), soit 62 mesures
qui font ainsi plus pour sa gloire que les centaines de page
de ses tragédies lyriques.

A l’époque des Lumières et de la révolution jusqu’à l’Empire
puis la Restauration,
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Gossec : la constance d’un génie
oublié

Après le succès de son Requiem, Gossec
étonne  en  réussissant  un  talent
éminemment versatile, s’épanouissant dans
le  genre  opéra  comique  ;  ainsi,  Le
tonnelier (1765), Les pêcheurs (1766) et
en 1767, Toinon et Toinette. Symphoniste
et  compositeur  pour  l’orchestre  (il  a
reçu  l’influence  stimulante  du  style
Sturm  und  drang  de  Stamitz),  Gossec,
élément de la pépinière de talents que
fut aux côtés de Rameau, l’orchestre de
La Pouplinière, créée «Le Concert des Amateurs» (1769) où il
dirige de facto en 1773, la première Symphonie écoutée en
France de Joseph Haydn. Puis, il est directeur en 1773, du
«Concert  Spirituel».  Homme  fiable  et  loyal  voire  souvent
paternaliste, Gossec reconnaît le talent de Mozart en 1778,
lors de son second séjour parisien ; le Salzbourgeois en parle
comme « un bon ami et un homme très sec ») ; Wolfgang alors
protégé du Comte Grim, mais aussi Lesueur plus tard pourront
compter sur cette figure de père, admirateur sincère de leur
talent.

Directeur de l’Académie royale de musique, mais aussi de la
nouvelle école royale de chant (fondée en 1784, rivale de
l’école de l’Opéra), Gossec, pédagogue et directeur, adopte en
lettré  ouvert  et  cultivé,  les  idées  de  la  Révolution,  et
pendant  cinq  ans  compose  des  musiques  destinées  aux
célébrations nationales (il compose la première orchestration
de la Marseillaise). En 1795, il est l’un des fondateurs du
Conservatoire National Supérieur de Musique.

Le texte est la nouvelle édition d’un ouvrage paru en novembre
2000 qui avait déjà marqué les esprits par l’argumentation
vivante  et  la  justesse  de  l’analyse  sur  l’homme,  le
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compositeur, ses oeuvres, son époque. D’autant que dans le cas
de Gossec, la péripétie des événements, d’un régime à l’autre
(monarchie  ultime  sous  Louis  XVI,  Révolution,  Empire  puis
Restauration) n’empêche en rien un maître compositeur qui dut
à son indiscutable génie, une carrière continue sans fausse
note. La succession des régimes, l’époque et ses esthétismes
particuliers  à  l’époque  du  premier  romantisme  (quand  sous
Napoléon  rayonnent  et  s’imposent  les  Gavazzeni,  Paisiello,
Spontini et Méhul…), les divers événements et aléas d’une vie
riche, marquée par l’estime des autres grâce au génie musical
qu’il défend, composent ici une biographie qui se lit comme un
roman.  La  réédition  était  attendue  car  l’ouvrage  original
était « épuisé », sa lecture rendue possible enfin à l’été
2015,  est  incontournable.  Légitimement  c’est  un  CLIC  de
classiquenews.com.

Livres,  compte  rendu  critique.  François-Joseph  Gossec
(1734-1829).Un musicien à Paris, de l’Ancien Régime au roi
Charles X par Claude Role.
(L’Harmattan).  ISBN  :  978-2-343-04010-3  •  Parution  :  été
2015 • 390 pages

Approfondir

LIRE notre critique du coffret cd Thésée de Gossec (Van Waas,
2012, 2 cd Ricercar)

VOIR notre reportage vidéo exclusif Thésée de Gossec par Guy
Van Waas (Liège, Philharmonie, le 11 novembre 2012) – durée
9mn30
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CD. Coffret événement, compte
rendu  critique.  Sibelius  :
the  Symphonies,  remastered
edition  (Leonard  Bernstein,
1960-1966,  7  cd  Sony
classical.
CD.  Coffret  événement.  Sibelius  :  the
Symphonies,  remastered  edition  (Leonard
Bernstein, 1960-1966, 7 cd Sony classical.
Leonard Bernstein, – comme c’est le cas de
Mahler, est le premier chef à s’intéresser
spécifiquement aux Symphonies de Sibelius
: voici réédité en version remastérisée,
le cycle des 7 Symphonies du compositeur
finnois,  première  intégrale  enregistrée  au  disque  par  le
maestro  quadragénaire  (Bernstein  est  né  en  1918).  Depuis
Anthony  Collins  dans  les  années  1950,  et  surtout  Serge
Koussevitsky pionnier et créateur pour Sibelius, il n’existait
pas de cycles symphoniques dédiés aux Symphonies de Sibelius,
en particulier de corpus spécifiquement enregistré. L’épopée
visionnaire  et  fondatrice  de  Leonard  Bernstein  pour
l’intégrale des Symphonies de Sibelius, en complicité avec le
Philharmonic  de  New  York,  remonte  à  mars  1960  (7ème)  et
jusqu’à  mai  1967  (6ème).  C’est  la  première  intégrale  de
l’histoire du disque.
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En  vérité,  la
connaissance  de
Bernstein et son amour
pour  le  Finnois
remontent  à  beaucoup
plus loin. Assistant à
Tanglewood  du  même
Koussevitzky,  le  jeune
Bernstein  des  années
1940 apprend auprès de
son  maître,  une
maîtrise  orchestrale
inédite  et  aussi  un
goût  spécifique  pour
les  symphonistes  du
XXè.  Ecartant  Richard

Strauss,  il  s’engage  logiquement  pour  Gustav  Mahler
(prolongeant l’oeuvre de Bruno Walter) et surtout se passionne
avec un zèle d’une juvénile ardeur pour le catalogue sibélien.
Les 7 Symphonies de ce coffret en témoignent, de surcroît dans
une prise de son remastérisée qui dévoile tout ce travail sur
l’équilibrage  des  pupitres  et  le  choix  des  tempo,  d’un
mouvement à l’autre, d’une symphonie à l’autre. Dès 1960, dans
la 7ème, Bernstein opte pour une vision élastique et versatile
des tempo selon les mouvements : ralentissant volontiers pour
mieux accuser la profondeur poétique des atmosphères (comme
dans l’Adagio étiré de la 2ème ; introspection étale – trop?-,
dans le Finale de la 4ème de 1909), tout en assurant la
continuité  et  le  jeu  des  correspondances  organiques  d’une
séquence à l’autre. Bernstein assure la vision de l’architecte
tout  en  ciselant  des  détails  d’ornementation  ou
d’orchestration  saisissant  de  finesse.
Cette  7ème,  synthèse  de  toute  la  pensée  symphonique  et
musicale de Sibelius, reste le testament le mieux affiné de
Bernstein,  plus  proche  des  tempo  -lents-  de  son  mentor
Koussevitzky-, rompant avec la rapidité voulue par Sibelius et
que respecte Beecham par exemple.
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Plus instinctive et sentimentale,
moins  intellectuelle  et
analytique (comme cela peut être
le cas d’un Rattle), la passion
de Bernstein pour Sibelius révèle
des  trésors  d’invention
instrumentale,  d’autant  plus
passionnants  que  le  traitement
remastérisé des bandes de 1960 à
1967  nettoyées  (restituées  dans
leur prise originelle soit 24 bit
/ 96 khz), souligne ce travail

particulier  sur  les  combinaisons  de  timbres,  couleurs,
caractères et climats enchaînés (les bois clarinettes, bassons
et hautbois, le tapis des cordes, les cuivres aussi… gagnent
en particulier un relief particulier) qui nous placent au cœur
du  fourneau  orchestral,  comme  si  nous  étions  au  cœur  du
cyclone, dans la matrice à la fois euphorique et palpitante de
la matière sonore (expression du fatum dans l’ample Andante de
la IIè, ou questionnement perpétuel du Finale de la 6ème, à la
fois accomplissement et ouverture baignées de mystère : la clé
des  symphonies  de  Sibelius  ne  serait-elle  pas  dans  leurs
dernières mesures, toutes énoncés comme des énigmes?).

Aujourd’hui  le  geste  de  Bernstein  à  la  tête  du
Philharmonic  de  New  York  outre  qu’il  montre  la
souplesse transparente dont est capable la phalange
américaine,  insiste  sur  la  problématique  clé  de

l’oeuvre sibélien : le rapport du développement de la forme
rapporté à son expressivité. Adepte de la synthèse voire de la
litote,  Sibelius  n’a  cessé  d’interroger  le  sens  même  du
développement symphonique : que dire et dans quel discours,
dans quel « programme », de quelle façon, selon quel « plan »
? A la fois musique pure et aussi climats musicaux que l’on ne
saurait détacher d’un évident panthéisme, chaque Symphonie de
Sibelius  recueille  et  prolonge  l’enseignement  des  grands
maîtres qui l’ont précédé, Tchaikovski, Mahler, Brahms… C’est
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un  laboratoire  qui  renouvelle  totalement  les  choix  du
vocabulaire  instrumental  et  l’architecture  structurelle  de
chacune des pièces symphoniques. Des classiques premières à la
suprême  synthèse  :  cette  7ème  aux  mouvements  fondus,
enchaînés, en un flux permanent de moins de …23 mn précisément
(sous sa baguette).
L’ivresse dionysiaque que Bernstein est le seul à épanouir
chez Sibelius, avec cette acuité et cette sensualité débridée,
étonne toujours aujourd’hui. C’est le fruit manifeste d’une
complicité évidente entre un chef et son orchestre, entre un
interprète  et  un  monde  sonore,  en  totale  affinité.  Une
identification du chef au compositeur que l’on retrouve par
exemple chez Karajan, s’agissant des Symphonies de Beethoven
ou de Tchaikovski. Le legs discographique de Bernstein chez
Sibelius est d’autant plus précieux que Karajan n’eut jamais
le  désir  ni  l’inspiration  d’enregistrer  les  Symphonies  de
Sibelius (à l’exception de Finlandia, le cygne de Tuonela, la
Valse triste et Tapiola, en février 1984 avec le Berliner
Phil. : LIRE notre critique du coffret Karajan, les années
1980 chez Deutsche Grammophon).

Le coffret Sony classical 2015 comprend
outre les 7 Symphonies, le Concert pour
violon avec le violoniste français Zino
Francescati (New York, 1963), ou d’autres
morceaux  indémodables  nés  du  génie  de
Sibelius : La Valse triste, Le Cygne de
Tuonela, Finlandia, La Fille de Pohjola,
Luonnotar  (soprano  soliste  :  Phyllis
Curtin),  et  proche  du  monde  sibélien,
l’univers  onirique  /  épique  de  son
confrère norvégien, Grieg (Suites de Peer
Gynt).
Il faut absolument écouter lcomme un choix prioritaire le cd
5, réunissant comme en un écart récapitulatif les 6ème de
1967, et 7ème de 1960. La clarté scintillante qui éblouit le
flux  continu  de  la  6ème,  la  ré  mineur  (la  plus
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autobiographique  probablement,  comme  l’est  aussi  celle  de
Mahler) dès son amorce allegro, d’un épanouissement sonore
rarement  exprimé  avec  autant  de  plénitude,  semé  d’éclairs
dramatiques, captive : le final du premier mouvement s’achève
comme  une  question  sans  réponse.  L’hédonisme  sensuel,  la
vitalité et l’hypersensibilité de la direction font merveille
dans une symphonie qui est l’expression même de l’âme et de la
sensibilité. Enchaînée avec le 7ème et pourtant distante de 7
années, la 7ème touche par son économie, l’incandescence de sa
matière sonore portée à la fusion : Bernstein nous offre un
métal d’une pureté absolue, faisant couler la riche texture
sibélienne gorgée de ce soleil éblouissant dont il a le secret
dans cette gravure mythique de 1960 : l’amorce de son cycle
discographique où préservant la fine cohérence structurelle de
la Symphonie en un seul mouvement, la versatilité rythmique,
le raffinement agogique, saisissent du début à la fin. Un must
absolu.

Plurielle et généreuse, d’un fini instrumental exceptionnel
admirablement servi par la nouvelle prise de son nettoyée dans
cette réédition 2015, la vision de Bernstein sort régénérée,
bouillonnante  et  dansante,  d’une  ivresse  atmosphérique,
souvent irrésistible. Chez Sibelius, Bernstein fait chanter
les plus profondes aspirations de l’âme.

CD,  coffret,  compte  rendu  critique.  Bernstein  :  Sibelius.
Remastered edition, The Symphonies. 7 cd Sony classical. CLIC
de classiquenews.
LIRE aussi notre grand dossier Sibelius 2015.

Track listing / programme du coffret Sibelius par Bernstein
2015 :

Bruch: Violin Concerto No. 1 in G minor, Op. 26
Grieg: Peer Gynt Suite No. 1, Op. 46, Peer Gynt Suite No. 2,

Op. 55
Sibelius: intégrale des Symphonies n°1 à 7.

Violin Concerto in D minor, Op. 47
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Zino Francescatti (violin)
Valse Triste, Op. 44 No. 1

Lemminkäinen Suite, Op. 22: The Swan of Tuonela (No. 2)
Finlandia, Op. 26. Luonnotar, Op. 70 (Text: Kalevala)

Phyllis Curtin (soprano)

CD,  événement.  Mozart  :
L’Enlèvement au sérail / Die
Entführung  aus  dem  serail.
Yannick  Nézet-Séguin,
direction (Baden Baden 2014),
annonce
CD,  événement.  Mozart  :  L’Enlèvement  au  sérail  /  Die
Entführung  aus  dem  serail.  Yannick  Nézet-Séguin,  direction
(Baden Baden 2014). Après Don Giovanni, Cosi fan tutte, voici
le  déjà  3ème  volet  d’un  cycle  annoncé  de  7  réalisations
mozartiennes par Rolando Villazon au festival de Baden Baden
(à l’été 2015, les mêmes planchent et réalisent Le Nozze di
Figaro). En version de concert, chaque opéra est enregistré
avec  un  soin  particulier  que  ce  nouveau  jalon  confirme  :
l’image  sonore  et  spatiale  privilégie  l’équilibre  entre
solistes  et  orchestre  pour  une  très  fine  caractérisation
dramatique dont la verve, la finesse et le style saisissent
immédiatement. Voici peut-être l’une des réalisations d’une
subtilité admirable de bout en bout et même le ténor mexicain,
aîné  d’un  jeune  aréopage,  profitant  d’une  maîtrise
linguistique rarement atteinte jusque là depuis des années
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(tous sont germonophones sauf Villazon), sait profiter de leur
voisonage artistique et expressif. Voici en avant première la
critique de classiquenews qui paraîtra le jour de la parution
annoncée  du  coffret  de  2  cd  Deutsche  Grammophon  :  le  10
juillet 2015.

«  Pétillante,   fine,  affûtée,  la  version  orchestrale
défendue  par  Yannick   Nézet-Séguin  ne  manque  pas
d’attraits. … équilibrée, fruitée, rythmiquement très finement
caractérisée,  la  direction  fait  merveille  sur  le  plan
dramatique. Ensuite tout tient au choix des chanteurs réunis
par le chef canadien à Baden Baden. .. d’emblée en basse
bouffe idéalement fluide et caverneux l’Osmin de l’excellent
Franz-Josef Selig cisèle un babillage naturellement expressif
d’une  délicatesse  délectable   (d’une  verve  rossinienne  et
aussi d’une finesse de ton linguistique qui lui ouvre les bras
de l’Ochs straussien (Der Rosenkavalier). Il fait tout le
piment orientaliste des premières scènes où Mozart pose le
cadre  de ce Proche-Orient enturbané  si cher  à l’esprit 
aventureux et universaliste des Lumières propre aux années
1780 (L’Enlèvement au sérail premier opéra populaire en langue
allemande, s’écartant des serias italiens formatés est créé à
Vienne en 1782). Le duo qu’il forme avec Rolando Villazon
pétille de subtilité et quand le ténor mexicain sait soigner
son legato  et la pureté de son chant sans contorsion latine
la langue de Mozart peut s’épanouir avec la délicatesse  de
style  requise. Et nous ne parlons pas du duo Osmin / Blonde,
ce dernier personnage, – parfaite figure populaire rêvée et
affinée par Mozart, relevé par la délicieuse et percutante, si
féminine (une vraie rivale pour Constanz) de Anna Prohaska qui
réussit avec une intelligence nuancée suractive mais mesurée
et réfléchie une incarnation … exemplaire. Les phrasés de
l’orchestre, l’ajout du pianoforte dans récitatif et airs, la
finesse  et  l’intelligence  globale  suscite  les  meilleurs
louanges.  Ce  Mozart  étonne,  captive,  respire  (les  climats
psychologiques de chaque scène, si ressentis et concentrés par
les femmes – rôles nettement privilégiés par Mozart, comme il

http://www.classiquenews.com/wp-content/uploads/2015/06/mozart-2-cd-deutsche-grammophon-die-entfurhung-aus-dem-serail-enlevement-au-serail-yannick-nezet-seguin-villazon-prohaska-paul-schweinester-rolando-villazon.jpg


le fera dans les Noces de Figaro, rayonne d’une profondeur et
d’une tendresse grave … bouleversante.

Révélations : la pétillante et millimétrée
Ana  Prohaska  donc,  surtout  le  ténor
séduisant tout en charme juvénile du jeune
Paul  Schweinester,  timbre  fin  et  racé,
émission  et  projection  d’une  facilité
étonnante,  révélé  au  concours  des  jeunes
chanteurs de Salzbourg en 2012. La verve, la
musicalité  lui  promettent  demain  une

carrière  en  or…  à  suivre  de  près.

Critique complète de L’enlèvement au Sérail de Mozart par
Yannick  Nézet-Séguin (Baden Baden, juillet 2014) dans le
magasin ce dvd livres de classiquenews.com au moment se la
sortie annoncée du coffret soit le 10 juillet prochain.

Salzbourg  été  2015  :  trio
lyrique  éblouissant
(Netrebko, Kaufmann, Bartoli)

Salzbourg  festival  estival
2015.  La magie Salzbourgeoise
ne  tient  pas  à  un  cycle
d’énergie  symphonique,  ni  une
thématique  forte  clairement
proclamée  (même  si  Mozart,
Strauss – esprit des fondateurs

oblige,  restent  fédérateurs  d’édition  en  édition).  Son
rayonnement est le produit d’un hasard heureux / marketing
savant, alliant qualité musicale évidemment et … glamour. En
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se choisissant 3 solistes en or, 3 ambassadeurs plébiscités et
charismatiques, le festival estival autrichien sait cultiver
son rayonnement planétaire… Netrebko, Bartoli, Kaufmann,  3
icônes lyriques ou 3 raisons majeures pour ne rien manquer du
Salzbourg 2015… Pourquoi aller à Salzbourg en Autriche en
juillet et en août ? Voici notre sélection des rvs à ne pas
manquer. Parlons musique sacrée d’abord. Le 22 juillet : Missa
Solemnis  de  Beethoven  (Grosses  Festspielhaus,  par  Nikolaus
Harnoncourt : tout concert de musique sacrée par Nikolaus
Harnoncourt ne se refuse pas : le chef autrichien, adepte de
la  gravité  voire  du  lugubre  qui  saisit,  exprime  la
spiritualité des partitions comme personne à ce jour, il vient
de le démontrer dans la trilogie des dernières Symphonies de
Mozart (39, 40 et 41) en un coffret éblouissant de finesse, de
poésie, de profondeur intitulé un « oratorio instrumental » en
trois parties. C’est dire. Alors Beethoven, pensez …un grand
résultat s’annonce.

Autre événement sacré à Salzbourg cet été, la Messe en fa
mineur par Yannick Nézet-Séguin, le 25 juillet, même lieu avec
entre autres solistes : Dorotea Röschmann.

Bartoli, Kaufmann, Netrebko… les 3
visages de la magie Salzbourg

 

Au registre des opéras, Mozart a
sa suite atitré à Salzbourg, sa
ville natale (qui le lui rendit
si  mal).  Seul  opéra  pourtant
programmé cet été, Les Nozze di

Figaro (28 juillet-18 août 2015, évidemment dans la « Maison
pour Mozart » / Haus für Mozart : par le duo Ettinger et
Bechtolf avec Kühmeier, Pisaroni, Murray…) ; l’événement c’est
aussi, surtout, la Norma de Bellini par Cecilia Bartoli (tout
est complet mais vous pouvez essayer des places à la volée le
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soir même : les 31 juillet, 3,6, 8 août 2015, Haus für Mozart.
Giovanni  Antonini,  direction  /  Patrice  Caurier  et  Moshe
Leiser, mise en scène… si pas de chance, l’ouvrage serait
diffusé par Arte … à suivre dans le mag télé de classiquenews.

Les mêmes Caurier et Leiser mettent en scène
aussi Iphigénie en Tauride de Gluck, les
19,22,24,26,28 août, avec la très en forme
Cecilia Bartoli dans le rôle titre là encore
(Haus für Mozart). Enfin le grand gagnant
(en nombre de représentations, reste cette
année le chef Franz Welser-Möst qui dirige
ainsi deux ouvrages importants : Fidelio de

Beethoven (les 4,7,10,13,16, 19 août 2015, dans la mise en
scène de Guth avec Pieczonska, Jonas Kaufmann quand même en
Florestan : d’emblée une incarnation passionnante) mais aussi
Der  Rosenkavalier  (de  Richard  Strauss),  une  production
emblématique du festival autrichien avec Don Giovanni ou Cosi
fan tutte de Mozart (Strauss fut le cofondateur en 1922 du
festival estival de Salzbourg avec Max Reinhardt et Hugo von
Hofmannsthal, poète librettiste du compositeur : les 20,23,26,
28 août 2015 au Grosses Festspielhaus. Harry Kupfer, mise en
scène, avec Stoyanova, S. Koch, Groisböck, Schultz…)
Pour finir, le meilleur : la reprise de la production du
Trouvère / Il Trovatore de Verdi avec la Leonora de l’icône de
Salzbourg,  Anna  Netrebko.  Saluée  par  nos  rédacteurs  sur
classiquenews en 2014, la production diffusée sur Arte avait
saisi par sa justesse (Lire notre compte rendu développé du
Trouvère de Verdi à Salzbourg 2014 avec Anna Netrebko).
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La  soprano  plus  féminine  et
pulpeuse que jamais, maniant le
risque aussi et les défis vocaux
(ses Quatre derniers lieder de
Strauss, – en novembre 2014 avec
Barenboim,  et  sa  Iolanta,
indiscutable  incarnation,  en
témoignent récemment) demeure in
situ  adulée  par  son  fan  club,

quand le ténor Rolando Villazon qui avait débuté avec elle –
dans un époustouflante Traviata en 2002 déjà, a quitté les
scènes internationales depuis plusieurs saisons…
Donc pour le Florestan de Kaufmann, la Leonora de Netrebko,
Harnoncourt et la Bartoli dédoublée en Norma et Iphigénie,
cette édition 2015 de Salzbourg porte fièrement sa couronne de
temple lyrique international chaque été (ce n’est pas Bayreuth
qui peut en dire autant / LIRE notre article : « Bayreuth 2015
: triste routine… »).

Toutes les infos et les modalités de réservations sur le site
du festival de Sazlbourg (Autriche) / Salzburger festspiele
2015 , du 18 juillet au 30 août 2015.

DVD,  compte  rendu  critique.
Thierry  Escaich  :  Claude.
Bou,  Rhorer  (1  dvd  BelAir
classiques)
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DVD,  compte  rendu  critique.  Thierry
Escaich  :  Claude.  Bou,  Rhorer  (1  dvd
BelAir classiques). Commande de l’opéra
de Lyon à Thierry Escaich et crée in loco
en mars 2013, l’opéra Claude est le fruit
d’un texte engagé contre la peine de mort
rédigé  par  Robert  Badinter  que  la
question  passionne  depuis  toujours  et
pour laquelle il s’est battu sans fléchir
obtenant l’abolition pure simple, fait
marquant du quinquennat Mitterrand 1 (le
18 septembre 1981). Sur la violence et la

barbarie, la vision engage un débat ouvert et ici non résolu
sur la responsabilité qui incombe à celui qui impose la haine
jusqu’au meurtre. Si l’on prend partie d’un côté  comme de
l’autre – victimes ou bourreaux, le vrai sujet reste  en
profondeur : comment expliquer les origines du mal ? Y a t il
toujours corrélation entre misère et criminalité?  En d’autres
termes  y  a  t-il  fatalité  si  l’on  est  né  misérable?  Mais
l’opéra  ajoute  aussi  une  autre  thématique  tout  aussi
cruellement  moderne  :  l’enfer  et  l’enjeu  de  la  prison.
Les conditions de détention -inhumaines et de façon criante
sont aussi  dénoncées dans une mise en scène qui pourrait
concentrer tout ce que l’univers carcéral aujourd’hui présente
en  dysfonctionnement  insupportable,  nos  sociétés  modernes
cumulant les échecs quant à la question des prisonniers qui
dans  l  majorité  des  cas,  appelés  à  sortir,  doivent  être
accompagnés et rééduquer pour réussir leur ré insertion. .. On
voit  bien  que  l’opéra  créé  à  Lyon  suscite  bien  des
interrogations et relance le débat sur un scandale sociétal
san fin.

Hugo aseptisé

Inspiré de Claude Gueux de Victor Hugo, le livret évoque avec
économie et force la violence banale qui ronge et détruit les
liens humains dans la prison de Claude après sa condamnation à
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mort : haine entre les geôliers et les détenus, haine entre
les prisonniers eux-mêmes car la prison devient le miroir
réaliste et fidèle d’une société en échec, comme mise en cage,
face au meurtre et à la violence humaine.

Pas facile de rendre compte d’un opéra où la tension était
surtout palpable dans le regard global moins dans le détail.
Pourtant  après  la  création  lyonnaise,  le  témoignage  vidéo
souligne (surtout) la force dramatique du baryton français
Jean-Sébastien  Bou  dans  le  rôle  titre  (de  surcroît
parfaitement intelligible, apport capital pour sa prise de
rôle),  le  bartyon  compose  d’abord  un  personnage  dont  la
photogénie ardente embrase l’image. A contrario, on regrette
la faiblesse du personnage tenu par le contre ténor Rodrigo
Ferreira (dans le rôle de son compagnon de cellule Albin). Si
la direction d’acteurs est convaincante, la mise en scène
efficace, c’est à dire ici centrée sur la barbarie sous toutes
ses  formes,  y  compris  le  directeur  de  la  prison  :  Jean-
Philippe Lafont, droit dans ses bottes, inflexible… totalement
inhumain comme le reste des protagonistes, on reste nettement
moins  convaincus  par  la  musique,  finalement  linéaire  et
« grise », continûment tendue sans aucune envolée lyrique a
minima humaine voire humaniste de Thierry Escaich : manque de
temps,  manque  d’inspiration  ou  questions  et  sujets  trop
impressionnants ? La réalité est là : la partition nous déçoit
par sa rudesse et sa monotonie âpre  et sourde… fallait il
uniquement  privilégier  l’étouffement  et  la  saturation  qui
noient  le  chant  des  solistes  comme  l’arabesque  parfois
prenante des choeurs?  Difficile question d’esthétique. ..
pour nous la musique de Claude manque de trouble, de souffle,
de vertiges et aussi d’hédonisme. Hugo méritait mieux, c’est
évident. Pourtant Thierry  Escaich ne manque pas de talent. 
Parmi les disques récents, « Nuits Hallucinées » (2011) en
témoignait  (surtout  Barque  solaire  créé  en  2008)  :  d’une
richesse de texture souvent foisonnante. … la source s’est
tarie dans le portrait de Claude emprisonné. Dommage .
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Claude de Thierry Escaich (mars, 2013)
Opéra en un prologue, seize scènes, deux interscènes et un
épilogue
Livret de Robert Badinter d’après Claude Gueux de Victor Hugo
Création mondiale – Commande de l’Opéra de Lyon – Créée le 27
mars 2013 à l’Opéra de Lyon.
Mise en scène : Olivier Py
Décors et costumes : Pierre-André Weitz

Claude: Jean-Sébastien Bou
Le Directeur : Jean-Philippe Lafont
Albin : Rodrigo Ferreira
L’Entrepreneur/Le Surveillant Général : Laurent Alvaro
Premier personnage/Premier Surveillant : Rémy Mathieu
Deuxième personnage/Deuxième Surveillant : Philip Sheffield
La Petite fille  : Loleh Pottier
La Voix en écho : Anaël Chevallier
Premier détenu : Yannick Berne
Deuxième détenu : Paolo Stupenengo
Troisième détenu : Jean Vendassi
L’avocat : David Sanchez Serra
L’avocat général : Didier Roussel
Le Président : Brian Bruce

Orchestre, choeurs et Maîtrise de l’Opéra de Lyon
Direction musicale : Jérémie Rohrer

DVD, compte rendu critique. Escaich / Badinter : Claude, 2013.
Jean-Sébastien Bou, Claude. Rodrigo Ferreira (Albin), Jean-
Philippe Lafont (le directeur de la prison)… Orchestre, chœur
de l’Opéra de Lyon. Jérémie Rhorer, direction. 1 dvd Bel Air
classiques BAC 118 . Livret / notice de 20 pages (français /
anglais).  Bonus  entretien  avec  Thierry  Escaich  et  Robert
Badinter par Anne Sinclair. Enregistrement à l’Opéra national
de Lyon le 4 mars 2013. 1 DVD, durée 1h37 minutes (opéra) + 26
minutes (bonus), sous-titres en français et en anglais



CD.  Compte  rendu  critique.
Chopin : 24 Préludes. Maxence
Pilchen, piano (1 cd Paraty).
CD.  Compte  rendu  critique.
Chopin  :  24  Préludes.  Maxence
Pilchen,  piano  (1  cd  Paraty).
Voici une nouvelle lecture des
24  Préludes  de  Chopin  qui  va
compter.  Allusif et pudique, le
pianiste  franco-belge  Maxence
Pilchen  inscrit  la  matière
musicale dans l’intime, révélant
de  nouvelles  perspectives
émotionnelles  dans  le
jaillissement  contrasté  des
séquences  enchaînées.  Versatile,  volubile  mais  puissamment
intimiste, le jeu ouvre tous les champs de la conscience et de
la  mémoire  en  retissant  les  liens  profonds  et  les  images
souterraines qui font des 24 Préludes, ce fond miroitant des
sentiments les plus secrets.  En plongeant dans les eaux de la
psyché,  le  pianiste  franco  belge  rétablit  la  part
prodigieusement humaine du cycle. Magistral.  Le disque de
Maxence Pilchen renouvelle notre enthousiasme suscité par le
disque  dédié  au  Chopin  historique  (sur  claviers  Pleyel)
réalisé  par  Knut  Jacques,  enregistrement  également  publié
aussi par Paraty.
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Une  vision  d’ensemble  s’impose  d’abord.
Traversons  le  cycle  de  Prélude  en  Prélude.
L’Agitato  initial  est  un  lever  de  rideau
idéalement énoncé comme un rêve ou un songe qui
vient de naître (1) : la douceur suggestive du

toucher s’y montre irrésistible.  Même réalisation parfaite
pour le lento (2) en forme de marche nocturne aux résonances à
la fois lunaires et lugubres d’une profondeur hypnotique grâce
à un jeu d’une tendresse articulée enivrante (quel sens de
l’indicible  et  des  respirations)  ;  puis  c’est  un  génial
contraste avec le Vivace qui suit, abordé comme le vol d’une
libellule ou du papillon le plus léger, sachant faire valoir
au soleil ses couleurs scintillantes  (3) ; l’énoncé du 4 –
Largo,  qui  est  l’une  des  mélodies  les  plus  célèbres  et
mémorables  du  cycle,   sombre  dans  l’épanchement  le  plus
investi comme une confession douloureuse et intime : là encore
l’interprète  sait  éviter  tout  pathos  trop  démonstratif.  A
l’inverse, – emblème de la lecture du cycle entier-, le jeu
s’enracine dans le terreau d’une psyché tenue secrète comme
préservée.

Puis, le 5 (Allegro molto) est tout désir, à son amorce,
vivifiant qu’atténue dans la continuité, le 6 (Lento assai), 
expression d’une réserve où s’épanouit l’intime en une pudeur
souveraine, bouleversante.
Le  7  (Andantino)   résonne  comme  une  réitération  du  Grand
Maulnes, produisant la résurgence d’une valse enfouie, pure,
soudainement révélée, affleurante : là encore le geste toute
en pudeur et suggestivité nuancée de Maxence Pilchen saisit
par sa justesse poétique.
Le 8 (Molto agitato) montre outre la sensibilité aux climats
et  aux  atmosphères  ténues,  picturales,  l’aisance  digitale
emperlée du pianiste : fluidité aérienne au service d’une
sensibilité millimétrée et naturelle.
Le 9 (Largo), plus démonstratif, est porté par une certitude
qui contraste avec toute la pudeur qui précède.
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Emperlé, allusif, le jeu de Maxence Pilchen régénère
l’approche des 24 Préludes de Chopin

Chopin réinventé : Préludes
magiciens…

Le 10 (Allegro Molto) se fait jaillissement liquide. Le 11
(Vivace) ivresse accordée au tempérament rêveur du début. Le
12 (Presto) sonne telle une mécanique échevelée sur un tempo
trépidant. Le 13 (Lento) a la noblesse intime d’un solo de
danseuse  riche  en  arabesques  diaphanes  et  elle  aussi,
envoûtantes.
Le  14  (Allegro)  plonge  plus  grave  dans  une  activité
souterraine … pour mieux préparer  au rêve d’enfance du 15
(Sostenuto),  véritable immersion rétrospective et le plus
long des Préludes – plus de 4 mn. La lecture plonge  dans ce
climat d’innocence des premières années de tout âme terrestre
: saluons l’intonation et la précision stylistique parfaites
du pianiste qui inscrit davantage le cycle dans l’intimité et
la  puissante  d’une  psyché  de  longue  mémoire  avec  ici  le
souffle  d’une  tragédie  intime  prégnante  et  tenace.  Cette
richesse et cette épaisseur émotionnelle accrédite la lecture
dans son ensemble.

Par effet de contraste, dont dépend la vitalité rythmique du
cycle, le 16 (Presto con fuoco), affirme une ivresse échevelée
où le sens de la syncope et du rebond magistralement maîtrisé,
enchante  et  captive.  Le  17  (Allegretto)  saisit  par  sa
fraîcheur absolue servie par un toucher de rêve soyeux et
allusif.

Après la fulgurance du 18 (Allegro molto), tout syncopes et
feu,  les 6 derniers Préludes , à part le 22 (Molto agitato de
moins d’une minute), présentent une même duré moyenne d’1mn20,
offrant  une  ultime  succession  équilibrée  dans  ses
développements.



Ainsi le 19 (Vivace) est délié, bavard comme la libération du
secret  primordial. Le
20 (Largo) a l’ampleur d’une formidable arche, -ouverture et
fenêtre vers un recommencement qui s’appuie sur la conscience
pleine  et  assumée  d’une  gravité  intime  assumée.  Le
21(Cantabile) devient enchantement : le rubato poétique et
dansant suscitant un chant enivré, se distingue nettement.  Le
22 (Molto agitato) exprime première et animale,  l’énergie
agitato de forces telluriques jusque là insoupçonnées. Enfin
le 23 – Moderato-, à l’inverse est un rêve liquide d’une
douceur infinie qui de l’ombre retourne à l’ombre. La pudeur
poétique dont est capable Maxence Pilchen, chopinien idéal,
s’affirme ici dans toute sa justesse, ses nuances pudiques,
ses résonances secrètes et intimes.

 

Dans l’ultime séquence, le 24 (Allegro appassionato), le jeu
est porteur d’une tragédie intime jamais  résolue. Chopin
exprime  dans  son  dernier  Prélude,  une  énergie  sombre,  –
véritable houle inquiète, et psychiquement instable, associée
à la volonté inextinguible et viscérale de renaître.

 

 

La richesse émotionnelle, le jeu qui nous parle de l’intime et
fait surgir souvent en éclats scintillants idéalement mesurés,
l’activité de la psyché affirment l’impressionnante maturité
de l’interprète. Sa sensibilité féconde qui s’inscrit sans
pathos dans l’intime et la pudeur, force l’admiration. Outre
la formidable digitalité du pianiste,  c’est sa profondeur et
son absolue subtilité qui touchent immédiatement. Voici un
immense  tempérament  à  suivre  de  près.  Le  disque  décroche
naturellement le CLIC de classiquenews de juin 2015. Voilà qui
confirme l’activité du label Paraty tel un formidable tremplin
de  tempéraments  actuels  du  clavier  (clavecin,  pianoforte,



piano) : Natalia Valentin, virtuose au pianoforte (Bagatelles
de Beethoven, 2009), Ivan Ilic (Debussy et Godowski), le déjà
cité Knut Jacques (autre chopinien audacieux révélateur des
sonorités originelles sur claviers historiques: Pianos Pleyel
et  pianino  ;  Ballades,  Sonate  n°2,  Nocturne…)  :  et  plus
récemment  simultanément  au  Chopin  de  Maxence  Pilchen,  les
superbes Sonates de Württemberg de CPE Bach au clavecin par
Bruno Procopio (CLIC de classiquenews de février 2015)… Autant
de  titres,  révélant  interprètes  et  répertoires  choisis,  à
connaître d’urgence.

 

 

CD.  Compte  rendu  critique.  Chopin  :  24  Préludes.  Maxence
Pilchen, piano. 1 cd Paraty 115131. Parution : le 16 juin
2015. Durée : 34 mn. Enregistré en juin 2014.
Visiter le site du label indépendant PARATY

 

MAXENCE PILCHEN en CONCERT
Le 30 juin 2015, Paris, salle Gaveau, 20h30

Programme : « De Majorque à Nohant ». Les 24 Préludes de
Chopin.

Ballade opus 52, Scherzo opus 54, Polonaise opus 53.

 

 

Maxence Pilchen, piano.
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Opéra  de  Tours,  saison
lyrique 2015 – 2016
Opéra  de  Tours,  saison  lyrique  2015  –  2016.  6
productions événements. La scène tourangelle poursuit
son  activité  lyrique  dans  l’excellence,  où  les
distributions  confirment  une  grande  cohérence  de
style, les mises en scène savent respecter les oeuvres
en dévoilant aussi des regards personnels puissants et
toujours  parfaitement  lisibles,  où  surtout  la
direction musicale préserve l’éloquence des chanteurs
et  l’activité  dramatique  allusive  et  forte  de
l’orchestre.  Les  6  productions  à  venir  à  Tours  au  Grand
Théâtre  Opéra  promettent  une  nouvelle  saison  d’expériences
lyriques toujours plus convaincantes grâce au souci artistique
du chef et directeur des lieux, Jean-Yves Ossonce.

2 productions événements

Butterfly et Onéguine par Garichot
SADMP et trouble in Tahiti par

Catherine Dune
 

 

Temps forts pour nous, car déjà remarquées et appréciées ici
même, la direction d’acteurs et la réalisation scénique du
metteur  en  scène  Alain  Garichot,  toujours  scrupuleux,
pertinent, et d’un rare respect pour les oeuvres abordées. On
se souvient de sa Clémence de Titus et plus récemment de Titus
et Bérénice, opéra de Magnard dont le chef Jean-Yves Ossonce
est depuis toujours un ardent défenseur : l’ouvrage avait
surgi  dans  sa  sensualité  épurée,  néoclassique,  dont  la
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noblesse et la justesse sont dignes de Corneille ; pour la
saison  prochaine,  l’homme  de  théâtre  ouvre  et  clôture  la
saison nouvelle tourangelle, abordant deux superbes partitions
tragiques marquées par l’impuissance des êtres, leur propre
fascination pour l’audestruction. Ainsi la figure de Cio Cio
San, geisha adolescente sacrifiée sur l’autel d’un tourisme de
pacotille, honteux qui n’ose dire son nom (Madame Butterfly,
dès le 7 octobre 2015 puis les 9,11 et 13), puis le drame de
l’impuissance et de la fatalité, celui ciselé par Tchaikovski
: Eugène Onéguine les 11, 13 et 15 mai 2016, avec ici et là
des chanteurs engagés prêts à suivre Alain Garichot dans deux
lectures particulièrement fortes dont il a le secret.
L’autre joyau à ne pas manquer demeure la production signée
Catherine Dune (ex chanteuse familière à Tours et qui avait
mis en scène un précédent « diptyque » : L’heure Espagnole et
La Voix Humaine dans une vision très fine et onirique) : La
Société anonyme des Messieurs prudents de Louis Beydts (mort
en 1953), sur un livret tout en subtilité cocasse de Sacha
Guitry, couplé avec l’excellent Trouble in Tahiti de Bernstein
et sa musique irrésistible. Nouvelle co production. Tours les
25,27 et 29 mars 2016.

Les 3 autres productions à l’affiche de l’Opéra de Tours :

Pour Noël 2015 et le Nouvel an 2016
La Belle Hélène, opéra bouffe de 1864 signé Jacques Offenbach
en quatre dates elle aussi (comme Butterfly) : les 26, 27, 30
et 31 décembre 2015. Avec Karine Deshayes dans le rôle titre
(mise en scène : Bernard Pisani).

Même  finesse  comique  et  parodique  avec  La  Cenerentola  de
Rossini, chef d’œuvre de facétie mordante créé en 1817 soit 1
an après le choc du Barbier de Séville (1816) dans la mise en
scène  de  Jérôme  Savary  et  sous  la  direction  de  Dominique
Trottein : les 22, 24 et 26 janvier 2016

L’Enlèvement au sérail de Mozart, les 26, 28 février et 1er
mars 2016. Mis en scène par Tom Ryser.



Toutes les infos et les modalités de réservation sur le site
de l’Opéra de Tours

La Mimi d’Anna Netrebko
Cinéma.  Opéra.  La  Bohème  de
Puccini avec Anna Netrebko. En
direct  de  Londres,  le  10  juin
2015, 20h15. A la faveur de la
nuit, parce qu’une bougie dans
la  mansarde  s’éteint,  deux
jeunes cœurs amoureux s’enlacent
:  ainsi  Mimi  couturière
miséreuse et Rodolfo le poète étudiant s’aiment dans le Paris
1830. Outre la vie parisienne (Barrière d’Enfer, Café Momus),
l’opéra  de  Puccini  exprime  avec  un  raffinement  orchestral
ciselé et une ivresse mélodique irrésistible la fragilité et
la sincérité des sentiments. L’amour des deux jeunes amants
résistera-t-il  aux  aléas  du  temps  ?  La  production  plutôt
classique mais lisible du Royal Opera House ressuscite le
Paris bohème du XIXè, du Quartier Latin aux portes de Paris.
Anna Netrebko et Joseph Calleja interprètent Mimi et Rodolfo,
les coeurs maudits, lui rattrapés par la jalousie et l’ennui,
elle frappée par la maladie. Par contraste, Puccini souligne
le profil des amants opposés : extravertis et affrontés mais
toujours passionnément amoureux, Musetta (qui paraît au II
dans la scène du Café Momus) et Marcello. La jeunesse, la
fatalité et la misère hantent l’opéra de Puccini qui évite
subtilement l’artifice et la maniérisme grâce à la justesse et
la profondeur de son écriture. Même au coeur de la douleur, la
musique souveraine selon Puccini, se doit d’être caressante,
d’une ineffable gravité poétique.
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En direct au Cinéma le mercredi 10 juin à 20h15
LA BOHEME (1896) de Giacomo Puccini  Avec Anna Netrebko, Lucas
Maechem, Joseph Calleja – direction : Dan Ettinger. Opéra en
Italien sous-titré en français – 2h50 avec deux entractes. A
l’affiche du Royal Opera House de Londres jusqu’au 16 juillet
2015.  Aucun  doute,  l’argument  principal  de  cette  reprise
londonienne reste la Mimi de la soprano austro russe Anna
Netrebko  qui  en  juillet  est  donc  puccinienne,  avant  de
reprendre en août suivant (8-17 août 2015) à Salzbourg le rôle
qui lui a valu une nouvelle gloire planétaire, Leonora du
Trouvère de Verdi. Depuis sa Donna Anna en 2002 à Sazlbourg
qui l’avait révélée, Anna Netrebko cumule les paris risqués
mais assumés : récemment, après sa Leonora, Lady Macbeth et
Iolanta de Tchaikovski.

A l’origine, La Bohème évoque les amours tragiques et tendres
de la couturière Mimi et du poète Rodolphe dans le Paris des
années 1830. Au Café Momus, à la barrière d’enfer sous la
neige,  l’action  de  La  Bohème  est  une  page  spectaculaire,
sentimentale et atmosphérique du Paris romantique rêvé, celui
décrit par le roman de Burger (Scènes de la vie de Bohème).
Mimi et Rodolfo comme Musetta et Marcello, leurs comparses,
vivent l’expérience amoureuse, sa fragilité (ils se séparent
mais ne peuvent cesser de s’aimer), son éternité (leurs duos
d’amour sont les plus beaux de tout le répertoire romantique
italien)…

Synopsis

ACTE I : Le soir de Noël, à Paris, au Quartier Latin. Sous
leur mansarde gelée, quatre amis Rodolfo le poète, Marcello le
peintre,  Schaunard  le  musicien  et  Colline  le  philosophe
tentent de se réchauffer. Ils expédient leur bailleur venu
récolter son loyer et sortent réveillonner sauf Rodolfo tout à
ses écritures. Frappe à sa porte la pauvre voisine, Mimi qui
n’a plus d’allumettes pour sa bougie.Mais elle a perdu sa clé
et lorsque leurs deux bougies s’éteignent, dans le noir leurs
mains se croisent et fous d’amour, ils s’embrassent.
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ACTE II  : Au Café Momus, Mimi et Rodolfo retrouvent Marcello.
Musetta  paraît  :  c’est  l’ancienne  copine  de  Marcello,  à
présent flanqué d’un nouveau protecteur, le riche et vieux
Alcindoro. Chacun à des tables séparées dîne. Musetta entend
rendre  jaloux  Marcello  qu’elle  veut  reconquérir  :  le
stratagème fonctionne et tous soupent à la barbe du vieillard
qui doit payer la note.

ACTE III : Petit matin, près de la Barrière d’Enfer, aux
portes de Paris enneigé. Mimi raconte à Marcello que Rodolfo
l’a quittée. Mais en réalité ce dernier miséreux, en peut
payer les soins de la maladie de Mimi : il préfère se mettre à
l’écart et prendre à riche protecteur… Mais les deux amants se
retrouvent, reportent leur séparation au printemps alors que
Marcello et Musetta se disputent.

ACTE IV : Retour à la mansarde du premier acte. A l’arrivée du
printemps, Marcello et Rodolfo songent à leurs amours perdues.
Colline et Schaunard apportent un déjeuner frugal que les
quatre amis masquent en festin. Musetta leur annonce que Mimi
a quitté son riche protecteur. Elle est très gravement malade.
Rodolfo s’approche de la condamnée : les amants évoquent les
mois de bonheur passés : Mimi meurt dans les bras de Rodolfo
qui dit son nom deux fois. Rideau.


