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14/02/2022 15:54 «Le Concert de la Loge», l'orchestre qui met en lumière le patrimoine musical du 18e siècle
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Accueil (//www.europe1.fr/) > Culture médias (https://www.europe1.fr/emissions/culture-medias)
> Les indispensables (https://www.europe1.fr/emissions/les-indispensables)

«Le Concert de la Loge», l'orchestre qui met en
lumière le patrimoine musical du 18e siècle

LA RÉDACTION D'EUROPE 1

Les indispensables (/emissions/les-indispensables)
Suivre l'émission 

 (https://www.europe1.fr/)

Concertclassique.com,
6 janvier 2022
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NICE, Opéra. LULLY :
Phaëton. 23, 25, 27 mars
2022. Jérôme Corréas et
son ensemble Les Paladins

l ll

CRITIQUE, CD
événement. BEETHOVEN :
Symphonies : 6, 7, 8 et 9.
Jordi Savall (3 cd ALIA

)

CRITIQUE, CD, coffret
SAINT-SAËNS :

France Musique, en direct, ven 7 janv 2022, 18h. Les Viennois et
Paris…. Joseph Haydn, inventeur et ambassadeur majeur de la forme
symphonique comme du quatuor à cordes, ne séjourna jamais en
France, mais ses œuvres y furent rapidement publiées et sa renommée y
fut immense de son vivant. À l’opposé, son cadet Wolfgang Amadeus
Mozart fit trois séjours à Paris, mais n’accéda vraiment à la gloire en
France qu’après son décès. Le concert propose les symphonies de
Haydn « La Passione » (éditée à Paris du vivant de Haydn) et « La Poule
» (commandée par le Comte d’Ogny pour le concert de la Loge
olympique) ainsi que des airs de Haydn et Mozart dont la BnF conserve
les manuscrits autographes. La Marseillaise résonnera au début du
concert au sein de la Symphonie concertante mêlée d’airs patriotiques
de Jean-Baptiste Davaux. La BNF conserve le manuscrit autographe de
l’opéra Don Giovanni de Mozart (légué par la cantatrice Pauline
Viardot)…

France Musique, en direct, ven 7 janv 2022, 18h. En direct depuis 
la BnF I François-Mitterrand I Grand auditorium 
Davaux, Haydn, Mozart – Concert diffusé en direct sur France Musique et francemusique.fr 
https://www.francemusique.fr/programmes

Wolgang Amadeus Mozart 
Symphonie n°41 «Jupiter» en ut majeur K.551 (Allegro Vivace) 
Don Giovanni, Récit et air : « Mi tradi quell’alma ingrata » (Donna Elvira)

Jean-Baptiste Davaux 
Symphonie concertante 
mêlée d’airs patriotiques pour deux violons principaux

Joseph Haydn 
Air de concert « solo e pensoso » 
Symphonie n°49 « La Passione » : I. Adagio. II. Allegro di molto. III. Menuet – Trio. IV. Finale. Presto

Wolgang Amadeus Mozart 
Cosi fan tutte : « Come scoglio» (Fiordiligi)

Joseph Haydn 
Symphonie n°83 en sol mineur « La Poule » : I. Allegro spirituoso. II. Andante. III. Menuet – Allegretto. IV.
Vivace

Chantal Santon Jeffery, soprano 
Concert de la Loge, 
Julien Chauvin (direction)

Posté le 07.01.2022 par Alban Deags
Mot clés: Viennois.

HAYDN, MOZART par le Concert de la loge

← articles précédents articles suivants →

France Musique,
7 janvier 2022

1/2
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France Musique,
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Radio Classique,
12 janvier 2022
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France Musique,
12 janvier 2022

Olyrix,
12 janvier 2022
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Olyrix,
12 janvier 2022
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Radio Classique,
21 janvier 2022
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Forum Opéra,
27 janvier 2022
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Sobriété et simplicité

Pergolesi, Stabat Mater - Paris (TCE)
Par Brigitte Maroillat | jeu 27 Janvier 2022 | Imprimer

Ce soir au Théâtre des Champs Elysées, c’est une variation sur un même thème à travers
plusieurs oeuvres qui nous était proposée, celle de la douleur d’une mère face aux sou�rances
de son �ls. Et pour la sublimer, deux voix, celles de Jodie Devos et d’Adèle Charvet réunie dans
un programme dédié d’abord en première partie, aux Salve Regina de Pergolesi et d’Haendel.
Un répertoire tout en intériorité, qui réussit davantage à la mezzo qui en maitrise toutes les
nuances et les demi-teintes, en habituée du répertoire baroque. Mais c’est surtout dans le
Stabat Mater de Pergolesi, en seconde partie, que les deux chanteuses étaient
particulièrement attendues.

Composé par Giovanni Battista Pergolesi au seuil de sa mort alors qu’il était encore à l’aube de
sa vie, le Stabat Mater porte en lui à la fois la pureté naïve de la jeunesse et la richesse
mélodique d’une œuvre de la maturité. Cette partition, prosaïque et sacrée, mêlée de
recueillement et d’allégresse, doit être servie sans e�ets inutiles, sans ornementations
superfétatoires.Les douleurs exprimées doivent être dépassées, apaisées, sublimées dans une
lecture ra�née tout en nuances. Rares sont pourtant les interprétations qui ont trouvé cet
équilibre, l’ostentatoire l’emportant souvent sur la sobriété.

Hier soir, avec Jodie Devos et Adèle Charvet, l’œuvre n’avait rien d’éploré, ni d’outrancièrement
festif. On est ici de plain-pied dans l’opéra baroque en ce qu’il a de brillant, de lumineux, mais
sans excès. Les voix s’accordent à merveille. En totale synergie, elles confèrent de délicates
couleurs à la partition de Pergolesi. Leur complémentarité dans une lecture subtile s’illustre
d’emblée dès le duo introductif où les voix se mêlent dans une alchimie de timbres. A cet
égard, les deux chanteuses nous o�rent un moment de grâce dans O quam Tristis  où, sur un
tempo lent, les voix se déploient à l’unisson pour distiller une tristesse lumineuse sans
a�iction, comme une �amme qui vacille mais ne s’éteint pas. L’osmose vocale atteint son
point d’orgue avec le Fact ut ardeat cor meum, où les deux chanteuses font corps et se
répondent en écho dans le rythme et l’énergie des vocalises. Le public apprécie, et les artistes
ne se feront pas prier pour bisser leur prestation, en �n de spectacle, pour le plus grand plaisir
de l’auditoire.

Jodie Devos, se tient à distance de tout excès dans l’expression et distille avec juste mesure les
couleurs et les nuances. Cette subtilité trouve sa plus belle expression dans le Cujus Animan
gementem. Sa voix au timbre clair et limpide confère grâce et légèreté à son interprétation
avec une pointe d’allégresse mais sans exagération primesautière pourtant très tentante sur
ce tempo andante amoroso. La chanteuse se distingue par la douceur du timbre, la pureté de
l’aigu notamment en introduction du Quis est homo. Irréprochable également dans Vidit Suum
Dulcem natum, la voix est longue, colorée, virtuose, d’une articulation remarquable.

Adèle Charvet donne, quant à elle, pleinement corps au recueillement du O quam tristis et
a�icta et à la verve désespérée du Salve Regina de Pergolesi  en fa mineur chanté en première
partie. La voix possède une belle amplitude et une projection solide et assurée. Les graves
sont ronds et soyeux et font merveille dans le Eja Mater Fons Amoris. Surtout, l’instrument
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conserve une parfaite homogénéité dans tous les registres comme l’illustre dès la première
partie du concert. Dans Quae Moerebat et delebat, la mezzo exprime à merveille le mariage
antinomique de la douleur sous-jacente et du rythme enlevé. Elle donne corps ici à une
expression retenue du chagrin portée avec une naturelle et désarmante spontanéité. Le talent
ne se donne pas ici en spectacle. Il se met au service de l’œuvre.

A la tête du Concert de la Loge, Julien Chauvin, également premier violon, se laisse aller à un
enthousiasme jubilatoire pas toujours à propos. Dans une lecture  �évreuse, il donne
aux Quae Moerebat et delebat et In�ammatus et accensus des allures de tourbillons, faisant �
des indications allegro ma non troppo de la partition. Un rééquilibrage se fait heureusement
par la suite. Ainsi, dans le �nal, le tempo du Amen est certes enlevé mais la direction se révèle
�uide, légère, toute en rondeur. Dans cet écrin musical contrasté, ce sont véritablement les
voix des solistes qui magni�ent le récit de ce poème de la douleur dans une sobriété et
simplicité à propos. Et quand on quitte le théâtre ce sont les magni�ques arabesques vocales
des deux voix dans le Fact ut ardeat cor meum que l’on entend encore en écho.
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Sobriété et simplicité

Pergolesi, Stabat Mater - Paris (TCE)
Par Brigitte Maroillat | jeu 27 Janvier 2022 | Imprimer

Ce soir au Théâtre des Champs Elysées, c’est une variation sur un même thème à travers
plusieurs oeuvres qui nous était proposée, celle de la douleur d’une mère face aux sou�rances
de son �ls. Et pour la sublimer, deux voix, celles de Jodie Devos et d’Adèle Charvet réunie dans
un programme dédié d’abord en première partie, aux Salve Regina de Pergolesi et d’Haendel.
Un répertoire tout en intériorité, qui réussit davantage à la mezzo qui en maitrise toutes les
nuances et les demi-teintes, en habituée du répertoire baroque. Mais c’est surtout dans le
Stabat Mater de Pergolesi, en seconde partie, que les deux chanteuses étaient
particulièrement attendues.

Composé par Giovanni Battista Pergolesi au seuil de sa mort alors qu’il était encore à l’aube de
sa vie, le Stabat Mater porte en lui à la fois la pureté naïve de la jeunesse et la richesse
mélodique d’une œuvre de la maturité. Cette partition, prosaïque et sacrée, mêlée de
recueillement et d’allégresse, doit être servie sans e�ets inutiles, sans ornementations
superfétatoires.Les douleurs exprimées doivent être dépassées, apaisées, sublimées dans une
lecture ra�née tout en nuances. Rares sont pourtant les interprétations qui ont trouvé cet
équilibre, l’ostentatoire l’emportant souvent sur la sobriété.

Hier soir, avec Jodie Devos et Adèle Charvet, l’œuvre n’avait rien d’éploré, ni d’outrancièrement
festif. On est ici de plain-pied dans l’opéra baroque en ce qu’il a de brillant, de lumineux, mais
sans excès. Les voix s’accordent à merveille. En totale synergie, elles confèrent de délicates
couleurs à la partition de Pergolesi. Leur complémentarité dans une lecture subtile s’illustre
d’emblée dès le duo introductif où les voix se mêlent dans une alchimie de timbres. A cet
égard, les deux chanteuses nous o�rent un moment de grâce dans O quam Tristis  où, sur un
tempo lent, les voix se déploient à l’unisson pour distiller une tristesse lumineuse sans
a�iction, comme une �amme qui vacille mais ne s’éteint pas. L’osmose vocale atteint son
point d’orgue avec le Fact ut ardeat cor meum, où les deux chanteuses font corps et se
répondent en écho dans le rythme et l’énergie des vocalises. Le public apprécie, et les artistes
ne se feront pas prier pour bisser leur prestation, en �n de spectacle, pour le plus grand plaisir
de l’auditoire.

Jodie Devos, se tient à distance de tout excès dans l’expression et distille avec juste mesure les
couleurs et les nuances. Cette subtilité trouve sa plus belle expression dans le Cujus Animan
gementem. Sa voix au timbre clair et limpide confère grâce et légèreté à son interprétation
avec une pointe d’allégresse mais sans exagération primesautière pourtant très tentante sur
ce tempo andante amoroso. La chanteuse se distingue par la douceur du timbre, la pureté de
l’aigu notamment en introduction du Quis est homo. Irréprochable également dans Vidit Suum
Dulcem natum, la voix est longue, colorée, virtuose, d’une articulation remarquable.

Adèle Charvet donne, quant à elle, pleinement corps au recueillement du O quam tristis et
a�icta et à la verve désespérée du Salve Regina de Pergolesi  en fa mineur chanté en première
partie. La voix possède une belle amplitude et une projection solide et assurée. Les graves
sont ronds et soyeux et font merveille dans le Eja Mater Fons Amoris. Surtout, l’instrument
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★★★ Underwater Ludovico Einaudi Piano, musique 
de films Universal

On ne présente plus le com-
positeur et pianiste italien 
Ludovico Einaudi. Omnipré-
sent dans le monde du ci-
néma (il a signé la bande ori-
ginale de succès colossaux 
comme “Intouchables” ou 
plus récemment “Noma-
dland” et “The Father”), 
l’homme est porteur d’une 

mélancolie singulière. Seul au piano, il vous ferait 
“pleurer devant un gosse filmé en train de se brosser les 
dents” comme dirait l’humoriste Gad Elmaleh. Ei-
naudi est donc très demandé, mais le confinement, 
lui a permis de se cloîtrer chez lui, loin de toute pol-
lution extérieure, pour composer Underwater. “Le 
titre est une métaphore, l’expression d’une dimension 
dénuée de toute interférence” explique-t-il. “J’ai res-
senti une liberté, un abandon face à la musique. Il n’y 
avait plus de filtre entre le piano et moi”. Résultat : 
douze envolées délicates et subtiles (un rien tire-
larmes diront les grincheux) à haute teneur émo-
tionnelle. L’album idéal pour contempler la grisaille 
extérieure depuis son canapé. V. Dau

★★★★ Summer of Soul (…Or, When the Revolution 
Could Not Be Televised) Soul, Rhythm’n’Blues, Gospel, 
Jazz, Blues  Legacy/Sony Music.

Il aura fallu plus de cin-
quante ans pour qu’un film 
documentaire digne de ce 
nom retrace le Harlem Cultu-
ral Festival. Surnommé le 
Black Woodstock, l’événe-
ment s’est tenu six diman-
ches, entre le 29 juin et le 
24 août 1969. Au total, quel-

que 300 000 festivaliers se sont ainsi rassemblés au 
parc Mont Morris à Harlem. Résumé musical du 
docu d’Ahmir “Questlove” Thompson (the Roots), 
cet album montre le large éventail de la musique 
afro-américain à cette époque. Si l’on doit faire sans 
Stevie Wonder, on est soulevé par les prestations de 
B.B. King, the Edwin Hawkins Singers (“Oh Happy 
Day”, the Staples Singers, Gladys Knight and the Pips, 
Sly and the Family Stone (seul artiste commun avec 
Woodstock), Abbey Lincoln avec Max Roach, Nina Si-
mone haranguant la foule de “are you ready?...” S’il 
fallait encore une preuve de l’importante et de l’in-
fluence de la musique afro-américaine… Celle-ci est 
énorme, incandescente, définitive. DS

★★★ The Overload Yard Act Rock Universal

Le Royaume-Uni et l’Irlande sont en flamme. 
Après une petite période de 
disette niveau rock’n’roll, la 
région n’en finit plus de four-
nir des groupes à guitare 
aussi nerveux que brillants. 
Ces cinq dernières années, 
IDLES (Pays de Galle), Fontai-
nes DC (Irlande), Squid (Bri-
ghton), Black Midi (Londres) 
et Black Country New Road 

(Londres) ont tous fait de brillantes entrées. Désor-
mais têtes d’affiche, elles ont ouvert la voie à de pe-
tits nouveaux dont le duo Wetleg et, donc, Yard Act. 
Formé à Leeds, le quatuor est plus riant, plus fun et 
plus groove que ses petits camarades précités. Da-
vantage orienté indie rock que post-punk, il mise 
sur une basse pratiquement disco, une batterie mé-
tronomique et une guitare tendue pour soutenir 
les textes tantôt chantés, tantôt déclamés par James 
Smith. Outre deux singles évidents (“Witness” et 
“The Overload”), plusieurs ballades rock’n’roll 
faussement blasées (“Dead Horse”, “Pay Day”) met-
tent en avant des textes au contenu tout britanni-
que : ultracapitalisme et lutte des classes. V. Dau

★★ La chanson du vent. Biarent, Berlioz, Gounod, Bi-
zet, Saint-Saëns, Chausson  Clotilde van Dieren, mezzo, 
Katsura Mizumoto, piano Orient 1 CD Cypres  Durée 54 

min 16 sec

Pour ses trente ans, le label 
Cypres réaffirme ses engage-
ments, notamment en faveur 
des répertoires belges mé-
connus et leur mise en lu-
mière par des artistes acquis à 
la cause. Dans ce cas, c’est le 
Hennuyer Adolphe Biarent 

(1871 - 1916), qui ouvre la marche avec un cycle de 
huit mélodies à l’écriture imaginative et savante, 
tour à tour épique ou poétique, introduisant le 
thème qui inspirera tout le programme : l’Orient (et 
la femme orientale), vu par les hommes – poètes et 
compositeurs – du XIXe. Un univers aux mélismes 
sensuels et aux rythmes balancés (Katsura Mizu-
moto au piano), auquel la mezzo belge Clotilde van 
Dieren offre un timbre chaud et coloré, une diction 
parfaite et un grand naturel. Dommage que les pro-
blèmes techniques rencontrés dans le registre aigu 
grippent un peu cette belle découverte. MDM

★★★ Florence Price, Symphonies n° 1 et 3 Symphoni-
que Yannick Nézet-Séguin 1 CD Deutsche Grammophon/
Universal Durée 1 h11 min

“Cher Mr. Koussevitsky, Pour 
commencer, je dois vous dire 
que j’ai deux handicaps : le sexe 
et la race. Je suis une femme ; et 
j’ai du sang nègre dans les vei-
nes.” Ces mots directs et cin-
glants de Florence Price 
(1887-1953) sont mis en 

exergue de ce disque, le premier consacré par la très 
prestigieuse étiquette Deutsche Grammophon à de 
la musique de cette compositrice américaine qui 
eut, on s’en doute, du mal à faire entendre sa voix et 
sa musique dans l’Amérique raciste de la première 
moitié du XXe siècle. Price a laissé 300 compositions, 
dont quatre symphonies, et Nézet-Séguin montre ici 
avec l’excellent orchestre de Philadelphie que cette 
musique mériterait une plus grande place dans les 
salles de concert – même de ce côté de l’Atlantique. 
La première symphonie, notamment, séduit pas son 
évocation du rêve américain et par sa filiation avec la 
symphonie du Nouveau Monde de Dvorak. N.B.

★★ Gianbattista Pergolesi, Stabat Mater Julien Chau-
vin  Musique sacrée 1 CD Alpha/Outhere Durée 53 min

Encore une version du Sta-
bat Mater de Pergolesi ? Oui, 
mais elle sort un peu des sen-
tiers battus. Julien Chauvin a 
en effet eu l’idée de reconsti-
tuer une exécution de la célè-
bre œuvre sacrée italienne de 
1736 telle qu’on la jouait à 
Paris, au Concert Spirituel, 
une vingtaine d’années plus 

tard (et plus largement entre 1753 et 1790) : avec la 
prononciation “élevée” du latin telle qu’elle se pra-
tiquait en France à l’époque, mais aussi avec l’ad-
jonction d’un chœur, et plus précisément d’un 
chœur d’enfants. Le résultat est surprenant mais 
attachant, d’autant que le chef du Concert de la 
Loge bénéficie également d’excellentes solistes, Jo-
die Devos et Adèle Charvet.

En complément, Chauvin propose une sympho-
nie de Haydn – La Passione en fa mineur n° 49 – avec 
ici aussi une particularité : il remplace hautbois et 
cors par un orgue. Inattendu mais intéressant. N.B.

★★★ Edvard Grieg, Mélodies Lise Davidsen, Leif Ove Andsnes  Vocal 1 CD Decca Du-
rée 1 h 20 min

Quand deux des meilleurs musiciens norvégiens se met-
tent au service du plus grand compositeur norvégien… Lise 
Davidsen, une des sopranos les plus prisées actuellement 
dans le répertoire wagnérien et straussien, rencontre Leif 
Ove Andsnes, pianiste protéiforme même si on l’a surtout 
entendu dans le répertoire classique ces derniers temps, et 
ils ont choisi une trentaine de mélodies d’Edvard Grieg.

On connaît mal le répertoire vocal de Grieg, mais on dé-
couvre ici qu’il est riche et diversifié : Davidsen et Andsnes 

ont sélectionné des mélodies isolées issues de recueils, mais proposent aussi 
Haugtussa (La fille de la montagne), le seul cycle complet du compositeur : une 
suite de neuf mélodies avec une unité narrative et une progression dramatique, 
à la façon de Die schöne Müllerin ou du Winterreise de Schubert. Ils sont, là 
comme sur le reste de l’album, superbes l’un et l’autre. N.B.

★★★ Waking World Youn Sun Nah Jazz folk Arts Music/Warner

Une crise a du bon dans la mesure où ses contraintes sti-
mulent la créativité. Comme elle nous le disait à Jazz Mid-
delheim l’été dernier, sans le confinement, chez elle, en 
Corée, loin de sa France d’adoption, Youn Sun Nah n’aurait 
jamais pris la plume pour écrire, composer et arranger tout 
un album. Son onzième en plus de vingt ans. Waking 
World, au titre évocateur, est bien sûr très personnel, sans 
que la chanteuse ne lâche quoi que ce soit de son universa-
lité, une pop flirtant sur les bords avec le jazz, quelques 
folklorismes et autres orientalismes (“Heart of a Woman”). 

Avec sa facilité et sa sophistication naturelles, Youn Sun Nah évoque la situation 
(“Bird on the Ground”) et son désir de voler, “My Mother” qui voit dans le noir et 
sèche les larmes, les nuits sans étoiles, le cœur assombri, le monde qui s’écrase. 
Enregistré tout en finesse, avec, notamment, Xavier Tribolet comme pivot, Wa-
king World est un album de la consolation, d’une majestueuse aisance. DS

Unidivers,
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Associer le lumineux soprano de Jodie Devos et le mezzo généreux 

d’Adèle Charvet dans le plus célèbre des «Stabat Mater» était déjà un 

gage de réussite. Impossible de ne pas craquer pour ce duo de rêve, 

impérial dans l’ultime œuvre de Pergolèse. Mais la vraie découverte, 

dans ce nouvel enregistrement, tient au choix audacieux et réussi du 

chef Julien Chauvin. Lequel n’a pas hésité à intégrer le vaste chœur de 

la maîtrise de Radio France dans certains des duos et des parties 

solistes. Voilà qui bouleverse nos habitudes d’écoute, apportant de 

nouvelles couleurs à une œuvre que l’on croyait connaître par cœur. 

Elle y gagne une étonnante densité qui, si elle nous éloigne de son 

austérité originale, n’en altère cependant jamais la dimension poi-

gnante. Pour compléter les 40 minutes du «Stabat», Chauvin a choisi 

d’emmener son orchestre Le Concert de la Loge dans l’univers de 

Haydn, avec la symphonie n° 49 «La Passione». Une version elle aussi 

quelque peu bousculée, l’orgue remplaçant les hautbois et les cors. 

Preuve s’il en était encore besoin que la musique ancienne n’a rien de 

fi gé pour ses interprètes actuels.  ST. R.

Deux fi gures de proue du folk country alternatif américain, Bill Callahan 

et Bonnie Prince Billy se trouvèrent fort dépourvus lorsque le covid fut 

venu. Plutôt que de gamberger en ce printemps 2020, ils imaginent 

d’enregistrer leurs chansons favorites (y compris de réenregistrer 

certaines des leurs) et de demander à des amis musiciens de réarran-

ger ses prises à leur manière et surtout à leur guise. Ce «Blind Date» 

proposé compte ainsi dix-neuf morceaux sur une durée d’une heure 

trente et se complète de têtes connues comme Matt Sweeney ou Sean 

O’Hagan des High Llamas notamment. Parmi ce fl orilège qui dégage 

une humanité et une sensation de petit bonheur communicatif, l’une 

des plus remarquables est la cover du «Deacon Blues» de Steely Dan, 

trop délaissé aujourd’hui et oublié de ce côté de l’Atlantique. Parfois, 

même si le résultat suit les tendances naturelles des deux artistes («I’ve 

Made Up My Mind», très tradi) l’interprétation vire presque au hard 

rock, notamment sur «Our Anniversary» dont les voix sont magnifi ées 

par les guitares grasses de Red Ride. Des voix, celle profonde de 

Callahan et aiguë de Bonnie Prince, qui se répondent à merveille 

notamment sur le «Sea Song» de Robert Wyatt dans lequel Mike Turner 

fi nit par les envoyer dinguer dans un maelstrom psychédélique... De 

quoi ne pas rester sourd à cette… «blind» date.  B. RO.

On a régulièrement vu apparaître des musiciens classiques s’introdui-

sant avec succès dans l’univers de la pop mainstream. Le Lillois Sofi ane 

Pamart appartient à cette catégorie. On lui doit, notamment, une 

réécriture musicale des chansons d’Arno pour l’album «Vivre», le dernier 

en date de notre Ostendais. Cette fois, inspiré par un récent voyage en 

Asie, le pianiste nous envoie cette longue lettre instrumentale. La 

tonalité de l’ensemble est du côté du romantisme. On songe tantôt à 

des musiques de Michel Legrand – pour le cinéma –, tantôt à du 

Chopin. Sofi ane Pamart connaît ses classiques sur le bout des doigts, 

c’est sûr. Il explique qu’il a essayé d’exprimer la distance en amour. Il 

évoque le détachement et l’absence avec une pointe de mélancolie. 

C’est plutôt agréable et cela ne sort pas pour rien juste avant la 

Saint-Valentin… L’artiste sera en concert les 4 et 5 juillet à l’AB.  J. L.
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«The Sun Is 

Shining Down»

John Mayall

V2

INTERVIEW 

BERNARD ROISIN

CD 

La sélection John Mayall

«Le blues actuel, c’est 
toujours ‘the same old shit’»

J
ohn Mayall, ce papy du blues, continue 
sans faillir à porter haut l’étendard de 
cett e musique. Un genre pour lequel ce 
multi-instrumentiste aura fait beaucoup 
au point de se voir décerner le titre de 
parrain du British Blues. Un parrain qui 

ne compte plus les fi lleuls, puisque Mayall a 
accueilli dans les rangs de ses Bluesbreakers, 
alors qu’ils n’étaient que débutants, des fi gures 
devenues aussi incontournables que John 
McVie, Mick Fleetwood (partis fonder ensuite 
Fleetwood Mac), Jack Bruce et Eric Clapton (qui 
formeront Cream), Larry Taylor (qui sera 
bassiste de Zappa et Canned Heat) ou encore 
Mick Taylor qui rejoindra les Rolling Stones. Les 
Stones que John avait d’ailleurs été le tout 
premier à engager…

À 88 ans, l’an dernier, cet Anglais pur souche 
installé à Los Angeles depuis 50 ans, a décidé 
d’arrêter de tourner mais pas de faire tourner le 
disque… La preuve avec «The Sun Is Shining 
Down»

Arrêter les tournées, c’est juste une question 
d’âge?
Oui, de lassitude physique: nous faisions jusqu’à 
120 concerts par an durant les tournées à la 
grande époque, pas si lointaine, ce qui se révélait 
très intense. Je préfère désormais me consacrer à 
ma famille – très nombreuse en termes d’enfants 
et de petits-enfants – et à la composition pour 
laquelle ma motivation ne tarit pas. Je préfère 
d’ailleurs att endre la dernière minute avant 
d’écrire vraiment une chanson, ce qui me 
permet d’y réfl échir, de la modifi er, avant de la 
coucher sur papier.

Les Bluesbrakers sont nés en 1963 lorsque 
vous avez débarqué à Londres. Est-ce qu’Alexis 
Korner est responsable de votre amour pour 
le blues? En clair, si vous êtes considéré 
comme le parrain du British Blues en était-il 
le père?
Oui, tout à fait. Alexis Korner et Cyril Davies 
furent les fondateurs du blues anglais. Alexis 
Korner fut le premier à introduire le blues dans 
les clubs et fi t œuvre pionnière.

Considérez-vous les 
Bluesbreakers 
comme une école 
pour les jeunes 
musiciens?
Je n’ai jamais 

considéré les Bluesbreakers comme un écolage ou 
quoi que ce soit de ce genre. C’est une affi  rmation 
qui apparaît de façon récurrente dans la presse à 
cause des musiciens qui ont travaillé en ma 
compagnie dans le passé. Je suis chanteur, composi-
teur de blues et leader d’un groupe. En tant que tel, 
c’est mon boulot de choisir des musiciens avec qui il 
me semble excitant de travailler, à qui je peux 
apporter quelque chose et inversement, avec qui j’ai 
des passions communes à partager. Actuellement, 
mon guitariste att itré est d’ailleurs une guitariste: 
Carolyn Wonderland.

Et sur ce soixantième album comme sur «Wake 
up Call» où à l’époque vous aviez notamment 
invité Mick Taylor et Buddy Guy, vous conviez 
d’autres pointures…
Oui, sur celui-ci, j’accueille Melvin Taylor, un 
bluesman du Mississippi sur «Hungry and Ready», 
le «héros» du blues de Caroline du Sud Marcus King 
et, last but not least, Mike Campbell, guitariste 
actuel dans Fleetwood Mac mais surtout ancien 
compagnon de route du très regrett é Tom Pett y 
dans les Heartbreakers. Le voici dans les blues… 
breakers cett e fois (il sourit). Plus qu’une contribu-
tion, chaque invité, comme Buddy Miller, icône de 
l’Americana, apporte quelque chose d’unique qui 
donne à la musique un supplément d’âme et 
confère une vraie alchimie à cet album.

D’après vous, le blues évolue-t-il encore?
La majeure partie du blues actuel, c’est toujours «the 
same old shit». Il est dans les mains de gens qui 
rêvent de copier ce que d’autres ont fait auparavant. 
Par exemple, toute une série de guitaristes basent 
leur répertoire sur une série de notes piquées chez 
Albert King ou Albert Collins: rien d’original 
là-dedans! Mais le blues évolue constamment, 
sinon il ne serait pas aussi valable qu’il ne l’est 
aujourd’hui et ne représenterait pas une part aussi 
importante de la scène globale actuelle. On compte 
toujours des fi gures créatives et impliquées.

Donc il évolue, mais comment?
Grâce aux individualités justement. Quelqu’un 
surgit et ne sonne comme personne avant lui. Des 
guitaristes comme Joe Bonamassa rendent le blues 
populaire et le font progresser.

Que pensez-vous d’artistes plus jeunes comme 
Sonny Landreth ou Buddy Whitt ington?
Sonny Landreth est justement quelqu’un d’original 
qui fait sonner sa guitare comme personne. Buddy 
Whitt ington est une découverte dont je suis très 
fi er: il possède un panel de jeu impressionnant. Il se 
révèle diff érent dans chaque nouveau concert et ne 
joue jamais deux fois la même chose…

Sonny Landreth est lui aussi une de vos 
découvertes?
Pas du tout. Il n’a jamais fait partie des Bluesbrea-
kers. Il est juste venu donner un coup de gratt e sur 
l’album «A Sense of Place». C’était une idée de Bobby 
Field, le producteur, parce qu’une des chansons que 
nous interprétions à l’époque était «Congo Square», 
une de ses compositions… Sonny est venu jouer sur 
ce morceau. Une fois sur place pendant les sessions, 
nous avons découvert d’autres manières de l’utiliser 
sur d’autres morceaux. C’est un excellent musicien 
de slide guitare, avec un son vraiment inhabituel.

Certains guitaristes de hard rock, comme Gary 
Moore à l’époque, se mett ent parfois au blues, 
entamant une carrière de bluesman. Cela vous 
semble opportuniste?
C’est une question de goût personnel. Gary Moore 
était un guitariste de hard qui aimait le blues, mais 
n’était pas forcément un joueur de blues… D’un 
autre côté, sa popularité a été d’une grande utilité 
afi n d’att irer l’att ention du public vers cett e 
musique. Tous ces artistes qui, comme Bonnie Raitt , 
aident le blues grâce à leur popularité dans d’autres 
registres musicaux, sont des vecteurs positifs. Tout 
artiste connu qui s’acoquine avec le mot «blues» 
peut, par sa popularité, faire découvrir au public 
une musique qu’il n’aurait jamais découverte 
autrement. Une fois que la première approche est 
faite, le public peut alors s’intéresser à des artistes 
plus authentiques, écouter un blues plus profond, 
et – qui sait? – remonter le cours de l’histoire 
jusqu’aux sources du blues...

D’ailleurs, Led Zeppelin, archétype du groupe de 
hard rock, s’inspirait du blues qu’il électrifi ait 
davantage?
Exactement. N’oubliez jamais que «Whole Lott a 
Love», leur premier et plus grand succès, est 
directement piqué d’un blues de Willie Dixon, «You 
Need Love», qui n’en fut pas crédité. A "hard" life 
indeed…

«En tant que 
leader de 
groupe, c’est 
mon boulot de 
choisir des 
musiciens 
avec qui il 
me semble 
excitant de 
travailler, avec 
qui j’ai des 
passions 
communes 
à partager.»

●●●OO

«Letter»

Sofi ane Pamart 

PIAS 

Linn Records,
3 février 2022
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ALPHA784 musica Dei donum Johan van Veen 3/30/2022

http://www.musica-dei-donum.org/cd_reviews/Alpha_784_Aparte_AP245.html

 
The Stabat mater is one of the standard works of Passiontide. In the course of history many composers have set this text. Most of these settings 
date from the renaissance and baroque periods. Obviously, it was only performed in Catholic countries and regions. When Johann Sebastian 
Bach became acquainted with the setting by Giovanni Battista Pergolesi, he adapted the music to a new text in German, taken from the Book of 
Psalms. Whereas many settings are known from Italy, in France - although firmly Catholic - composers seem to have avoided this text. I can’t 
remember having ever heard a Stabat mater by a French composer of the 17th or 18th century. 
 
It was Pergolesi’s setting which conquered France, and was frequently performed at the Concert Spirituel, that famous concert series that had 
been founded in 1725. In the first about 25 years of its existence, it was often the same music that was performed each season. Vivaldi’s Four 
Seasons were among the most frequently performed. Around the middle of the 18th century, it was Italian music of a later date that was pro-
grammed, and one of the pieces that became an evergreen, was Pergolesi’s Stabat mater, which was first performed in Paris in 1753. The intro-
duction of this work to the Paris audiences was not without risk. Only one year before the premiere, another work by Pergolesi, his intermez-
zo La Serva padrona, in the Opéra had caused the infamous Querelle des Bouffons, a conflict between supporters of traditional French opera 
and the promoters of the new Italian style. 
 
The Stabat mater was received with great enthusiasm, though. Since the first performance it returned every year during Holy Week until 1790, 
the year the Concert Spirituel was disbanded. Such was its popularity that it was even performed at other times in the year. However, it was not 
performed as written by the composer. It was very common at the time to adapt a composition to the local taste and performance practice. Julien 
Dubruque, in his liner-notes to the first disc under review here, sums up in what way the performances were different from what Pergolesi may 
have intended. First, it was probably never performed complete, but rather in excerpts. Second, it was often performed alongside French grands 
motets, in which a choir participated. It therefore seems likely that the choir also took part in performances of Pergolesi’s Stabat mater. The 
evidence of this comes from a choral adaptation - which has been lost - by Joseph-Nicolas-Pancrace Royer, who from 1748 to 1754 was direc-
tor of the Concert Spirituel. Third, the solos were sung by different voice types than was common in Naples in Pergolesi’s time. Whereas the first 
performances undoubtedly were given by castratos, in France the soloists in the Concert Spirituel were often women. The soprano part was 
sung by a female dessus, the alto part by a visiting Italian alto castrato or a French falsettist. However, the solo parts could also be performed, in 
transposition, by lower voices, such as haute-contre, taille and basse-taille. The recording under the direction of Julien Chauvin is with a des-
sus, bas-dessus (mezzo-soprano) and a choir of children’s voices. He makes use of several manuscript copies which are preserved in the Bibio-
thèque Nationale de France. These also include many variants regarding articulation, dynamics and instrumentation. 
 
This is a most interesting version, which attests to the variation in performance practice in 18th-century Europe. Some music disseminated 
across the continent, and Pergolesi’s Stabat mater has been preserved in copies in many places. However, such music was mostly performed in 
different ways, according to local habits. In this case, the Latin pronunciation is also part of that: here the singers use the French pronunciation 
which today is practised in most performances and recordings of French sacred music of the 17th and 18th centuries. Performances with the 
participation of a choir are relatively rare, but not unknown; over the years I have encountered several of such recordings. Where a choir comes 
in, is probably a matter of choice on the part of the musical director. On what basis Julien Chauvin has taken his decisions, is not mentioned. I 
would have liked to know whether the copies he has used, include any indications in this. 
 
Unfortunately, the performances by the two soloists are not really satisfying. There is certainly no lack of expression, but the whole approach is 
too operatic. The singers also use too much vibrato, which I find hard two swallow. Moreover, it is not easy to understand the text, which seems 
to me a serious shortcoming. One can have different opinions about the role of the choir. The fact that it opens the proceedings is one of the 
things I am not very happy about. The choir’s singing leaves nothing to be desired, though, and the orchestra is also excellent. With its eleven 
violins, three violas, three cellos and double bass it is considerably larger than what was common in Italy in Pergolesi’s time, but in France the 
orchestras were generally larger than elsewhere. 
 
With the second disc we stay with the Stabat mater and in France. Again, we have here a piece of music written outside of France, but per-
formed à la française. 
 
Haydn is not associated with sacred music in the first place. Some of his masses are fairly well-known - although not that often performed - but 
date from late in his career. The Stabat mater is his first large-scale sacred work and dates from 1767. It was the result of his taking over the 
responsibility for the composition of sacred music at the Esterházy court, after the death of Gregor Joseph Werner the previous year. The first 
performance probably took place on Good Friday, 17 April 1767, in the chapel in Eisenstadt. The next year it may have been performed in Vien-
na, at the instigation of Johann Adolf Hasse, who was in the service of the imperial court and had expressed “indescribable praise” for 
Haydn’s Stabat mater. The first documented performance in Vienna took place in 1771, again on Good Friday as part of the Vesper service, 
under Haydn’s own direction. Since then it was performed frequently until at least 1783. It was also copied many times; more than forty copies 
from the time before 1790 have come down to us. It was not only performed within a liturgical framework, but also in public concerts. 
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In the recording under Julien Chauvin’s direction, we don’t hear Haydn’s Stabat mater as he performed it in Vienna, but rather a French adaptation, 
performed at the Concert Spirituel. In 1781 the then director, Joseph Legros, decided to organise a kind of competition to find a successor to Pergo-
lesi’s Stabat mater. Two settings were performed: one by a certain Padre Afonso de Vito, about whom nothing seems to be known, and the other by 
Haydn. The former was a complete failure, but Haydn’s setting made such a strong impression that it contined to be performed every year during 
Holy Week (until 1790), a few days before Pergolesi’s piece, which remained the favourite of some parts of the audience. The success of his Stabat 
mater also earned Haydn the commission for the composition of his Paris symphonies. 
 
The present recording is based on a score, published in Paris, of an edition which may well have been created by Legros himself. The differences 
regard several aspects. First, in some passages the text is slightly altered, which can be explained from different liturgical traditions in France, in 
comparison with what Haydn was used to. Julien Dubruque, in his liner-notes, mentions an additional reason: “the endless quarrels in Paris itself 
between advocates of the Gallican and Roman liturgies”. Second, the vocal parts of the tutti have been altered. In France, no difference was made 
between soprano and alto; both were designated as dessus. This, and the fact that the pitch was lower in France than elsewhere in Europe, made 
the editor change the range of the voices; in some places parts were exchanged or transposed up an octave. Third, the instrumental forces in 
France were different: as I have already mentioned, the orchestras were larger than elsewhere. Moreover, Haydn requires a pair of cors anglais, but 
as this instrument was hardly used in France, they were replaced by oboes. Lastly, the French version also includes differences in articulation and 
rhythm. 
 
In this recording the orchestra is of the same size as in Pergolesi, plus the required winds and organ. The choir comprises seventeen voices 
(4/4/4/5). Like in Pergolesi, the Latin text is pronounced as was common in France at the time. The work is divided into two parts, according to the 
edition used for this recording. In 1781 it was also performed that way: the first part on Monday and the second on Tuesday. In this recording the 
split is made by allocating each part to a different disc. This recording is as interesting as that of Pergolesi’s Stabat mater. It not only documents a 
different performance tradition, but also attests to the popularity of Haydn’s music across Europe. This is not just a slight adaptation to different 
circumstances, but a version that can be considered an arrangement. Haydn’s Stabat mater is a masterpiece, and that comes to the fore in this 
arrangement just as well as in the original version. Overall, the performance is very convincing, some stylistic issues notwithstanding. The soloists 
manage to communicate its expressive features rather well. Adèle Charvet sings ‘O quam tristis et afflicta’ with great sensitivity. She has a nice 
voice, but I regret her use of vibrato. ‘Quis non posset contristari’ has an insisting character that comes off well in Florie Valiquette’s performance, 
but she uses too much vibrato as well, even more than Adèle Charvet. Her voice is not an ideal match of Reinoud Van Mechelen’s in ‘Sancta Mater, 
istud agas’. The latter is at his most expressive in his part of this section, in which the two voices only join in the third section. ‘Inflammatus et ac-
census’ is pretty dramatic, and Andreas Wolf’s powerful interpretation is spot-on. Choir and orchestra deliver outstanding performances. The choral 
sections are among the best in this recording. 
 
 
 
This production is the last part of a complete recording of Haydn’s Paris symphonies. As the two parts of the Stabat mater are allocated to different 
discs, the first opens with the Symphony No. 84 and the second closes with No. 86. These symphonies are among the most frequently-performed 
orchestral works by Haydn, and rightly so. They are brilliant specimens of his art, and his strong contribution to the development of the symphony. 
They receive excellent performances here, and give the orchestra plenty opportunities to show its skills. 
 
 
 
For the Pergolesi disc Chauvin chose another of Haydn’s symphonies. In his notes in the booklet he mentions that his symphonies were frequently 
played at the Concert Spirituel, and regularly opened the concerts in Passiontide. He does not say whether the Symphony in f minor with the nick-
name La Passione was one of them. Regardless, it is a good choice, not only because of its association with Passiontide, but also because it is in 
the same key as Pergolesi’s Stabat mater. “We were inspired by the presence of an organ in the Salle des Cent-Suisses in the Tuileries [where the 
concerts of the Concert Spirituel took place] to imagine a version with an obbligato keyboard part, which here replaces the oboes and horns”. I find 
this a bit too speculative, and hardly tenable from a historical perspective. The organ has not much prominence, but the omission of winds lends 
this symphony an intimacy which suits the occasion. 
 
 
 
Despite this and other issues mentioned above, these are highly interesting and musically compelling productions. © 2022 musica Dei donum
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ALPHA776 Fanfare Peter Burwasser 3/28/2022

 
 
There is no denying the energy and joyousness of these period instrument performances of three Mozart favorites. 
That quality is certainly the highlight of this music making. The ensemble, the relatively recently formed (2015) Le 
Concert de la Loge, is excellent. However, I cannot recommend this recording, and it has to do with the approach of 
the band’s founder and conductor, violinist Julien Chauvin. Mozart famously wrote to his father, more than once, that 
performances of his piano music “should flow like oil.” It is not a leap to extend that metaphor to all of his music, and 
that is not what I hear in these readings. The playing of the Figaro Overture is brilliant and exciting, but the “flow” is 
interrupted by oddly placed accents. I love the thwack of the natural skins on period timpani, but here they jump out 
of the blended sound in a disconcerting way. Chauvin’s “Jupiter” also includes this mannerism, but as well feels a bit 
jumpy rhythmically. It happens at once, as Chauvin adds a slight pause after the familiar opening C-Major chords and 
triplet patterns (in addition to the rests that Mozart wrote in), almost as if he adds a fermata to the last quarter note 
rest. I checked the score to see if I was missing something, and also listened to this passage on several modern-day 
orchestra recordings (Levine, Böhm. Marriner, and Klemperer) and the delightful René Jacobs-led period instrument 
performance on Harmonia Mundi. In all of those cases, there is a natural sense of momentum that is missing in this 
new version. Musicians do not have to work too hard to find theatricality in Mozart’s music; it is already baked into 
everything he wrote. And not to pile on, but there is an occasional timbral imbalance (most notably in the final Molto 
Allegro) that I attribute to the leadership, not the players. The excellence of the instrumentalists is clear to hear. There 
are few such eccentricities in the stylish performance of the Violin Concerto No. 3, with Chauvin as soloist, but it does 
not redeem the rest of the CD. © 2022 Fanfare
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La Voix du Nord,
1 mars 2022

Si l’on veut toucher au sacré, autant le toucher
comme il faut, explorer ses moindres détails,
empoigner ses entrailles, faire de la minutie
une nécessité. Le Stabat Mater du jeune Giovanni
Battista Pergolesi, écrit à peine deux mois avant
son décès, en 1736, a bénéficié – et parfois subi –
de nombreux arrangements du fait de son succès
immense autant qu’immédiat. À l’issue d’un
intense travail de recherche (il a dévoré des
anciennes éditions et autres travaux manuscrits
conservés à la Bibliothèque nationale de France),

Julien Chauvin a réussi la prouesse de revenir aux sources de cette œuvre
gigantesque mais aussi de lui donner la force et le caractère du présent. 
On est forcément emportés, dès l’entame, par le parfait Stabat Mater Dolorosa,
interprété par Jodie Devos et Adèle Charvet. Le reste est à l’avenant et mérite
une écoute... religieuse. L. L. ALPHA.

UN ALBUM 

PERGOLESI
STABAT MATER

De Standaart Croonen,
2 mars 2022
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ALPHA784
San Francisco Classi-
cal Voice

Jason Victor Se-
rinus 3/28/2022

https://www.sfcv.org/articles/review/our-enduring-love-pergolesis-stabat-mater

 
Originally composed for soprano, contralto, and string orchestra with organ accompaniment, Pergolesi’s Stabat 
Mater was constantly adapted to suit time and place. In France, where this album was recorded, Le Concert Spiri-
tuel (1725–1790) performed the work 82 times between its 1753 premiere in Paris and 1790. Rarely did it present 
the work in its entirety; instead, it usually offered a “greatest hits” compendium in a now-lost choral adaptation in 
which the initial assignment of solos to soprano and contralto varied widely, with parts sometimes sung by Italian 
castrati, French falsettists, tenors, and even the French equivalents of baritones and basses. 
 
Here, Julien Chauvin opts a for a variation of the 1769 Paris version, and enlists soprano Jodie Devos, mezzo-so-
prano Adèle Charvet, the two-part female children’s choir Maîtrise de Radio France under Marie-Noëlle Maerten, 
and the period strings of Le Concert de la Loge augmented by Aurélien Delage’s harpsichord and organ. He also 
opts for peculiarly French Latin pronunciation that was spoken at the time of the premiere. 
 
Perhaps it was Pergolesi’s youth — he composed his Stabat Mater shortly before he died in 1736, at the ten-
der age of 26 — that led him to write what must be the jauntiest “Quae moerebat et dolebat” (She mourned and 
grieved) ever composed. The words say the Mary trembled when she experienced the torment of her son, Jesus, 
nailed to the cross, but the initial part of the two-minute section sounds as if mezzo-soprano Charvet is about to 
dance around the cross to string accompaniment. Only the copious trills produced by her gorgeous smooth voice 
— regrettably, there’s no excerpt of the movement from this recording currently available on YouTube, so I’ve opted 
for one by countertenor Philippe Jaroussky — hint at Mary’s trembling. 
 
The raison d’être for yet another recording of the work is immediately apparent. The musicianship is heavenly. De-
vos doesn’t have much color at the very bottom of her range — she’s most known for her high coloratura operatic 
assumptions, although her recent song recital, And Love Said, is marvelous — but she begins to shine just a few 
notes up. 95 percent of Devos’s range abounds in light and gravitas in equal measure, with highs bright and radi-
ant. 
 
Charvet is a major find: a mezzo whose expressive bottom is free of matronly plumminess, and whose top is maxi-
mally warm and smooth. The girls’ chorus is divine, and the lightness and grace of the strings all one could ask for. 
 
Chauvin caps the recital with a symphony in the same key as the Stabat Mater, Haydn’s Symphony No. 49 in 
F Minor (“La passione”), H. 1/49. Le Concert Spirituel often performed Haydn’s works, and this one seemed, to 
Chauvin, a perfect pairing. However, his decision to replace oboes and horns with organ makes the work sound as 
though Haydn may have consumed a bit too much bubbly while he composed.  What I do know, beyond doubt, is 
that the Stabat Mater performance will likely charm you no end. And, on that note, we end with a priceless Jodie 
Devos encore. © 2022 San Francisco Classical Voice 
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Chorzeit,
avril 2022

48 49

Das bedeuten die Sterne: *  belanglos **  bescheiden ***  gut ****  sehr gut *****  hervorragend

C  Ds

Giovanni Battista Pergolesi

STABAT MATER
Jodie Devos, Sopran 

Adèle Charvet, Mezzosopran 
Maîtrise de Radio France 

Le Concert de la Loge 
(Julien Chauvin)

Alpha • Spieldauer 53:22

V or zwei Jahren fand der französi­
sche Geiger und Dirigent Julien 

Chauvin in der Bibliothèque nationale de 
France bisher unentdeckte Manuskripte 
aus dem Jahr 1763 von Pergolesis «Sta­
bat Mater». Dieses Stück war zu Pergole­
sis Zeit (1710 – 1736) eines der am häu­
figsten gespielten und über ganz Europa 
verbreiteten Werke, wie an vielen überall 
aufgetauchten Bearbeitungen und Ab­
schriften zu sehen ist. 

92 Aufführungen des Stabat Mater 
sind innerhalb von circa 40 Jahren allein 
durch das «Concert spirituel» dokumen­
tiert, das 1725 in Paris als geistliche Fei­
ertagskonzertreihe ins Leben gerufen 
wurde. Die Vielzahl der Aufführungen er­
klärt sich auch dadurch, dass das verton­
te Mariengedicht ein ausgesprochenes 
Repertoirestück darstellte, allerdings 
wohl nie in Gänze und mit immer wieder 
anderer Auswahl von Sätzen und Beset­
zungen gespielt wurde.

Chauvin hat sich nun, angeregt 
durch die neu aufgetauchten Ma­
nuskripte, für eine Interpretation in 
der Besetzung Sopran, Mezzosopran 
und zweistimmigen Kinderchor sowie 
Streich orchester und Orgel entschie­
den. Dabei weist er die einzelnen Sätze 
nicht geschlossen einer Partei zu, son­
dern durchmischt die Gesangspartien 
mal musikalisch, mal textlich motiviert. 

Johann David Heinichen

DRESDEN VESPERS
Ensemble Polyharmonique 

Wrocław Baroque Orchestra 
(Jarosław Thiel)

Accent • Spieldauer 1:07:33

 W ie kam ein evangelischer Pfar­
rerssohn dazu, Musik zu Ehren 

eines katholischen Heiligen – genauer, 
zu Ehren des Begründers der katho­
lischen Weltmission im 16 . Jahrhun­
dert – zu komponieren und aufzuführen? 
Diese Frage eröffnet den Begleittext zu 
einer neuen CD des Ensembles Polyhar­
monique, das sich dem Dresdner Hof der 
1720er Jahre widmet. Genauer: Musik 
zum Fest des heiligen Franz Xaver. Kom­
poniert hat sie Johann David Heinichen, 
seinerzeit Hofkapellmeister in Diensten 
des sächsischen Kurfürsten Friedrich 
August I., auch bekannt als August der 
Starke. Dieser war 1697 zum katholi­
schen Glauben konvertiert, um sich zu­
gleich zum König Polens wählen lassen 
zu können.

Heinichen wurde 1683, zwei Jahre 
vor Johann Sebastian Bach, im mittel­
deutschen Krössuln geboren. Der musi­
kalisch Frühbegabte ließ sich in Leipzig 
von den Thomaskantoren Johann Schel­
le und Johann Kuhnau unterweisen und 
machte zunächst als Opernkomponist 
in Italien Karriere, wo ihn Dresdens Kur­
prinz Friedrich August entdeckte und 
abwarb. Heinichen wurde 1716 Kapell­
meister am sächsisch­polnischen Hof. 
Opern waren jedoch seinerzeit aufgrund 
eines Eklats hinfällig geworden, weswe­
gen Heinichen ein anderes Arbeitsge­
biet finden musste. Für die evangelische 

Kirchenmusik war personell gesorgt. 
So blieb dem Meister nur das katholi­
sche Pendant – eine Aufgabe, die Heini­
chens Schaffen bis zu seinem Tod 1729 
bestimmte.

Den heiligen Franz Xaver zu ehren, 
war eine Besonderheit in Dresdens Hof­
kirche. Dafür, sowie für vergleichbare 
Feste, vertonte Heinichen unter ande­
rem 30 Psalmen, acht Mal das Magnifi­
cat, verschiedene Vesperhymnen und 
Antiphonen in lateinischer Sprache. Das 
Ensemble Polyharmonique um den Altus 
und Ex­Kruzianer Alexander Schneider 
und das Wrocław Baroque Orchestra un­
ter Dirigent Jarosław Thiel öffnen diese 
Schatzkiste und bringen hochbarocke 
Musik in ihrer konzertanten Farbigkeit 
und ihrem Affektreichtum fein schattiert 
zum Leuchten. Die Auswahl enthält ein 
straff musiziertes, dabei befreit atmen­
des «Beatus vir». Der Satz «Iste confes­
sor» lässt sich als Klang gewordene Ges­
te der Demut empfinden.

Die CD schließt mit der so pracht­
vollen wie dramatischen «Litanæ de San­
cto Xaverio» in c­Moll. Der Chor ist pro­
fessionell solistisch besetzt – mühelos 
fügen sich die Sängerinnen und Sänger 
aber auch zu bestechender chorischer 
Homogenität, die nie steril oder glatt 
wirkt. Dieses virtuose Werk, dessen Me­
lodik und kompositorische Faktur nicht 
selten an Händel erinnert, verdient es, 
noch stärker aus dem Schatten des Hei­
nichen­Nachfolgers Jan Dismas Zelenka 
gerückt zu werden.

Karsten Blüthgen

Ensembleklang ***** 
Interpretation *****

Johann Sebastian Bach, 
Carl Philipp Emanuel Bach

MAGNIFICAT
Miriam Feuersinger, Sopran 

Anja Scherg, Sopran 
Marie Henriette Reinhold, Alt 

Patrick Grahl, Tenor 
Markus Eiche, Bass 

Gaechinger Cantorey 
(Hans-Christoph Rademann)

Accentus • Spieldauer 1:02:00

 D ie beiden Magnificat­Komposi­
tionen von Johann Sebastian Bach 

(1685 – 1750) und seinem Sohn Carl Phi­
lipp Emanuel (1714 – 1788) gemeinsam 
auf einer CD einzuspielen, drängt sich 
auf – stehen doch die beiden Werke in ei­
nem historischen Zusammenhang. Vater 
Bach hatte seine Vertonung des mariani­
schen Lobgesangs aus dem Lukas­Evan­
gelium 1723 als erstes größeres Opus in 
Leipzig vorgestellt. Carl Philipp Emanuel 
komponierte sein Werk 1749 (vermut­
lich) als «Bewerbung» für die Nachfolge 
im Amt des Thomaskantors.

Zwischen beiden Werken liegen nur 
26 Jahre, musikgeschichtlich aber halbe 
Welten. Denn Johann Sebastian Bach 
hatte den Text, einen der bedeutends­
ten der Bibel, aus tiefem christlichen 
Glauben vertont. Sein Sohn, der spätere 
Hamburger Musikdirektor, nutzte dage­
gen das Magnificat als Material für ein 

musikalisches Feuerwerk in einem neuen 
Stil, bei dem die Wort­Ton­Beziehung nur 
noch eine untergeordnete Rolle spielte. 
Oft sogar glaubt man sich in ein Opern­
haus versetzt.

Ein Beispiel: Bei J. S. Bach geht es 
in der Chorstelle «Fecit potentiam in 
brachio suo, dispersit superbos mente 
cordis sui» (Er übet Gewalt mit seinem 
Arm und zerstreut, die hoffärtig sind in 
ihres Herzens Sinn) wirklich ums Ganze: 
Der Chor schreit das «superbos» heraus, 
während dies bei C. P. E. Bach in eine 
Bassarie gefasst ist, die genauso gut 
ein fröhliches Ereignis kommentieren 
könnte.

Die CD ist die Aufnahme eines Kon­
zerts vom Dezember 2020 in Ludwigs­
burg, das vor leeren Reihen stattfinden 
musste und nur per Livestream zu genie­
ßen war. Der Chor ist bestens aufgelegt, 
zusammen mit dem sehr dynamischen 
Orchester gelingt Hans­Christoph Rade­
mann eine brillante Interpretation beider 
Werke, ohne zu übersteuern. Besonders 
die beiden Chorfugen «Sicut locutus est» 
(JS) und «Sicut erat in principio» (CPE) 
sind Edelsteine auf dieser CD. Die fünf 
GesangssolistInnen halten das hohe Ni­
veau durchgängig. Besonders hervorzu­
heben ist der sanfte Alt von Marie Hen­
riette Reinhold.

Kleines Manko: In dem ausführli­
chen Booklet wird auf den Abdruck des 
Magnificat­Textes verzichtet. Warum? 
Auch dürfte in einer Beschreibung der 
neutestamentliche Kontext mit mehr als 
nur einem Satz gestreift werden.

Johannes Mundry

Ensembleklang **** 
Interpretation *****

Im siebten Satz «Eja Mater, fons amoris» 
unterbricht beispielsweise der Chor bei 
«Fac ut tecum lugeam» (Damit ich mit dir 
trauere) die sprudelnde Quelle der Liebe 
mit getragenen mitleidenden Tönen. Le­
diglich der schnelle, virtuose Fugensatz 
«Fac ut ardeat cor meum» (Mach, dass 
brenne mein Herz) ist ganz dem von Sofi 
Jeannin einstudierten Kinderchor – ei­
nem Spezialklangkörper des Radio  
France – zugedacht, den dieser mit Bra­
vour meistert. Etwas befremdlich mutet 
die französische Aussprache des lateini­
schen Textes an, durch die alle «u» in «ü» 
verwandelt und Silben teilweise nasali­
siert werden.

Die Solosängerinnen können den 
«klassischen» Stil der Musik gut bedie­
nen: Man hört die Beziehung zur Alten 
Musik in organischer Verbindung mit 
dem opernhaften Gestus. Das Orchester 
Concert de la Loge, 2015 von Chauvin 
nach historischem Vorbild gegründet, 
ergänzt das CD­Konzept mit der thema­
tisch passenden Sinfonie «La Passione» 
von Joseph Haydn (1732 – 1809). Der 
Aufnahmeort inspirierte Chauvin dazu, 
die Bläser durch eine dort vorhandene 
Orgel zu ersetzen, was der Klanglichkeit 
der Sinfonie nicht unbedingt nützlich ist.

Die im sehr stilvoll aufgemachten 
Booklet vermittelte Geschichte des Sta­
bat Mater ermutigt dazu, das Stück mit 
Kreativität für den eigenen Bedarf zu 
gestalten.

Sabine Wüsthoff

Ensembleklang ***** 
Interpretation ****
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et piano. Lento cantabile pour 
violoncelle et piano.
Trio Spilliaert.
Cypres. Ø 2020. TT : 1 h 12’.
TECHNIQUE : 4/5
 Né à Liège où il 

étudia puis en-
seigna le  sol-
fège, Désiré 
Pâque sillonna 
l’Europe à partir 

de 1897, avant de se fixer à Paris en 
1914, demeurant dans sa patrie 
d’adoption jusqu’à sa mort en 1939. 
Il laisse une œuvre considérable (cent 
quarante-quatre opus dont huit sym-
phonies et dix quatuors) marquée 
par une recherche d’harmonies in-
solites qui le mène à l’atonalité et 
la mise au point d’une technique de 
composition dite de l’« adjonction 
constante », sorte de développe-
ment par  accroissement d’idées 
musicales au fil des morceaux. 
Le Trio Spilliaert s’est pris de pas-
sion pour ces partitions originales 
et nous offre ici un beau florilège 
qui couvre la plus grande part de 
la carrière du compositeur. Si l’Ada-
gio sostenuto (1899) pour violon 
déploie plus de charme que d’am-
bition, le premier trio (1903) ne fait 
pas mystère de son empreinte franc-
kiste. Les deux autres (1923 et 1930), 
d’une quinzaine de minutes chacun, 
attestent un langage autrement ori-
ginal, souvent atonal. 
En dépit de sonorités des cordes 
parfois acides, le trio bruxellois dé-
fend ces pages avec une louable 
conviction, partagée par l’auteur 
de la notice qui n’hésite pas à pré-
senter Désiré Pâque en précurseur 
oublié de Schönberg. 
 Jean-Claude Hulot

GIOVANNI BATTISTA 
PERGOLESI
1710-1736
Y Y Y Stabat mater. HAYDN : 
Symphonie no 49 « La Passion ».
Jodie Devos (soprano), 
Adèle Charvet (contralto),  
Maîtrise de Radio France,  
Le Concert de la Loge,  
Julien Chauvin.
Alpha. Ø 2021. TT : 53’.
TECHNIQUE : 4/5
 Après un arran-

gement espa-
gnol de 1756 si-
gné Iribarren 
Echevarria et dé-
terré par Enrico 

Onofri (Passacaille, cf. no 704), voici  
un autre avatar inédit du Stabat 
 mater de Pergolèse. Julien Chauvin 
nous invite au Concert Spirituel de 
Paris en 1769. Pure hypothèse, au-
cune source musicale ne permet-
tant de reconstituer précisément 
une des quatre-vingt-deux exécu-
tions du Stabat référencées à Paris 
entre 1753 en 1790. 
Le chef français s’est donc appuyé 
sur l’édition parisienne de l’œuvre, 
les diverses copies manuscrites (aux 
riches variantes) conservées à la 
BnF et les descriptions de l’adap-
tation chorale de Pancrace Royer 
(dont ne subsistent que des frag-
ments). Son interprétation se dis-
tingue par le choix d’une pronon-
ciation du latin « à la française », 
l’alternance, pour les deux parties 
vocales (soprano et alto), de deux 
pupitres choraux (ceux de la Maî-
trise de Radio France) et de deux 
solistes. 
Faisant face aux voix juvéniles, Jodie 
Devos et Adèle Charvet adoptent 
une émission résolument lyrique, 
avec un vibrato ample, une orne-
mentation stylée et un dramatisme 
tout droit hérité de la scène. Côté 
cordes, les violons manquent par-
fois de cohésion (notamment dans 
les entrées du premier verset). La 
direction de Julien Chauvin souligne 
les contrastes dynamiques, marque 
fortement l’accentuation, au risque 
d’une certaine artificialité (Cujus 
animam). La nouveauté interpréta-
tive de ce Stabat, essentiellement 
cosmétique, ne l’impose guère dans 
une discographie déjà pléthorique. 
La fougueuse lecture de « La Pas-
sione » (1768) de Haydn convainc 
davantage, tant pour son élégance 
(le Menuet) que pour son urgence 
et son pathos jusque dans le Presto 
final.  Denis Morrier

GABRIEL PIERNÉ
1863-1937
Y Y Y Y Ramuntcho (Suites). 
Cydalise et le Chèvre-pied 
(Suites, extraits).
Orchestre national de Lille,  
Darrell Ang.
Naxos. Ø 2015. TT : 1 h 02’.
TECHNIQUE : 3/5
 De la musique 

qu’il avait com-
posée en 1908 
pour des repré-
sentations du 
Ramuntcho de 

Pierre Loti à l’Odéon, Gabriel Pierné 
tira deux Suites d’orchestre desti-
nées au concert : sept numéros co-
lorés de zortzico (Ouverture, Rhap-
sodie finale), de fifres et de tambours 
basques (Fandango) illustrent les 
mésaventures d’un contrebandier 
basque. Nous le suivons au jardin 
de ses rendez-vous secrets avec 
Gracieuse, dans la chambre où ago-
nise sa mère Franchita, dans une 
cidrerie où résonnent des airs po-
pulaires joyeux, enfin le couvent 
dans lequel Gracieuse rend son der-
nier soupir. Si Darrell Ang a le geste 
plus sec et anguleux que Jacques 
Houtmann (Bis, 1987) et Juanjo Mena 
(Chandos, 2010), ses atmosphères, 
mieux caractérisées que chez le se-
cond, perdent parfois en profon-
deur par rapport au premier, chez 
qui les cordes basses étaient plus 
présentes. Cela s’entend dans le 
rebond et les coups de talon des 
zortzicos, plus marqués à Metz, mais 
surtout dans Le Couvent, qui gagne 
en lumière vive à Lille ce qu’il perd 
en contrastes avec les bois.
Le ballet Cydalise et le Chèvre-Pied, 
créé en 1923 au palais Garnier, au-
rait mérité un album à lui seul. Ré-
duit ici à huit numéros sur vingt-
quatre (la première des deux Suites 
d’orchestre se trouvant de surcroît 
amputée de trois numéros), il perd 
le chœur à bouche fermée et le 
 clavecin qui participent pourtant à 
plein de son climat onirique : le pa-
ganisme alla Daphnis et Chloé 
du chèvre-pied Styrax rencontre le 
Versailles du Grand Siècle, où est 
venue se produire la danseuse Cy-
dalise. La frustration d’être privé 
des deux tiers de la partition est 
d’autant plus grande que le trait 
pointu cultivé, là encore, par le chef 
profite à mains épisodes. La Danse 
de Styrax charme par son muscle 
sec très roussélien et le Pas des bil-
lets doux gagne des lignes épurées. 
Nous y resterons donc fidèles à 
 David Shelton et au Philharmonique 
du Luxembourg, qui signaient en 
2000 un enregistrement captivant 
du ballet intégral (Timpani). 
 François Laurent

JEAN-PHILIPPE RAMEAU
1683-1764
Y Y Y Y Y Les grands motets.
Maïlys de Villoutreys,  
Virginie Thomas (dessus),  
Mathias Vidal (haute-contre), 
François Joron, Nicholas Scott 

(taille), David Witczak  
(basse-taille), Chœur  
et Orchestre Marguerite Louise, 
Gaétan Jarry.
CVS. Ø 2020-2021. TT : 1 h 17’.
TECHNIQUE : 3/5
 La mince disco-

graphie des 
grands motets 
de Rameau pa-
raît s’accorder au 
peu d’intérêt 

que le compositeur lui-même por-
tait à ces pages d’avant sa consé-
cration lyrique. Après la version à 
la grâce un rien passée de Philippe 
Herreweghe (HM, 1982), Hervé Ni-
quet (Fnac/CMBV, 1993) en défen-
dait une vision aux contrastes dra-
matiques appuyés, quand William 
Christie (Erato, 1994) y donnait une 
leçon de délicatesse. 
Avec Gaétan Jarry, la dimension 
religieuse s’impose en majesté. Le 
chef entraîne ses troupes dans les 
volutes d’un mysticisme sensuel en 
résonance avec la piété aimable 
mais soucieuse de grandeur des 
années 1720, telle que l’illustrent 
les tableaux de Lemoyne (« Domi-
nus virtutum » du Deus noster). La 
dévotion ne répudie pas le théâtre, 
qu’il s’agisse d’exprimer la tendresse 
(« Et enim passer ») ou la supplique 
(« Domine Deus ») dans le Quam 
dilecta, la joie dans l’In convertendo 
(« Laudate »), ou d’évoquer des ca-
taclysmes dans le Deus noster (de 
« Propterea » à « Conturbatae »).
Les solistes font valoir des timbres 
épanouis, parfois tonnants, osent 
l’émotion. La plénitude est aussi au 
rendez-vous côté chœur, malgré la 
réverbération piégeuse de la cha-
pelle royale de Versailles : écoutez 
la tension qu’il imprime à l’épous-
touflant chœur final, semé de chro-
matismes, de l’In convertendo. L’or-
chestre galvanise par sa réactivité 
et son énergie. On suit avec délices 
les courbes qu’il dessine, les silences 
qu’il suspend. Nous espérons main-
tenant Marguerite Louise dans les 
pages sacrées de Lalande, Campra, 
Mondonville… 
 Jean-Christophe Pucek

Y Y Y Y Les Paladins.
Sandrine Piau (Argie),  
Anne-Catherine Gillet (Nérine), 
Mathias Vidal (Atis),  
Florian Sempey (Orcan),  
Nahuel Di Pierro (Anselme), 
Philippe Talbot (Manto),  
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(basse-taille), Chœur  
et Orchestre Marguerite Louise, 
Gaétan Jarry.
CVS. Ø 2020-2021. TT : 1 h 17’.
TECHNIQUE : 3/5
 La mince disco-

graphie des 
grands motets 
de Rameau pa-
raît s’accorder au 
peu d’intérêt 

que le compositeur lui-même por-
tait à ces pages d’avant sa consé-
cration lyrique. Après la version à 
la grâce un rien passée de Philippe 
Herreweghe (HM, 1982), Hervé Ni-
quet (Fnac/CMBV, 1993) en défen-
dait une vision aux contrastes dra-
matiques appuyés, quand William 
Christie (Erato, 1994) y donnait une 
leçon de délicatesse. 
Avec Gaétan Jarry, la dimension 
religieuse s’impose en majesté. Le 
chef entraîne ses troupes dans les 
volutes d’un mysticisme sensuel en 
résonance avec la piété aimable 
mais soucieuse de grandeur des 
années 1720, telle que l’illustrent 
les tableaux de Lemoyne (« Domi-
nus virtutum » du Deus noster). La 
dévotion ne répudie pas le théâtre, 
qu’il s’agisse d’exprimer la tendresse 
(« Et enim passer ») ou la supplique 
(« Domine Deus ») dans le Quam 
dilecta, la joie dans l’In convertendo 
(« Laudate »), ou d’évoquer des ca-
taclysmes dans le Deus noster (de 
« Propterea » à « Conturbatae »).
Les solistes font valoir des timbres 
épanouis, parfois tonnants, osent 
l’émotion. La plénitude est aussi au 
rendez-vous côté chœur, malgré la 
réverbération piégeuse de la cha-
pelle royale de Versailles : écoutez 
la tension qu’il imprime à l’épous-
touflant chœur final, semé de chro-
matismes, de l’In convertendo. L’or-
chestre galvanise par sa réactivité 
et son énergie. On suit avec délices 
les courbes qu’il dessine, les silences 
qu’il suspend. Nous espérons main-
tenant Marguerite Louise dans les 
pages sacrées de Lalande, Campra, 
Mondonville… 
 Jean-Christophe Pucek

Y Y Y Y Les Paladins.
Sandrine Piau (Argie),  
Anne-Catherine Gillet (Nérine), 
Mathias Vidal (Atis),  
Florian Sempey (Orcan),  
Nahuel Di Pierro (Anselme), 
Philippe Talbot (Manto),  
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et piano. Lento cantabile pour 
violoncelle et piano.
Trio Spilliaert.
Cypres. Ø 2020. TT : 1 h 12’.
TECHNIQUE : 4/5
 Né à Liège où il 

étudia puis en-
seigna le  sol-
fège, Désiré 
Pâque sillonna 
l’Europe à partir 

de 1897, avant de se fixer à Paris en 
1914, demeurant dans sa patrie 
d’adoption jusqu’à sa mort en 1939. 
Il laisse une œuvre considérable (cent 
quarante-quatre opus dont huit sym-
phonies et dix quatuors) marquée 
par une recherche d’harmonies in-
solites qui le mène à l’atonalité et 
la mise au point d’une technique de 
composition dite de l’« adjonction 
constante », sorte de développe-
ment par  accroissement d’idées 
musicales au fil des morceaux. 
Le Trio Spilliaert s’est pris de pas-
sion pour ces partitions originales 
et nous offre ici un beau florilège 
qui couvre la plus grande part de 
la carrière du compositeur. Si l’Ada-
gio sostenuto (1899) pour violon 
déploie plus de charme que d’am-
bition, le premier trio (1903) ne fait 
pas mystère de son empreinte franc-
kiste. Les deux autres (1923 et 1930), 
d’une quinzaine de minutes chacun, 
attestent un langage autrement ori-
ginal, souvent atonal. 
En dépit de sonorités des cordes 
parfois acides, le trio bruxellois dé-
fend ces pages avec une louable 
conviction, partagée par l’auteur 
de la notice qui n’hésite pas à pré-
senter Désiré Pâque en précurseur 
oublié de Schönberg. 
 Jean-Claude Hulot

GIOVANNI BATTISTA 
PERGOLESI
1710-1736
Y Y Y Stabat mater. HAYDN : 
Symphonie no 49 « La Passion ».
Jodie Devos (soprano), 
Adèle Charvet (contralto),  
Maîtrise de Radio France,  
Le Concert de la Loge,  
Julien Chauvin.
Alpha. Ø 2021. TT : 53’.
TECHNIQUE : 4/5
 Après un arran-

gement espa-
gnol de 1756 si-
gné Iribarren 
Echevarria et dé-
terré par Enrico 

Onofri (Passacaille, cf. no 704), voici  
un autre avatar inédit du Stabat 
 mater de Pergolèse. Julien Chauvin 
nous invite au Concert Spirituel de 
Paris en 1769. Pure hypothèse, au-
cune source musicale ne permet-
tant de reconstituer précisément 
une des quatre-vingt-deux exécu-
tions du Stabat référencées à Paris 
entre 1753 en 1790. 
Le chef français s’est donc appuyé 
sur l’édition parisienne de l’œuvre, 
les diverses copies manuscrites (aux 
riches variantes) conservées à la 
BnF et les descriptions de l’adap-
tation chorale de Pancrace Royer 
(dont ne subsistent que des frag-
ments). Son interprétation se dis-
tingue par le choix d’une pronon-
ciation du latin « à la française », 
l’alternance, pour les deux parties 
vocales (soprano et alto), de deux 
pupitres choraux (ceux de la Maî-
trise de Radio France) et de deux 
solistes. 
Faisant face aux voix juvéniles, Jodie 
Devos et Adèle Charvet adoptent 
une émission résolument lyrique, 
avec un vibrato ample, une orne-
mentation stylée et un dramatisme 
tout droit hérité de la scène. Côté 
cordes, les violons manquent par-
fois de cohésion (notamment dans 
les entrées du premier verset). La 
direction de Julien Chauvin souligne 
les contrastes dynamiques, marque 
fortement l’accentuation, au risque 
d’une certaine artificialité (Cujus 
animam). La nouveauté interpréta-
tive de ce Stabat, essentiellement 
cosmétique, ne l’impose guère dans 
une discographie déjà pléthorique. 
La fougueuse lecture de « La Pas-
sione » (1768) de Haydn convainc 
davantage, tant pour son élégance 
(le Menuet) que pour son urgence 
et son pathos jusque dans le Presto 
final.  Denis Morrier

GABRIEL PIERNÉ
1863-1937
Y Y Y Y Ramuntcho (Suites). 
Cydalise et le Chèvre-pied 
(Suites, extraits).
Orchestre national de Lille,  
Darrell Ang.
Naxos. Ø 2015. TT : 1 h 02’.
TECHNIQUE : 3/5
 De la musique 

qu’il avait com-
posée en 1908 
pour des repré-
sentations du 
Ramuntcho de 

Pierre Loti à l’Odéon, Gabriel Pierné 
tira deux Suites d’orchestre desti-
nées au concert : sept numéros co-
lorés de zortzico (Ouverture, Rhap-
sodie finale), de fifres et de tambours 
basques (Fandango) illustrent les 
mésaventures d’un contrebandier 
basque. Nous le suivons au jardin 
de ses rendez-vous secrets avec 
Gracieuse, dans la chambre où ago-
nise sa mère Franchita, dans une 
cidrerie où résonnent des airs po-
pulaires joyeux, enfin le couvent 
dans lequel Gracieuse rend son der-
nier soupir. Si Darrell Ang a le geste 
plus sec et anguleux que Jacques 
Houtmann (Bis, 1987) et Juanjo Mena 
(Chandos, 2010), ses atmosphères, 
mieux caractérisées que chez le se-
cond, perdent parfois en profon-
deur par rapport au premier, chez 
qui les cordes basses étaient plus 
présentes. Cela s’entend dans le 
rebond et les coups de talon des 
zortzicos, plus marqués à Metz, mais 
surtout dans Le Couvent, qui gagne 
en lumière vive à Lille ce qu’il perd 
en contrastes avec les bois.
Le ballet Cydalise et le Chèvre-Pied, 
créé en 1923 au palais Garnier, au-
rait mérité un album à lui seul. Ré-
duit ici à huit numéros sur vingt-
quatre (la première des deux Suites 
d’orchestre se trouvant de surcroît 
amputée de trois numéros), il perd 
le chœur à bouche fermée et le 
 clavecin qui participent pourtant à 
plein de son climat onirique : le pa-
ganisme alla Daphnis et Chloé 
du chèvre-pied Styrax rencontre le 
Versailles du Grand Siècle, où est 
venue se produire la danseuse Cy-
dalise. La frustration d’être privé 
des deux tiers de la partition est 
d’autant plus grande que le trait 
pointu cultivé, là encore, par le chef 
profite à mains épisodes. La Danse 
de Styrax charme par son muscle 
sec très roussélien et le Pas des bil-
lets doux gagne des lignes épurées. 
Nous y resterons donc fidèles à 
 David Shelton et au Philharmonique 
du Luxembourg, qui signaient en 
2000 un enregistrement captivant 
du ballet intégral (Timpani). 
 François Laurent

JEAN-PHILIPPE RAMEAU
1683-1764
Y Y Y Y Y Les grands motets.
Maïlys de Villoutreys,  
Virginie Thomas (dessus),  
Mathias Vidal (haute-contre), 
François Joron, Nicholas Scott 

(taille), David Witczak  
(basse-taille), Chœur  
et Orchestre Marguerite Louise, 
Gaétan Jarry.
CVS. Ø 2020-2021. TT : 1 h 17’.
TECHNIQUE : 3/5
 La mince disco-

graphie des 
grands motets 
de Rameau pa-
raît s’accorder au 
peu d’intérêt 

que le compositeur lui-même por-
tait à ces pages d’avant sa consé-
cration lyrique. Après la version à 
la grâce un rien passée de Philippe 
Herreweghe (HM, 1982), Hervé Ni-
quet (Fnac/CMBV, 1993) en défen-
dait une vision aux contrastes dra-
matiques appuyés, quand William 
Christie (Erato, 1994) y donnait une 
leçon de délicatesse. 
Avec Gaétan Jarry, la dimension 
religieuse s’impose en majesté. Le 
chef entraîne ses troupes dans les 
volutes d’un mysticisme sensuel en 
résonance avec la piété aimable 
mais soucieuse de grandeur des 
années 1720, telle que l’illustrent 
les tableaux de Lemoyne (« Domi-
nus virtutum » du Deus noster). La 
dévotion ne répudie pas le théâtre, 
qu’il s’agisse d’exprimer la tendresse 
(« Et enim passer ») ou la supplique 
(« Domine Deus ») dans le Quam 
dilecta, la joie dans l’In convertendo 
(« Laudate »), ou d’évoquer des ca-
taclysmes dans le Deus noster (de 
« Propterea » à « Conturbatae »).
Les solistes font valoir des timbres 
épanouis, parfois tonnants, osent 
l’émotion. La plénitude est aussi au 
rendez-vous côté chœur, malgré la 
réverbération piégeuse de la cha-
pelle royale de Versailles : écoutez 
la tension qu’il imprime à l’épous-
touflant chœur final, semé de chro-
matismes, de l’In convertendo. L’or-
chestre galvanise par sa réactivité 
et son énergie. On suit avec délices 
les courbes qu’il dessine, les silences 
qu’il suspend. Nous espérons main-
tenant Marguerite Louise dans les 
pages sacrées de Lalande, Campra, 
Mondonville… 
 Jean-Christophe Pucek

Y Y Y Y Les Paladins.
Sandrine Piau (Argie),  
Anne-Catherine Gillet (Nérine), 
Mathias Vidal (Atis),  
Florian Sempey (Orcan),  
Nahuel Di Pierro (Anselme), 
Philippe Talbot (Manto),  
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Cultuutpakt Deknopper,
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ALPHA784	HTTPS://WWW.CULTUURPAKT.BE/CD-LP/TWEE-
STEMMEN-TWEE-PASSIES/	

	
TWEE	STEMMEN,	TWEE	PASSIES	

written by Knopskaya april 7, 2022 
 

Het is de periode van de passies, van de kruisweg, van het toeleven naar Pasen vanuit een 
muzikale traditie. Daar horen ongetwijfeld de Stabat Maters bij, in het bijzonder datgene van 
Giovanni Battista Pergolesi (1710-1736), een veel te jong gestorven genie. Zijn muziek heeft  iets 
ontwapenend en matuur tegelijk. Het lijden van de jonge Christus, het aanschouwen door de 
eigenlijk zelf nog veel te jonge moeder. Ieder jaar  duiken er weer versies op die het werk 
interessant blijven maken. Al sinds de achttiende eeuw worden er telkens vernieuwende 
elementen toegevoegd die het werk langs kleine nuances aanpast aan de tijdgeest waarin het 
wordt opgevoerd. 

Dit jaar gaat  onze aandacht uit naar een opname van Alpha Classics, gezongen door sopraan 
Jodie Devos en mezzosopraan Adèle Charvet. Beide jongedames begonnen ooit hun carrière als 
laureaat van twee van de belangrijkste zangwedstrijden. Zo werd Jodie Devos een achttal jaren 
geleden tweede laureaat op de Koningin Elisabeth Wedstrijd. Adèle Charvet werd vijf jaar geleden 
eerste laureaat op het Vocalisten Concours van s’Hertogenbosch.  Twee bijzondere stemmen, van 
twee bijzondere zangeressen die intussen internationaal carrière maakten bij de betere 
(inter)nationale operahuizen. 

Het Stabat Mater werd in Parijs vanaf 1753 opgevoerd door het Concert Spirituel, een organisatie 
opgericht in 1725  die zich in de Tuilleries bevond, niet ver van het koninklijk paleis en die zich 
bezighield met nauwgezette opvoeringen van liturgische werken, telkens aangepast aan de tijd 
van het jaar. Waar de rest  van Europa zich constant bezighield met ieder jaarnieuwe werken te 
bestellen voor deze seizoenen, hield men er  in Parijs van om oude tradities te blijven in ere 
houden. Zo werden aan de opera de balletten van Lully telkens opnieuw in een nieuw jasje 
gestoken en verfrist. Op dezemanier zou het Stabat Mater er maar liefst 82 maal zijn opgevoerd, 
maar vermoedelijk nooit volledig van begin tot eind. Het primeerde om de beste stukken te 
selecteren en deze te laten uitvoeren door de beste zangers. 
De bedoeling was om deze opname zo levensecht mogelijk te  maken. Daarom werd er door 
dirigent Julien Chauvin van Le Concert de la Loge geopteerd voor de uitspraak van het Latijn die 
toen in Parijs gangbaar was, met lichte Franse tongval dus; ae wordt bvb. é, pendebat zoals in 
pendre. Alles gebaseerd op tekstboeken Latijn uit die tijd. 
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LLB Arts Libres,
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34 Arts Libre - Mercredi 13 Avril 2022

| En rayon |

★★ Fear Of The Dawn Jack White Rock Third Man Re-
cords

Étrange destin que celui de 
Jack White. Depuis la fin des 
fantastiques White Stripes 
dans la foulée de l’album et 
la tournée Icky Thump 
(2007), le dernier guitar hero 
de l’Amérique se cherche. 
Quand il ne s’implique pas 

dans deux side projects intéressants (The Racon-
teurs, The Dead Weather), Jack s’amuse en solo. 
Blunderbuss (2012) prolongeait gentiment l’héri-
tage des White Stripes. Lazaretto (2014) se révélait 
aussi bruitiste qu’ennuyeux et Boarding House 
Reach (2018) partait un peu trop curieusement 
dans un trip expérimental pour convaincre. Jack 
essaye, Jack teste ses nouvelles pédales, et Jack – 
ainsi livré à lui-même – ne parvient pas à retrouver 
la folle intensité de ses débuts malgré un déluge 
d’effets et de décibels. À l’image de la plage titre, 
très réussie, ce Fear Of The Dawn est très nettement 
supérieur. On retrouve une forme d’efficacité bru-
tale (“The White Raven”, “Eosophobia”) et quel-
ques belles idées. Vivement la sortie du second vo-
let, annoncé en juillet. V. Dau

★★★ El Mirador Calexico Latin pop City Slang/Kon-
kurrent

Tiens, revoilà la paire Joe 
Burns/John Convertino. Non 
qu’ils se soient longtemps 
absentés, leurs précédents 
opus se succédant tous les 
deux ans. Curieusement, si 
l’on compte juste, El Mirador 
n’est que leur douzième al-
bum, en comptant Years To 

Burn, avec Iron and Wine, en 2019. Car, tout aussi 
étonnamment, Calexico a gardé une grande fraî-
cheur, une énergie créative intacte, une joie de 
jouer toujours renouvelée et très communicative. 
Bien que Buns et Convertino ne résident plus à 
Tucson, Arizona, dont les ondes de chaleur et le 
paysage aride inspirent leur musique, ils y sont re-
venus pour enregistrer El Mirador dans le studio 
de leur compadre Sergio Mendoza. Et l’on retrouve 
ce mélange excitant de rythmes pop, folk et latino, 
un coup tex-mex par-ci, une cumbia déglinguée 
par-là, pour faire bonne figure. Fanfares ou trom-
pette ne sont jamais loin, le bonheur de vivre non 
plus, c’est donc peu dire qu’El Mirador vaut le 
voyage. DS

★★★ Wet Leg Wet Leg Rock Domino

Voilà enfin le premier al-
bum de LA grande révélation 
de l’année : Wet Leg, génialis-
sime duo fun, frais et 
rock’n’roll, formé sur l’île de 
Wight par Rhian Teasdale et 
Hester Chambers. Deux sin-
gles avaient créé l’émoi à l’été 
2021 : “Chaise Longue” et 

“Wet Dream”. Deux petites pépites de rock’n’roll 
faussement blasé, portées par des guitares pop et 
des paroles franchement drôles, chose rare dans le 
milieu musical. Le premier morceau évoque un 
après-midi perdu sur une chaise longue avec un 
pack de bières tièdes. Le second s’amuse du “rêve 
humide” d’un ex indésirable. On se demande alors 
si les deux rockeuses britanniques tiendront la dis-
tance. Elles font bien mieux. Dès l’ouverture de cet 
album éponyme, “Being In Love” et “Angelica” font 
oublier les singles précités. “Convincing” et “Loving 
You” varient les plaisirs en ralentissant légèrement, 
avant que “Ur Mum” ne renoue avec le volet fun et 
ensoleillé. À l’image de “Piece Of Shit” puis “Super-
market”, rien n’est à jeter sur ce disque incroyable-
ment contagieux. V. Dau

★★★ André Campra, Le Carnaval de Venise Haller, De 
Liso, Foster-Williams, Buet, Chœur et Orchestre du Concert 
Spirituel, Hervé Niquet  Opéra baroque  2 CD Glossa Du-
rée 159 min 01 sec

La première parution disco-
graphique de cette produc-
tion, donnée à Utrecht en 
2010, avait contribué de façon 
éclatante à remettre à l’hon-
neur André Campra (1660-
1744), Français d’origine ita-
lienne, compositeur clef de 

cette période charnière entre Louis XIV et Louis XV, 
entre Lully et Rameau, et, au-delà, entre le pouvoir 
absolu et les ébauches d’émancipation qui mèneront 
à la Révolution. Riche distribution, virtuosité vire-
voltante, juste balance entre l’élégance française et la 
fantaisie italienne, tout cela se retrouve dans la ver-
sion élaborée à l’époque par Hervé Niquet et le Cen-
tre de Musique baroque de Versailles, et servie no-
tamment par Salomé Haller (à son meilleur), An-
drew Foster-Williams et Alain Buet, ainsi que 
Blandine Stakiewicz ou encore Mathias Vidal à ses 
débuts… Une réédition réjouissante. MDM

★★★ Rivales Véronique Gens, Sandrine Piau Vo-
cal 1 CD Alpha/Outhere  Durée 1 h 3 min

Véronique Gens et San-
drine Piau ont en commun 
d’avoir commencé leurs car-
rières comme “baroqueu-
ses” dans l’écurie de William 
Christie. Elles en gardent, 
expliquent-elles, une conni-
vence qu’elles ont choisi 
d’exprimer ici à travers un 

programme d’airs et duos d’opéras et d’opéras 
comiques français du XVIIIe. Au menu, onze ex-
traits dont huit inédits, choisis avec le Centre de 
musique baroque de Versailles et le chef Julien 
Chauvin, qui dirige ici son Concert de la Loge.

Les découvertes sont signées Monsigny, 
Edelmann, Loiseau de Persuis, Cherubini, 
Sacchini, Dalayrac ou même Grétry et, en les 
interprétant, Gens et Piau rendent aussi hom-
mage à deux grandes chanteuses françaises 
de l’époque qui créèrent plusieurs de ces rô-
les : Madame Dugazon, et Madame Saint-Hu-
berty. N.B.

★★ Fastes de la Grande Écurie Syntagma 
Amici&Giourdina Baroque CD Ricercar/Outhere Du-
rée 1 h. 9 min

À la Cour de France, l’Écu-
rie avait son propre corps de 
musique, attaché à la Grande 
Écurie (celle des chevaux de 
selle du Roi, ou des chevaux 
de guerre et de parade). En-
tre les règnes de Henri III et 
de Louis XIV, cette musique 

de la Grande Écurie connut un âge d’or, dont té-
moignent plusieurs compositions de musiciens 
français, ou venus travailler en France, comme 
Eustache du Caurroy, Louis Couperin, André Da-
nican Philidor ou bien sûr Jean-Baptiste Lully. 
Réunissant les ensembles Syntagma Amici et 
Giourdina, ce disque se donne toutefois moins 
comme objectif de parler des compositeurs que de 
ressusciter les timbres et les équilibres sonores 
des vents prestigieux de cet ensemble mythique 
de la Grande Écurie, parmi lesquelles la fameuse 
Bande des Grands Hautbois. Un voyage à la fois 
musical et pédagogique. N.B.

★★★ Jean Sibelius, Intégrale des symphonies Klauus Mäkelä Symphonique 4 CD 
Decca/Universal Durée 4 h 5 min

On le sait : aux âmes bien nées, la valeur n’attend pas le 
nombre des années. Mais quand même ! Publier une inté-
grale des symphonies de Sibelius à 26 ans, ce n’est pas cou-
rant. Fils de musiciens, violoncelliste de formation, le Fin-
landais Klaus Mäkelä est évidemment tombé très tôt dans la 
marmite de potion magique, et son talent explique sans 
doute qu’il ait déjà été nommé successivement chef princi-
pal, invité de l’Orchestre symphonique de la radio suédoise, 
chef principal de l’Orchestre philharmonique d’Oslo et, de-

puis septembre, directeur musical de l’Orchestre de Paris. C’est avec sa phalange 
norvégienne qu’il a gravé les sept symphonies de son illustre compatriote Jean Si-
belius, complétant même le programme du quatrième CD du coffret par le poème 
symphonique Tapiola. Une intégrale solide, avec un bon orchestre, et où chaque 
œuvre trouve son propre caractère. N.B.

★★★ Ligthmares Harvest Group Jazz fusion Igloo/Outhere

Avec son rythme entêtant et contrasté, Lightmares accro-
che tout de suite. Il y a intérêt à ne pas traîner d’ailleurs, car 
l’album tient du maxi, avec 31 minutes et des poussières. 
D’étoiles bien sûr, comme celles ornant une pochette qui 
pourrait être inspirée par l’univers de Jules Verne. Tout se 
tient d’ailleurs, car la musique du Harvest Group, très en-
racinée dans le rock, la pop indé et un vieux folk sombre 
remis en lumière, est aussi un art d’anticipation. Les com-
positions, toutes signées du leader, le guitariste Guillaume 

Vierset, alternent sans vergogne tension et relâchement, construction et destruc-
tion, avec des progressions qui pourraient être filmiques (“Wake up/Sleep”). Ori-
ginal, le groupe l’est aussi par nature,  où sax soprano (Mathieu Robert) et violon-
celle (Marine Horbaczewski) ont un rôle aussi déterminant que basse (Yannick 
Peeters) et batterie (Yves Peeters). Vierset peut ainsi faire sienne la formule de ce 
bon vieux Alice C, “Welcome to my Lightmares”. DS

France Culture,
13 avril 2022
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Musikzen,
15 avril 2022

Crescendo magazine,
14 avril 2022

Giovanni Battista Pergolesi
(1710-1736) : Stabat Mater P.77 (version
parisienne de 1769). Joseph Haydn
(1732-1809) : Symphonie en fa mineur
« La Passione » Hob. I:49. Jodie Devos,
soprano. Adèle Charvet, mezzo-soprano.
Maîtrise de Radio France. Julien Chauvin,
Le Concert de la Loge. Avril 2021. Livret
en français, anglais, allemand ; paroles en
latin traduit en français et anglais. TT
53’13. Alpha 784

Quand les théâtres parisiens se taisaient
pendant les grandes fêtes liturgiques, le
Concert Spirituel prenait le relais pour y
diffuser la musique sacrée telle que ce
Stabat Mater qui y fut joué chaque
Semaine Sainte, de 1753 à 1790, année de
dissolution de l’institution. Les annales
recensent plus de quatre-vingts
prestations, parfois parcellaires, sous
divers arrangements et alternatives vocales (tant féminines que masculines), sollicitant les chanteurs
vedettes de la capitale. La mouture chorale de Pancrace Royer nous est parvenue incomplète, et les
archives ne conservent aucun visage précis de ce que l’on put entendre aux Tuileries, ouvrant ainsi le

Vous êtes ici : Crescendo Magazine » Nouveautés » Audio&Vidéo » Le Stabat Mater de Pergolèse et La
Passion de Haydn, revisités par Julien Chauvin

Le Stabat Mater de Pergolèse et La Passion de Haydn, revisités par Julien Chauvin

Le 14 avril 2022 par Christophe Steyne

Le Stabat Mater de Pergolèse et La Passion de Haydn, revisités par J... https://www.crescendo-magazine.be/le-stabat-mater-de-pergolese-et-...

1 sur 6 29/04/2022, 16:58



Le Concert de la Loge - communication@concertdelaloge.com - www.concertdelaloge.com Le Concert de la Loge - communication@concertdelaloge.com - www.concertdelaloge.com54 55

Concerto.net,
16 avril 2022

Figaro magazine,
15 avril 2022
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L’echo,
16 avril 2022
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Culture

Albane Carrère incarne la Femme dans le deuxième volet de l’opéra «Is this the End?». © PIETER CLAES

Est-ce la fi n? Pas du tout: «Here’s the 
Woman!» n’est que le deuxième 
chapitre sur les trois que compte le 
pop requiem «Is this the End?», 
l’une des plus étranges créations 
lyriques commandées ces dernières 

années par La Monnaie. Très éloignée, par sa 
forme hybride cinéma-chant, d’un opéra 
classique, ce� e «performance scénico-numé-
rique et sonore», comme l’entend son trio de 
concepteurs (le compositeur Jean-Luc Faf-
champs, la me� euse en scène Ingrid von 
Wantoch Rekowski et le libre� iste Eric Brucher), 
poursuit l’exploration des états de conscience 
modifi és entamée en septembre 2020 avec 
«Dead Li� le Girl». Ce� e première partie de 
l’œuvre plongeait en profondeur dans les 
pensées d’une adolescente (la soprano belge 
Sarah Defrise) rendue furieuse à l’idée de mourir 
jeune.

Ce� e fois, la partition (soixante minutes, aux 
styles très contrastés) se focalise sur l’un des 
deux autres personnages: celui de «la Femme», 
une errante aux portes de l’au-delà, plus âgée 
que l’adolescente rebelle, mais pas davantage 
préparée à abandonner ses ultimes liens 
terrestres. La mise en scène grinçante, poétique, 
onirique, fantastique, gothique, mêle à des 
vidéos et à des eff ets technologiques préenregis-
trés le direct de la performance. Et le rôle-titre 
est endossé par la formidable mezzo-soprano 
française Albane Carrère, que nous avons 
rencontrée pour l’occasion. 

Dans le premier volet de «Is this the End», 
vous étiez une sorte de fi gure rassurante, qui 
invitait la jeune fi lle à vous suivre dans les 
limbes… Ici, changement de cap radical!
Dans le premier chapitre, la Femme se croyait 
sainte. Extatique, elle pensait pouvoir a� eindre 
la lumière et cheminer vers le plus haut amour 
assez facilement. Mais elle n’est pas si angélique 
que ça. Elle cumule des blessures narcissiques. Et 

Albane Carrère, mezzo-soprano

«J’ai une conscience 
aiguë de la mort»

Dans le second volet de «Is this the End?», la création mondiale de Jean-Luc 
Fafchamps, la mezzo-soprano Albane Carrère incarne «the Woman». Un 
rôle de femme contrainte à mourir… pour une interprète qui révère la vie!

elle traverse ce� e expérience de mort immi-
nente de façon très ina� endue: des gnomes, des 
sphinx pernicieux, des gobelins sournois 
l’arrêtent, lui font comprendre ses contradic-
tions, infusent le doute… Alors elle cherche des 
alliances, et veut sortir de cet enfer.

On vous découvre en guerrière!
La Femme doit lu� er pour se défaire de ses 
a� achements terrestres. Il lui reste pas mal de 
combats, comme à la plupart des gens. On aspire 
tous à paraître impeccables sur plusieurs fronts 
– dans notre métier, auprès de notre famille, de 
nos amis. Et puis nos fantômes nous rappellent à 
l’ordre, nous soume� ent la facture, nous font 
comprendre que, pour exister, nous avons 
peut-être inconsciemment «sacrifi é» certaines 
personnes… On croyait avoir tout bien fait, dans 
l’existence, et en réalité… non. Alors on déchante 
de n’avoir pas obtenu ce qui nous semblait dû.

La désillusion ne concerne donc pas unique-
ment la Femme?
Bien sûr que non, c’est pour tout le monde. En ce 
sens, nous sommes tous des «ratés». On est tous 
en train de «s’essayer», sur ce� e planète.

Ce� e vision a-t-elle modifi é votre propre 
conception de notre fi nitude?
Ah non, ça non. Depuis l’enfance, j’ai une 

conscience aiguë de la mort. J’ai 
toujours pensé qu’elle était là, 
qu’elle arriverait un jour, et que, 
dès lors, il fallait vivre sa vie le 
mieux possible. Connaître 
l’éternité pourrait même sembler 
une vraie malédiction: la mort, je 
la prends en amie. Ça n’a rien de 
morbide.

Mais… de quoi êtes-vous morte, 
au juste?
On ne sait pas exactement. À un 
au juste?
On ne sait pas exactement. À un 
au juste?

moment, un fl ash de «breaking 
news» annonce qu’une diva 
d’opéra est décédée d’un trop 
grand stress (rires)! Puis, qu’elle 
n’aurait pas survécu à une 
opération chirurgicale…

L’univers baroque, quasi 
«boschien», de cet opéra requiem 
métaphysique qui traite d’un 
sujet grave avec beaucoup de 
fantaisie, vous convient-il?
Absolument! Je mets cet opéra 
dans mon top 10! Sa musique pop, 
rock, savante est jouissive, facile 
d’écoute et d’une immense beauté. 
Les fi lms projetés je� ent une 
ambiguïté sur notre présence 
scénique – est-elle réelle ou 
cinématographique? C’est un 
projet d’une écriture musicale et 
théâtrale extrêmement puissante, 
qui tend constamment vers une 
distorsion entre réalité et fi ction. 
C’est vraiment un très bel «objet 
lyrique non identifi é»…

«Here’s the Woman!», second 
volet de «Is this the End?», de 
Jean-Luc Fafchamps. 
La Monnaie, à Bruxelles, 
du 21 au 24 avril. 
Infos sur lamonnaie.be.

CD 
La sélection

Comme le signale le titre de ce premier album, il a été rêvé et construit 
entre les murs d’une chambre à coucher. Celle de cette jeune Française, 
aux origines espagnoles et portugaises, qui a choisi de se faire 
connaître sous le nom de November Ultra. Après avoir testé l’expé-
rience du groupe, avec Agua Rosa, et du surf pop, après avoir aussi 
écrit et co-écrit des chansons pour les autres, elle a poussé le bouchon 
plus loin. Elle a eu raison. Facilement, sa voix peut évoquer tout à tour 
Adele ou Billie Eilish, elle ne dédaigne pas la réverbe. November Ultra 
chante essentiellement en anglais. Parfois, elle ose l’espagnol, une 
langue dans laquelle elle est capable d’imiter le genre de la copla, une 
musique populaire et sentimentale. Sinon, la jeune artiste semble aussi 
à l’aise au carrefour de la pop, du R&B et de la folk. November Ultra est 
une stratège de la douceur. En tout cas, c’est l’e� et qu’elle fait.  J.L.

Même si l’on s’est quitté en bons termes avec «Painted Ruins» (2017), 
dernier très bon disque des New-yorkais de Grizzly Bear, retrouver 
Daniel Rossen en solo, juste pour soi, est une petite gourmandise.
Multi-instrumentiste, compositeur d’harmonies grandioses, voix 
frissonnante: Rossen est un véritable intello de la musique, et «You 
Belong There», son premier album, lui ressemble trait pour trait.On y 
retrouve tout ce que le bonhomme adore, des arpèges en cavalcade, 
des arrangements ra� inés, des cordes et des vents qui viennent 
soutenir la tension des harmonies. «You Belong There» se rapproche 
davantage du jazz que du rock dans son approche des morceaux, où la 
liberté créatrice rend le produit fi nal assez hétéroclite. En termes de 
styles, Daniel Rossen s’a� ranchit des frontières, touchant aux ryth-
miques orientales et au fl amenco («Unpeopled Space»), à la folk pure 
(«Shadow In The Frame»), ou encore à l’indie («The Last One»), mais où 
le fi l conducteur est présent avec force grâce au son inimitable de ses 
guitares acoustiques. Du travail de pro.  CBQ

Elles furent les plus illustres cantatrices du règne de Louis XVI, deux 
«rivales» qui trustèrent les premiers rôles dans leur théâtre respectif. 
Madame Dugazon, soprano délicat et intimiste, fera le bonheur de 
Grétry et Dalayrac, tandis que Madame Saint-Huberty, mezzo corsé et 
expressif, séduira Gluck et Piccinni. Pour incarner ces célébrités du 
passé dans un programme d’airs en solo ou en duo conçu par Benoît 
Dratwicki – qui signe un livret savoureux et documenté sur ces dames 
plutôt libérées –, Alpha a réuni deux des plus grandes et des plus 
attachantes sopranos françaises, Véronique Gens et Sandrine Piau. 
Aucune rivalité entre elles d’ailleurs, mais une franche connivence qui 
date de leurs débuts communs chez Christie dans une autre vie. Le 
choix est d’autant plus judicieux que leurs sopranos – aérien et 
lumineux chez Sandrine, d’un velouté tout en relief chez Véronique 
– o� rent la palette de timbres idéale pour ce répertoire fi n XVIIIe un peu 
oublié. L’occasion de quelques belles découvertes, accompagnées par 
Julien Chauvin et son excellent ensemble Le Concert de la Loge, dont 
l’énergie communicative et colorée contribue à l’évidente réussite de 
cet enregistrement peu banal.   ST.R. 

INTERVIEW 
VALÉRIE COLIN

POP
●●●OO

«Bedroom Walls»
November Ultra, 
Universal Music.
En concert 
le 10 juin à l’AB.

FOLK
●●●●O

«You Belong 
There»
Daniel Rossen, 
Warp Records. En 
concert le 17 mai 
au Handelsbeurs 
à Gand. 

CLASSIQUE
●●●●O

«Rivales»
Véronique Gens 
et Sandrine Piau, 
Julien Chauvin 
et Le Concert 
de la Loge,
Alpha.

OPÉRA

«Je mets ‘Is this the End?’ 
dans mon top 10! Sa 
musique pop, rock, savante 
est jouissive, facile 
d’écoute et d’une immense 
beauté.»

ALBANE CARRÈRE
MEZZO-SOPRANO

Le Monde,
16 avril 2022
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Stretto Dutrieue,
19 avril 2022

Olyrix,
17 avril 2022
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Rondo magazine,
23 avril 2022

André-Ernest-Modeste Grétry, Pierre-Alexandre Monsigny, Louis-Luc Loiseau de Persuis, Nicolas Dalayrac u. a. 

„Rivales“ (Arien und Duette)
Véronique Gens, Sandrine Piau, Le Concert de la Loge, Julien Chauvin 

Alpha/Note 1 ALP824  
(63 Min., 6/2021) 

Der Konflikt als das Vergnügen der wahrhaftigen Wiedervereinigung. So charakterisieren die beiden befreundeten französischen 
Sängerinnen Sandrine Piau und Véronique Gens ihr Alben-Zusammentreffen unter dem nicht ganz ernstgemeinten Titel „Riva-
les“. Beide haben sie unter William Christie im Barockfach begonnen und sich weiterentwickelt. Dorthin und in die Frühklassik 
zurückzukehren, das ist für sie „ein deliziöser Genuss, ähnlich einer Proustschen Madeleine“. 

Unter ähnlichen Titeln kennt der Markt bereits Zusammenstellungen von sich wirklich bekriegenden Primadonnen Georg Fried-
rich Händels. Solches ist von den beiden französischen Konkurrentinnen Louise-Rosalie Dugazon (1755-1821) und Anne-An-
toinette-Cécile Saint-Huberty (1756-1812), die kein einziges Mal zusammen auf der Bühne standen, nicht bekannt. Angesichts 
der zu saftigen Intrigen neigenden Musiktheatergeschichte wäre es aber möglich. Hier nun bleibt der Wettstreit ein gänzlich 
musikalischer wie harmonischer. „Dugazons Kunst ist von Zärtlichkeit, Feingefühl und Naivität geprägt, die der Saint-Huberty 
gefällt sich in Pathos und majestätischem Gebaren“, so unterscheidet Berater Benoît Dratwicki die nun von Piau bzw. Gens ver-
körperten Diven. 

Beide Vokalistinnen treten mit je vier Soloarien an, zudem mischen sich die auch nach lange Karrierejahren noch reif, aber in-
takt tönenden, mal eher mandeldunklen (Gens), mal marzipanweißen (Piau) Timbres exquisit ideal in drei seltenen Sopranduet-
ten. Bis auf zwei italienische Ausschnitte von Johann Christian Bach und Christoph Willibald Gluck wird französisch gesungen, 
sieben von elf Nummern sind Weltersteinspielungen. Höchst inspiriert und abwechslungsreich begleitet wird die abwechslungs-
reiche Arienabfolge aus Opern und Opéra-comiques von André-Ernest-Modeste Grétry, Antonio Sacchini, Luigi Cherubini, 
Pierre-Alexandre Monsigny, Johann-Friedrich Edelmann, Louis-Luc Loiseau de Persuis und Nicolas Dalayrac vom Concert de 
la Loge unter Julien Chauvin.

Matthias Siehler, 23.04.2022
ENGLISH QUOTE:

„Both vocalists appear with four solo arias each; in addition, the sometimes rather almond-dark (Gens), sometimes marzi-
pan-white (Piau) timbres, still mature but intact even after long career years, mix exquisitely ideally in three rare soprano duets. 
Except for two Italian selections by Johann Christian Bach and Christoph Willibald Gluck, the performance is sung in French, 
and seven of eleven pieces are world premiere recordings. Highly inspired and richly varied, the varied sequence of arias from 
operas and opéra-comiques by André-Ernest-Modeste Grétry, Antonio Sacchini, Luigi Cherubini, Pierre-Alexandre Monsigny, 
Johann-Friedrich Edelmann, Louis-Luc Loiseau de Persuis and Nicolas Dalayrac is accompanied by the Concert de la Loge under 
Julien Chauvin.”

Le Soir,
23-24 avril 2022
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Le Soir Samedi 23 et dimanche 24 avril 2022

28 culture

ENTRETIEN

SERGE MARTIN

C
ofondateur en 2005 avec Jeremy
Rhorer du Cercle de l’Harmonie,
Julien Chauvin s’en éloigne en

2005 pour fonder son propre ensemble,
les Concerts de la Loge, à la tête duquel
il se spécialise dans les pratiques or-
chestrales du Paris de la fin du XVIIIe

siècle. Pour ce faire, il établit des réfé-
rences d’équilibre, de lisibilité et d’im-
plication qui font de chacune de leur
réalisation un événement. Le 27 avril
prochain, ils donneront à Bozar un
concert inspiré de Napoléon et de ses
goûts musicaux avec une version origi-
nale du Requiem de Mozart et la Messe
qu’il commanda à Paisiello pour son
couronnement comme empereur des
Français.

Votre Concert de la Loge est reconnu
pour l’équilibre mesuré qu’il apporte
aux interprétations historiquement
informées.
Si on regarde ce qui est écrit dans la par-
tition en termes de tempo, d’accents ou
de dynamique, un équilibre naturel
s’impose : il y a des choses au-delà des-
quelles on ne peut pas aller. L’objectif
n’est pas de faire quelque chose de nou-
veau mais quelque chose de juste. Je
crois que l’on peut apporter à la mu-
sique de cette fin de XVIIIe siècle, une
lumière nouvelle sans ajouter des
nuances extrêmes. Cette musique induit
un dialogue continu entre ombre et lu-
mière qui correspond à l’Ausklärung
des Lumières.

Dès sa fondation en 1782, l’Orchestre
de la Loge olympique a joui d’une
remarquable réputation. Pourquoi ?
Il avait deux objectifs : établir des cri-

tères d’excellence en matière d’interpré-
tation musicale et permettre l’accès à la
musique à tous ceux qui le souhaitaient.
Cela tenait au fait qu’il disposait des
meilleurs musiciens en fonction sur la
place de Paris : futurs professeurs du
conservatoire, compositeurs, éditeurs et
solistes de l’Académie royale. En sous-
titre, il s’intitulait Société olympique de
la Parfaire Estime, c’est-à-dire un lieu
où les gens ont entre eux le plus haut de-
gré d’estime. Les idéaux sont proches de
ceux de la franc-maçonnerie à laquelle
appartenait à peu près tout ce qui
comptait en musique à l’époque. En fait,
c’est une application des principes des
Lumières à la vie musicale.

L’histoire de l’orchestre quadrille la vie
musicale parisienne depuis son origine.
L’appellation de l’orchestre bénéficiait
de cette référence dès sa création en
1782. Les Concerts de la Loge olym-
pique étaient en outre la continuation
des concerts des amateurs, premiers
concerts publics parisiens créés en 1770.
Les concerts s’arrêtent en 1789 mais re-
viennent après Thermidor sous plu-
sieurs formes jusqu’en 1814, notam-
ment au Théâtre olympique à partir de
1799. Leur activité est alors reprise par
la fameuse Société des concerts du
Conservatoire qui sera finalement ab-
sorbée par l’Orchestre de Paris lors de sa
fondation en 1967.

Vous dirigez assis en jouant du violon,
cela change-t-il la relation avec les
musiciens ?
C’est une tout autre histoire que le chef
traditionnel debout devant ses musi-
ciens. Notre travail repose sur un double
principe : l’autonomie des pupitres et la
responsabilité de chacun. Chaque musi-
cien joue sa ligne de manière autonome,
ce qui peut signifier une diversité d’at-
taques chez les cordes. A l’époque, on ne
notait pas les coups d’archet. Mais on
n’en essaie pas moins de respecter la
manière de chacun. Certains ajuste-
ments sont parfois nécessaires, mais ils
le sont dans le souci de combiner un im-
pératif de cohésion et de respect de l’in-
dividualité. Ce qui est extraordinaire
dans cet orchestre, c’est que son énergie
ressort davantage de l’intensité que de
la force du jeu. Il en résulte une beauté
du son qui n’est jamais suscitée à l’excès.

Vous jouez avec le Quatuor Cambini-

Paris. La relation entre musiciens est-
elle du même ordre ?
Elle est à la base même du jeu d’un qua-
tuor dont l’écoute réciproque est la plus
haute exigence. Nous faisons un travail
en profondeur sur les quatuors de
Haydn dont nous donnerons l’intégrale
sur huit ans. Pour notre plus grande
joie, nous avons été invités à jouer à Es-
terhaza, là où Haydn a officié comme
maître de musique.

Le programme de votre concert tourne
autour de Napoléon. Que vient y faire
le Requiem de Mozart ?
L’œuvre arrive à Paris dès 1801. Elle de-
vait être créée le 21 décembre, mais le
concert est reporté par le sacre de l’em-
pereur. Il va régulièrement faire partie
du quotidien de la Chapelle impériale et
sera exécuté en de nombreuses situa-
tions, mais dans une version modifiée
(c’était une pratique courante à
l’époque). L’Introït sera remplacé, cer-
taines sections déplacées, certains mou-
vements seront écourtés, voire suppri-
més.

Et les choses se compliquent avec la

messe du sacre.
Bonaparte vantait la douceur des mélo-
dies de Paisiello, très en cour à Paris où
le consul l’avait fait venir. On y a
d’ailleurs joué son Barbier de Séville
dans deux versions différentes : l’origi-
nal, mais avec des récitatifs réécrits à
l’Académie royale de musique, et une
autre sous forme d’opéra-comique où
on revient aux dialogues de Beaumar-
chais mais mis en vers. Napoléon confie
donc sa messe de sacre à Paisiello, au
grand dam de Cherubini et de Mehul
qui dominent le conservatoire. Leur
rancœur envers Paisiello resta tenace
mais, à son retour en Italie, c’est néan-
moins à Lesueur que Paisiello confia la
Chapelle impériale.

Cette messe n’affiche le décorum que
l’on pourrait attendre d’un sacre impé-
rial ?
Le penser serait mal connaître celui qui
va devenir empereur. Il est sincèrement
mélomane mais, en bon militaire, privi-
légie les choses courtes. Ce sera donc
avant tout une messe d’apaisement,
sans grandiloquence, mais néanmoins
très virtuose et avec des chœurs très sol-
licités. Ainsi ira la partition sans tam-
bour ni trompette, le compositeur se ré-
servant un panache d’une minute trente
à la fin en faisant donner toute l’harmo-
nie (bois et cuivres).

Bozar, le 27 avril. Réservation : www.bozar.be.

Julien Chauvin, l’homme
de la musique des LumièresM
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Avec le Chœur de
chambre de Namur 
et son ensemble des
Concerts de la Loge,
Julien Chauvin consacre
son concert bruxellois à
la musique au temps 
de Napoléon.

« Cette musique induit

un dialogue continu

entre ombre et lumière

qui correspond à

l’“Ausklärung”

des Lumières. » © D.R.

Notre travail

repose sur un

double principe :

l’autonomie 

des pupitres et 

la responsabilité

de chacun

Les symphonies de
Haydn connaissent un
succès constant à Paris
où elles sont régulière-
ment jouées au Concert
spirituel à partir de 1777.
Ne voulant pas être en
reste, la société Olym-
pique commande fin
1784 une série de six
nouvelles symphonies au
maître viennois. Ce
seront les « Symphonies
parisiennes », qui porte-
ront les numéros de 82 à
87 dans la numérotation
de 1907.
Tout ici se déroule dans
un mélange d’ironie et
d’énergie, des inventions
instrumentales ironiques
(tel cet impétueux effet
de « ground » dans le
finale de la 82e L’ours).
Mais le chef va plus loin
et entend resituer la
musique de Haydn au
cœur des partitions qui
les entouraient à
l’époque. Des airs d’opé-
ras étrangers ou français,

le Stabat Mater de Haydn
ou des symphonies
françaises, dont certaines
dans la forme concer-
tante fort en vogue
(Devienne, Davaux). Une
leçon de musicologie qui
se déguste comme un
plaisir précieux.
Et il remet encore tout
récemment le couvert
avec une version arran-
gée, selon la norme du
moment, du Stabat Mater

de Pergolèse (l’Europe
fut très vite envahie par
des dizaines de copies et
d’arrangements). A Paris,
l’œuvre est un vrai tube
exécuté 82 fois entre
1753 et 1790 au Concert
spirituel, mais dans des
versions qui différaient
de l’original napolitain.
Chauvin nous propose
une version où les deux
solistes (Jodie Devos et
Adèle Charvet) sont
renforcées par un chœur
d’enfants à deux voix. S.M.

Les symphonies de Haydn remises
dans leur contexte de création

Thierry DEBROUX, Béatrix FERAUGE, Nathan FOURQUET-DUBART, 
Thierry JANSSEN, Tiphanie LEFRANÇOIS, Guy PION, Benoit VERHAERT, 

et les enfants en alternance Sophia BLOCH, Lily DEBROUX, Laetitia JOUS, 
Lilya MOUMEN, Jannah TOURNAY, Babette VERBEEK
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Le Soir Samedi 23 et dimanche 24 avril 2022

28 culture

ENTRETIEN

SERGE MARTIN

C
ofondateur en 2005 avec Jeremy
Rhorer du Cercle de l’Harmonie,
Julien Chauvin s’en éloigne en

2005 pour fonder son propre ensemble,
les Concerts de la Loge, à la tête duquel
il se spécialise dans les pratiques or-
chestrales du Paris de la fin du XVIIIe

siècle. Pour ce faire, il établit des réfé-
rences d’équilibre, de lisibilité et d’im-
plication qui font de chacune de leur
réalisation un événement. Le 27 avril
prochain, ils donneront à Bozar un
concert inspiré de Napoléon et de ses
goûts musicaux avec une version origi-
nale du Requiem de Mozart et la Messe
qu’il commanda à Paisiello pour son
couronnement comme empereur des
Français.

Votre Concert de la Loge est reconnu
pour l’équilibre mesuré qu’il apporte
aux interprétations historiquement
informées.
Si on regarde ce qui est écrit dans la par-
tition en termes de tempo, d’accents ou
de dynamique, un équilibre naturel
s’impose : il y a des choses au-delà des-
quelles on ne peut pas aller. L’objectif
n’est pas de faire quelque chose de nou-
veau mais quelque chose de juste. Je
crois que l’on peut apporter à la mu-
sique de cette fin de XVIIIe siècle, une
lumière nouvelle sans ajouter des
nuances extrêmes. Cette musique induit
un dialogue continu entre ombre et lu-
mière qui correspond à l’Ausklärung
des Lumières.

Dès sa fondation en 1782, l’Orchestre
de la Loge olympique a joui d’une
remarquable réputation. Pourquoi ?
Il avait deux objectifs : établir des cri-

tères d’excellence en matière d’interpré-
tation musicale et permettre l’accès à la
musique à tous ceux qui le souhaitaient.
Cela tenait au fait qu’il disposait des
meilleurs musiciens en fonction sur la
place de Paris : futurs professeurs du
conservatoire, compositeurs, éditeurs et
solistes de l’Académie royale. En sous-
titre, il s’intitulait Société olympique de
la Parfaire Estime, c’est-à-dire un lieu
où les gens ont entre eux le plus haut de-
gré d’estime. Les idéaux sont proches de
ceux de la franc-maçonnerie à laquelle
appartenait à peu près tout ce qui
comptait en musique à l’époque. En fait,
c’est une application des principes des
Lumières à la vie musicale.

L’histoire de l’orchestre quadrille la vie
musicale parisienne depuis son origine.
L’appellation de l’orchestre bénéficiait
de cette référence dès sa création en
1782. Les Concerts de la Loge olym-
pique étaient en outre la continuation
des concerts des amateurs, premiers
concerts publics parisiens créés en 1770.
Les concerts s’arrêtent en 1789 mais re-
viennent après Thermidor sous plu-
sieurs formes jusqu’en 1814, notam-
ment au Théâtre olympique à partir de
1799. Leur activité est alors reprise par
la fameuse Société des concerts du
Conservatoire qui sera finalement ab-
sorbée par l’Orchestre de Paris lors de sa
fondation en 1967.

Vous dirigez assis en jouant du violon,
cela change-t-il la relation avec les
musiciens ?
C’est une tout autre histoire que le chef
traditionnel debout devant ses musi-
ciens. Notre travail repose sur un double
principe : l’autonomie des pupitres et la
responsabilité de chacun. Chaque musi-
cien joue sa ligne de manière autonome,
ce qui peut signifier une diversité d’at-
taques chez les cordes. A l’époque, on ne
notait pas les coups d’archet. Mais on
n’en essaie pas moins de respecter la
manière de chacun. Certains ajuste-
ments sont parfois nécessaires, mais ils
le sont dans le souci de combiner un im-
pératif de cohésion et de respect de l’in-
dividualité. Ce qui est extraordinaire
dans cet orchestre, c’est que son énergie
ressort davantage de l’intensité que de
la force du jeu. Il en résulte une beauté
du son qui n’est jamais suscitée à l’excès.

Vous jouez avec le Quatuor Cambini-

Paris. La relation entre musiciens est-
elle du même ordre ?
Elle est à la base même du jeu d’un qua-
tuor dont l’écoute réciproque est la plus
haute exigence. Nous faisons un travail
en profondeur sur les quatuors de
Haydn dont nous donnerons l’intégrale
sur huit ans. Pour notre plus grande
joie, nous avons été invités à jouer à Es-
terhaza, là où Haydn a officié comme
maître de musique.

Le programme de votre concert tourne
autour de Napoléon. Que vient y faire
le Requiem de Mozart ?
L’œuvre arrive à Paris dès 1801. Elle de-
vait être créée le 21 décembre, mais le
concert est reporté par le sacre de l’em-
pereur. Il va régulièrement faire partie
du quotidien de la Chapelle impériale et
sera exécuté en de nombreuses situa-
tions, mais dans une version modifiée
(c’était une pratique courante à
l’époque). L’Introït sera remplacé, cer-
taines sections déplacées, certains mou-
vements seront écourtés, voire suppri-
més.

Et les choses se compliquent avec la

messe du sacre.
Bonaparte vantait la douceur des mélo-
dies de Paisiello, très en cour à Paris où
le consul l’avait fait venir. On y a
d’ailleurs joué son Barbier de Séville
dans deux versions différentes : l’origi-
nal, mais avec des récitatifs réécrits à
l’Académie royale de musique, et une
autre sous forme d’opéra-comique où
on revient aux dialogues de Beaumar-
chais mais mis en vers. Napoléon confie
donc sa messe de sacre à Paisiello, au
grand dam de Cherubini et de Mehul
qui dominent le conservatoire. Leur
rancœur envers Paisiello resta tenace
mais, à son retour en Italie, c’est néan-
moins à Lesueur que Paisiello confia la
Chapelle impériale.

Cette messe n’affiche le décorum que
l’on pourrait attendre d’un sacre impé-
rial ?
Le penser serait mal connaître celui qui
va devenir empereur. Il est sincèrement
mélomane mais, en bon militaire, privi-
légie les choses courtes. Ce sera donc
avant tout une messe d’apaisement,
sans grandiloquence, mais néanmoins
très virtuose et avec des chœurs très sol-
licités. Ainsi ira la partition sans tam-
bour ni trompette, le compositeur se ré-
servant un panache d’une minute trente
à la fin en faisant donner toute l’harmo-
nie (bois et cuivres).

Bozar, le 27 avril. Réservation : www.bozar.be.

Julien Chauvin, l’homme
de la musique des LumièresM
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Avec le Chœur de
chambre de Namur 
et son ensemble des
Concerts de la Loge,
Julien Chauvin consacre
son concert bruxellois à
la musique au temps 
de Napoléon.

« Cette musique induit

un dialogue continu

entre ombre et lumière

qui correspond à

l’“Ausklärung”

des Lumières. » © D.R.

Notre travail

repose sur un

double principe :

l’autonomie 

des pupitres et 

la responsabilité

de chacun

Les symphonies de
Haydn connaissent un
succès constant à Paris
où elles sont régulière-
ment jouées au Concert
spirituel à partir de 1777.
Ne voulant pas être en
reste, la société Olym-
pique commande fin
1784 une série de six
nouvelles symphonies au
maître viennois. Ce
seront les « Symphonies
parisiennes », qui porte-
ront les numéros de 82 à
87 dans la numérotation
de 1907.
Tout ici se déroule dans
un mélange d’ironie et
d’énergie, des inventions
instrumentales ironiques
(tel cet impétueux effet
de « ground » dans le
finale de la 82e L’ours).
Mais le chef va plus loin
et entend resituer la
musique de Haydn au
cœur des partitions qui
les entouraient à
l’époque. Des airs d’opé-
ras étrangers ou français,

le Stabat Mater de Haydn
ou des symphonies
françaises, dont certaines
dans la forme concer-
tante fort en vogue
(Devienne, Davaux). Une
leçon de musicologie qui
se déguste comme un
plaisir précieux.
Et il remet encore tout
récemment le couvert
avec une version arran-
gée, selon la norme du
moment, du Stabat Mater

de Pergolèse (l’Europe
fut très vite envahie par
des dizaines de copies et
d’arrangements). A Paris,
l’œuvre est un vrai tube
exécuté 82 fois entre
1753 et 1790 au Concert
spirituel, mais dans des
versions qui différaient
de l’original napolitain.
Chauvin nous propose
une version où les deux
solistes (Jodie Devos et
Adèle Charvet) sont
renforcées par un chœur
d’enfants à deux voix. S.M.

Les symphonies de Haydn remises
dans leur contexte de création

Thierry DEBROUX, Béatrix FERAUGE, Nathan FOURQUET-DUBART, 
Thierry JANSSEN, Tiphanie LEFRANÇOIS, Guy PION, Benoit VERHAERT, 

et les enfants en alternance Sophia BLOCH, Lily DEBROUX, Laetitia JOUS, 
Lilya MOUMEN, Jannah TOURNAY, Babette VERBEEK

É
di

te
u

r 
re

sp
on

sa
bl

e 
: T

h
ie

rr
y 

D
eb

ro
u

x,
 3

 r
u

e 
de

 l
a 

L
oi

 1
00

0 
B

ru
xe

ll
es

 | 
©

 p
h

ot
o 

: W
or

ld
Tr

av
el

er
Ty

le
r 

| C
on

ce
pt

io
n 

G
ra

ph
iq

u
e 

: i
n

ex
te

n
so

.b
e

de  MOLIÈRE 
Mise en scène Patrice MINCKE Assistanat Sandrine BONJEAN

Scénographie et costumes Renata GORKA 
Lumières Alain COLLET Maquillages et coiffures Djennifer MERDJAN 

Création musicale Daphné D’HEUR
En coproduction avec le théâtre de L’Eveil.

21.04 > 21.05.2022

L’ÉCOLE 
DES FEMMES 

20010845
  

Pascal Crochet 🍄🍄
19 Avr. → 07 Mai 2022

Réservations 

02 737 16 01 

www.lerideau.brussels

Avec le soutien de la Fédération Wallonie-Bruxelles - Direction du Théâtre 

et de la Loterie Nationale. Avec l’appui de la Commune d’Ixelles.

©
 M

a
ri

e
-C

h
ri

st
in

e
 P

a
q
u
o
t

20010887

28
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28 culture

ENTRETIEN

SERGE MARTIN

C
ofondateur en 2005 avec Jeremy
Rhorer du Cercle de l’Harmonie,
Julien Chauvin s’en éloigne en

2005 pour fonder son propre ensemble,
les Concerts de la Loge, à la tête duquel
il se spécialise dans les pratiques or-
chestrales du Paris de la fin du XVIIIe

siècle. Pour ce faire, il établit des réfé-
rences d’équilibre, de lisibilité et d’im-
plication qui font de chacune de leur
réalisation un événement. Le 27 avril
prochain, ils donneront à Bozar un
concert inspiré de Napoléon et de ses
goûts musicaux avec une version origi-
nale du Requiem de Mozart et la Messe
qu’il commanda à Paisiello pour son
couronnement comme empereur des
Français.

Votre Concert de la Loge est reconnu
pour l’équilibre mesuré qu’il apporte
aux interprétations historiquement
informées.
Si on regarde ce qui est écrit dans la par-
tition en termes de tempo, d’accents ou
de dynamique, un équilibre naturel
s’impose : il y a des choses au-delà des-
quelles on ne peut pas aller. L’objectif
n’est pas de faire quelque chose de nou-
veau mais quelque chose de juste. Je
crois que l’on peut apporter à la mu-
sique de cette fin de XVIIIe siècle, une
lumière nouvelle sans ajouter des
nuances extrêmes. Cette musique induit
un dialogue continu entre ombre et lu-
mière qui correspond à l’Ausklärung
des Lumières.

Dès sa fondation en 1782, l’Orchestre
de la Loge olympique a joui d’une
remarquable réputation. Pourquoi ?
Il avait deux objectifs : établir des cri-

tères d’excellence en matière d’interpré-
tation musicale et permettre l’accès à la
musique à tous ceux qui le souhaitaient.
Cela tenait au fait qu’il disposait des
meilleurs musiciens en fonction sur la
place de Paris : futurs professeurs du
conservatoire, compositeurs, éditeurs et
solistes de l’Académie royale. En sous-
titre, il s’intitulait Société olympique de
la Parfaire Estime, c’est-à-dire un lieu
où les gens ont entre eux le plus haut de-
gré d’estime. Les idéaux sont proches de
ceux de la franc-maçonnerie à laquelle
appartenait à peu près tout ce qui
comptait en musique à l’époque. En fait,
c’est une application des principes des
Lumières à la vie musicale.

L’histoire de l’orchestre quadrille la vie
musicale parisienne depuis son origine.
L’appellation de l’orchestre bénéficiait
de cette référence dès sa création en
1782. Les Concerts de la Loge olym-
pique étaient en outre la continuation
des concerts des amateurs, premiers
concerts publics parisiens créés en 1770.
Les concerts s’arrêtent en 1789 mais re-
viennent après Thermidor sous plu-
sieurs formes jusqu’en 1814, notam-
ment au Théâtre olympique à partir de
1799. Leur activité est alors reprise par
la fameuse Société des concerts du
Conservatoire qui sera finalement ab-
sorbée par l’Orchestre de Paris lors de sa
fondation en 1967.

Vous dirigez assis en jouant du violon,
cela change-t-il la relation avec les
musiciens ?
C’est une tout autre histoire que le chef
traditionnel debout devant ses musi-
ciens. Notre travail repose sur un double
principe : l’autonomie des pupitres et la
responsabilité de chacun. Chaque musi-
cien joue sa ligne de manière autonome,
ce qui peut signifier une diversité d’at-
taques chez les cordes. A l’époque, on ne
notait pas les coups d’archet. Mais on
n’en essaie pas moins de respecter la
manière de chacun. Certains ajuste-
ments sont parfois nécessaires, mais ils
le sont dans le souci de combiner un im-
pératif de cohésion et de respect de l’in-
dividualité. Ce qui est extraordinaire
dans cet orchestre, c’est que son énergie
ressort davantage de l’intensité que de
la force du jeu. Il en résulte une beauté
du son qui n’est jamais suscitée à l’excès.

Vous jouez avec le Quatuor Cambini-

Paris. La relation entre musiciens est-
elle du même ordre ?
Elle est à la base même du jeu d’un qua-
tuor dont l’écoute réciproque est la plus
haute exigence. Nous faisons un travail
en profondeur sur les quatuors de
Haydn dont nous donnerons l’intégrale
sur huit ans. Pour notre plus grande
joie, nous avons été invités à jouer à Es-
terhaza, là où Haydn a officié comme
maître de musique.

Le programme de votre concert tourne
autour de Napoléon. Que vient y faire
le Requiem de Mozart ?
L’œuvre arrive à Paris dès 1801. Elle de-
vait être créée le 21 décembre, mais le
concert est reporté par le sacre de l’em-
pereur. Il va régulièrement faire partie
du quotidien de la Chapelle impériale et
sera exécuté en de nombreuses situa-
tions, mais dans une version modifiée
(c’était une pratique courante à
l’époque). L’Introït sera remplacé, cer-
taines sections déplacées, certains mou-
vements seront écourtés, voire suppri-
més.

Et les choses se compliquent avec la

messe du sacre.
Bonaparte vantait la douceur des mélo-
dies de Paisiello, très en cour à Paris où
le consul l’avait fait venir. On y a
d’ailleurs joué son Barbier de Séville
dans deux versions différentes : l’origi-
nal, mais avec des récitatifs réécrits à
l’Académie royale de musique, et une
autre sous forme d’opéra-comique où
on revient aux dialogues de Beaumar-
chais mais mis en vers. Napoléon confie
donc sa messe de sacre à Paisiello, au
grand dam de Cherubini et de Mehul
qui dominent le conservatoire. Leur
rancœur envers Paisiello resta tenace
mais, à son retour en Italie, c’est néan-
moins à Lesueur que Paisiello confia la
Chapelle impériale.

Cette messe n’affiche le décorum que
l’on pourrait attendre d’un sacre impé-
rial ?
Le penser serait mal connaître celui qui
va devenir empereur. Il est sincèrement
mélomane mais, en bon militaire, privi-
légie les choses courtes. Ce sera donc
avant tout une messe d’apaisement,
sans grandiloquence, mais néanmoins
très virtuose et avec des chœurs très sol-
licités. Ainsi ira la partition sans tam-
bour ni trompette, le compositeur se ré-
servant un panache d’une minute trente
à la fin en faisant donner toute l’harmo-
nie (bois et cuivres).

Bozar, le 27 avril. Réservation : www.bozar.be.

Julien Chauvin, l’homme
de la musique des LumièresM

U
S

IQ
U

E

Avec le Chœur de
chambre de Namur 
et son ensemble des
Concerts de la Loge,
Julien Chauvin consacre
son concert bruxellois à
la musique au temps 
de Napoléon.

« Cette musique induit

un dialogue continu

entre ombre et lumière

qui correspond à

l’“Ausklärung”

des Lumières. » © D.R.

Notre travail

repose sur un

double principe :

l’autonomie 

des pupitres et 

la responsabilité

de chacun

Les symphonies de
Haydn connaissent un
succès constant à Paris
où elles sont régulière-
ment jouées au Concert
spirituel à partir de 1777.
Ne voulant pas être en
reste, la société Olym-
pique commande fin
1784 une série de six
nouvelles symphonies au
maître viennois. Ce
seront les « Symphonies
parisiennes », qui porte-
ront les numéros de 82 à
87 dans la numérotation
de 1907.
Tout ici se déroule dans
un mélange d’ironie et
d’énergie, des inventions
instrumentales ironiques
(tel cet impétueux effet
de « ground » dans le
finale de la 82e L’ours).
Mais le chef va plus loin
et entend resituer la
musique de Haydn au
cœur des partitions qui
les entouraient à
l’époque. Des airs d’opé-
ras étrangers ou français,

le Stabat Mater de Haydn
ou des symphonies
françaises, dont certaines
dans la forme concer-
tante fort en vogue
(Devienne, Davaux). Une
leçon de musicologie qui
se déguste comme un
plaisir précieux.
Et il remet encore tout
récemment le couvert
avec une version arran-
gée, selon la norme du
moment, du Stabat Mater

de Pergolèse (l’Europe
fut très vite envahie par
des dizaines de copies et
d’arrangements). A Paris,
l’œuvre est un vrai tube
exécuté 82 fois entre
1753 et 1790 au Concert
spirituel, mais dans des
versions qui différaient
de l’original napolitain.
Chauvin nous propose
une version où les deux
solistes (Jodie Devos et
Adèle Charvet) sont
renforcées par un chœur
d’enfants à deux voix. S.M.

Les symphonies de Haydn remises
dans leur contexte de création

Thierry DEBROUX, Béatrix FERAUGE, Nathan FOURQUET-DUBART, 
Thierry JANSSEN, Tiphanie LEFRANÇOIS, Guy PION, Benoit VERHAERT, 

et les enfants en alternance Sophia BLOCH, Lily DEBROUX, Laetitia JOUS, 
Lilya MOUMEN, Jannah TOURNAY, Babette VERBEEK
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ENTRETIEN

SERGE MARTIN

C
ofondateur en 2005 avec Jeremy
Rhorer du Cercle de l’Harmonie,
Julien Chauvin s’en éloigne en

2005 pour fonder son propre ensemble,
les Concerts de la Loge, à la tête duquel
il se spécialise dans les pratiques or-
chestrales du Paris de la fin du XVIIIe

siècle. Pour ce faire, il établit des réfé-
rences d’équilibre, de lisibilité et d’im-
plication qui font de chacune de leur
réalisation un événement. Le 27 avril
prochain, ils donneront à Bozar un
concert inspiré de Napoléon et de ses
goûts musicaux avec une version origi-
nale du Requiem de Mozart et la Messe
qu’il commanda à Paisiello pour son
couronnement comme empereur des
Français.

Votre Concert de la Loge est reconnu
pour l’équilibre mesuré qu’il apporte
aux interprétations historiquement
informées.
Si on regarde ce qui est écrit dans la par-
tition en termes de tempo, d’accents ou
de dynamique, un équilibre naturel
s’impose : il y a des choses au-delà des-
quelles on ne peut pas aller. L’objectif
n’est pas de faire quelque chose de nou-
veau mais quelque chose de juste. Je
crois que l’on peut apporter à la mu-
sique de cette fin de XVIIIe siècle, une
lumière nouvelle sans ajouter des
nuances extrêmes. Cette musique induit
un dialogue continu entre ombre et lu-
mière qui correspond à l’Ausklärung
des Lumières.

Dès sa fondation en 1782, l’Orchestre
de la Loge olympique a joui d’une
remarquable réputation. Pourquoi ?
Il avait deux objectifs : établir des cri-

tères d’excellence en matière d’interpré-
tation musicale et permettre l’accès à la
musique à tous ceux qui le souhaitaient.
Cela tenait au fait qu’il disposait des
meilleurs musiciens en fonction sur la
place de Paris : futurs professeurs du
conservatoire, compositeurs, éditeurs et
solistes de l’Académie royale. En sous-
titre, il s’intitulait Société olympique de
la Parfaire Estime, c’est-à-dire un lieu
où les gens ont entre eux le plus haut de-
gré d’estime. Les idéaux sont proches de
ceux de la franc-maçonnerie à laquelle
appartenait à peu près tout ce qui
comptait en musique à l’époque. En fait,
c’est une application des principes des
Lumières à la vie musicale.

L’histoire de l’orchestre quadrille la vie
musicale parisienne depuis son origine.
L’appellation de l’orchestre bénéficiait
de cette référence dès sa création en
1782. Les Concerts de la Loge olym-
pique étaient en outre la continuation
des concerts des amateurs, premiers
concerts publics parisiens créés en 1770.
Les concerts s’arrêtent en 1789 mais re-
viennent après Thermidor sous plu-
sieurs formes jusqu’en 1814, notam-
ment au Théâtre olympique à partir de
1799. Leur activité est alors reprise par
la fameuse Société des concerts du
Conservatoire qui sera finalement ab-
sorbée par l’Orchestre de Paris lors de sa
fondation en 1967.

Vous dirigez assis en jouant du violon,
cela change-t-il la relation avec les
musiciens ?
C’est une tout autre histoire que le chef
traditionnel debout devant ses musi-
ciens. Notre travail repose sur un double
principe : l’autonomie des pupitres et la
responsabilité de chacun. Chaque musi-
cien joue sa ligne de manière autonome,
ce qui peut signifier une diversité d’at-
taques chez les cordes. A l’époque, on ne
notait pas les coups d’archet. Mais on
n’en essaie pas moins de respecter la
manière de chacun. Certains ajuste-
ments sont parfois nécessaires, mais ils
le sont dans le souci de combiner un im-
pératif de cohésion et de respect de l’in-
dividualité. Ce qui est extraordinaire
dans cet orchestre, c’est que son énergie
ressort davantage de l’intensité que de
la force du jeu. Il en résulte une beauté
du son qui n’est jamais suscitée à l’excès.

Vous jouez avec le Quatuor Cambini-

Paris. La relation entre musiciens est-
elle du même ordre ?
Elle est à la base même du jeu d’un qua-
tuor dont l’écoute réciproque est la plus
haute exigence. Nous faisons un travail
en profondeur sur les quatuors de
Haydn dont nous donnerons l’intégrale
sur huit ans. Pour notre plus grande
joie, nous avons été invités à jouer à Es-
terhaza, là où Haydn a officié comme
maître de musique.

Le programme de votre concert tourne
autour de Napoléon. Que vient y faire
le Requiem de Mozart ?
L’œuvre arrive à Paris dès 1801. Elle de-
vait être créée le 21 décembre, mais le
concert est reporté par le sacre de l’em-
pereur. Il va régulièrement faire partie
du quotidien de la Chapelle impériale et
sera exécuté en de nombreuses situa-
tions, mais dans une version modifiée
(c’était une pratique courante à
l’époque). L’Introït sera remplacé, cer-
taines sections déplacées, certains mou-
vements seront écourtés, voire suppri-
més.

Et les choses se compliquent avec la

messe du sacre.
Bonaparte vantait la douceur des mélo-
dies de Paisiello, très en cour à Paris où
le consul l’avait fait venir. On y a
d’ailleurs joué son Barbier de Séville
dans deux versions différentes : l’origi-
nal, mais avec des récitatifs réécrits à
l’Académie royale de musique, et une
autre sous forme d’opéra-comique où
on revient aux dialogues de Beaumar-
chais mais mis en vers. Napoléon confie
donc sa messe de sacre à Paisiello, au
grand dam de Cherubini et de Mehul
qui dominent le conservatoire. Leur
rancœur envers Paisiello resta tenace
mais, à son retour en Italie, c’est néan-
moins à Lesueur que Paisiello confia la
Chapelle impériale.

Cette messe n’affiche le décorum que
l’on pourrait attendre d’un sacre impé-
rial ?
Le penser serait mal connaître celui qui
va devenir empereur. Il est sincèrement
mélomane mais, en bon militaire, privi-
légie les choses courtes. Ce sera donc
avant tout une messe d’apaisement,
sans grandiloquence, mais néanmoins
très virtuose et avec des chœurs très sol-
licités. Ainsi ira la partition sans tam-
bour ni trompette, le compositeur se ré-
servant un panache d’une minute trente
à la fin en faisant donner toute l’harmo-
nie (bois et cuivres).

Bozar, le 27 avril. Réservation : www.bozar.be.

Julien Chauvin, l’homme
de la musique des LumièresM
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Avec le Chœur de
chambre de Namur 
et son ensemble des
Concerts de la Loge,
Julien Chauvin consacre
son concert bruxellois à
la musique au temps 
de Napoléon.

« Cette musique induit

un dialogue continu

entre ombre et lumière

qui correspond à

l’“Ausklärung”

des Lumières. » © D.R.

Notre travail

repose sur un

double principe :

l’autonomie 

des pupitres et 

la responsabilité

de chacun

Les symphonies de
Haydn connaissent un
succès constant à Paris
où elles sont régulière-
ment jouées au Concert
spirituel à partir de 1777.
Ne voulant pas être en
reste, la société Olym-
pique commande fin
1784 une série de six
nouvelles symphonies au
maître viennois. Ce
seront les « Symphonies
parisiennes », qui porte-
ront les numéros de 82 à
87 dans la numérotation
de 1907.
Tout ici se déroule dans
un mélange d’ironie et
d’énergie, des inventions
instrumentales ironiques
(tel cet impétueux effet
de « ground » dans le
finale de la 82e L’ours).
Mais le chef va plus loin
et entend resituer la
musique de Haydn au
cœur des partitions qui
les entouraient à
l’époque. Des airs d’opé-
ras étrangers ou français,

le Stabat Mater de Haydn
ou des symphonies
françaises, dont certaines
dans la forme concer-
tante fort en vogue
(Devienne, Davaux). Une
leçon de musicologie qui
se déguste comme un
plaisir précieux.
Et il remet encore tout
récemment le couvert
avec une version arran-
gée, selon la norme du
moment, du Stabat Mater

de Pergolèse (l’Europe
fut très vite envahie par
des dizaines de copies et
d’arrangements). A Paris,
l’œuvre est un vrai tube
exécuté 82 fois entre
1753 et 1790 au Concert
spirituel, mais dans des
versions qui différaient
de l’original napolitain.
Chauvin nous propose
une version où les deux
solistes (Jodie Devos et
Adèle Charvet) sont
renforcées par un chœur
d’enfants à deux voix. S.M.

Les symphonies de Haydn remises
dans leur contexte de création

Thierry DEBROUX, Béatrix FERAUGE, Nathan FOURQUET-DUBART, 
Thierry JANSSEN, Tiphanie LEFRANÇOIS, Guy PION, Benoit VERHAERT, 

et les enfants en alternance Sophia BLOCH, Lily DEBROUX, Laetitia JOUS, 
Lilya MOUMEN, Jannah TOURNAY, Babette VERBEEK
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Le Soir Samedi 23 et dimanche 24 avril 2022

28 culture

ENTRETIEN

SERGE MARTIN

C
ofondateur en 2005 avec Jeremy
Rhorer du Cercle de l’Harmonie,
Julien Chauvin s’en éloigne en

2005 pour fonder son propre ensemble,
les Concerts de la Loge, à la tête duquel
il se spécialise dans les pratiques or-
chestrales du Paris de la fin du XVIIIe

siècle. Pour ce faire, il établit des réfé-
rences d’équilibre, de lisibilité et d’im-
plication qui font de chacune de leur
réalisation un événement. Le 27 avril
prochain, ils donneront à Bozar un
concert inspiré de Napoléon et de ses
goûts musicaux avec une version origi-
nale du Requiem de Mozart et la Messe
qu’il commanda à Paisiello pour son
couronnement comme empereur des
Français.

Votre Concert de la Loge est reconnu
pour l’équilibre mesuré qu’il apporte
aux interprétations historiquement
informées.
Si on regarde ce qui est écrit dans la par-
tition en termes de tempo, d’accents ou
de dynamique, un équilibre naturel
s’impose : il y a des choses au-delà des-
quelles on ne peut pas aller. L’objectif
n’est pas de faire quelque chose de nou-
veau mais quelque chose de juste. Je
crois que l’on peut apporter à la mu-
sique de cette fin de XVIIIe siècle, une
lumière nouvelle sans ajouter des
nuances extrêmes. Cette musique induit
un dialogue continu entre ombre et lu-
mière qui correspond à l’Ausklärung
des Lumières.

Dès sa fondation en 1782, l’Orchestre
de la Loge olympique a joui d’une
remarquable réputation. Pourquoi ?
Il avait deux objectifs : établir des cri-

tères d’excellence en matière d’interpré-
tation musicale et permettre l’accès à la
musique à tous ceux qui le souhaitaient.
Cela tenait au fait qu’il disposait des
meilleurs musiciens en fonction sur la
place de Paris : futurs professeurs du
conservatoire, compositeurs, éditeurs et
solistes de l’Académie royale. En sous-
titre, il s’intitulait Société olympique de
la Parfaire Estime, c’est-à-dire un lieu
où les gens ont entre eux le plus haut de-
gré d’estime. Les idéaux sont proches de
ceux de la franc-maçonnerie à laquelle
appartenait à peu près tout ce qui
comptait en musique à l’époque. En fait,
c’est une application des principes des
Lumières à la vie musicale.

L’histoire de l’orchestre quadrille la vie
musicale parisienne depuis son origine.
L’appellation de l’orchestre bénéficiait
de cette référence dès sa création en
1782. Les Concerts de la Loge olym-
pique étaient en outre la continuation
des concerts des amateurs, premiers
concerts publics parisiens créés en 1770.
Les concerts s’arrêtent en 1789 mais re-
viennent après Thermidor sous plu-
sieurs formes jusqu’en 1814, notam-
ment au Théâtre olympique à partir de
1799. Leur activité est alors reprise par
la fameuse Société des concerts du
Conservatoire qui sera finalement ab-
sorbée par l’Orchestre de Paris lors de sa
fondation en 1967.

Vous dirigez assis en jouant du violon,
cela change-t-il la relation avec les
musiciens ?
C’est une tout autre histoire que le chef
traditionnel debout devant ses musi-
ciens. Notre travail repose sur un double
principe : l’autonomie des pupitres et la
responsabilité de chacun. Chaque musi-
cien joue sa ligne de manière autonome,
ce qui peut signifier une diversité d’at-
taques chez les cordes. A l’époque, on ne
notait pas les coups d’archet. Mais on
n’en essaie pas moins de respecter la
manière de chacun. Certains ajuste-
ments sont parfois nécessaires, mais ils
le sont dans le souci de combiner un im-
pératif de cohésion et de respect de l’in-
dividualité. Ce qui est extraordinaire
dans cet orchestre, c’est que son énergie
ressort davantage de l’intensité que de
la force du jeu. Il en résulte une beauté
du son qui n’est jamais suscitée à l’excès.

Vous jouez avec le Quatuor Cambini-

Paris. La relation entre musiciens est-
elle du même ordre ?
Elle est à la base même du jeu d’un qua-
tuor dont l’écoute réciproque est la plus
haute exigence. Nous faisons un travail
en profondeur sur les quatuors de
Haydn dont nous donnerons l’intégrale
sur huit ans. Pour notre plus grande
joie, nous avons été invités à jouer à Es-
terhaza, là où Haydn a officié comme
maître de musique.

Le programme de votre concert tourne
autour de Napoléon. Que vient y faire
le Requiem de Mozart ?
L’œuvre arrive à Paris dès 1801. Elle de-
vait être créée le 21 décembre, mais le
concert est reporté par le sacre de l’em-
pereur. Il va régulièrement faire partie
du quotidien de la Chapelle impériale et
sera exécuté en de nombreuses situa-
tions, mais dans une version modifiée
(c’était une pratique courante à
l’époque). L’Introït sera remplacé, cer-
taines sections déplacées, certains mou-
vements seront écourtés, voire suppri-
més.

Et les choses se compliquent avec la

messe du sacre.
Bonaparte vantait la douceur des mélo-
dies de Paisiello, très en cour à Paris où
le consul l’avait fait venir. On y a
d’ailleurs joué son Barbier de Séville
dans deux versions différentes : l’origi-
nal, mais avec des récitatifs réécrits à
l’Académie royale de musique, et une
autre sous forme d’opéra-comique où
on revient aux dialogues de Beaumar-
chais mais mis en vers. Napoléon confie
donc sa messe de sacre à Paisiello, au
grand dam de Cherubini et de Mehul
qui dominent le conservatoire. Leur
rancœur envers Paisiello resta tenace
mais, à son retour en Italie, c’est néan-
moins à Lesueur que Paisiello confia la
Chapelle impériale.

Cette messe n’affiche le décorum que
l’on pourrait attendre d’un sacre impé-
rial ?
Le penser serait mal connaître celui qui
va devenir empereur. Il est sincèrement
mélomane mais, en bon militaire, privi-
légie les choses courtes. Ce sera donc
avant tout une messe d’apaisement,
sans grandiloquence, mais néanmoins
très virtuose et avec des chœurs très sol-
licités. Ainsi ira la partition sans tam-
bour ni trompette, le compositeur se ré-
servant un panache d’une minute trente
à la fin en faisant donner toute l’harmo-
nie (bois et cuivres).

Bozar, le 27 avril. Réservation : www.bozar.be.

Julien Chauvin, l’homme
de la musique des LumièresM
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Avec le Chœur de
chambre de Namur 
et son ensemble des
Concerts de la Loge,
Julien Chauvin consacre
son concert bruxellois à
la musique au temps 
de Napoléon.

« Cette musique induit

un dialogue continu

entre ombre et lumière

qui correspond à

l’“Ausklärung”

des Lumières. » © D.R.

Notre travail

repose sur un

double principe :

l’autonomie 

des pupitres et 

la responsabilité

de chacun

Les symphonies de
Haydn connaissent un
succès constant à Paris
où elles sont régulière-
ment jouées au Concert
spirituel à partir de 1777.
Ne voulant pas être en
reste, la société Olym-
pique commande fin
1784 une série de six
nouvelles symphonies au
maître viennois. Ce
seront les « Symphonies
parisiennes », qui porte-
ront les numéros de 82 à
87 dans la numérotation
de 1907.
Tout ici se déroule dans
un mélange d’ironie et
d’énergie, des inventions
instrumentales ironiques
(tel cet impétueux effet
de « ground » dans le
finale de la 82e L’ours).
Mais le chef va plus loin
et entend resituer la
musique de Haydn au
cœur des partitions qui
les entouraient à
l’époque. Des airs d’opé-
ras étrangers ou français,

le Stabat Mater de Haydn
ou des symphonies
françaises, dont certaines
dans la forme concer-
tante fort en vogue
(Devienne, Davaux). Une
leçon de musicologie qui
se déguste comme un
plaisir précieux.
Et il remet encore tout
récemment le couvert
avec une version arran-
gée, selon la norme du
moment, du Stabat Mater

de Pergolèse (l’Europe
fut très vite envahie par
des dizaines de copies et
d’arrangements). A Paris,
l’œuvre est un vrai tube
exécuté 82 fois entre
1753 et 1790 au Concert
spirituel, mais dans des
versions qui différaient
de l’original napolitain.
Chauvin nous propose
une version où les deux
solistes (Jodie Devos et
Adèle Charvet) sont
renforcées par un chœur
d’enfants à deux voix. S.M.

Les symphonies de Haydn remises
dans leur contexte de création

Thierry DEBROUX, Béatrix FERAUGE, Nathan FOURQUET-DUBART, 
Thierry JANSSEN, Tiphanie LEFRANÇOIS, Guy PION, Benoit VERHAERT, 

et les enfants en alternance Sophia BLOCH, Lily DEBROUX, Laetitia JOUS, 
Lilya MOUMEN, Jannah TOURNAY, Babette VERBEEK
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Le Soir Samedi 23 et dimanche 24 avril 2022

28 culture

ENTRETIEN

SERGE MARTIN

C
ofondateur en 2005 avec Jeremy
Rhorer du Cercle de l’Harmonie,
Julien Chauvin s’en éloigne en

2005 pour fonder son propre ensemble,
les Concerts de la Loge, à la tête duquel
il se spécialise dans les pratiques or-
chestrales du Paris de la fin du XVIIIe

siècle. Pour ce faire, il établit des réfé-
rences d’équilibre, de lisibilité et d’im-
plication qui font de chacune de leur
réalisation un événement. Le 27 avril
prochain, ils donneront à Bozar un
concert inspiré de Napoléon et de ses
goûts musicaux avec une version origi-
nale du Requiem de Mozart et la Messe
qu’il commanda à Paisiello pour son
couronnement comme empereur des
Français.

Votre Concert de la Loge est reconnu
pour l’équilibre mesuré qu’il apporte
aux interprétations historiquement
informées.
Si on regarde ce qui est écrit dans la par-
tition en termes de tempo, d’accents ou
de dynamique, un équilibre naturel
s’impose : il y a des choses au-delà des-
quelles on ne peut pas aller. L’objectif
n’est pas de faire quelque chose de nou-
veau mais quelque chose de juste. Je
crois que l’on peut apporter à la mu-
sique de cette fin de XVIIIe siècle, une
lumière nouvelle sans ajouter des
nuances extrêmes. Cette musique induit
un dialogue continu entre ombre et lu-
mière qui correspond à l’Ausklärung
des Lumières.

Dès sa fondation en 1782, l’Orchestre
de la Loge olympique a joui d’une
remarquable réputation. Pourquoi ?
Il avait deux objectifs : établir des cri-

tères d’excellence en matière d’interpré-
tation musicale et permettre l’accès à la
musique à tous ceux qui le souhaitaient.
Cela tenait au fait qu’il disposait des
meilleurs musiciens en fonction sur la
place de Paris : futurs professeurs du
conservatoire, compositeurs, éditeurs et
solistes de l’Académie royale. En sous-
titre, il s’intitulait Société olympique de
la Parfaire Estime, c’est-à-dire un lieu
où les gens ont entre eux le plus haut de-
gré d’estime. Les idéaux sont proches de
ceux de la franc-maçonnerie à laquelle
appartenait à peu près tout ce qui
comptait en musique à l’époque. En fait,
c’est une application des principes des
Lumières à la vie musicale.

L’histoire de l’orchestre quadrille la vie
musicale parisienne depuis son origine.
L’appellation de l’orchestre bénéficiait
de cette référence dès sa création en
1782. Les Concerts de la Loge olym-
pique étaient en outre la continuation
des concerts des amateurs, premiers
concerts publics parisiens créés en 1770.
Les concerts s’arrêtent en 1789 mais re-
viennent après Thermidor sous plu-
sieurs formes jusqu’en 1814, notam-
ment au Théâtre olympique à partir de
1799. Leur activité est alors reprise par
la fameuse Société des concerts du
Conservatoire qui sera finalement ab-
sorbée par l’Orchestre de Paris lors de sa
fondation en 1967.

Vous dirigez assis en jouant du violon,
cela change-t-il la relation avec les
musiciens ?
C’est une tout autre histoire que le chef
traditionnel debout devant ses musi-
ciens. Notre travail repose sur un double
principe : l’autonomie des pupitres et la
responsabilité de chacun. Chaque musi-
cien joue sa ligne de manière autonome,
ce qui peut signifier une diversité d’at-
taques chez les cordes. A l’époque, on ne
notait pas les coups d’archet. Mais on
n’en essaie pas moins de respecter la
manière de chacun. Certains ajuste-
ments sont parfois nécessaires, mais ils
le sont dans le souci de combiner un im-
pératif de cohésion et de respect de l’in-
dividualité. Ce qui est extraordinaire
dans cet orchestre, c’est que son énergie
ressort davantage de l’intensité que de
la force du jeu. Il en résulte une beauté
du son qui n’est jamais suscitée à l’excès.

Vous jouez avec le Quatuor Cambini-

Paris. La relation entre musiciens est-
elle du même ordre ?
Elle est à la base même du jeu d’un qua-
tuor dont l’écoute réciproque est la plus
haute exigence. Nous faisons un travail
en profondeur sur les quatuors de
Haydn dont nous donnerons l’intégrale
sur huit ans. Pour notre plus grande
joie, nous avons été invités à jouer à Es-
terhaza, là où Haydn a officié comme
maître de musique.

Le programme de votre concert tourne
autour de Napoléon. Que vient y faire
le Requiem de Mozart ?
L’œuvre arrive à Paris dès 1801. Elle de-
vait être créée le 21 décembre, mais le
concert est reporté par le sacre de l’em-
pereur. Il va régulièrement faire partie
du quotidien de la Chapelle impériale et
sera exécuté en de nombreuses situa-
tions, mais dans une version modifiée
(c’était une pratique courante à
l’époque). L’Introït sera remplacé, cer-
taines sections déplacées, certains mou-
vements seront écourtés, voire suppri-
més.

Et les choses se compliquent avec la

messe du sacre.
Bonaparte vantait la douceur des mélo-
dies de Paisiello, très en cour à Paris où
le consul l’avait fait venir. On y a
d’ailleurs joué son Barbier de Séville
dans deux versions différentes : l’origi-
nal, mais avec des récitatifs réécrits à
l’Académie royale de musique, et une
autre sous forme d’opéra-comique où
on revient aux dialogues de Beaumar-
chais mais mis en vers. Napoléon confie
donc sa messe de sacre à Paisiello, au
grand dam de Cherubini et de Mehul
qui dominent le conservatoire. Leur
rancœur envers Paisiello resta tenace
mais, à son retour en Italie, c’est néan-
moins à Lesueur que Paisiello confia la
Chapelle impériale.

Cette messe n’affiche le décorum que
l’on pourrait attendre d’un sacre impé-
rial ?
Le penser serait mal connaître celui qui
va devenir empereur. Il est sincèrement
mélomane mais, en bon militaire, privi-
légie les choses courtes. Ce sera donc
avant tout une messe d’apaisement,
sans grandiloquence, mais néanmoins
très virtuose et avec des chœurs très sol-
licités. Ainsi ira la partition sans tam-
bour ni trompette, le compositeur se ré-
servant un panache d’une minute trente
à la fin en faisant donner toute l’harmo-
nie (bois et cuivres).

Bozar, le 27 avril. Réservation : www.bozar.be.

Julien Chauvin, l’homme
de la musique des LumièresM
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Avec le Chœur de
chambre de Namur 
et son ensemble des
Concerts de la Loge,
Julien Chauvin consacre
son concert bruxellois à
la musique au temps 
de Napoléon.

« Cette musique induit

un dialogue continu

entre ombre et lumière

qui correspond à

l’“Ausklärung”

des Lumières. » © D.R.

Notre travail

repose sur un

double principe :

l’autonomie 

des pupitres et 

la responsabilité

de chacun

Les symphonies de
Haydn connaissent un
succès constant à Paris
où elles sont régulière-
ment jouées au Concert
spirituel à partir de 1777.
Ne voulant pas être en
reste, la société Olym-
pique commande fin
1784 une série de six
nouvelles symphonies au
maître viennois. Ce
seront les « Symphonies
parisiennes », qui porte-
ront les numéros de 82 à
87 dans la numérotation
de 1907.
Tout ici se déroule dans
un mélange d’ironie et
d’énergie, des inventions
instrumentales ironiques
(tel cet impétueux effet
de « ground » dans le
finale de la 82e L’ours).
Mais le chef va plus loin
et entend resituer la
musique de Haydn au
cœur des partitions qui
les entouraient à
l’époque. Des airs d’opé-
ras étrangers ou français,

le Stabat Mater de Haydn
ou des symphonies
françaises, dont certaines
dans la forme concer-
tante fort en vogue
(Devienne, Davaux). Une
leçon de musicologie qui
se déguste comme un
plaisir précieux.
Et il remet encore tout
récemment le couvert
avec une version arran-
gée, selon la norme du
moment, du Stabat Mater

de Pergolèse (l’Europe
fut très vite envahie par
des dizaines de copies et
d’arrangements). A Paris,
l’œuvre est un vrai tube
exécuté 82 fois entre
1753 et 1790 au Concert
spirituel, mais dans des
versions qui différaient
de l’original napolitain.
Chauvin nous propose
une version où les deux
solistes (Jodie Devos et
Adèle Charvet) sont
renforcées par un chœur
d’enfants à deux voix. S.M.

Les symphonies de Haydn remises
dans leur contexte de création

Thierry DEBROUX, Béatrix FERAUGE, Nathan FOURQUET-DUBART, 
Thierry JANSSEN, Tiphanie LEFRANÇOIS, Guy PION, Benoit VERHAERT, 

et les enfants en alternance Sophia BLOCH, Lily DEBROUX, Laetitia JOUS, 
Lilya MOUMEN, Jannah TOURNAY, Babette VERBEEK
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de  MOLIÈRE 
Mise en scène Patrice MINCKE Assistanat Sandrine BONJEAN

Scénographie et costumes Renata GORKA 
Lumières Alain COLLET Maquillages et coiffures Djennifer MERDJAN 

Création musicale Daphné D’HEUR
En coproduction avec le théâtre de L’Eveil.

21.04 > 21.05.2022

L’ÉCOLE 
DES FEMMES 
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Pascal Crochet 🍄🍄
19 Avr. → 07 Mai 2022

Réservations 

02 737 16 01 

www.lerideau.brussels

Avec le soutien de la Fédération Wallonie-Bruxelles - Direction du Théâtre 

et de la Loterie Nationale. Avec l’appui de la Commune d’Ixelles.
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Olyrix,
29 avril 2022

Musikzen,
28 avril 2022
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Jeudi 28 avril 2022

Tout musikzen

Pergolèse et Haydn « adaptés »
Un beau Stabat Mater suivi d'une symphonie pas idéale
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Jeudi 28 avril 2022

Tout musikzen

Pergolèse et Haydn « adaptés »
Un beau Stabat Mater suivi d'une symphonie pas idéale
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Diapason,
mai 2022

Fono Forum,
mai 2022
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Julien Chauvin s’est adjoint le 
talent de deux artistes, dont les 
voix s’apparient à merveille  : la 
soprano belge Jodie Devos et la 
mezzo française Adèle Charvet. 
Soliste à part entière, la Maîtrise 
de Radio France s’impose, elle 
aussi, comme une entité distincte 
et apporte une certaine réma-
nence au dolorisme versatile de 
l’œuvre. Saluons, à ce titre, la 
ductilité juvénile et la belle assise 
sonore des pupitres (soprano/
alto) de l’institution radiopho-
nique.
Les timbres idéalement différen-
ciés et complémentaires des deux 
cantatrices offrent de réelles 
possibilités, en termes de cou-
l e u r s ,  d e  t e x t u r e s  e t 
 d’atmosphères ( le véhément 
Cujus animam de Jodie Devos, 
l’anxieux Quae moerebat d’Adèle 
Charvet...). Dès la pénétrante in-
troduction (Stabat Mater ) , la 
conversation fusionnelle des so-
listes et du chœur se révèle hyp-
notique, les souffles se superpo-
sant et se fondant avec une 
évidence tout simplement désar-
mante.
Le texte liturgique n’est, pour 
autant, jamais négligé. Chaque 
mot fait sens et prend son poids, 
chaque inflexion porte son ur-
gence .  Po in t  cu lm inan t  de 
l’œuvre, Quando corpus morietur 
s’étire, quant à lui, sur une seule 
et même respiration, permettant 
aux deux chanteuses d’atteindre 
un niveau de concentration su-
prême. Par la grâce d’ineffables 
entrelacs polychromes, el les 
sondent l’affliction avec une so-
briété bouleversante et gravent 
indéniablement la plus belle plage 
du disque.
Très inspiré, Julien Chauvin galva-
nise, comme toujours, sa forma-
t ion inst rumenta le .  Sous la 
c o n d u i t e  d e  s o n  a r c h e t , 
Le Concert de la Loge se montre 
aussi suave qu’acéré.
Le complément offre une tumul-
tueuse Symphonie n° 49  de 
Haydn (« La Passione »), dont la 
tonalité en fa mineur fait écho à 
c e l l e  d u  S t a b a t  M a t e r  d e 
Pergolesi. Une habile manière de 
prolonger le plaisir de ce pro-
gramme d’une éloquence remar-
quable.

CYRIL MAZIN

PERGOLESI
Stabat Mater
(+ Haydn : Symphonie n° 49)

Jodie Devos (soprano) - Adèle 
Charvet (mezzo-soprano)
Maîtrise de Radio France,
Le Concert de la Loge, dir.
Julien Chauvin

1 CD Alpha Classics ALPHA 784

Page emblématique de la mu-
sique re l ig ieuse baroque, le 
Stabat Mater de Pergolesi (1736) 
jouit d’une discographie abon-
dante, pour ne pas dire plétho-
rique. Aussi, lorsque de nouveaux 
interprètes choisissent de s’y 
confronter et d’y apposer leur 
marque, ils doivent, à la fois, faire 
preuve d’humilité et d’audace. En 
portant son choix sur une version 
pour deux voix féminines et 
chœur d’enfants, Julien Chauvin 
a vu juste et se distingue, sans 
conteste, de ses nombreux pré-
décesseurs.
Inspiré par différentes sources 
manuscrites, relatant plusieurs 
exécutions parisiennes données 
au fameux Concert Spirituel, entre 
1753 et 1790, le chef-violoniste 
français nous propose de redé-
couvrir l’œuvre de Pergolesi dans 
des termes inusuels. Car, si 
quelques impulsions rythmiques 
toutes personnelles sur la parti-
tion et la prononciation gallicane 
du latin font tendre l’oreille, c’est 
bel et bien le dialogue subtil entre 
soprano, alto et chœur qui frappe 
le plus.
Il faut dire que, pour cette gravure 
de studio, réalisée en avril 2021, 
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l’imploration de Nabucco (« Dio di 
Giuda »). Occasion de souligner, ici, 
l’excellence de la diction italienne 
de l’artiste.
La clarté décidément ténorisante 
de cet organe cuivré n’est peut-
être pas ce qui sied le mieux au 
sombre Luna dans Il trovatore 
(« Tutto è deserto... Il balen del suo 
sorriso »), et pas davantage au ja-
loux Renato dans Un ballo in 
 maschera (« Alzati... Eri tu »). Dans 
l’exhortation de Posa (« O Carlo, 
ascolta  ! »), dont les premières 
paroles lorgnent vers le vérisme, la 
mezza voce reprend heureusement 
ses droits.
La « Romance à l ’étoi le » de 
Wolfram (Tannhäuser), inattendue 
dans ce contexte, agit comme un 
baume musical sur les inflexions de 
l’ardent George Gagnidze, avant 
un « Finch’han dal vino » – air im-
proprement dit « du champagne » 
de Don Giovanni –, dont tout au 
moins la première partie nous 
console de tant de crimes vocaux 
parfois commis en son nom.
L’excellence des musiciens de 
l’orchestre Staatskapelle Weimar 
absout, elle, les alanguissements 
de leur chef, le Suédois Stefan 
Solyom, pour contribuer à faire de 
ce programme l’éminente « carte 
de visite » d’une grande voix, à 
suivre désormais avec une atten-
tion redoublée.

JEAN CABOURG

VÉRONIQUE GENS
SANDRINE PIAU
Rivales : Airs & duos d’opéras
et d’opéras-comiques français
La Belle Arsène, Ariane dans l’île 
de Naxos, La clemenza di Scipione, 
La clemenza di Tito, Alceste, Fanny 
Morna, L’Embarras des richesses, 
Démophon, Renaud, Aucassin et 
Nicolette, Camille
Le Concert de la Loge, dir.
Julien Chauvin

1 CD Alpha Classics ALPHA 824

Rivales : assurément, dans la vie, 
les sopranos françaises Sandrine 
Piau et Véronique Gens, nées à un 
an d’intervalle seulement, ne le 

sont pas, chacune à la tête d’une 
carrière désormais bien remplie, 
dans des répertoires plus complé-
mentaires qu’identiques. Rivales : 
Mme Dugazon et Mme Saint-
Huberty l’étaient-elles ? La pre-
mière s’imposa à la Comédie-
Italienne (rebaptisée, en 1780, 
Opéra-Comique)  ; la seconde 
brilla à l’Académie Royale de 
Musique, autrement dit l’Opéra de 
Paris.
À salles différentes, répertoires 
différents. Rosalie Dugazon (1755-
1821), protégée de la fameuse 
Mme Favart, établit sa réputation 
dans les ouvrages de Grétry, 
Monsigny et Dalayrac. Soprano 
relativement légère dans la pre-
mière partie de sa carrière, voca-
lement plus modeste et restreinte 
dans ses dernières années, elle fut 
l’une des rares artistes à laisser 
son nom à deux types lyriques, 
« première dugazon » et « deuxième 
dugazon », passant au fil du temps 
de l’amoureuse à la mère.
Antoinette Saint-Huberty (1756-
1812), de son côté, assura des 
emplois plus larges et drama-
t iques, comme Armide dans 
Renaud de Sacchini (qu’elle n’hé-
sita pas à soulever à sa vraie 
concurrente, Rosalie Levasseur) ou 
le rôle-titre d’Alceste de Gluck, 
réclamant une voix à la limite du 
soprano et du mezzo. Une chose 
est sûre : outre des vies sentimen-
tales romanesques, les deux can-
tatrices eurent en commun des 
talents de comédienne souvent 
vantés.
Dans cet album, gravé en studio, 
en juin 2021, Sandrine Piau et 
Véronique Gens, quatre airs cha-
cune et trois duos, s’en donnent à 
cœur joie, exploitant au mieux leur 
chant scrupuleux et raffiné, leur 
musicalité, leur art du bien-dire.
Sandrine Piau fait preuve d’une 
énergie impressionnante dans le 
tempétueux « Où suis- je  ?  » 

(La Belle Arsène de Monsigny), 
puis déploie une ligne émouvante 
en Sesto (La clemenza di Tito de 
Gluck) et Pauline (Fanny Morna de 
Louis-Luc Loiseau de Persuis), qui 
tombent idéalement dans sa voix. 
Quant à l’air de Nicolette, extrait 
d’Aucassin et Nicolette de Grétry, 
il lui offre l’occasion d’une transi-
tion réussie entre la tendresse et 
l’inquiétude.
Véronique Gens apporte l’urgence 
dramatique dont ont besoin 
 l’Alceste de Gluck (le fameux 
« Divinités du Styx »), Ariane (Ariane 
dans l’î le de Naxos de Jean-
Frédéric Edelmann) et Armide 
(Renaud de Sacchini). Ce qui ne 
l’empêche pas de faire assaut de 
charme et de simplicité en Rosette 
aimante, dans L’Embarras des 
 richesses de Grétry.
Les trois duos (La clemenza di 
Scipione de Johann Christian 
Bach, Démophon de Cherubini, 
Camille de Dalayrac) sont tout 
aussi bienvenus, avec une mention 
particulière pour la virtuosité du 
premier.
Autre atout précieux de ce CD, en 
plus d’un programme annonçant 
fièrement huit premières discogra-
phiques mondiales, la présence du 
Concert de la Loge. Les sonorités 
affûtées, les cordes brillantes, les 
bois clairs et fruités sont un régal 
pour l’oreille. Quant à la direction, 
dynamique et vivante, de Julien 
Chauvin, elle fait de l’orchestre un 
partenaire à part entière des can-
tatrices.
Deux artistes à leur zénith, une 
formation instrumentale qui prend 
rang parmi les meilleures, une mine 
de découvertes : autant dire une 
anthologie unique.

MICHEL PAROUTY

SAMUEL HASSELHORN
Schubert : Glaube, Hoffnung, Liebe
Joseph Middleton (piano)

1 CD Harmonia Mundi HMM 902689

En 2018, le jeune baryton allemand 
Samuel Hasselhorn remportait 
haut la main l’édition chant du 
Concours « Reine Élisabeth ». À 

GEORGE GAGNIDZE
Opera Arias
Pagliacci, Andrea Chénier,
La traviata, Macbeth, Nabucco,
Il trovatore, Un ballo in maschera, 
Don Carlo, Tannhäuser,
Don Giovanni
Staatskapelle Weimar, dir.
Stefan Solyom

1 CD Orfeo C 210221

&&&&

Enregistré en studio, en 2013, le 
premier récital discographique du 
b a r y t o n  g é o r g i e n  G e o r g e 
Gagnidze, que l’Opéra National de 
Paris a accueilli dans Francesca da 
Rimini (2011), Tosca (2014), Aida 
(2016), La traviata (2018) et Otello 
(2019), sort – enfin ! – chez Orfeo. 
Raison supplémentaire pour lui 
accorder toute l’importance qu’il 
mérite.
S’ impose d’emblée, dans le 
« Prologue » de Pagliacci et l’air 
« Nemico della patria ? » d’Andrea 
Chénier, une voix bien charpentée 
et souple, rougeoyante dans le 
grave, aux aigus de « baryténor ». 
L’éloquence de Tonio, comme 
l’amertume de Carlo Gérard, se 
drapent dans un phrasé envelop-
pant, ombré de nuances.
Verdi, compositeur favori de 
George Gagnidze, vient ensuite 
confirmer, en les modulant, ces 
traits caractéristiques. La rondeur 
consolatrice de Giorgio Germont 
(« Di Provenza il mar, il suol ») 
conjugue encore subti l i té du 
phrasé et lenteur complaisante, 
alors que le récitatif de Macbeth 
(« Perfidi  ! ») se convulse à l’or-
chestre, avant un « Pietà, rispetto, 
amore » tout aussi émouvant que 
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l’imploration de Nabucco (« Dio di 
Giuda »). Occasion de souligner, ici, 
l’excellence de la diction italienne 
de l’artiste.
La clarté décidément ténorisante 
de cet organe cuivré n’est peut-
être pas ce qui sied le mieux au 
sombre Luna dans Il trovatore 
(« Tutto è deserto... Il balen del suo 
sorriso »), et pas davantage au ja-
loux Renato dans Un ballo in 
 maschera (« Alzati... Eri tu »). Dans 
l’exhortation de Posa (« O Carlo, 
ascolta  ! »), dont les premières 
paroles lorgnent vers le vérisme, la 
mezza voce reprend heureusement 
ses droits.
La « Romance à l ’étoi le » de 
Wolfram (Tannhäuser), inattendue 
dans ce contexte, agit comme un 
baume musical sur les inflexions de 
l’ardent George Gagnidze, avant 
un « Finch’han dal vino » – air im-
proprement dit « du champagne » 
de Don Giovanni –, dont tout au 
moins la première partie nous 
console de tant de crimes vocaux 
parfois commis en son nom.
L’excellence des musiciens de 
l’orchestre Staatskapelle Weimar 
absout, elle, les alanguissements 
de leur chef, le Suédois Stefan 
Solyom, pour contribuer à faire de 
ce programme l’éminente « carte 
de visite » d’une grande voix, à 
suivre désormais avec une atten-
tion redoublée.

JEAN CABOURG

VÉRONIQUE GENS
SANDRINE PIAU
Rivales : Airs & duos d’opéras
et d’opéras-comiques français
La Belle Arsène, Ariane dans l’île 
de Naxos, La clemenza di Scipione, 
La clemenza di Tito, Alceste, Fanny 
Morna, L’Embarras des richesses, 
Démophon, Renaud, Aucassin et 
Nicolette, Camille
Le Concert de la Loge, dir.
Julien Chauvin

1 CD Alpha Classics ALPHA 824

Rivales : assurément, dans la vie, 
les sopranos françaises Sandrine 
Piau et Véronique Gens, nées à un 
an d’intervalle seulement, ne le 

sont pas, chacune à la tête d’une 
carrière désormais bien remplie, 
dans des répertoires plus complé-
mentaires qu’identiques. Rivales : 
Mme Dugazon et Mme Saint-
Huberty l’étaient-elles ? La pre-
mière s’imposa à la Comédie-
Italienne (rebaptisée, en 1780, 
Opéra-Comique)  ; la seconde 
brilla à l’Académie Royale de 
Musique, autrement dit l’Opéra de 
Paris.
À salles différentes, répertoires 
différents. Rosalie Dugazon (1755-
1821), protégée de la fameuse 
Mme Favart, établit sa réputation 
dans les ouvrages de Grétry, 
Monsigny et Dalayrac. Soprano 
relativement légère dans la pre-
mière partie de sa carrière, voca-
lement plus modeste et restreinte 
dans ses dernières années, elle fut 
l’une des rares artistes à laisser 
son nom à deux types lyriques, 
« première dugazon » et « deuxième 
dugazon », passant au fil du temps 
de l’amoureuse à la mère.
Antoinette Saint-Huberty (1756-
1812), de son côté, assura des 
emplois plus larges et drama-
t iques, comme Armide dans 
Renaud de Sacchini (qu’elle n’hé-
sita pas à soulever à sa vraie 
concurrente, Rosalie Levasseur) ou 
le rôle-titre d’Alceste de Gluck, 
réclamant une voix à la limite du 
soprano et du mezzo. Une chose 
est sûre : outre des vies sentimen-
tales romanesques, les deux can-
tatrices eurent en commun des 
talents de comédienne souvent 
vantés.
Dans cet album, gravé en studio, 
en juin 2021, Sandrine Piau et 
Véronique Gens, quatre airs cha-
cune et trois duos, s’en donnent à 
cœur joie, exploitant au mieux leur 
chant scrupuleux et raffiné, leur 
musicalité, leur art du bien-dire.
Sandrine Piau fait preuve d’une 
énergie impressionnante dans le 
tempétueux « Où suis- je  ?  » 

(La Belle Arsène de Monsigny), 
puis déploie une ligne émouvante 
en Sesto (La clemenza di Tito de 
Gluck) et Pauline (Fanny Morna de 
Louis-Luc Loiseau de Persuis), qui 
tombent idéalement dans sa voix. 
Quant à l’air de Nicolette, extrait 
d’Aucassin et Nicolette de Grétry, 
il lui offre l’occasion d’une transi-
tion réussie entre la tendresse et 
l’inquiétude.
Véronique Gens apporte l’urgence 
dramatique dont ont besoin 
 l’Alceste de Gluck (le fameux 
« Divinités du Styx »), Ariane (Ariane 
dans l’î le de Naxos de Jean-
Frédéric Edelmann) et Armide 
(Renaud de Sacchini). Ce qui ne 
l’empêche pas de faire assaut de 
charme et de simplicité en Rosette 
aimante, dans L’Embarras des 
 richesses de Grétry.
Les trois duos (La clemenza di 
Scipione de Johann Christian 
Bach, Démophon de Cherubini, 
Camille de Dalayrac) sont tout 
aussi bienvenus, avec une mention 
particulière pour la virtuosité du 
premier.
Autre atout précieux de ce CD, en 
plus d’un programme annonçant 
fièrement huit premières discogra-
phiques mondiales, la présence du 
Concert de la Loge. Les sonorités 
affûtées, les cordes brillantes, les 
bois clairs et fruités sont un régal 
pour l’oreille. Quant à la direction, 
dynamique et vivante, de Julien 
Chauvin, elle fait de l’orchestre un 
partenaire à part entière des can-
tatrices.
Deux artistes à leur zénith, une 
formation instrumentale qui prend 
rang parmi les meilleures, une mine 
de découvertes : autant dire une 
anthologie unique.
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Enregistré en studio, en 2013, le 
premier récital discographique du 
b a r y t o n  g é o r g i e n  G e o r g e 
Gagnidze, que l’Opéra National de 
Paris a accueilli dans Francesca da 
Rimini (2011), Tosca (2014), Aida 
(2016), La traviata (2018) et Otello 
(2019), sort – enfin ! – chez Orfeo. 
Raison supplémentaire pour lui 
accorder toute l’importance qu’il 
mérite.
S’ impose d’emblée, dans le 
« Prologue » de Pagliacci et l’air 
« Nemico della patria ? » d’Andrea 
Chénier, une voix bien charpentée 
et souple, rougeoyante dans le 
grave, aux aigus de « baryténor ». 
L’éloquence de Tonio, comme 
l’amertume de Carlo Gérard, se 
drapent dans un phrasé envelop-
pant, ombré de nuances.
Verdi, compositeur favori de 
George Gagnidze, vient ensuite 
confirmer, en les modulant, ces 
traits caractéristiques. La rondeur 
consolatrice de Giorgio Germont 
(« Di Provenza il mar, il suol ») 
conjugue encore subti l i té du 
phrasé et lenteur complaisante, 
alors que le récitatif de Macbeth 
(« Perfidi  ! ») se convulse à l’or-
chestre, avant un « Pietà, rispetto, 
amore » tout aussi émouvant que 
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l’imploration de Nabucco (« Dio di 
Giuda »). Occasion de souligner, ici, 
l’excellence de la diction italienne 
de l’artiste.
La clarté décidément ténorisante 
de cet organe cuivré n’est peut-
être pas ce qui sied le mieux au 
sombre Luna dans Il trovatore 
(« Tutto è deserto... Il balen del suo 
sorriso »), et pas davantage au ja-
loux Renato dans Un ballo in 
 maschera (« Alzati... Eri tu »). Dans 
l’exhortation de Posa (« O Carlo, 
ascolta  ! »), dont les premières 
paroles lorgnent vers le vérisme, la 
mezza voce reprend heureusement 
ses droits.
La « Romance à l ’étoi le » de 
Wolfram (Tannhäuser), inattendue 
dans ce contexte, agit comme un 
baume musical sur les inflexions de 
l’ardent George Gagnidze, avant 
un « Finch’han dal vino » – air im-
proprement dit « du champagne » 
de Don Giovanni –, dont tout au 
moins la première partie nous 
console de tant de crimes vocaux 
parfois commis en son nom.
L’excellence des musiciens de 
l’orchestre Staatskapelle Weimar 
absout, elle, les alanguissements 
de leur chef, le Suédois Stefan 
Solyom, pour contribuer à faire de 
ce programme l’éminente « carte 
de visite » d’une grande voix, à 
suivre désormais avec une atten-
tion redoublée.

JEAN CABOURG

VÉRONIQUE GENS
SANDRINE PIAU
Rivales : Airs & duos d’opéras
et d’opéras-comiques français
La Belle Arsène, Ariane dans l’île 
de Naxos, La clemenza di Scipione, 
La clemenza di Tito, Alceste, Fanny 
Morna, L’Embarras des richesses, 
Démophon, Renaud, Aucassin et 
Nicolette, Camille
Le Concert de la Loge, dir.
Julien Chauvin
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Rivales : assurément, dans la vie, 
les sopranos françaises Sandrine 
Piau et Véronique Gens, nées à un 
an d’intervalle seulement, ne le 

sont pas, chacune à la tête d’une 
carrière désormais bien remplie, 
dans des répertoires plus complé-
mentaires qu’identiques. Rivales : 
Mme Dugazon et Mme Saint-
Huberty l’étaient-elles ? La pre-
mière s’imposa à la Comédie-
Italienne (rebaptisée, en 1780, 
Opéra-Comique)  ; la seconde 
brilla à l’Académie Royale de 
Musique, autrement dit l’Opéra de 
Paris.
À salles différentes, répertoires 
différents. Rosalie Dugazon (1755-
1821), protégée de la fameuse 
Mme Favart, établit sa réputation 
dans les ouvrages de Grétry, 
Monsigny et Dalayrac. Soprano 
relativement légère dans la pre-
mière partie de sa carrière, voca-
lement plus modeste et restreinte 
dans ses dernières années, elle fut 
l’une des rares artistes à laisser 
son nom à deux types lyriques, 
« première dugazon » et « deuxième 
dugazon », passant au fil du temps 
de l’amoureuse à la mère.
Antoinette Saint-Huberty (1756-
1812), de son côté, assura des 
emplois plus larges et drama-
t iques, comme Armide dans 
Renaud de Sacchini (qu’elle n’hé-
sita pas à soulever à sa vraie 
concurrente, Rosalie Levasseur) ou 
le rôle-titre d’Alceste de Gluck, 
réclamant une voix à la limite du 
soprano et du mezzo. Une chose 
est sûre : outre des vies sentimen-
tales romanesques, les deux can-
tatrices eurent en commun des 
talents de comédienne souvent 
vantés.
Dans cet album, gravé en studio, 
en juin 2021, Sandrine Piau et 
Véronique Gens, quatre airs cha-
cune et trois duos, s’en donnent à 
cœur joie, exploitant au mieux leur 
chant scrupuleux et raffiné, leur 
musicalité, leur art du bien-dire.
Sandrine Piau fait preuve d’une 
énergie impressionnante dans le 
tempétueux « Où suis- je  ?  » 

(La Belle Arsène de Monsigny), 
puis déploie une ligne émouvante 
en Sesto (La clemenza di Tito de 
Gluck) et Pauline (Fanny Morna de 
Louis-Luc Loiseau de Persuis), qui 
tombent idéalement dans sa voix. 
Quant à l’air de Nicolette, extrait 
d’Aucassin et Nicolette de Grétry, 
il lui offre l’occasion d’une transi-
tion réussie entre la tendresse et 
l’inquiétude.
Véronique Gens apporte l’urgence 
dramatique dont ont besoin 
 l’Alceste de Gluck (le fameux 
« Divinités du Styx »), Ariane (Ariane 
dans l’î le de Naxos de Jean-
Frédéric Edelmann) et Armide 
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Enregistré en studio, en 2013, le 
premier récital discographique du 
b a r y t o n  g é o r g i e n  G e o r g e 
Gagnidze, que l’Opéra National de 
Paris a accueilli dans Francesca da 
Rimini (2011), Tosca (2014), Aida 
(2016), La traviata (2018) et Otello 
(2019), sort – enfin ! – chez Orfeo. 
Raison supplémentaire pour lui 
accorder toute l’importance qu’il 
mérite.
S’ impose d’emblée, dans le 
« Prologue » de Pagliacci et l’air 
« Nemico della patria ? » d’Andrea 
Chénier, une voix bien charpentée 
et souple, rougeoyante dans le 
grave, aux aigus de « baryténor ». 
L’éloquence de Tonio, comme 
l’amertume de Carlo Gérard, se 
drapent dans un phrasé envelop-
pant, ombré de nuances.
Verdi, compositeur favori de 
George Gagnidze, vient ensuite 
confirmer, en les modulant, ces 
traits caractéristiques. La rondeur 
consolatrice de Giorgio Germont 
(« Di Provenza il mar, il suol ») 
conjugue encore subti l i té du 
phrasé et lenteur complaisante, 
alors que le récitatif de Macbeth 
(« Perfidi  ! ») se convulse à l’or-
chestre, avant un « Pietà, rispetto, 
amore » tout aussi émouvant que 
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l’imploration de Nabucco (« Dio di 
Giuda »). Occasion de souligner, ici, 
l’excellence de la diction italienne 
de l’artiste.
La clarté décidément ténorisante 
de cet organe cuivré n’est peut-
être pas ce qui sied le mieux au 
sombre Luna dans Il trovatore 
(« Tutto è deserto... Il balen del suo 
sorriso »), et pas davantage au ja-
loux Renato dans Un ballo in 
 maschera (« Alzati... Eri tu »). Dans 
l’exhortation de Posa (« O Carlo, 
ascolta  ! »), dont les premières 
paroles lorgnent vers le vérisme, la 
mezza voce reprend heureusement 
ses droits.
La « Romance à l ’étoi le » de 
Wolfram (Tannhäuser), inattendue 
dans ce contexte, agit comme un 
baume musical sur les inflexions de 
l’ardent George Gagnidze, avant 
un « Finch’han dal vino » – air im-
proprement dit « du champagne » 
de Don Giovanni –, dont tout au 
moins la première partie nous 
console de tant de crimes vocaux 
parfois commis en son nom.
L’excellence des musiciens de 
l’orchestre Staatskapelle Weimar 
absout, elle, les alanguissements 
de leur chef, le Suédois Stefan 
Solyom, pour contribuer à faire de 
ce programme l’éminente « carte 
de visite » d’une grande voix, à 
suivre désormais avec une atten-
tion redoublée.

JEAN CABOURG

VÉRONIQUE GENS
SANDRINE PIAU
Rivales : Airs & duos d’opéras
et d’opéras-comiques français
La Belle Arsène, Ariane dans l’île 
de Naxos, La clemenza di Scipione, 
La clemenza di Tito, Alceste, Fanny 
Morna, L’Embarras des richesses, 
Démophon, Renaud, Aucassin et 
Nicolette, Camille
Le Concert de la Loge, dir.
Julien Chauvin

1 CD Alpha Classics ALPHA 824

Rivales : assurément, dans la vie, 
les sopranos françaises Sandrine 
Piau et Véronique Gens, nées à un 
an d’intervalle seulement, ne le 

sont pas, chacune à la tête d’une 
carrière désormais bien remplie, 
dans des répertoires plus complé-
mentaires qu’identiques. Rivales : 
Mme Dugazon et Mme Saint-
Huberty l’étaient-elles ? La pre-
mière s’imposa à la Comédie-
Italienne (rebaptisée, en 1780, 
Opéra-Comique)  ; la seconde 
brilla à l’Académie Royale de 
Musique, autrement dit l’Opéra de 
Paris.
À salles différentes, répertoires 
différents. Rosalie Dugazon (1755-
1821), protégée de la fameuse 
Mme Favart, établit sa réputation 
dans les ouvrages de Grétry, 
Monsigny et Dalayrac. Soprano 
relativement légère dans la pre-
mière partie de sa carrière, voca-
lement plus modeste et restreinte 
dans ses dernières années, elle fut 
l’une des rares artistes à laisser 
son nom à deux types lyriques, 
« première dugazon » et « deuxième 
dugazon », passant au fil du temps 
de l’amoureuse à la mère.
Antoinette Saint-Huberty (1756-
1812), de son côté, assura des 
emplois plus larges et drama-
t iques, comme Armide dans 
Renaud de Sacchini (qu’elle n’hé-
sita pas à soulever à sa vraie 
concurrente, Rosalie Levasseur) ou 
le rôle-titre d’Alceste de Gluck, 
réclamant une voix à la limite du 
soprano et du mezzo. Une chose 
est sûre : outre des vies sentimen-
tales romanesques, les deux can-
tatrices eurent en commun des 
talents de comédienne souvent 
vantés.
Dans cet album, gravé en studio, 
en juin 2021, Sandrine Piau et 
Véronique Gens, quatre airs cha-
cune et trois duos, s’en donnent à 
cœur joie, exploitant au mieux leur 
chant scrupuleux et raffiné, leur 
musicalité, leur art du bien-dire.
Sandrine Piau fait preuve d’une 
énergie impressionnante dans le 
tempétueux « Où suis- je  ?  » 

(La Belle Arsène de Monsigny), 
puis déploie une ligne émouvante 
en Sesto (La clemenza di Tito de 
Gluck) et Pauline (Fanny Morna de 
Louis-Luc Loiseau de Persuis), qui 
tombent idéalement dans sa voix. 
Quant à l’air de Nicolette, extrait 
d’Aucassin et Nicolette de Grétry, 
il lui offre l’occasion d’une transi-
tion réussie entre la tendresse et 
l’inquiétude.
Véronique Gens apporte l’urgence 
dramatique dont ont besoin 
 l’Alceste de Gluck (le fameux 
« Divinités du Styx »), Ariane (Ariane 
dans l’î le de Naxos de Jean-
Frédéric Edelmann) et Armide 
(Renaud de Sacchini). Ce qui ne 
l’empêche pas de faire assaut de 
charme et de simplicité en Rosette 
aimante, dans L’Embarras des 
 richesses de Grétry.
Les trois duos (La clemenza di 
Scipione de Johann Christian 
Bach, Démophon de Cherubini, 
Camille de Dalayrac) sont tout 
aussi bienvenus, avec une mention 
particulière pour la virtuosité du 
premier.
Autre atout précieux de ce CD, en 
plus d’un programme annonçant 
fièrement huit premières discogra-
phiques mondiales, la présence du 
Concert de la Loge. Les sonorités 
affûtées, les cordes brillantes, les 
bois clairs et fruités sont un régal 
pour l’oreille. Quant à la direction, 
dynamique et vivante, de Julien 
Chauvin, elle fait de l’orchestre un 
partenaire à part entière des can-
tatrices.
Deux artistes à leur zénith, une 
formation instrumentale qui prend 
rang parmi les meilleures, une mine 
de découvertes : autant dire une 
anthologie unique.
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★★★☆☆
« What’s It Gonna Take ? » (Exile-Virgin).

L’infatigable Van the Man, à 76 ans,

publie son 43e album ! Dire qu’à l’âge de

11 ans, en 1956, l’Irlandais de Belfast

formait son premier groupe de skiffle. Le

revoici avec son album annuel de nou-

velles compositions toujours gorgées de

cuivres, de blues, de boogie et de soul.

Un disque qu’il viendra défendre au Gent

Jazz Festival cet été. Van Morrison est

comme un cultivateur labourant son

champ avec passion, sans jamais se

fatiguer ni se lasser. Comme le bon

vieux, il vieillit à merveille, sa voix gou-

leyante se mettant au service d’arrange-

ments relevés par orgue, chœurs et

cuivres enregistrés entre les studios Real

World de Peter Gabriel, le Bath Spa Ho-

tel, le studio de Richard Dunn, le Cullo-

den Hotel d’Hollywood Studio et les

Musicbox Studios. Véritable pèlerin de la

musique, Van réussit le tour de force de

livrer une musique quasi centenaire avec

des ingrédients traditionnels tout en

donnant l’impression de se renouveler

sans cesse. Un miracle répété tous les

ans !

T.C.

Inlassable
et infatigable
Van Morrison ★★★★☆

Stunt Records

Alors que le cornet à pistons (il y en a

trois) est l’instrument familier des fan-

fares de La Nouvelle-Orléans, alors que

Louis Armstrong a joué du cornet et n’a

choisi la trompette qu’à 27 ans, les

grandes formations des années 30 à 50

ne l’ont quasiment pas utilisé, ni le bop,

ni le cool. Le cornet n’est redevenu un

véritable instrument jazz que sous les

doigts funky de Nat Adderley et free de

Don Cherry, dans les années 60. Aujour-

d’hui, qui joue encore du cornet ? Tobias

Wiklund. Le Suédois est trompettiste

mais il s’intéresse aussi aux esthétiques

qu’ouvre cet instrument, entre le mor-

dant et le brillant de la trompette et le

velouté du bugle, au son plus sombre,

plus fragile et qu’on peut parfois jouer

en falsetto, comme dans « Nothing,

nothing, nothing », un des dix morceaux

de Silver Needle, son dernier album. Et

qu’il a enregistré tout en acoustique.

« Nous n’avons utilisé aucune amplifica-

tion ni aucun casque pendant l’enregis-

trement de cet album », explique-t-il.

« Nous étions très proches les uns des

autres dans le studio et nous avons

maintenu un niveau de volume qui

permettait à chacun d’entendre ce que

les autres jouaient. » Il y joue en quartet

avec piano, basse, batterie. Mais aussi,

sur certaines pistes, avec quatre cuivres

en plus, trompette, trombone, eupho-

nium et tuba. Ce qui permet à Tobias

Wiklund des ambiances éparses. On le

retrouve dans du jazz qui sonne tradi-

tionnel, New Orleans, et dans du jazz très

contemporain. Une diversité agréable

pour un album très réussi, emballant,

chatoyant. Ah oui ! Le Silver Needle du

titre n’est pas une aiguille d’argent ser-

vant aux junkies mais, simplement, le thé

favori du cornettiste. JEAN-CLAUDE

VANTROYEN

Le cornet de
Tobias Wiklund

★★★★☆
BR Klassik

Petit à petit, la Radio bavaroise édite les

derniers témoignages non encore dispo-

nible de cet immense chef que fut Mariss

Jansons. Le revoici dans un Chostako-

vitch savoureux : étincelant en compa-

gnie d’Yefim Bronfman et de l’incroyable

trompette solo de l’orchestre Hannes

Läubin, dans un décapant 1er concerto,

vif, allègre et persifleur dans une 9e

symphonie qu’on a rarement entendue

aussi ironique. S.M.

Jansons
Chostakovitch

★★★★☆
Alpha

Rivales ? Si peu en fait mais tellement

bien dans leurs interprétations… On

nage dans l’opéra français du XVIIIe siècle,

de Grétry à Gluck en passant par Sacchi-

ni, Monsigny, Dalayrac sans parler de

Gluck et Cherubini. En tout 11 morceaux

mais dont 8 sont des premières mon-

diales : 4 airs solo pour chacune et

3 duos de J.C.Bach, Cherubini et Dalay-

rac. Le tout soutenu par ces fins connais-

seurs de cette époque que sont Julien

Chauvin et son Concert de la Loge. S.M.

Gens, Piau
Rivales

MUSIQUES CRITIQUES

Ouest France, La Maine Libre,
24 mai 2022
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BBC Music Magazine,
30 mai 2022
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     

      

      

      

     

      

     

    

     

      

     

   

      

      

      

   

      

      

     

     

     

     

    

       

    

    

       

   

      

       

       

    

      

       

      

    

  

 

 

  

    

    

   

 

       

 

  

   

   

   

    

       

       

      

     

     

      

       

        

     

     

      

       

     

    

       

    

     

    

      

    

   

        

      

    

     

       

       

      

       

      

    

      

   

 

  

  

     

    

    

   

    

    

    

 
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  

 

   
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   

  
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     
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     

      

 

      

      

       

     

   

    

    

     

     

      

      

   

     
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      
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      
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     
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 
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       

      

      

        

     

     

    

     

     

       

      

    

      

      

     

     

      

     

       

     

      

  

 

 

          
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  



     

     

      

    

     

      

      

      

     

      

     

    

     

      

     

   

      

      

      

   

      

      

     

     

     

     

    

       

    

    

       

   

      

       

       

    

      

       

      

    

  

 

 

  

    

    

   

 

       

 

  

   

   

   

    

       

       

      

     

     

      

       

        

     

     

      

       

     

    

       

    

     

    

      

    

   

        

      

    

     

       

       

      

       

      

    

      

   

 

  

  

     

    

    

   

    

    

    

 

       

  

 

   

   

   

  

    

      

        

        

       

     

    

       

      

     

      

 

      

      

       

     

   

    

    

     

     

      

      

   

     

      

     

      

      

     

     

      

      

      

     

       

      

       

     

    

    

      

   

 

 

 

       

    

   

     

      

     

     

    

 

    

     

 

       

  

  

   

  

   

  

    

     

    

    

      

    

      

     

     

     

     

       

      

    

     

       

      

         

     

        

    

     

       

      

      

        

     

     

    

     

     

       

      

    

      

      

     

     

      

     

       

     

      

  

 

 

          


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



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La République du Centre,
25 mai 2022
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BBC Music Magazine,
30 mai 2022
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  





















  


























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























































  

   

     

 









   









 



 























































 











 

 

 

 

 

     

       
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La distinción de grabaciones excepcionales se concede a las novedades que a juicio del crítico y
de la dirección de la revista presenten un gran interés artístico o sean de absoluta referencia.
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Couplets. Ballads. Suites
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Nacht. Chansonnier y director: 
HK Gruber. Ensemble “die reihe”
Klangforum Wien 
CAPRICCIO C5434 (2 CD)
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RIVALES
Obras de Monsigny, J.C. Bach, Grétry,
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Véronique Gens, sopranos. 
Le Concert de la Loge. Director y
violín: Julien Chauvin 
ALPHA 824 (1 CD)
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El trío formado por el violinista Leonidas
Kavakos, el violonchelista Yo-Yo Ma y el
pianista Emanuel Ax dejó no hace mucho un
extraordinario álbum dedicado a los tríos de
Johannes Brahms, en este mismo sello. Las
interpretaciones de esta grabación que ahora se
comenta son, faltaría más, magníficas. Pero
uno se queda con la sensación de asistir a un
disco algo raro. No hay texto alguno que
acompañe al mismo. Y solo una dedicatoria al
director de orquesta Michael Tilson-Thomas,
por haberlo ‘inspirado’. 

El arreglo de la Sinfonía nº 2 se debe a
Ferdinand Ries, el discípulo de Ludwig van
Beethoven, y es más conocido (ha sido también
grabado por otros intérpretes, entre ellos el
Beaux Arts, como parte de su integral de Tríos
de Beethoven), pero el de la Sinfonía nº 5 es un
encargo nuevo realizado por Colin Matthews.
Este tipo de arreglos tenían probablemente más
sentido en la época en la que no existía el
sonido grabado, cuando en tantos ambientes la
única manera de acceder al repertorio
sinfónico eran los arreglos y las
transcripciones. 

Por otra parte, no hay duda de que, para
los propios intérpretes, la aventura es toda una
experiencia. Otra cuestión es si al aficionado de
hoy, el asunto le despierta un interés especial
frente a la escucha de la versión orquestal
original. Personalmente, y salvo para fans de los
componentes del trío, tengo mis dudas.
Aunque, eso sí, quienes se hagan con el disco
encontrarán en él toda la intensidad, brío y
contrastes que cabe esperar en la música de
Beethoven. Al fin y al cabo, son tres
extraordinarios intérpretes sirviendo música
extraordinaria. La cosa, en ese sentido, no
podría ir mal. Y así es, en efecto. 

Rafael Ortega Basagoiti

Con la complicidad necesaria e imprescindible
del sello Naxos, el organista y director Franz
Hauk sigue adelante con su reivindicación de la
música de Johann Simon Mayr (1763-1845), un
compositor que gracias a él se nos revela como
una crucial cadena de enlace entre la estética
del clasicismo mozartiano que siempre veneró
y ese primer romanticismo apolíneo que supo
insuflar a su principal discípulo, Gaetano
Donizetti. Ese carácter estéticamente bifronte
se puede perfectamente apreciar en esta ópera
estrenada en Milán en 1819, con momentos
como todo el arranque del segundo acto de
una fuerte raigambre del Mozart más
dramático (el de Idomeneo o La clemenza di Tito),
con sus recitativos orquestales cargados de
sentido trágico, pero también con otros
pasajes, como todo el finale primo, que paga la
inexcusable deuda al lenguaje rossiniano. Pero
nunca Mayr suena a imitador, sino que sabe
fusionar las influencias estéticas en un
lenguaje propio que alcanza en esta ópera
unos espléndidos niveles de inspiración
melódica y de carga expresiva sólo
comparables a su mejor ópera, Medea in Corinto.

Hauk recurre en esta grabación a
conjuntos creados y modelados por él mismo,
como el Simon Mayr Chorus y el conjunto
orquestal historicista Concerto de Bassus, con
el refuerzo de voces del coro de la Ópera Estatal
de Baviera. El sonido global es brillante, con
coros de perfecto empaste y fraseo ágil y
flexible y una orquesta que alcanza en los
recitativos orquestales una alta carga de
mensaje dramático.  Todo ello se completa con
un solvente plantel de voces solistas, con casos
conocidos como el del tenor Markus Schäfer
(ágil y expresivo tenor lírico-ligero de estirpe
mozartiana) y con voces prometedoras como
las de Dressen (voz muy esmaltada en un papel
in travesti) y Feith, de timbre de bello metal. 

Andrés Moreno Mengíbar

BEETHOVEN: 
Sinfonías nº 2 y 5 (versión para trío con
piano). Leonidas Kavakos, violín. Yo-Yo
Ma, violonchelo. Emanuel Ax, piano
SONY 19439940142 (1 CD)

RIVALES
Obras de Monsigny, J.C. Bach, Grétry,
Gluck et al. Sandrine Piau y Véronique
Gens, sopranos. Le Concert de la Loge.
Director y violín: Julien Chauvin 
ALPHA 824 (1 CD)

El presente CD debe su título a la rivalidad entre
las dos cantantes más importantes de la escena
parisina en el último tercio del siglo XVIII,
Mme. Dugazon y Mme. Saint-Huberty. De
caracteres personales, vocales y musicales muy
diferentes, ellas inspiraron la mayor parte de las
óperas del periodo en Francia, como bien
explica Benoît Dratwicki en las espléndidas
notas del disco. En función de esas diferencias
vocales, se han adjudicado las arias a las dos
grandes señoras del canto francés actual:
Sandrine Piau y Véronique Gens que, lejos de
ser rivales, son grandes cómplices, como
delatan los dúos que comparten. 

En cuanto a la música, sólo cabe decir que
Mozart y Haydn son enormes en términos
absolutos, pero que, si lo miramos en términos
relativos, no hay quien resista la más mínima
comparación. Este estilo, heredero de una de las
interminables querelles, pretendió teñir de una
emoción más natural y de mayor
sentimentalidad el arte lírico. ¿Y qué no hay que
no quedara perjudicado tras el paso de ese
nefasto personaje que fue Rousseau? Pues eso.
Lo único que se consiguió fue un mayor
convencionalismo. Menos mal que llegó la
Revolución para terminar de destrozar la
música (y el resto de las artes, dicho sea de paso)
con su moral republicana de tres al cuarto. 

A pesar de lo que precede, la realidad es
que esta grabación es excelente: en primer
lugar, nos ofrece una selección con lo más
granado del repertorio en cuestión; además, la
interpretación de ambas sopranos está a la
altura de lo que ya les conocemos, o sea, ambas
están estratosféricas, por separado y no
digamos en los dúos, que son una auténtica
lección; y por último, Julien Chauvin y 
Le Concert de la Loge están absolutamente
soberbios exprimiendo todas las posibilidades
y recursos que ofrecen las partituras hasta el
máximo, con un brío y una entrega absolutos.

Ana García Urcola
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MAYR: 
Alfredo il Grande. Marie-Louise
Dressen, Markus Schäfer, Daniel Ochoa,
Anna Feith, Sophia Körber, Philipp
Polhardt. Concerto de Bassus. Director:
Franz Hauk. NAXOS 8.660483-84 (2 CD)

Gramophone,
juin 2022
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L’ingénieur constructeur,
1 juin 2022

34 L ' I n g é n i e u r c o n s t r u c t e u r

par François Jestin

L’opéra Hamlet du compositeur Ambroise Tho-
mas est un des joyaux du répertoire français, et 
on salue la performance de l’Opéra de Saint-
Etienne qui remonte l‘ouvrage après une dernière 
série de représentations en 2010. Le nouveau 
spectacle réglé par Nicola Berloffa est élégant 
et d’une esthétique assez classique, permettant 
un jeu d'acteurs d'une grande densité. En tête 
de distribution, le baryton français Jérôme Bou-
tillier compose un mordant Hamlet, son Ophélie 
est la soprano Jeanne Crousaud, tandis qu’Em-
anuela Pascu (Gertrude) et Jiwon Song (Claudius) 
complètent les rôles principaux, l’ensemble étant 
placé sous la baguette compétente et vivante de 
Jacques Lacombe (Grand Théâtre Massenet, 30 
janvier 2022).
L’Opéra de Saint-Etienne accueille un mois plus 
tard une double affiche créée au Théâtre des 
Champs-Elysées, en mars 2021 à huis clos en 
raison du Covid. En première partie, le monologue 
La voix humaine de Francis Poulenc sur un texte 
de Jean Cocteau donne l’occasion à la soprano 
Camille Poul de jouer et déployer sereinement son 
bel instrument. On retrouve l’interprète après 
l’entracte en compagnie du baryton Lionel Peintre 

et du ténor Peter Tantsits dans Point d’orgue du 
compositeur contemporain Thierry Escaich. Les 
faiblesses vocales dans ce dernier opus font qu’on 
apprécie sans doute davantage la première partie, 
sous la direction musicale très précise rythmique-
ment de Giuseppe Grazioli. La mise en scène 
d’Olivier Py se révèle adéquate dans les deux 
courts opéras, dans le spectaculaire dispositif 
scénique de Pierre-André Weitz, en particulier 
lorsque la chambre à coucher se met en rotation 
pour se retrouver à la verticale (4 mars 2022).
Mais la grande attraction lyrique de la saison 
stéphanoise était à coup sûr Lancelot du com-
positeur Victorin Joncières, opéra créé en 1900 
et inconnu des amateurs contemporains. Une telle 
découverte est évidemment exaltante, surtout 
lorsqu’elle est interprétée avec cette qualité : 
spectacle élégant réglé par Jean-Romain Vespe-
rini, direction musicale pleine de contrastes 
d’Hervé Niquet aux commandes de l’Orchestre 
Symphonique Saint-Étienne Loire, vaillance du 
ténor Thomas Bettinger en Lancelot, entouré entre 
autres des deux excellentes titulaires féminines 
Anaïk Morel (Guinèvre) et Olivia Doray (Elaine) / 
8 mai 2022.

Toulon : La Dame de pique
Coproduction entre les opéras d’Avignon, Marseille, Nice et Toulon, le planning des représenta-
tions du spectacle d’Olivier Py a connu de sérieuses perturbations. L’Opéra de Nice donnait le 
coup d’envoi début mars 2020… soit quelques jours avant le premier confinement lié à la crise 
du Covid-19. Marseille jouait l’opus en concert à l’automne 2020, et c’est donc Toulon qui 
montre, près de deux ans après sa création, l’opéra de Tchaïkovski mis en scène. La réalisation 
visuelle de Py et son décorateur Pierre-André Weitz est très sombre et noire, sur fond de haute 
façade en alignements de portes-fenêtres aux vitres cassées, sur trois niveaux. Mis à part le 
timbre peu séduisant de la soprano Karine Babajanyan en Lisa, le reste de la distribution vocale 
est solide, soit dans les premiers rôles le ténor Aaron Cawley particulièrement endurant en 
Hermann, le baryton Serban Vasile (Prince Yeletski), Marie-Ange Todorovitch en Comtesse et la 
somptueuse mezzo Fleur Barron (Pauline). Maître d’œuvre principal de cette réussite d’ensemble, 
le chef Jurjen Hempel maintient la tension dramatique de la pièce, ainsi que la coordination 
entre musiciens, choristes et solistes (3 mai 2022).

La voix humaine © Cyrille Cauvet

Saint-Etienne :  
Hamlet, La voix humaine et Lancelot

Emöke Baráth
DUALITÀ
1 CD ERATO 

Nous avions pour notre 
part découvert Emőke 
Baráth au festival d’Aix-

en-Provence à l’été 2013, elle tenait alors 
le rôle-titre de la rarissime Elena de Fran-
cesco Cavalli. C’est aujourd’hui un autre 
compositeur du répertoire baroque que sert 
la soprano hongroise, Georg Friedrich Hän-
del à travers des airs qui composent ce 
programme intitulé Dualità. Dualité de 
genres, puisque les rôles féminins succèdent 
aux personnages masculins au cours de 
très belles pages tirées de Radamisto, 
Alcina, Giulio Cesare, mais aussi des opéras 
moins connus Amadigi, Deidamia, Partenope, 
Faramondo, etc. Le charme de la pulpe 
vocale fait mouche, les airs étant dirigés 
par un fin connaisseur de ce répertoire, le 
contre-ténor Philippe Jaroussky aux com-
mandes de l’ensemble Artaserse.

Boito
NERONE
2 DVD C major 

Arrigo Boito (1842-
1918) est connu en tant 
que compositeur pour 
son opéra Mefistofele, 

mais aussi comme librettiste, ayant en par-
ticulier œuvré sur les deux derniers ouvrages 
de Giuseppe Verdi, Otello et Falstaff. Son 
Nerone est bien plus confidentiel, monté dans 
ce coffret DVD en 2021 par le grand festival 
de Bregenz, non pas en extérieur sur la scène 
en bord du lac de Constance, mais à l’intérieur 
du palais du festival (Festspielhaus). Dans 
cette sombre et sanglante intrigue où Néron 
assassine sa mère Agrippine et incendie 
Rome, la musique dirigée par Dirk Kaftan est 
bien d’essence vériste, déroulant conversa-
tions et confrontations et montant vers de 
nombreux climax, mais sans vrais airs sépa-
rés. L’opus est exigeant et les voix font d’abord 
preuve de robustesse et de force de projec-
tion, celles de Rafael Rojas (Nerone), Lucio 
Gallo (Simon Mago), Brett Polegato (Fanuèl), 
Svetlana Aksenova (Asteria), Alessandra Volpe 
(Rubria). La réalisation visuelle très noire et 
dramatique d’Olivier Tambosi correspond à 
une certaine grandiloquence de la pièce.

Véronique Gens 
et Sandrine Piau 
RIVALES

1 CD ALPHA

On apprécie sans modé-
ration chacune des deux 
sopranos Véronique 
Gens et Sandrine Piau 
et c’est donc un bonheur 

de les voir réunies dans un programme 
intitulé “Rivales”, où elles font revivre 

l’opposition supposée entre les deux canta-
trices de la fin du 18e siècle, Mesdames 
Saint-Huberty et Dugazon. Chantés en fran-
çais et italien, les airs et duos de Monsigny, 
Edelmann, Johann Christian Bach, Gluck, 
Loiseau de Pertuis, Grétry, Cherubini, Sac-
chini et Dalayrac sont joués avec goût par le 
Concert de la Loge dirigé par Julien Chauvin 
et mettent en valeur les suprêmes qualités 
des deux interprètes : diction et musicalité 
superlatives, timbre expressif, agilité déliée 
chez Piau et caractère de tragédienne plus 
affirmé pour Gens.

Giordano
SIBERIA

1 DVD Dynamic

Siberia est une vraie 
rareté, du compositeur 
Umberto Giordano qu’on 
connaît surtout pour son 
opéra régulièrement 
représenté Andrea Ché-
nier. Il est donc heureux 

que le Teatro du Maggio Musicale Fioren-
tino (le « Mai musical Florentin ») ait songé 
à capter cette représentation interprétée 
par de très valeureux chanteurs, il s’agit 
même plus précisément du premier enre-
gistrement mondial de l’ouvrage disponible 
en vidéo. En tête de distribution, Sonya 
Yoncheva dans le rôle de Stephana, assu-
rément l’une des meilleures sopranos 
actuelles, timbre d’un velouté unique et 
surpuissant dans l’aigu, les autres rôles 
principaux étant tenus par le ténor Giorgi 
Sturua (Vassilli) et le somptueux baryton 
George Petean (Gléby), l’ensemble étant 
placé sous la baguette expressive de Gia-
nandrea Noseda. Le spectacle proposé par 
Roberto Andò est de facture classique, une 
équipe de réalisation passant toutefois de 
temps à autre pour filmer, la scène étant 
donc considérée comme un plateau de 
cinéma.

Händel
LA RESURREZIONE

2 CD Linn

Même si l’oratorio La 
Resurrezione de Händel 
traite de sujets religieux 
en relatant les trois jours 
séparant la mort du 

Christ de sa résurrection, on a bien l’impres-
sion d’entendre un véritable opéra avec ses 
airs avec da capo aux redoutables acrobaties 
vocales. Les interprètes de cet enregistrement 
ne manquent pas de qualités, en tête les 
deux sopranos aériennes Lucy Crowe (l’Ange) 
et Sophie Bevan (Marie de Magdala), le 
contre-ténor élégiaque Iestyn Davies (Marie 
de Cléophas), aux côtés du ténor Hugo Hymas 
(l’Evangéliste) et de la basse Ashley Riches 
(Lucifer). Dirigés par Harry Bicket, les musi-
ciens de la formation The English Concert 
détaillent avec soin et goût cette partition, 
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lorsqu’elle est interprétée avec cette qualité : 
spectacle élégant réglé par Jean-Romain Vespe-
rini, direction musicale pleine de contrastes 
d’Hervé Niquet aux commandes de l’Orchestre 
Symphonique Saint-Étienne Loire, vaillance du 
ténor Thomas Bettinger en Lancelot, entouré entre 
autres des deux excellentes titulaires féminines 
Anaïk Morel (Guinèvre) et Olivia Doray (Elaine) / 
8 mai 2022.

Toulon : La Dame de pique
Coproduction entre les opéras d’Avignon, Marseille, Nice et Toulon, le planning des représenta-
tions du spectacle d’Olivier Py a connu de sérieuses perturbations. L’Opéra de Nice donnait le 
coup d’envoi début mars 2020… soit quelques jours avant le premier confinement lié à la crise 
du Covid-19. Marseille jouait l’opus en concert à l’automne 2020, et c’est donc Toulon qui 
montre, près de deux ans après sa création, l’opéra de Tchaïkovski mis en scène. La réalisation 
visuelle de Py et son décorateur Pierre-André Weitz est très sombre et noire, sur fond de haute 
façade en alignements de portes-fenêtres aux vitres cassées, sur trois niveaux. Mis à part le 
timbre peu séduisant de la soprano Karine Babajanyan en Lisa, le reste de la distribution vocale 
est solide, soit dans les premiers rôles le ténor Aaron Cawley particulièrement endurant en 
Hermann, le baryton Serban Vasile (Prince Yeletski), Marie-Ange Todorovitch en Comtesse et la 
somptueuse mezzo Fleur Barron (Pauline). Maître d’œuvre principal de cette réussite d’ensemble, 
le chef Jurjen Hempel maintient la tension dramatique de la pièce, ainsi que la coordination 
entre musiciens, choristes et solistes (3 mai 2022).

La voix humaine © Cyrille Cauvet

Saint-Etienne :  
Hamlet, La voix humaine et Lancelot

Emöke Baráth
DUALITÀ
1 CD ERATO 

Nous avions pour notre 
part découvert Emőke 
Baráth au festival d’Aix-

en-Provence à l’été 2013, elle tenait alors 
le rôle-titre de la rarissime Elena de Fran-
cesco Cavalli. C’est aujourd’hui un autre 
compositeur du répertoire baroque que sert 
la soprano hongroise, Georg Friedrich Hän-
del à travers des airs qui composent ce 
programme intitulé Dualità. Dualité de 
genres, puisque les rôles féminins succèdent 
aux personnages masculins au cours de 
très belles pages tirées de Radamisto, 
Alcina, Giulio Cesare, mais aussi des opéras 
moins connus Amadigi, Deidamia, Partenope, 
Faramondo, etc. Le charme de la pulpe 
vocale fait mouche, les airs étant dirigés 
par un fin connaisseur de ce répertoire, le 
contre-ténor Philippe Jaroussky aux com-
mandes de l’ensemble Artaserse.

Boito
NERONE
2 DVD C major 

Arrigo Boito (1842-
1918) est connu en tant 
que compositeur pour 
son opéra Mefistofele, 

mais aussi comme librettiste, ayant en par-
ticulier œuvré sur les deux derniers ouvrages 
de Giuseppe Verdi, Otello et Falstaff. Son 
Nerone est bien plus confidentiel, monté dans 
ce coffret DVD en 2021 par le grand festival 
de Bregenz, non pas en extérieur sur la scène 
en bord du lac de Constance, mais à l’intérieur 
du palais du festival (Festspielhaus). Dans 
cette sombre et sanglante intrigue où Néron 
assassine sa mère Agrippine et incendie 
Rome, la musique dirigée par Dirk Kaftan est 
bien d’essence vériste, déroulant conversa-
tions et confrontations et montant vers de 
nombreux climax, mais sans vrais airs sépa-
rés. L’opus est exigeant et les voix font d’abord 
preuve de robustesse et de force de projec-
tion, celles de Rafael Rojas (Nerone), Lucio 
Gallo (Simon Mago), Brett Polegato (Fanuèl), 
Svetlana Aksenova (Asteria), Alessandra Volpe 
(Rubria). La réalisation visuelle très noire et 
dramatique d’Olivier Tambosi correspond à 
une certaine grandiloquence de la pièce.

Véronique Gens 
et Sandrine Piau 
RIVALES

1 CD ALPHA

On apprécie sans modé-
ration chacune des deux 
sopranos Véronique 
Gens et Sandrine Piau 
et c’est donc un bonheur 

de les voir réunies dans un programme 
intitulé “Rivales”, où elles font revivre 

l’opposition supposée entre les deux canta-
trices de la fin du 18e siècle, Mesdames 
Saint-Huberty et Dugazon. Chantés en fran-
çais et italien, les airs et duos de Monsigny, 
Edelmann, Johann Christian Bach, Gluck, 
Loiseau de Pertuis, Grétry, Cherubini, Sac-
chini et Dalayrac sont joués avec goût par le 
Concert de la Loge dirigé par Julien Chauvin 
et mettent en valeur les suprêmes qualités 
des deux interprètes : diction et musicalité 
superlatives, timbre expressif, agilité déliée 
chez Piau et caractère de tragédienne plus 
affirmé pour Gens.

Giordano
SIBERIA

1 DVD Dynamic

Siberia est une vraie 
rareté, du compositeur 
Umberto Giordano qu’on 
connaît surtout pour son 
opéra régulièrement 
représenté Andrea Ché-
nier. Il est donc heureux 

que le Teatro du Maggio Musicale Fioren-
tino (le « Mai musical Florentin ») ait songé 
à capter cette représentation interprétée 
par de très valeureux chanteurs, il s’agit 
même plus précisément du premier enre-
gistrement mondial de l’ouvrage disponible 
en vidéo. En tête de distribution, Sonya 
Yoncheva dans le rôle de Stephana, assu-
rément l’une des meilleures sopranos 
actuelles, timbre d’un velouté unique et 
surpuissant dans l’aigu, les autres rôles 
principaux étant tenus par le ténor Giorgi 
Sturua (Vassilli) et le somptueux baryton 
George Petean (Gléby), l’ensemble étant 
placé sous la baguette expressive de Gia-
nandrea Noseda. Le spectacle proposé par 
Roberto Andò est de facture classique, une 
équipe de réalisation passant toutefois de 
temps à autre pour filmer, la scène étant 
donc considérée comme un plateau de 
cinéma.

Händel
LA RESURREZIONE

2 CD Linn

Même si l’oratorio La 
Resurrezione de Händel 
traite de sujets religieux 
en relatant les trois jours 
séparant la mort du 

Christ de sa résurrection, on a bien l’impres-
sion d’entendre un véritable opéra avec ses 
airs avec da capo aux redoutables acrobaties 
vocales. Les interprètes de cet enregistrement 
ne manquent pas de qualités, en tête les 
deux sopranos aériennes Lucy Crowe (l’Ange) 
et Sophie Bevan (Marie de Magdala), le 
contre-ténor élégiaque Iestyn Davies (Marie 
de Cléophas), aux côtés du ténor Hugo Hymas 
(l’Evangéliste) et de la basse Ashley Riches 
(Lucifer). Dirigés par Harry Bicket, les musi-
ciens de la formation The English Concert 
détaillent avec soin et goût cette partition, 

Record Geijutsu,
juin 2022
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L’indépendant,
13 juin 2022

Concert Classic.com,
10 juin 2022
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Wanderer,
15 juin 2022

20 minutes,
14 juin 2022
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La Nouvelle République,
22 juin 2022

Diapason Mag,
16 juin 2022
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France info,
23 juin 2022

JT 23h - Michel Mompontet

Première Loge,
22 juin 2022
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Concert Classic.com,
27 juin 2022

La Croix,
25 juin 2022

  

Une fe te de la voix a  Auvers sur 
Oise
Festival d’Auvers sur Oise sur des airs d’opéra de Mozart, de Glück

• 
• 
• 

 
Julien Chauvin, Patricia Petitbon, Gaëlle Arquez, et Stanislas de Barbeyrac (de gauche à 
droite), vendredi 24 juin dans l’église d’Auvers-sur-Oise Festival d’Aubers-sur-OIse 

•  

vendredi 24 juin dans le cadre du 41° festival d’Auvers Oise. Dans l’église r

Coulet, l’excellent orchestre de chambre a tissé une trame à partir d’airs de Mozart et de 
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Concerto,
juillet 2022

Classique mais pas has been,
29 juin 2022
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Toute la Culture,
11 juillet 2022

Classica,
8 juilet 2022

CLASSICA / Juillet-Août 2022 n 89

Opéra national 
du Rhin

Opéra

Histoire(s) d’opéra
Until the Lions Thierry Pécou

Le Chercheur de trésors Franz Schreker
La Flûte enchantée W. A. Mozart

Petite Balade aux enfers C. W. Gluck
La Voix humaine 

Francis Poulenc / Anna Thorvaldsdottir
Cenerentolina Gioachino Rossini

Candide Leonard Bernstein
Le Couronnement de Poppée C. Monteverdi

Le Conte du Tsar Saltane N. Rimski-Korsakov
Turandot Giacomo Puccini

Danse

Le Joueur de flûte Béatrice Massin
Until the Lions Thierry Pécou

Giselle Adolphe Adam / Louise Farrenc
Martin Chaix

Spectres d’Europe Lucinda Childs 
David Dawson / William Forsythe

operanationaldurhin.eu

Saison ’22’23

©
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COMPLICES
Les deux cantatrices majeures de l’art lyrique 
français s’apparient sur une scène querelleuse.

C
onçu en partenariat 
avec le Centre de 
musique baroque de 
Versailles, ce pro-

gramme fait découvrir des 
extraits d’ouvrages lyriques 
français et italiens représentés 
entre 1752 et 1799, générale-
ment méconnus. Il emprunte 
au répertoire de deux canta-
trices majeures de la scène 
parisienne. Madame Saint-Hu-
berty (1756-1812), tragédienne 
au style pathétique, était pro-
bablement ce que l’on nom-
mera plus tard une soprano 
Falcon. Madame Dugazon 
(1755-1821), soprano plus 
léger de caractère élégiaque, 
évolua au cours d’une plus 
longue carrière, vers des 
emplois plus sérieux et plus 
graves. Les extraits choisis per-
mettent de mesurer toute la 
diversité des affects lyriques de 

cette très riche époque. Hormis 
« Divinités du Styx » de l’Al-
ceste de Gluck, fort connu, on 
va de découverte en découverte 
dans le genre tragique (Ariane 
dans l’isle de Naxos d’Edel-
mann ou Renaud de Sacchini), 
le genre sentimental (L’Embar-
ras des richesses ou Aucassin et 
Nicolette de Grétry…) ou un 
genre mixte comme La Belle 
Arsène de Monsigny ou Fanny 
Morna de Persuis. La Saint-Hu-
berty et la Dugazon furent-
elles rivales ? Pas vraiment 
puisqu’elles n’eurent jamais 
l’occasion de se produire 
simultanément, l’une était à 
l’Académie royale, l’autre à 
l’Opéra-Comique. Mais vu ce 
que l’on sait de leurs caractères 
respectifs, il est vraisemblable 
qu’elles s’observaient. Véro-
nique Gens met ses pas dans 
ceux de la Saint-Huberty et 
Sandrine Piau dans ceux de la 
Dugazon ; plutôt Dugazon tar-
dive comme le montre l’air de 
Fanny Morna, car aujourd’hui, 
elle a acquis une solidité vocale 
qui ne l’oppose plus vraiment 
à Véronique Gens, et leurs 
timbres s’apparient très bien 
dans les duos de La Clemenza 
di Scipione de J. C. Bach, 
Démophon de Cherubini et 
Camille de Dalayrac. Quant à 
Véronique Gens, elle excelle 
aussi bien dans le genre senti-
mental  (L’Embarras  des 
richesses) que dans la tragédie. 
Bien évidemment, Julien 
Chauvin et Le Concert de la 
Loge participent à cette réus-
site, soucieux de ménager les 
atmosphères dramatiques et 
de soutenir ces dames sans 
jamais les gêner. 
 Jacques Bonnaure

CD CLASSICA PLAGE 6

« RIVALES » 
(1885-1923)

Airs et duos de Monsigny, 
Edelmann, J.C. Bach, Gluck, 
Loiseau de Persuis, Grétry, 
Cherubini, Sacchini  
et Dalayrac
Véronique Gens et Sandrine 
Piau (sopranos), Le Concert  
de la Loge, dir. Julien Chauvin
Alpha Classics 824. 2021. 1 h 03 min
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France Musique,
25 juillet 2022

France Musique,
15 juillet 2022
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Ouest-France,
25 juillet 2022

L’Union,
21 juillet 2022
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Froggy’s Delight,
Septembre 2022

France Musique,
25 aôut 2022
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Diapason,
Septembre 2022

Diapason,
Septembre 2022



Le Concert de la Loge - communication@concertdelaloge.com - www.concertdelaloge.com Le Concert de la Loge - communication@concertdelaloge.com - www.concertdelaloge.com104 105

Concert Classique,
3 octobre 2022

Radio Classique,
26 Septembre 2022
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France Musique,
5 octobre 2022

Concert Classique,
3 octobre 2022
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ClassicAgenda,
8 octobre 2022

Télérama,
7 octobre 2022
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Diapason,
10 octobre 2022

ClassicAgenda,
8 octobre 2022
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Olyrix,
11 octobre 2022

Olyrix,
10 octobre 2022
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Kultur,
12 octobre 2022

Olyrix,
11 octobre 2022
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Les Echos,
14 octobre 2022

Crescendo Magazine,
14 octobre 2022
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Pianiste magazine,
 octobre 2022

Le soir,
octobre 2022
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Le Journal Francophone 
de Budapest,

26 octobre 2022

Les Echos week-end,
 octobre 2022
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The Strad,
27 octobre 2022

Crescendo Magazine,
26 octobre 2022
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Olyrix,
10 novembre 2022

France Musique,
9 novembre 2022
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Diapason,
11 novembre 2022

Olyrix,
16 novembre 2022



Le Concert de la Loge - communication@concertdelaloge.com - www.concertdelaloge.com Le Concert de la Loge - communication@concertdelaloge.com - www.concertdelaloge.com128 129

ResMusica,
17 novembre 2022

Gramophone,
novembre 2022
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Gramophone,
novembre 2022

The guardien,
29 décembre 2022
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Choc de Classica,
novembre 2022

France Info,
18 novembre 2022
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France Musique,
9 novembre 2022


