
CD. Mickael Viegas, guitare.
COMPLETE  GUITAR  WORKS  of
HEITOR  VILLA-LOBOS  (2  cd
Paraty, 2015)
CD.  COMPLETE  GUITAR  WORKS  of  HEITOR  VILLA-LOBOS  (2  cd
Paraty, 2015). Voilà l’intégrale pour guitare de Heitor
Villa-Lobos, soit 25 pièces magistrales qui contiennent tout
le raffinement chorégraphique du Brésil moderne ; une suavité
immédiatement  gorgée  de  soleil,  une  apparente  insouciance
bienheureuse,  une  vitalité  subtilement  articulée,  chaloupée
par la guitare aux canevas rythmiques souvent stupéfiants de
Mickael  Viegas  (Chôros  n°1,  en  ouverture  du  cd1).  GESTE
EXPERIMENTAL POUR INTEGRALE HISTORIQUE. L’approche se double
d’un projet esthétique personnel, celui ambitieux de restituer
toute la parure harmonique d’origine dont a pu s’enticher le
compositeur  mais  que  son  écriture  pour  l’instrument  a
malheureusement réduit, épuré « tragiquement » en raison des
limites techniques de la guitare seule ou de l’instrumentiste
d’alors  :  pour  palier  telle  limitation  et  pourtant  jouer
toutes les notes, l’enregistrement ose ici superposer parfois,
quand cela est exigé, plusieurs parties de la même guitare et
de façon cohérente puisqu’il s’agit de la même main : collage
habile,  plutôt  superposition  heureuse  dont  la  polyphonie
labyrinthique, et vertigineuse (effet de locomotive de l’Etude
4, annonçant la frénésie de la dernière Etude 12) impressionne
par  sa  sauvagerie  pourtant  millimétrée  ;  le  travail  de
l’ingénieur pour un montage aussi périlleux a dû être aussi
difficile et délicat que le jeu premier saisi sur le vif du
guitariste…  ;  virtuose  et  flexible,  d’une  grâce  parfois
allusive, – proche de la harpe, la guitare de Mickael Viegas
honore  son  défi  (Etude  n°2)  dont  les  cascades  de  notes
enchaînées avec une prodigalité très précise, produisent cette
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saturation  harmonique  par  résonance  d’une  intensité
saisissante. C’est même comme si une guitare dédoublée jouait
simultanément comme à é voix égales (Etude n°5) : l’assemblage
des couches relève de l’expérimentation sonore d’une évidente
richesse  artistique  ;  pour  l’auditeur,  c’est  un  bénéfice
étrangement spatialisé aux performances pourtant inédites; on
comprend  qu’ici,  la  liberté  recréative  de  l’interprète,
soucieux du format et de l’équilibre global joue comme un
alchimiste, un orfèvre des réglages ; le guitariste rend ainsi
un hommage à Villa-Lobos, plus qu’il ne joue ses partitions ;
car  il  a  fallu  parfois  réorchestrer,  ou  même  adapter  des
transpositions que Villa-Lobos a validées, celle de son élève
et disciple, José Brandão, qui transposa beaucoup de pièces de
son maître pour piano : il en découle une fureur souvent
électrique mais associée comme nous l’avons dit à un sens de
la chorégraphie inouïe (ivresse pleine de panache de l’Etude
n°7).  L’Etude  la  plus  longue  (n°11)  séduit  moins  par  ses
accents ténébreux, que sa carrure rythmique étonnante et ses
suspensions  plus  mystérieux,  instants  de  respiration  d’une
prodigieuse profondeur. Le geste du guitariste s’y affirme
avec une grâce peu commune.

Inspiré par Villa-Lobos, le guitariste Mickael Viergas nous
offre une intégrale qui fait date

GUITARE EXPERIMENTALE
Très inspiré par tant de matière primitive, d’une énergie à
peine contenue, lave dont il entretient comme le feu sacré, le
guitariste  très  convaincant,  et  doué  d’une  intelligence
imaginative exceptionnelle, ose aussi compléter des partitions
récemment  retrouvées  mais  fragmentaires  comme  la  Valsa
Concerto n°2 (inhumée à la Bibliothèque de Sao Paolo) et dont
Mickael Viegas restitue à sa manière tout la dernière séquence
que Villa-Lobos avait amorcée. La faculté du guitariste à
insuffler  l’esprit  du  génie  musical,  à  l’entretenir  comme
d’une flamme ténue, à en produire tout un cycle ardent de



mélodies fugaces reste impressionnant. La fulgurance rejoint
ici la subtilité.

Même  terrible  enchantement  dans  le  cd  2,
véritable  miracle  de  gestion  musicale,  en
particulier dans l’édifice des 5 Préludes dont le
premier, véritable sommet de toute la littérature
pour  guitare,  affirme  le  puissant  tempérament

poétique de l’interprète qui en restitue donc à deux guitares
assemblées,  –  grâce  à  l’ingénierie  de  l’enregistrement  et
l’audace  des  collages  que  nous  avons  évoqués,  toute  la
nouvelle  polyphonie  jaillissante.  Un  écoulement  qui  semble
improvisé  mais  tellement  naturel,  d’une  constante  et
prodigieuse rêverie. Chapeau bas. Le programme est éblouissant
et la modalité de sa réalisation, d’une audace revivifiante.
CLIC de CLASSIQUENEWS de mars 2016.

CD, compte rendu critique. CLIC de CLASSIQUENEWS de mars 2016.
Heitor  Villa-Lobos  :  complete  guitar  works.  Intégrale  des
oeuvres pour guitare. Mickael Viegas, guitare (2 cd Paraty
125139). Enregistré en mars 2015 au Portugal.

http://www.classiquenews.com/wp-content/uploads/2013/12/CLIC_macaron_2001.jpg
http://www.classiquenews.com/wp-content/uploads/2016/03/VIEGAS-cd.jpeg


CD,  compte  rendu  critique.
Bel  Canto  amore  mio  :
ouvertures  d’opéras.
Orchestre  national  d’Île-de-
France.  Enrique  Mazzola,
direction
CD, compte rendu critique. Bel
Canto  amore  mio  :  ouvertures
d’opéras.  Orchestre  national
d’Île-de-France.  Enrique
Mazzola,  direction.
Enregistrement  réalisé  en
2015. BRUTAUX, REPETITIFS : TROP
DE  FORTE  TUENT  LE  BEL  CANTO…
Avouons qu’à part de trop rares
accents  justes,  ce  nouveau
disque qui devait sonner comme
une formidable carte de visite,
soulignant  les  qualités  du  premier  orchestre  francilien
subventionné,  est  une  déception.  Le  bel  canto  symphonique
paraît ici bien trop contrasté, brutalisé, dénaturé… voire
instrumentalisé.  Le premier Bellini d’ouverture (I Capuleti)
sonne encore grosse caisse, le collectif jouant réellement
trop fort, la puissance à tout craint sacrifiant la finesse
d’articulation. D’ailleurs dommage qu’en studio où tous les
équilibres sont possibles, hors des contraintes du concert,
même  le  Donizetti  qui  suit  (subtile  mélodie  énoncée  au
violoncelle  de  Don  Pasquale),  retrouve  des  tutti  finaux
pétaradants plus mécaniques qu’habités et gradués. Mais, la
facétie,  le  jeu,  un  clinquant  instrumental  savent  sauver
l’affiche et les apparences. Pour autant la promesse annoncée
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dans une ouverture qui doit tenir en haleine le spectateur
exige des qualités, des nuances, habiles, suggestives, des
vertiges inédits qui appellent la suite. Défis relevés de
façon  plus  passionnante  dans  Roberto  Devereux,  dans  sa
première partie – avant le premier tutti, décidément trop
« grosse caisse ». Problème d’esthétique sonore imputable au
chef.  Il  faut  infiniement  de  subtilité  comme  de  légèreté
palpitante pour réussir le style belcantiste à l’orchestre ;
très rossinienne par son abattage expressif, sa distribution
instrumentale aussi, Devereux étonne, sait même captiver par
la fluidité électrique des cordes.

OUVERTURES en déconfiture
 

DECEPTION  FRANCILIENNE.  Chef  principal  de  l’Orchestre
francilien depuis 2012, l’espagnol Enrique Mazzola apporte une
fièvre pétillante à défaut d’une vraie profondeur,  comme
d’une sincérité nuancée, car sous sa battue heurtée, trop
manichéenne finalement, toujours ce clinquant qui frappe, dans
le  nerf  et  l’action,  dans  le  théâtre  et  l’outrance.  Pour
autant, les opéras de Bellini, Donizetti ne sont pas ceux de
Verdi,  ou  des  véristes.  Il  s’agit  d’énoncer,  d’exprimer
l’ineffable avec cette distinction et ce legato souverainement
suggestif qui caractérisent tant la ligne de chant. On ne
retrouve pas ici ces qualités à l’orchestre : assumé trop
fort, dans la démonstration, le geste manque singulièrement de
finesse, de subtilité, de trouble, d’inquiétude et de mystère
; tout est déjà donné, dans l’artifice dès l’ouverture (manque
singulier d’imagination dans Ugo de Donizetti)… Le côté grand
opéra, pompier, là encore et une manière de Rossini mécanisé
dans Margherita d’Anjou de Meyerbeer où se distingue à 2’15,
un  piano  (le  seul  véritable  à  sa  juste  place  !!!??)  des
cordes, signes d’une nuance enfin maîtrisée,… dans un bain de
forte, fortissimos, répétés sans vraie subtilité.



Le seul Mercadante (Emma d’Antiocha), et son hautbois affligé
(sur fond de clarinettes graves, en compassion), puis les
doubles trompettes d’une infinie tendresse se révèlent d’une
puissante originalité : la découverte de l’album et la pièce
la plus longue après Ugo. Sa seconde partie où dialoguent la
banda hors scène et l’orchestre (harmonie et fanfare) impose
une sorte de hargne à l’orchestre qui s’entête, une fièvre qui
rassemble  les  musiciens  en  une  transe  collective  où  l’on
recherche en vain, l’éloquence comme la finesse bel cantiste.
Encore  un  disque  dont  la  conception  confirmera  que  les
Belcantistes  étaient  piètres  orchestrateurs  (Bellini,
Donizetti). Et pourtant mais oui, il existe des couleurs, des
climats, des teintes ténues qui ne demandent chez Bellini qu’à
diffuser leur parfums envoûtants…

Après ses successeurs : comment sonnent les deux Rossini,
préservés  pour  la  fin  ?  Tancredi,  seria  d’une  ivresse
nostalgique toujours digne : les options du chef étonnent, ne
serait ce que dans le premier tutti qui claque comme un pétard
mouillé (grelots secs à l’envi, référence au Sérail mozartien,
pour faire couleurs orientales ? mais au risque de dénaturer
le sujet par une surcharge parodique), percussions étonnantes
à  vrai  dire  (ajouts  de  couleurs  déconcertantes),  d’où
jaillissent  des  cordes  enjouées,  frémissantes,  dans  une
vision…  un  rien  démonstrative  et  toujours  outrageusement
contrastée;  aux  tutti  téléguidés,  répétitifs  comme  une
mécanique  là  encore  grosse  caisse…Quelle  déception  :
imagination  schématique,  manque  de  finesse,  vision
caricaturale, le bel canto de Mazzola est globalement lourd,
épais, étranger à la finesse suggestive du bel canto requis.

La coupe très fine du Barbier de Séville, resserrée (dans sa
succession  de  mélodies  géniales  qui  s’y  succèdent  sans
répétitions),  toujours  portée  sur  l’intériorité  permet  à
Mazzola d’éviter jusqu’à la fin des 3 premières minutes la
lourdeur  constatée  auparavant  :  heureusement  l’accord  plus
tendre des cordes et des bois et des tutti mieux nuancés,



réussissent  la  meilleure  ouverture  du  programme  (avec  le
Mercadante relevée). En bis, un choix de sections saisies au
moment des répétitions, un bonus complémentaire qui voudrait
nous convaincre qu’ici se jouent des enjeux passionnants et
une  manière  de  vivre  la  musique,  autrement…   le  chef  en
français s’exprime sur la frontière ténu entre esprit comique
et tragique, sur les forte chez Rossini,etc … sans réellement
surprendre  ni  convaincre.  Derniers  mots  :  «  c’était
merveilleux » dit l’ingénieure du son ou la productrice ? On
aurait aimé partager tel jugement. Même si les qualités de
l’orchestre se révèlent de façon trop fugace dans certaines
séquences, le geste globalement schématique et pesant du chef,
rend  opaque  et  mécanique  sa  perception  du  bel  canto
orchestral. Une pâte trop fouettée qui manque d’esprit et de
saveurs, de finesse comme de raffinement.  Ecoutez ce qu’est
capable un chef trop absent à notre goût, maître orfèvre de ce
répertoire,  Marco  Guidarini  :  fin  mozartien,  exquis
donizettien et tout autant Debussyste de rêve, ses Bellini,
Donizetti, Rossini, sont d’un chambrisme autrement incadescent
: il a d’ailleurs créé un Concours de chant de Bel canto en
hommage à Bellini… un rv  devenu incontournable en France : le
nouveau berceau du goût. Pour L’Orchestre national d’Île de
France,  c’est  dommage.  Ce  nouveau  disque  en  manque
cruellement.

 

CD, compte rendu critique. Bel Canto amore mio : ouvertures
d’opéras. Orchestre national d’Île-de-France. Enrique Mazzola,
direction. Durée : 57mn. Enregistrement réalisé en 2015. 1 cd
NoMadMusic



CD,  compte  rendu  critique.
Scriabine  par  Ludmilla
Berinskaya  /  Berlinskaia,
piano  (1  cd  Melodia  /
festival  La  clé  des  portes
2015)
CD,  compte  rendu  critique.
Scriabine  par  Ludmilla
Berinskaya / Berlinskaia, piano
(1 cd Melodia / festival La clé
des portes 2015). Enregistré à
Moscou en mai et juin 2015, ce
somptueux  récital  Scriabine  –
qui participait au centenaire du
compositeur pianiste (en 2015),
affirme  le  jeu  étincelant,
intérieur  d’une  ardente
interprète, soucieuse de mesure et de justesse poétique :
Ludmilla  Berlinskaya.  Le  geste  est  d’une  sobriété
bienheureuse, laisse totalement la clarté et la transparence
sonore articuler le discours : ni rubato négocié/outré, ni
posture démonstrative sur le plan technique, mais un jeu tout
en exquises nuances qui témoigne avant tout d’une relation
exceptionnellement  investie  entre  l’interprète  et  le
compositeur choisi, médité, élu, estimé. Pour « rétablir »
(exprimer  /  questionner)  la  notion  même  du  rubato  de
Scriabine, pianiste si envoûtant et insaisissable, Ludmilla
Berlinskaya  propose  sa  propre  intuition  qui  absolument
naturelle, suit la respiration du corps : une notion clé de
son approche, d’une évidence convaincante.
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Ludmila  Berlinskaya  cisèle  un
Scriabine habité, personnel
La lecture des pièces observe un ordre chronologique et offre
une vision saisissante de la maturation progressive et de
l’évolution de Scriabine, du début à la fin. Les premiers
« pas », sont dans la sphère poétique de Chopin (Préludes opus
11), puis la Sonate n°4 affirme en 1903, dans sa tonalité
décisive de fa dièse majeur, ce basculement dans la pensée du
Scriabine mûr, approfondissement déjà visionnaire qui jette un
point ininterrompu avec les explorations somptueuses à venir.
Comme un parcours intérieur jalonné de visions, chacune est
l’expression  d’une  conscience  de  plus  en  plus  mystique,
Scriabine y intègre déjà sa couleur « étoile bleue », sublime
emblème dont fait sienne Ludmilla Berlinskaya. Taillés comme
des gemmes aux scintillements particuliers, brefs et denses
comme des éclats fugaces mais acérés, chaque partition traduit
l’hypersensiblité connectée au cosmos d’un Scriabine poète,
prophète,  une  âme  déjà  branchée  sur  l’autre  monde  et  les
dimensions parallèles.
Dans cette quête de sens et de correspondances, même la plus
terrible Messe noire (Sonate n°9) profite de ce scintillement
interne qui évoque une activité permanente et inquiète, comme
une  mécanique  tour  à  tour  déréglée  mais  minutieusement
orientée et active. La force et l’attraction du mal…
Dans « Vers la flamme » (opus 72), sorte de tremplin vers
l’extase immatérielle, Scriabine exprime la présence et la
conscience de l’irréel, l’irruption incarnée d’une tout autre
matérialité / temporalité ; en cela, il annonce ce que Feldman
prolongera  vers  cette  suspension  qui  s’impose  dans  ses
résonances  flottantes  et  en  équilibre  à  l’écoute  de
l’auditeur. La pianiste, idéale interprète, conçoit le poème
ultime comme une porte qui s’ouvre vers l’inconnu : tout un
monde inédit, prometteur se profile alors, en particulier dans
la dernière lueur finale, frêle pulsion vitale qui est portée
jusqu’à incandescence et se consumme jusqu’à l’évanouissement



;  l’absence,  le  désintégration  sont  les  grands
accomplissements des subimes magiciens. La magie dont fait
preuve Scriabine dans ce poème qui fusionne musique, chaleur,
lumière, et l’on dira aussi énergie, réalise comme l’opération
d’un  alchimiste  :  toute  la  matière  semble  s’aspirer  pour
disparaître totalement vers un point ineffable hors du temps,
hors  de  tout  lieu.  Comme  deux  échos  à  l’interrogation
recréatrice de Scriabine, Ludmilla Berlinskaya joue aussi Deux
Préludes de Pasternack, et les Quatre de Julian Scriabin, mort
en 1919 à 11 ans et qui juste avant de mourir laisse une
écriture  elle  aussi  d’une  maturité  impressionnante.  La
fluidité  intérieure,  l’éclat  nourri  de  subtilité  comme  de
finesse allusive dans le jeu de la pianiste russe portent tout
le  programme  :  le  chant  et  les  visions  de  Scriabine  s’y
révèlent avec une rare intelligence.

CD,  compte  rendu  critique.  Alexandre  Scriabine
(1872-1915) : 10 Préludes op. 11. Sonate n°4 en fa
dièse majeur, op. 30. Poème op. 32 n°1 ; Trois
pièces op. 45 ; Sonate n°9, op. 68 ; Poème « Vers la

flamme », op. 72. Julian Scriabine (1908-1919) : 4 Préludes.
Boris Pasternak (1890-1960) : 2 Préludes. Ludmila Berlinskaya,
piano. 1 cd Melodia. Enregistré en mai-juin 2015 à Moscou.
Durée : 57mn.

CD, annonce. Tout Satie !… en
10 cd. Coffret 10 cd Erato
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CD, annonce. Tout Satie ! … en 10 cd.
Coffret 10 cd Erato. Fantasque, élégant,
délirant  poétique,  déjà  dada  et  même
surréaliste,  Erik  Satie  (1866-1925)
personnalité discrète mais spirituelle a
cultivé sa singularité : en chapeau melon,
binocles, parapluie et col impeccable, le
compositeur fut surtout un créateur d’une
justesse absolue, original et profond. Un génie sans tapage
d’une douce et tendre rêverie, à l’écriture d’une inclassable
fantaisie,  et  pas  que  pour  le  piano  :  pour  la  voix  et
l’orchestre du ballet, la musique de chambre aussi et même
…l’opéra. C’est ce que nous rappelle cet excellent coffret de
10  cd,  par  des  interprètes  surtout  français  dont  se
distinguent les mémorables Mady Mesplé et Aldo Ciccolini, qui
chante et joue leur Satie inspiré par les étoiles, porté par
le cœur. C’est un génie de la petite forme, intime, ciselée
comme  autant  d’enluminures  secrètes  d’une  infinie  pudeur.
Mallarmé  et  Verlaine,  surtout  Debussy  (au  Chat  noir)  et
Suzanne Valadon – l’amour empoisonné dont il ne se relèvera
jamais,  compose  une  série  de  rencontres  décisives,  qui
nourrissent  et  inspirent  une  sensibilité  inclassable.
Solitaire  de  l’ombre,  résidant  à  Montmartre  puis  Arcueil,
Satie le socialiste devient pianiste de cabaret par nécessité,
élève de d’Indy et Roussel à la Scola Cantorum, enfin au
crépuscule d’une vie très riche, croise la route de Cocteau,
après la guerre en 1915, qui en fait sa mascotte : le ballet
surréaliste  Parade  (avec  pistolet,  sirène  et  machine  à
écrire!) découlera en 1917, de cette amitié ardente (décors de
Picasso)  :  l’humour  provoque  le  scandale  au  moment  où  la
guerre suscitait un patriotisme aveugle. Figure atemporelle et
fédératrice, Satie est le nouveau barde autour duquel se forme
le Groupe de Six. Ses Gymnopédies, Gnossiennes, Pièces froides
et Peccadilles importunes jalonnent un parcours où l’inouï
voisine avec l’inconnu, le burlesque fantaisiste avec l’absolu
poétique. Et si Satie était le dernier des compositeurs poètes
? Amoureux et orfèvre du verbe autant que de la note… Coffret
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événement CLIC de CLASSIQUENEWS. Prochaine critique complète
dans le mag cd, dvd livres de classiquenews.com

Coffret Tout Satie! 10 cd Erato 0825646047963

 

 

 

Erik Satie Complete Edition – Intégrale Satie

CD1 – œuvres orchestrales et ballets 79.36
Sonnerie  pour  réveiller  le  bon  gros  Roi  des  Singes  ·
Gymnopédies Nos. 1 & 3 · Le Piccadilly · Gnossienne No. 3 · En
habit de cheval · Cinq grimaces pour « Un songe d’une nuit
d’été » · La Belle excentrique · Musiques d’ameublement ·
Relâche · Mercure · Les Pantins dansent

CD2 – Ballets 78.11
Parade · Socrate · Le piège de Méduse

CD3 – œuvre pour piano
Trois Gymnopédies · L’enfance de Ko-Quo (New Recording) ·
Gambades · Nocturnes · Sept Gnossiennes · Croquis et agaceries
d’un gros bonhomme en bois · Descriptions automatiques · Vieux
sequins et vieilles cuirasses · Les trois valses distinguées
du précieux dégoûté · Trois Sarabandes

CD4 – œuvre pour piano
Le Piccadilly · Je te veux · Poudre d’or · Petite ouverture à
danser · Valse-ballet · Fantaisie-valse · Trois Morceaux en
forme de poire · La Belle Excentrique · Préludes flasques
(pour un chien) · Véritables préludes flasques (pour un chien)
· Embryons desséchés · Chapitres tournés en tous sens · Heures
séculaires et instantanées · Avant-dernières pensées · Sports
et divertissements · Sonatine bureaucratique · Caresse

CD5 – œuvre pour piano



Pièces froides · Nouvelles pièces froides · Trois petites
pièces montées pour piano à quatre mains · Trois nouvelles
enfantines  ·  Menus  propos  enfantins  ·  Enfantillages
pittoresques · Peccadilles importunes · En habit de cheval ·
Aperçus désagréables · Passacaille · Prélude en tapisserie ·
Musiques intimes et secrètes · Petite musique de clown triste
· The dreamy fish · Danse de travers · Verset laïque et
somptueux · Allegro · The Angora Ox · Légende californienne ·
Fugue-valse · Premier menuet · Prière · Vexations

CD6 – œuvre pour piano 79.49
Ogives · Première pensée de la Rose+Croix · Sonneries de la
Rose+Croix · Le Fils des Étoiles, Wagnérie kaldéenne du Sar
Péladan · Préludes du Nazaréen · Prélude d’Eginhard · Fête
donnée par des chevaliers normands en l’honneur d’une jeune
demoiselle (XIe siècle) · Danses gothiques · Prélude de la
porte héroïque du ciel · Jack in the box · Toutes petites
danses pour le Piège de Méduse · Les pantins dansent · Leit-
motiv du “Panthée” · Chanson andalouse · Rag-time Parade

CD7 – œuvre pour piano
Uspud · Cinéma · Modéré · Stand-Walk · Six Pièces de la
période 1906-1913 · Deux rêveries nocturnes · Douze petits
chorals · Carnet d’esquisses et de croquis · Rêverie du pauvre

CD8 – œuvre pour piano & musique de chambre
Cinq grimaces pour « Le Songe d’une nuit d’été » · Mercure
(New Recording) · Relâche (New Recording) · Mouvement · Petite
sonate · Tendrement · Rêverie de l’enfance de Pantagruel ·
Parade · La statue retrouvée · Embarquement pour Cythère ·
Choses vues à droite et à gauche (sans lunettes)

CD9 – Mélodies
Ludions · La statue de bronze · Je te veux · Trois poèmes
d’amour · Tendrement · Quatre petites mélodies · Chanson ·
Chanson  médiévale  ·  Les  fleurs  ·  Daphénéo  ·  La  Diva  de
l’Empire · Hymne pour le Salut au drapeau du Prince de Byzance
· Trois mélodies sans paroles · Je te veux · Trois mélodies de



1886 · Le Chapelier · L’omnibus automobile · Chez le Docteur ·
Allons-y, Chochotte · J’avais un ami · Petit recueil des fêtes
· Le veuf · Un dîner à l’Élysée

CD10 – œuvres chorales
Messe des pauvres · Geneviève de Brabant

 

 

 

CD  coffret,  compte  rendu
critique. THE MONO ERA (51 cd
édition  limitée  Deutsche
Grammophon)
CD  coffret,  compte  rendu
critique.  THE  MONO  ERA  (51  cd
édition  limitée  Deutsche
Grammophon).  Débuts
monographiques.  C’est  un  peu
Deutsche  Grammophon  avant
Deutsche Grammophon… A l’époque
où la prestigieuse marque jaune
lance ses premiers microsillons
(33 tours vinyles), au début des
années  1950,  la  période  est  à
l’édification de son catalogue :
développer  une  offre  riche  et  diversifiée,  en  prenant  en
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compte  les  différents  profils  artistiques  approchés  et
fidélisés. Le marketing comme actuellement n’est pas aussi
développé mais l’intuition des responsables du label impose
une exigence dès les origines. C’est l’enjeu de ce coffret en
51 cd en édition limitée qui publié sous le titre de « L’ERE
MONO  »  (The  mono  era)  regroupe  quelques  uns  des
enregistrements d’alors, les plus significatifs de cette ère
originelle, soit juste après la guerre, entre 1948 et 1957.
Surfant  sur  la  nouvelle  avancée  technologique  de
l’enregistrement (microsillons), le label impose peu à peu ses
tulipes stylisées (à partir de 1949), comme sa couleur solaire
(mais sous la forme d’une large rayure verticale jaune centrée
sur la couverture, avant qu’elle ne soit ensuite placée en
haut  et  horizontalement).  Le  coffret  édité  par  Deutsche
Grammophon donne une indication des choix artistiques à la fin
des années 1940.

DG après guerre : premiers monos
(1948-1957)

Avant la guerre, Polydor avait affirmé avec austérité ses
bandes publiées en 78 tours (à partir de 1949). Après la
guerre  DGG,  Deutsche  Grammphon  Gesellschaft,  impose  son
ambition de qualité, en jaune, dédiée surtout au piano, aux
programmes  symphoniques,  (révélant  déjà  l’excellence  des
orchestres internationaux), mais aussi à la musique de chambre
et à l’opéra, sans omettre l’écriture chorale. Parallèlement à
la  musique  ancienne  (surtout  préromantique),  édité  par  le
label Archiv Produktion (tout en argent dès 1947), le « grand
répertoire » (dont les contes parlés) est confié à DGG et sa
parure jaune, dès 1946. Pionnier, le Quatuor Amadeus fait
paraître dès 1949, le Quatuor en sol majeur de Schubert en
trois 78 tours… mais les premiers albums microsillons sortent
véritablement en 1951 avec leur couverture arborant une large
bande vertical jaune d’où se détache la marque couronnée de
son  bouquet  de  tulipes  stylisées  –  23  tulipes  banches  au



total-  ;  ainsi  les  Amadeus  pour  le  nouveau  support  enfin
commercialisé,  réenregistrent  l’œuvre  D887  en  1951  (cd1),
auparavant les membres du Quatuor Koeckert enregistrent le
Quatuor  américain  de  Dvorak  opus  96  dès  novembre  1950  à
Hanovre  (cd  28)…  Et  l’un  des  premiers  enregistrements
fondateurs de DGG reste Tsar et charpentier d’Albert Lortzing
de septembre et octobre 1952 (Orchestre de Stuttgart dirigé
par Ferdinand Leitner), ici édité en première mondiale (cd 22
et 23, solide distribution, direction fluide et vivante de
Leitner). En 1953 sort le premier 45 tours, idéal pour les
récitals  lyriques  ou  les  œuvres  plus  courtes.  Tout  cela
dynamise un marché naissant et florissant où après la guerre,
tout est à reconstruire.

Un  réseau  d’artistes  et
d’interprètes  participent
alors  à  l’édification  du
premier catalogue DGG : les
orchestres  germaniques
évidemment ; Bamberg juste
composé  en  1946,  Berlin,
Stuttgart,  surtout  le
nouvel  orchestre  de  la
Radio  Bavaroise  d’Eugen
Jochum,  créé  en  1949  et
dont témoignent les cd 20
et 21 (Symphonies de Mozart
et Beethoven, de 1951-1955
: frappantes par leur énergie, mais la grâce fluide subtile
d’un Krips en moins – Te Deum de Bruckner en 1950 ; DGG
enregistre aussi la Philharmonie Tchèque et ici Karel Ancerl,
passés à l’Ouest (entre autres, dans un Chostakovitch âpre,
brûlé  –  Symphonie  n°10  opus  93  de  1956)…  En  1952,  la
productrice  Elsa  Schiller  règne  sans  partage  imposant  une
direction  clairement  structurée  où  pèsent  les  figures  des
pianistes  (elle-même  jouait  du  clavier),  tels  que  Kempff
(ayant pactisé avec les nazis, et artistes déjà ancien), Elly
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Ney,  Conrad  Hansen,  les  polonais  Stefan  Askenaze,  Halina
Czerny-Stefanska, le volubile Shura Cherkassky (Concertos de
Tchaikovski,  cd5,  1952-1957),  Monique  Haas,  Clara  Haskil,
Adrian Aeschbacher, et surtout Sviastoslav Richter, électrique
/ cinglant, percussif (débuts discographiques avec son récital
Schumann : Waldszenen opus 82 et extraits de Fantasiestücke
opus 12, de 1957).

L’IDEAL en MONO. La prise mono de DGG est assurée
par un micro situé 3m au dessus de la tête du chef,
plus un 2ème micro pour capter l’espace de la salle.
Cette esthétique peaufinée, fixée dans le courant

des années 1950 et autoproclamée « parfaite », entre « art et
technologie » défendue par la DGG est parfaitement incarnée
par le geste efficace du chef Ferdinand Leitner, artisan d’une
solide vitalité dans l’opéra de Lortzing déjà cité et les
Symphonies Rhénane de Schumann et Ecossaise de Mendelssohn (cd
31, de 1954 et 1955). Un standard typique de l’époque. Même
équilibre convaincant dans les Symphonies La Grande D 944 de
Schubert et n°88 de Haydn enregistrées par Wilhelm Furtwangler
à Berlin en décembre 1951 (et le Berliner Philharmoniker) :
d’un souffle tout olympien, à la fois puissant et profond,
d’une urgence grandiose unique.

Surprises  et  découvertes  pour  beaucoup,  les  lectures
symphoniques suivantes, autres arguments du présent coffret
inestimable : 2ème de Brahms et Variations et Fugue d’après
Mozart  de  Reger  par  le  chef  Karl  Boehm  (Berliner
Philharmoniker,  cd4)  ;  Les  (autres)  Variations  de  Reger
d’après Hiller par le chef Paul Van Kempen (cd25) ; les débuts
du jeune Lorin Maazel, de mars à juin 1957, dans un programme
intense et dramatique, d’une furieuse vitalité quasi féline et
enivrée  (Berlioz),  entièrement  dédié  au  mythe  des  amants
tragiques Roméo et Juliette : Berlioz, Tchaikovsky, Prokofiev
(Berliner Philharmoniker, cd 34) ; Paul Hindemith par lui-
même, le chef jouant le compositeur dans le cd17 : Symphonie
Mathis  le  peintre,  Les  Quatre  tempéraments,  Symphonie
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Métamorphoses d’après Weber (Berliner Philharmoniker, ).

Fleurons  du  coffret  :  les
présence  du  baryton  Dietrich
Fisher Dieskau, timbre de miel
(lieder  de  Wolf,  Brahms,
Schumann, débuts discographiques
de, respectivement 1951, 1954 et
1957),  et  du  chef  Ferenc
Fricsay,  tous  deux  signés  en

1949 par la DGG. La verve et l’éloquence ciselée, finement
habitée  de  Fricsay  captivent  dans  les  cd  10  (facétieux,
pétillant Rossini de La boutique fantasque puis la sensuelle
Scheherazade de Rimsky, deux enregistrements à Berlin de 1955
et 1957) et cd 11 (fameux Songe d’une nuit d’été avec Rita
Streich de 1951 avec le Berliner Philharmoniker)…

Majeure  aussi  à  notre
avis,  –  et  éditée  en
première mondiale ici :
La  Création  de  Haydn
dirigée  par  Igor
Markevitch  avec  le
Berliner Philharmoniker
et  Irmgard  Seefried
(Eve;  Gabriel,  et  ses
deux  partenaires  ne
sont pas si mal : la
basse Kim Borg en Adam
/ Raphael ; le ténor Richard Holm en Uriel – CD 37 et 38),
enregistrée  à  Berlin,  église  Jésus  Christ  en  mai  1955  :
travail en finesse et très imaginatif du chef, exploitant
toutes les ressources de l’orchestre, dans un son presque
spatialisé et pour du mono, réellement impressionnant : soit
une prise à la mesure du sujet… épique / cosmique. Tout le
trait vif, acéré du pénétrant Markevitch s’écoute ici avec un
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sens du drame franc, direct mais subtil.

Autres arguments du coffrets : la 2ème de Rachmaninov par
l’assistant  du  mythique  Mravinsky,  Kurt  Sanderling  (cd45,
Philharmonique de Leningrad, 1956)

La musique française et les interprètes français
sont présents en ces années de guerre froide :
écoutez le pétulant Markevitch avec l’Orchestre
Lamoureux  dans  la  Symphonie  Haffner  de  Mozart
(cd36);  surtout  le  Quatuor  Lowenguth  (Alfred
Lowenguth,  premier  violon),  dans  un  récital  exclusivement
romantique français, ici publié en première mondiale (Quatuors
exceptionnellement  ciselés  de  Debussy,  Ravel  de  1953,  et
surtout Albert Roussel, enregistré dès 1950).

Les chanteurs et l’opéra ne sont pas
omis dans cette évocation historique
:  prises  désormais  légendaires,
celles de la soprano Maria Stader
(CD46)  dans  Mozart  (Exsultate
jubilate,  voix  angélique,  finement
nasalisée  comme  le  fut  aussi  une
Schwarzkopf,  avec  suffisamment  de

fragilité pour vibrer avec justesse, – un angélisme que sa
Konstanz  de  l’Enlèvement  au  sérail  colore  d’accents  plus
fièvreux et dramatiques, âme juste et pure, sous la direction
de Ferenc Fricsay et son orchestre RIAS Orchester Berlin, en
janvier et mai 1954) ; le récital lyrique et symphonique de la
lumineuse  et  stratosphérique  Rita  Streich  (cd47)  (Mozart,
Rossini,  Donizetti,  Weber,  Verdi…  compilation  de  prises
diverses réalisées entre 1953 et 1958 ; ce sont aussi, les
(immenses et légendaires) chanteurs wagnériens en 1954 et 1955
: Astrid Varnay (Brünnhilde) et le ténor incandescent Wolfgang
Windgassen  (Siegmund,  Siegfried),  orchestre  de  la  Radio
Bavaroise  (cd48)  ;  on  retrouve  le  fabuleux  ténor,  timbre
intense et fin, musicalement idéal, d’un héroïsme acéré dans
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un album Wagner (cd49), résumant son éclatante carrière ici
entre  1953  et  1956  (Rienzi,  Tristan,
Siegfried, Parsifal, Lohengrin, Tannhaüser,
Walther des Maîtres Chanteurs : une leçon
d’ardente  finesse  où  le  chant  wagnérien
était théâtre et phrasés avant d’être (comme
trop  souvent  aujourd’hui),  projection
hurlante.  La  direction  affûtée  et  sans
lourdeur  de  Ferdinand  Leitner  (avec  les
Symphoniques de Bamberg et de Münich) ajoute
aussi à ce somptueux accomplissement que tous les wagnéristes
autoproclamés devraient écouter et réécouter : Wunderlich par
son style racé, cet héroisme acéré, vif argent est un helden
ténor wagnérien de premier intérêt. Inoubliable présence de
l’acteur (son Tristan de 1953 est à ce titre stupéfiant)… qui
fait regretter la durée trop chiche de chaque séquence : le
travail sur la gradation dramatique et psychologique de chaque
personnage  aurait  mérité  des  pistes  plus  longues,  plus
respectueuses d’une incarnation millimétrée.

Bémol  :  mâte  et  tendue,  la  sonorité  âpre  ne  rend  pas
réellement service aux prises de Hans Rosbaud dirigeant le
Berliner Philharmoniker (Concertos pour violon de Mozart avec
en  soliste  Wolfgang  Schneiderhan,  en  1956)  ;  ses  Haydn
(Symphonies  Oxford  et  Londres,  cd44  en  1957  sont  plus
intéressantes : autour du Viennois, l’orchestre travaille un
son,  une  transparence  plus  ambivalente  (l’humour  et
l’élégance).  Fischer-Dieskau,  Fricsay,  Markevitch,  le  jeune
Maazel, Stader, Streich et Wunderlich, le son des orchestres
allemands  d’après  guerre…  tout  cela  constitue  un  premier
héritage unique voire exceptionnel, et même en prise mono,
parfaitement audibles, voire détaillés et d’une indiscutable
présence à l’écoute. Coffret événement, CLIC de CLASSIQUENEWS
de février et mars 2016.

CD coffret, compte rendu critique. THE MONO ERA (51 cd édition
limitée  Deutsche  Grammophon).  CLIC  de  CLASSIQUENEWS.COM  de
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février et mars 2016. Illustrations : Ferenc Fricsay, Igor
Markevitch, Rita Streich, Maria Stader et Wolfgang Windgassen
‘DR)

 

CD,  compte  rendu  critique.
Cazzati  :  Messe  et  Psaumes
opus 36 (Voces Suaves (1 cd
Claves, avril 2015)
CD,  compte  rendu  critique.
Cazzati : Messe et Psaumes opus
36 (Voces Suaves (1 cd Claves,
avril 2015). Quelle bonne idée
de publier enfin de la musique
du  Lombard  Maurizio  Cazzati,
maestro  di  cappella  à  San
Petronio, mais si décrié de son
vivant – dans les années 1660,
par  ses  «  confrères  jaloux  »
(Lorenzo  Petri,  Giulio  Cesare
Arresti), en raison de ses audaces harmoniques, comme le fut
aussi au début du siècle Monteverdi : l’église et l’écriture
musicale sacrée concentrent un panier d’esprits étroits et
particulièrement conservateurs. Le programme est d’autant plus
réjouissant que l’on connaît davantage les œuvres purement
instrumentales de Cazzati, et sa musique sacrée, écartée et
donc mésestimée dès le XVIIè à Bologne (au point que l’auteur
préfère  publier  à  compte  d’auteur  ses  propres  recueils
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devenant le musicien autoéditeur le plus prolixe de son temps)
souffre toujours d’un injuste préjugé.
Les chanteurs et instrumentistes de l’ensemble Voces Suaves
enregistrent ici dans l’église du couvent suisse Saint Michael
de Beromünster, un centre actif au XVIIè dont la collection
d’imprimés musicaux comprenait d’après les inventaires, une
copie d’époque de la Messe et des Psaumes concernés par cet
enregistrement.  Les  partitions  autorgraphes  ont  été
certainement créées à Bologne pour la Saint Petronio, saint
protecteur  de  la  cité  italienne  (chaque  4  octobre).  Pour
éprouver les performances acoustiques et spéciales de leur
nouvel  orgue,  édifié  en  1692  à  Beromünster,  les  moines
musiciens ont acheté la musique de Cazzati, comportant de
fait, un dispositif concertant idéal pour la configuration du
nouvel instrument dans l’église, surplombant le chœur depuis
le balcon gauche.
Allant, articulé, à l’écoute complice active, le collectif de
chanteurs de Voces Suaves soigne l’intelligibilité de chaque
partie, prenant appui sur un continuo souple et très expressif
(augmenté d’un basson, non indiqué dans le recueil d’époque
mais  dont  l’usage  est  attesté  en  Italie  septentrionale  à
l’époque de Cazzati). Les interprètes respectent à la lettre
l’éloquence  moderniste  et  formellement  très  variée  de
l’écriture  Cazzatienne.  Importance  structurante  des
ritournelles,  fugues  juxtaposées,  tonalités  variées  et
minutieusement agencées (Credo), mélange très intelligent des
stile ancien et moderne (osservato et concertato, dans le
Laudate  Dominum)  ;  la  cas  du  Magnificat,  pièce  ultime  et
récapitulatrice à la fois des caractères de Cazzati comme de
l’approche  interprétative,  est  emblématique  :  geste
respectueux et vivant, souple et naturel. Formés dans une
large part à la Schola Cantorum Basiliensis, les chanteurs et
leur chef, Francesco Saverio Pedrini, témoignent de la qualité
du niveau actuel en Suisse. Convaincant.

CD, compte rendu critique. Cazzati : Messe et Psaumes opus 36.
oces Suaves. Francesco Saverio Pedrini, direction (1 cd Claves



records, 2015).

CD  événement,  compte-rendu
critique. CANTUS : Christian-
Pierre La Marca, violoncelle
(1 cd Sony classical 2015)
CD événement, compte-rendu critique. CANTUS : Christian-Pierre
La  Marca,  violoncelle  (1  cd  Sony  classical  2015).  Ce  qui
frappe immédiatement et qui assure la profonde cohérence d’un
programme qui n’aurait paru qu’éclectique voire décousu, c’est
la finesse élégantissime du son de Christian-Pierre La Marca
(né  à  Nice  en  1983).  L’interprète  maîtrise  totalement  la
puissance  cuivrée  et  chaleureuse  de  son  violoncelle  Jean-
Baptiste Vuillaume de 1856 : un chant évidemment vocal (d’où
le titre « Cantus »), à l’éloquence pénétrante et troublante
qui affirme l’indiscutable musicalité de l’instrumentiste. Les
plus rétifs à ce genre d’exercice – panorama sacré-, resteront
sur une impression mitigée, entre kitsch saint-sulpicien, ou
kaléidoscope  autopromotionnel.  Pourtant  le  concertiste  qui
joue dans les salles traditionnelles, les grandes œuvres du
répertoire surtout concertantes et orchestrales, ose ici des
choix (transpositions et associations de timbres) que permet
le studio. Le choix régulier des airs de Jean-Sébastien Bach,
présence  permanente  comme  s’il  s’agissait  d’une  source
continue,  tout  en  rappelant  l’inspiration  religieuse  du
programme, offre des défis nouveaux où la voix originelle est
remplacée par le chant du violoncelle. Sans le texte et la
parole  originels,  l’instrument  atteint  pourtant  à  une
éloquence souvent irrésistible. Ainsi il suffit de n’écouter
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que les 3 premières plages – JS BACH (transcription de l’air
si dramatique et exalté « Deposuit potentes », du Magnificat
BWV 243a), Pie Jesu du Requiem de Fauré, « Erbarme dich, mein
Gott » de la Passion selon Saint-Matthieu-, pour mesurer le
style  du  violoncelliste  français,  d’une  suavité  intérieure
jamais démonstrative ni calculée ; son clair souci de mesure,
d’allusion  suggestive,  son  articulation  poétique,  son
éloquence parlée, en un jeu d’une sûre et mâle délicatesse.

 

Dans Cantus, l’instrumentiste français signe un récital
personnel et ciselé
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Le violoncelle embrasé, aérien de
Christian-Pierre La Marca

 

Le  musicien  sait  cultiver  l’exquise  musicalité  de  son
instrument dont il projette la formidable vocalité, respirant,
soufflant même comme une voix la mieux inspirée. Son chant
fin, raffiné, d’un tact contrôlé et fluide, entre naturel et
pudeur,  se  révèle  bouleversant.  On  reconnaît  la  même
intelligence dans la transposition (signée Samuel Strouk) du
« Funeral Ikos » de John Tavener, l’Agnus Dei et l’Adagio du
Quatuor  de  Barber  (pour  violoncelle  solo  et  quintette  à
cordes)  :  un  souci  évident  de  l’articulation,  de  la
caractérisation habitée, sertie de nuances et de profondeur,
et sans guère d’instruments autres que les cordes (sauf la
flûte de Alexis Kossenko), comme une grisaille scintillante
dont les passages subtils, et les teintes ténues entre ombre,
pénombre,  éclairs  façonnent  un  festival  de  timbres  d’une
finesse inouïe.
L’exigence artistique de Christian-Pierre La Marca a piloté le
choix de toutes les pièces assemblées comme un collier de
joyaux  divers,  éclatants  par  leur  profonde  quiétude,  leur
épanchement  extrêmement  pudique  :  on  est  donc  loin,
définitivement,  de  toute  kitcherie.
Le  violoncelliste  français  sait  s’entourer  de  partenaires
irrésistibles  dont  surtout  son  frère  altiste  Adrien  (duo
accordé, souple et suave « Et Misericordia » du Magnificat de
JS BACH ; mystérieux, habité pour « De torrente in via bibet »
du Dixit Dominus HWV 232, sublimant la profondeur haendélienne
ni plus ni moins).



D’une  inflexible  justesse,  la
rondeur  grave  et  sobre,
rayonnante  du  violoncelliste
fait  paraître  tout  ce  que  la
voix aigre et pincée du contre-
ténor  Philippe  Jaroussky  a  de
mièvre  et  d’affectée  en
comparaison : hors sujet selon

nous  (le  maillon  faible,  unique  erreur  de  ce  récital  qui
frappe ailleurs par sa grande cohérence) ; le Panis angelicus
de Franck en perd sa grâce originelle. Sommet expressif d’une
rare et franche intelligence poétique, le triptyque enchaîné :
Vivaldi / Piazzolla / Vivaldi (preuve que sur le thème de
leurs deux noms si harmonieusement fraternels, il n’y a pas
que  le  prétexte  des  Saisons  comme  seule  carte  musicale  à
jouer) ; Christian-Pierre La Marca a bien raison d’enchâsser,
comme une perle sertie de deux autres gemmes, l’Ave Maria de
l’argentin entre deux extraits du Stabat mater vivaldien. Cet
Ave  Maria  saisit  immédiatement  par  son  intensité  serrée,
lumineuse  pierre  que  le  violoncelle  fait  briller  de
l’intérieur, comme l’expression contenue d’un secret intime.

S’associer  à  l’orgue  du  compositeur  contemporain  Thierry
Escaich est un gage d’extrême musicalité : retenons de leur
entente ineffablement fusionnée, le sublime Ave Maria (tout
recueillement) d’après Astor Piazzola déjà cité dans sa parure
vivaldienne ; la prière de Saint-Saëns (vrai équilibre d’une
rare plénitude entre éloquence et profondeur, aux résonances
miraculeuses violoncelle / orgue). Christian-Pierre La Marca a
même commandé une nouvelle partition au compositeur : d’où
« Enluminures » (avec la complicité de Patricia Petibon),
presque 5mn d’aspiration incarnée à l’état de grâce auquel
aspire le programme entier, à travers ses facettes multiples.
On y retrouve ce scintillement suractif propre à l’écriture de
Thierry  Escaich,  qui  sait  aussi  travailler  comme  peu,
l’articulation du texte en latin, « Alleluia », – voix quasi
parlée, et plus lyrique quand elle exprime l’essence même
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d’une prière primitive, toujours aérienne et cristalline qui
s’achève-  ultime  miracle  sonore,  en  un  murmure  suspendu,
équivoque à laquelle répond le chant embrasé, transfiguré du
violoncelle enveloppant. Le propre de ce récital où règne la
souveraine musicalité du violoncelle de Christian-Pierre La
Marca,  est  son  goût.  Ciselé,  indiscutable.  CLIC  de
CLASSIQUENEWS  de  février  et  mars  2016.

CD  événement,  compte-rendu  critique.  CANTUS  :
airs sacrés transposés d’après JS Bach, Tavener,
Haendel, Barber, Piazzolla, Saint-Saëns, Allegri.
Enluminures de Thierry Escaich. Christian-Pierre
La Marca, violoncelle. Les Ambassadeurs. Alexis

Kossenko,  direction.  1  cd  Sony  classical  88875098932
(enregistrement réalisé en juillet et octobre 2015). Parution
: le 26 février 2016. CLIC de CLASSIQUENEWS de février et mars
2016.

CD,  coffret  événement,
annonce. THE DECCA SOUND (50
cd Decca)

CD, coffret événement, annonce. THE DECCA SOUND (50 cd
Decca)...  L’heure  est  au  bilan  rétrospectif  et  Decca

réédite en un coffret de 50 cd, autant de joyaux et perles
discographiques,  illustrant  des  décades  de  perfection
discographiques,  soit  les  meilleures  réalisations  musicales
sur 50 ans de politique d’enregistrement, bénéficiant de la
meilleure prise de son de l’époque (avec Philips s’entend).
Outre  la  qualité  de  chaque  interprétation  sélectionnée,
l’éditeur  met  en  avant  la  qualité  éditoriale  du  coffret
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(chaque album a sa couverture d’origine, un livret explicatif
-sa  couverture  en  papier  glacée-,  de  200  pages  présente
l’intérêt de la collection comprenant surtout deux chapitres
dédiés au « son Decca » et à « 50 ans d’excellence Decca »…).
L’orchestre en vedette ici demeure le LSO (London Symphony
Orchestra), le Wiener Philharmoniker (dont l’intégrale du Ring
de Wagner initié dès 1958 – la première intégrale enregistrée
en stéréo par Solti, ici en extraits, finalement achevée en
1965 avec La Walkyrie) ; mais aussi les grands Américains (San
Francisco, Cleveland, Detroit, Los Angeles…). Parmi les must à
écouter,  que  tout  mélomane  qui  se  respecte  se  doit  de
connaître  :
Parmi les plus anciennes bandes ici présentées (à juste titre)
chacun  pourra  tirer  bénéfice  de  l’écoute  assidue  de  la
baguette du chef Ataulfo Argenta, sensibilité latine pionnière
annonçant dès 1956-1957, la fièvre communicative d’un Dudamel
aujourd’hui… ; The Planets / Les Planètes de Holst par Karajan
et le Wiener Philharmoniker, septembre 1961 ; War Requiem de
et par Britten (Londres, 1963 comptant Vishnevskaya, Pears,
Fischer-Dieskau), Istvan Kertesz (Symphonies de Dvorak, Bartok
et Ravel en 1961-1963 et 1965-1968 avec le pianiste Julius
Katchen) ; l’imagination théâtrale de Peter Maag dans Le songe
d’une nuit d’été de Mendelssohn (Londres, 1957) ; le Borodin
de martinon en 1958 ; Daphnis et Chloé de Ravel par Pierre
Monteux et le London SYmphony orchestra en avril 1959 ; …
Côtés voix légendaires dans des prises lives ou chaleureuses :
distinguons, La Fanciulla del West de Puccini avec en 1958,
Mario del Monaco et Renata Tebaldi ; le concert romain des 3
ténors (1990 : Pavarotti, Domingo, Carreras : coup médiatique,
coût  artistique…)  ;  le  récital  new  yorkais  de  Pavarotti,
Horne,  Sutherland  de  1981  ;  le  programme  de  mélodies
italiennes par Beethoven, Schubert et Haydn (cantate Arianna)
par la jeune Bartoli en 1992 …



Côtés  «  grands  chefs  »  et
directions inspirées / habitées,
vous vous délecterez bien d’Une
Symphonie alpestre de R. Strauss
par  Herbert  Blomstedt  (San
Francisco  Symphony,  1989),
Riccardo Chailly (avec Jean-Yves
Thibaudet  au  piano)  dans  la
spectaculaire  –  vrai  défi  spatial-,  Turangalîla-symphonie
(Amsterdam,  1992),  Christoph  von  Dohnanyi  (Erwartung  de
Schoenberg avec Anja Silja (1979), Antal Dorati (L’Oiseau de
feu, Le Sacre du printemps, 1981-1982 avec le Detroit Symphony
Orchestra) ; évidemment Sir Georg Solti ne saurait être omis
de l’âge d’or du son Decca (récital lyrique avec Renée Fleming
: Mozart, Dvorak, Verdi et surtout la scène finale de Daphné
de Richard Strauss avec le LSO en 1996, claire référence aux
prises de son hédonistes d’un Karajan mais en peut-être moins
clair et transparent…), Symphonies n°5 et 9 de Chostakovitch
par Bernard Haitink (1980-1981)… comme Zubin Mehta (Symphonie
n°2 de Charles Ives, Los Angeles Philharmonic Orchestra, mai
1975)
Parmi les pianistes, retrouvons avec plaisir Nelson Freire
(l’incontournable, Alicia de Larrocha (Falla : Nuits dans les
jardins  d’Espagne  sous  la  direction  de  Rafael  Frübeck  de
Burgos, 1983), Radu Lupu (Sonates de Beethoven dont Clair de
lune, Pathétique, Waldstein, 1972), Clifford Curzon (Concertos
pour piano n°20 et 27 de Mozart sous la direction de Britten
en 1970!) ;

Mention  spéciale  pour  Vladimir  Ashkenazy,  le
pianiste (Concertos 3 et 2 de Rachmaninov en 1963
sous la direction de Fistoulari) et presque 20 ans
plus tard (1982-1984), le chef 1ère de Sibelius et
Tableaux d’une exposition de Moussorsgki ; même le

baroque n’est pas oublié grâce au Didon et Enée de Purcell par
Christopher Hogwood et ses équipes (dont complice familière du
chef, Emma Kirkby, 1992) ; ce qui rend quand même accessoire
le son dépassé de Karl Münchinger et ses troupes de Stuttgart,
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dans le Magnificat de JS Bach (1968). Critique complète du
coffret THE DECCA SOUND à venir dans le mag cd dvd livres de
classiquenews.com

CD,  coffret  événement,  annonce.  THE  DECCA  SOUND,  édition
limitée (50 cd Decca). CLIC de CLASSIQUENEWS de février et
mars 2016.

Coffret  cd,  événement,
annonce.  Philips  classics,
The  Stereo  Years.  50  cd
analogique (DECCA / Philips)
CD coffret, annonce. Philips classics, The
Stereo Years. 50 cd analogique (DECCA /
Philips). La marque mythique aujourd’hui
éteinte  ressort  via  Universal  music,
quelques unes des pépites légendaires qui
font fait le son Philips des années 1960 à
1990… soit 30 années glorieuses où les
ingénieurs  de  la  firme  ont  étroitement
travaillé  avec  les  artistes,  choisissant  de  concert,  les
meilleures  acoustiques,  afin  d’offrir  et  de  développer,
d’enrichir et de ciseler ce son à nul autre pareil, à la fois
naturel et mordant, grâce auquel l’auditeur a l’impression
tangible d’être immerger DANS l’orchestre, parmi les voix. Ce
coffret inestimable a sélectionné quelques unes des meilleures
prises de son à cet égard, couvrant un répertoire très large,
surtout  concertant  et  symphonique,  comme  chambriste  (pas
d’opéras  mais  des  récitals  thématiques),  offrant  des
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conditions d’écoute inimaginables, souvent inouïes, que les
prises de son actuelles peinent à égaler.

 

 

 

Le son Philips : exemplaire,
naturel et analytique

 

ECOUTER  LA  MUSIQUE  DANS  L’ORCHESTRE...  De  fait,  servante
d’interprétations indiscutables (n’écoutez que, entre autres
joyaux : Markevitch dans la Symphonie Manfred de Tchaikovski,
ou  l’exceptionnel  son  mozartien  de  Joseph  Krips  pour  la
trilogie  symphonique  des  opus  30,40  et  41…  ;  ou  encore
l’urgence  déroulant  son  métal  incandescent  d’Eduard  van
Beinum,  à  la  tête  du  Concergebouw  Amsterdam  pour  les
Symphonies n°1 et 4 de Brahms – cette dernière faisant partie
des  bandes  inédites  du  coffret….  des  must  absolus  !,  et
combien d’autres), la technologie audio Philips atteint des
sommets d’excellence sonore, un standar que n’aurait pas renié
Karajan  lui-même  quia  lors  coopérait  pour  l’ingiénierie
(semblable) Deutsche Grammophon. Ici les artistes Philips sont
entre autres et selon, par ordre d’importance, préférence :
Colin Davis et LSO (London Symphony Orchestra) pour Sibelius,
Tchaikovski,  Berlioz  (Harold  en  Italie),  Antal  Dorati
(Tchaikovski),  Bernard  Haitink  (Haydn,  Schubert,  Richard
Strauss pour Ein Heldenleben, Bruckner…), Marriner (Bizet),
Kurt  Masur  (Brahms)…,  sans  omettre  le  jeune  Ozawa  et
l’Orchestre de Paris pour la 4ème de Tchaikovsky (1974), l’une
des  rares  bandes  réellement  inoubliables  de  la  phalange
parisienne, … ni Georg Szell pour la Première de Sibelius
(avec  le  Concertgebouw  Orchestra  en  1957,  l’un  des



enregistrements les plus anciens du coffret donc de l’odyssée
Philips après la guerre, ou encore plus rares, les deux seules
Symphonies de Kurt Weill par Edo de Waart et le Gewandhaus
Leipzig,  1973…  d’une  sensualité  inquiète  particulièrement
prenante, mangnifiquement détaillée dans une prise naturelle
et analytique ; côté artisans orfèvres chambristes, écoutez le
Beaux-Arts Trio (Schubert, Quatuors de Debussy et Verdi !) ;
les pianistes Claudio Arrau (Beethoven, Liszt, Alfred Brendel
(Schubert,  Mozart,  Liszt)…  surtout  Richter,  interprète
inoubliable  des  Tableaux  d’une  exposition  de  Moussorsgki
(Sofia, 1958) ; les chanteurs José Carreras (récital Rossini,
Bellini, Verdi, Mercadante), Elly Ameling (récitals Schumann,
Schubert),  Janet  Baker  (Handel),  Cristina  Deutekom  (Verdi
Bellini, Strauss), l’inatteignable et ineffable Jessye Norman
(récital français dont les Nuits d’été de Berlioz…), et Gérard
Souzay  chez  Lully  et  Rameau  en  1963  …  Coffret  absolument
incontournable.  Le  coffret  outre  la  qualité  des  lectures
réalisées  et  opportunément  enregistrées,  témoigne  surtout
d’une éthique de l’enregistrement sonore, d’une philosophie
où,  au  risque  d’être  taxé  de  nostalgie  dépressive,
enregistrement signifiait surtout artisanat ciselé, mécanique
d’orfèvrerie soigneusement réglée… CLIC de CLASSIQUENEWS de
février et mars 2016. Prochaine grande critique développée
dans le mag cd dvd livres de classiquenews.com

Coffret cd, événement. Philips classics, The Stereo Years. 50
cd analogique ( 4788977 Decca / Philips)
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(*) = enregistrements publiés en première mondiale

 
 



  CD1: Sibelius: Violin Concerto; 4 Humoresques; Tchaikovsky:
Violin Concerto Salvatore Accardo, London Symphony Orchestra,
Sir Colin Davis
 CD2: Schumann: Frauenliebe und leben; Liederkreis; Schubert:
Lieder.  Elly Ameling, Dalton Baldwin, Jörg Demus
 CD3: Beethoven: Piano Concertos Nos. 3 & 4 Claudio Arrau,
Royal Concertgebouw Orchestra, Bernard Haitink
 CD4: Liszt: 12 Etudes d’exécution transcendante /  Claudio
Arrau
  CD5:  Handel:  Lucrezia  +  Arias;  Gluck:  Arias Dame  Janet
Baker, English Chamber Orchestra, Raymond Leppard
 CD6: Schubert: Piano Trios Nos.1 & 2 /  Beaux Arts Trio
 CD7: Beethoven: Piano Trios Nos. 4, 5, 6 & 9 /  Beaux Arts
Trio
 CD8: Brahms: Symphonies Nos. 1 & 4* /  Royal Concertgebouw
Orchestra, Eduard van Beinum
 CD9: Beethoven: Septet, Op.20; Sextet, Op.81b Members of the
Berlin Philharmonic Octet
  CD10:  Schubert:  Piano  Sonata  No.21;  Wanderer  Fantasy  /
 Alfred Brendel
 CD11: Mozart: Piano Concertos Nos.21, 15 & 23 /  Alfred
Brendel, Academy of St. Martin in the Fields, Sir Neville
Marriner
 CD12: Liszt: Piano Concertos Nos. 1 & 2; Totentanz /  Alfred
Brendel, London Philharmonic Orchestra, Bernard Haitink
 CD13: Italian Arias /  José Carreras
  CD14:  Saint-Saens:  Organ  Symphony;  Liszt:  Organ  Works*
(Prelude and Fugue on the Name B-A-C-H, S.260; Funeral Ode,
S.268  No.2;  Fantasy  and  Fugue  on  «  Ad  nos,  ad  salutarem
undam », S. 259)  Daniel Chorzempa, Rotterdam Philharmonic
Orchestra, Edo de Waart
 CD15: Dvorák: Symphony No.7 in D Minor; Cello Concerto in B
Minor  / Heinrich Schiff, Royal Concertgebouw Orchestra, Sir
Colin Davis
  CD16:  Berlioz:  Harold  in  Italy;  Trista;  2  Overtures  /
 Nobuko Imai, London Symphony Orchestra, Sir Colin Davis
  CD17:  Italian  Opera  Arias*;  Johann  Strauss   /  Cristina



Deutekom, Orchestra of the RAI di Roma, Carlo Franci
 CD18: Tchaikovsky: The Nutcracker  / Royal Concertgebouw
Orchestra, Antal Doráti
 CD19: Berg & Stravinsky Violin Concertos; Mozart: Sinfonia
Concertante Arthur  Grumiaux,  Royal  Concertgebouw  Orchestra,
Ernest Bour
 CD20: Mozart: Sonatas For Piano & Violin K.301, 304, 376 &
378  / Clara Haskil, Arthur Grumiaux
 CD21: Schubert: Impromptus, D.899 & D.935  / Ingrid Haebler
  CD22:  Haydn:  Symphony  No.96  –  «  Miracle  »;  Schubert:
Symphony  No.9  –  «  Great  » Royal  Concertgebouw  Orchestra,
Bernard Haitink
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Livres,  compte  rendu
critique.  Timothée  Picard  :
La  Civilisation  de  l’Opéra
(Sur les traces d’un fantôme
(Éditions  Fayard,  février
2016)
Livres,  compte  rendu  critique.
Timothée Picard : La Civilisation de
l’Opéra (Sur les traces d’un fantôme
(Éditions Fayard, février 2016). Le
titre de cet essai global, emprunte à
Nietzsche  une  posture  partisane,
celle où le philosophe encore ami de
Wagner,  défendait  dans  son  propre
essai, « La Naissance de la tragédie
grecque  »,  l’opéra  germanique  seul
héritier digne depuis l’opéra italien
de Monteverdi, et comme lui véritable
prolongement critique et évolutif sur
la forme chant/théâtre. L’auteur se
saisit d’un autre penseur critique,
Walter Benjamin, qui déclare vis à vis du roman de Gaston
Leroux  (paru  en  1910),  journaliste  devenu  écrivain  et
précurseur du cinéma Pathé, que Le Fantôme de l’opéra est bien
« l’un des grands romans sur le XIXème siècle ».
Aujourd’hui, ceux qui ont lu le livre ou sont capables d’en
citer  quelques  chapitres,  tout  au  moins  retracer  la
construction  de  certains  passages,  sont  bien  peu  nombreux
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(ormis peut-être la scène où le Fantôme monstrueux, Erik,
paraît au Bal, masqué sous les traits de la Mort Rouge en
allusion à la nouvelle macabre, terrifiante de Poe-), tant
l’histoire du Fantôme de l’Opéra, ayant survécu à son origine
littéraire et romanesque, inspire chanteurs, auteurs de séries
télévisuelles, surtout comédies musicales dont celle signée
Lloyd Webber, dépasse tous les succès l’ayant précédé. Génie
romanesque doué d’une construction astucieuse (Le Mystère de
la chambre jaune, premier chef d’œuvre de 1908), Leroux défie
les lois habituelles du genre, aimant principalement fusionner
les registres poétiques : onirique, fantastique, terrifiant,
spectaculaire.  Avant  d’être  cinématographique,  son  écriture
est opératique. Consciente des effets visuels et imaginaires
qu’elle produit, et géniale dans sa façon de les amener comme
de les agencer. Mais le texte interroge moins les clés de
l’écriture du dramaturge que la fascination exercée par son
sujet, ce que signifie à chaque époque de réception, le choix
du thème opéra et comment la perception et l’esthétique de
Leroux a enrichi considérablement le mythe…
D’où vient cet attrait pour le roman français ? Ne serait-ce
pas plutôt au fond, ses personnages (dignes du trio opératique
romantique : un ténor, un baryton méchant – soit le monstre,
et entre les deux, une soprano indécise ?), ou mieux : son
sujet, l’Opéra, comme lieu et comme genre ?

 

 

 

Le  mythe  de  l’opéra  à  travers  les  avatars  du  Fantôme  de
l’Opéra…

Fantômes et mythe de l’Opéra
 



L’essai  prend  à  bras  le  corps
toutes  les  péripéties  et  les
avatars  nés  depuis  le  roman  de
Leroux,  engage  un  questionnement
philosophique sur la question de
l’opéra  lui-même  :  miroir,
emblème, « métonymie », symptôme
de  la  société,  et  donc  par
extension et références, « signe »
de la civilisation elle-même, en
particulier celle du XIXè, qui a
produit  le  sommet  de  cette
évolution  qui  fusionne  opéra  et
société,  le  Palais  Garnier.  Le
vaisseau  créé  par  Garnier
(admirateur  de  Théophile  Gautier
et de Dumas) en 1875, prend son origine au Second Empire,
luxueux  et  décadent,  et  s’impose  à  l’imaginaire  des  bons
bourgeois  de  la  IIIè  République,  arrogants,  prétentieux,
parfaitement parisiens c’est à dire, fastueusement vaniteux.
C’est  le  lieu  où  on  écoute  autant  qu’il  fait  s’y  faire
entendre  ;  observer  autant  qu’il  faut  s’y  faire  voir…
L’escalier monumental suffit à rappeler que ses abords sont
d’abord des espaces publics, au caractère mondain et social.
En  somme  si  Stendhal  a  écrit  la  chronique  de  l’opéra
aristocratique depuis la Scala (au tout début du XIXè), Leroux
au début du siècle (suivant), à l’époque post industrielle et
impressionniste, reconstruit le mythe de l’Opéra de Paris, qui
reste encore la capitale du XIXème siècle et concentre les
caractères  les  plus  marquants  de  la  France  des  Grands
Magasins, des Boulevards, des gares, des chemins de fer.
Tout en restituant les nombreuses sources littéraires comme
les hommages de Leroux, l’auteur inventorie ce que le roman
intègre, n’écartant pas le contexte des œuvres contemporaines
(Zola,  Verne…),  ni  l’analyse  objective  de  sa  construction
dramatique  comme  ses  personnages  :  Christine  se  laisse
mélancoliquement portée au bras de Raoul dans le dédale du
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Palais Garnier, à la fois grotte minérale et Atlantide en son
lac,  mais  aussi  se  voit  subjuguée  d’abord  par  le  monstre
mystérieux, alors conquérant sublimé, avant de le considérer
pour ce qu’il est (et pour ce qu’il ambitionne petitement): un
petit bourgeois (plutôt qu’un véritable héros d’opéra), ayant
creusé  son  appartement  cossu,  d’un  kitsch  inepte,  pour  y
séquestrer  sa  future  épouse  :  mari  étriqué  et  confort
poussiéreux, l’idéal et la figure héroïque démoniaque perdent
ainsi de leur lustre.
Plutôt qu’un motif, décor interchangeable-, l’opéra atteint
grâce au roman de Leroux, le statut d’un mythe, aux confluents
des  genres,  entre  industriel,  criminel  et  fantastique.  La
Londres du XIXè a produit Jack l’Eventreur ; le Paris post
hausmannien, celui de Garnier, recueillant le décadent Second
Empire, et aussi l’idéal républicain de la IIIè République,
engendre un nouveau métissage, le terrifiant pathétique (dans
la mouvance d’Elephant man) et du surnaturel artistique : le
monstre et la diva composent un duo éclectique, promis à bien
des légendes et des fantasmagories en séries. La performance
« monstrueuse » de la cantatrice, comme l’aspect hideux du fou
masqué, s’exaltent l’une l’autre.

A  travers  toutes  ses  adaptations  variées,
c’est le mythe de l’Opéra, ses connotations
fantastiques  et  dramatiques,  tragiques  et
pathétiques qui se manifestent sans s’épuiser.
Confronté  au  miroir  social  qu’il  suscite,
l’opéra pose clairement la question au centre
de l’essai : qui sont les véritables monstres
et où sont-ils ? ou plutôt s’il y a un monstre
donc un mystère, je vais aimer. L’opéra après
tout ne serait pas aussi, aimer se faire peur,

soit la grand théâtre de l’effroi ? A l’heure des séries de
plus  en  plus  inventives  sur  le  plan  des  scénarios  (voyez
l’excellente Penny Dreadfull, sommet des registres mêlés mais
ici exclusivement britannique : onirisme, romantisme gothique,
surnaturel satanique, fantastique et terrifiant spectaculaire
où sont mêlés très habilement Wilde, Shelley, Frankenstein et
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le  loup  garou,  jusqu’au  Dracula  de  Stocker),  le  roman  de
Leroux s’affirme comme un modèle dramatique. En traitant le
mythe  de  l’opéra,  il  en  exposé  toutes  les  composantes
d’attraction.
Porteur d’une interrogation salvatrice, l’opéra en quête de
lui-même,  même  au  cœur  de  la  culture  mondialisée,
standardisée,  n’a  jamais  mieux  attiré,  cristalisant  même
toutes  les  attentes  dans  le  genre  du  spectaculaire  et  du
fantastique. A l’opéra, j’aime avoir peur (comme au cinéma)
mais avec ce surcroît de réalité que diffuse les planches,
l’orchestre en fosse, le chef qui s’agite, et les chanteurs
qui jouent leur voix sur la scène. A celui dont on disait
qu’il était un genre élitiste et mort, l’auteur consacre donc
une manière d’hommage, face à son pouvoir inusable, tant de
fois décrié (car soit disant poussiéreux, codifié, ridicule),
mais  toujours  étonnamment  vivace,  captivant.  Le  roman  de
Leroux a su saisir l’essence de l’opéra à travers les âges :
son indéfectible pouvoir d’attraction. L’auteur en démêle les
multiples  clés  d’accès  et  de  compréhension.  Lecture
indispensable.
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€. CLIC de CLASSIQUENEWS de Février et mars 2016.
Le Théâtre Mogador à Paris reprend Le Fantôme de l’Opéra,
version  Andrew  Lloyd  Webber,  à  partir  du  13  octobre  2016
(30ème anniversaire de la création du spectacle, chanté en
français). Et dans son livre, l’auteur annonce de nombreuses
nouvelles  adaptations  du  Fantôme  de  l’Opéra  de  Leroux  en
séries et au cinéma…
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