
CD,  compte  rendu  critique.
Monteverdi : Livres I,II,III
de madrigaux – florilège (Les
Arts Florisants, Paul Agnew,
1  cd  Les  Arts  Florissants
éditions
CD, compte rendu critique. Monteverdi : Livres I,II,III de
madrigaux – florilège (Les Arts Florisants, Paul Agnew, 1
cd  Les  Arts  Florissants  éditions).  Forts  d’une  intégrale
donnée en concert depuis 4 années, Paul Agnew et les chanteurs
des Arts Florissants poursuivent leur approfondissement des
madrigaux de Monteverdi avec cette éloquence voluptueuse dont
ils savent projeter le geste poétique. Soucieux du verbe, de
son intensité comme de sa couleur et de son intelligibilité,
une vraie complicité collective s’entend ici, au profit des 3
premiers Livres, (I,II et III, édités en 1587, 1590 et 1592) :
c’est un retour à la source, celle miraculeuse et jaillissante
qui permet de comprendre comment Claudio, de sa formation à
Crémone auprès de son maître Ingegneri, plutôt conservateur,
fait éclater le cadre du langage musical Renaissance (Ars
Perfecta)  pour  en  libérer  le  potentiel  expressif  afin
d’exprimer au plus près, les vertiges émotionnels des poèmes
choisis. Esthétique du verbe et du sentiment qu’il contient,
voici donc révélé, ce chemin qui mène à … l’opéra.

Apprenant de Marenzio, De Rore, de Pallavicino, le
jeune Claudio,  âgé de seulement 19 ans quand il
fait paraître son Livre I (Crémone, 1587), ardent
amoureux des sens, cisèle déjà une langue vocale
d’un  raffinement  irrésistible,  sachant  surtout
souligner,  commenter,  articuler  les  textes  de  Guarini  et
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essentiellement de Torqueto Tasso (Le Tasse) : le miracle de
l’aube nouvelle qui accompagne le réveil des amants (Non si
levav’ancor l’alba novella), et déjà une écriture qui prête
oreille aux enchantement de la nature (Ecco mormorar l’onde…
et ses graves ondulents quasiment érotiques et languissants)
suscitent entre autres, dans l’éblouissant Livre II de 1590
(qui clôt littéralement l’époque crémonaise ; le Livre III est
déjà dédié au Duc Vincent de Gonzague à Mantoue…), des perles
de  trouvailles  murmurées,  contrastées,  serties  dans  une
justesse  suggestive  que  les  6  solistes  éclairent  d’une
vibrante implication. Mêmes les autres poèmes du Tasse mis en
musique,  –  S’andasse  Amor  à  caccia,  et  Se  tu  mi  lassi,
perfida…  plus  dramatiques  et  proches  du  texte  parlé
incantatoire,  illuminent  les  mêmes  recherches  du  jeune
Claudio, déjà grand connaisseur de poésie dramatique.

 

 

 

A cappella, les 5 chanteurs autour de Paul Agnew embrasent les
Livres I,II,III de madrigaux de Monteverdi

Crémona, la matrice miraculeuse
Dans ce florilège qui regroupe les joyaux des Livres I,II et
III, Paul Agnew veille plus que jamais et peut-être davantage
encore que dans le recueil précédemment publié de cette quasi
intégrale discographique (Mantova : Livres IV, V, VI), à la
clarté  de  la  polyphonie,  à  l’architecture  harmonique  des
partitions,  à  l’engagement  pulsionnel  et  psychologique,  à
l’équilibre et l’écoute des voix (ample portique de Vattene
pur, crudel, ultime cycle madrigalesque du IIème Livre (1592)
que  Monteverdi  a  conçu  comme  un  retable  profane  en  trois
volets,  là  encore  inspiré  du  Tasse  qui  imagine  la  figure
tragique et démunie d’Armide, abandonnée par Renaud… Il en
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résulte ce cabinet intérieur où les intentions se révèlent
dans l’énoncé du verbe, cette mécanique mesurée au diapason du
cœur et du souffle qui proche de l’improvisation, à force de
répétition et de travail collectif, incarne l’enjeu sensuel et
le drame intérieur de chaque poème ; ici, la mélodie et le
chant  semblent  naître  du  mot  :  lisibilité,  flexibilité,
couleur du sentiment déjà : rien ne manque à cette fusion
idéale, légendaire et pilier pour l’essor de l’opéra à venir.

Grâce à Paul Agnew et ses formidables
complices  des  Arts  florissants,  il
semble que jamais interprètes n’ont
compris et su transmettre à ce point,
l’intelligence de Monteverdi, peintre
des âmes et des paysages sensuels :
au service du Tasse, lui-même engagé
à  stimuler  l’inspiration  des
compositeurs pour la mise en musique
de  ses  poèmes,  Monteverdi  semble
mieux  que  quiconque  alors  dans  ce
passage décisif au début des années
1590, entre la Renaissance et le Baroque naissant, déceler
l’enjeu  dramatique  du  verbe.  Avec  lui,  le  chant  devient
dramatique et se prépare à l’éclosion très prochaine, dans la
décennie suivante, de l’opéra. C’est à dire au moment où en
peinture,  Caravage  réalise  la  même  inflexion  vers
l’incarnation  et  l’individualisation  de  la  forme  et  du
discours.  Un  réalisme  fait  jour,  une  intimité  et  la
représentation  de  l’homme  surtout  s’affirment  comme  jamais
auparavant. Tout se joue ici et dans cette matrice vocale
d’une éblouissante cohérence ; les Arts Florissants sous la
direction  de  Paul  Agnew  se  révèlent  superlatifs.  On  se
souvient  de  l’intégrale  de  Rinaldo  Alessandrini  pour  l’ex
label Opus 111, cycle en son époque événement ; près de 15 ans
plus  tard,  toute  la  science  et  l’éloquence  des  Arts
Florissants défendues par William Christie depuis le début de
l’aventure  de  l’ensemble,  sont  transmises  et  comprises,
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recueillies avec une finesse magicienne par son « associé » et
directeur  musical  adjoint,  désormais  adoubé,  Paul  Agnew.
Magistral.
On  attend  le  troisième  et  dernier  volume  de  ce  florilège
madrigalesque, avec impatience (intitulé Venezia, Livres VII
et VIII). Illustration : portrait présumé de Monteverdi jeune
(DR).

 

 

 

 
 
CD, compte rendu critique. Monteverdi : Livres I,II,III de
madrigaux – florilège (Les Arts Florisants, Paul Agnew, 1 cd
Les Arts Florissants éditions. Parution : mardi 19 mai 2015.

AGENDA Monteverdi : Paul Agnew et Les Arts Florissants en
concert
Lundi 18 mai 2015 : Paris, Philharmonie 2, 20h30 : Livre VIII,
Madrigali amorosi
Dimanche 24 mai 2015 : Londres, Barbican-Milton Court, 14h :
Livre VIII, Madrigali guerrieri
Dimanche 24 mai 2015 : Londres, Barbican-Milton Court, 19h30 :
Livre VIII, Madrigali amorosi
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Jeudi 28 mai 2015 : Caen, Théâtre. Livre VIII : Madrigali
guerrier
Vendredi 29 mai 2015 : Caen, Théâtre. Livre VIII, Madrigali
amoroso

CD,  compte  rendu  critique.
Horowitz  plays  Scriabine  (3
cd Sony classical)
CD,  compte  rendu  critique.
Horowitz plays Scriabine (3 cd
Sony classical). Horowitz  joue 
Scriabine  ….  Le  fait  relève
d’une  affaire  familiale  car
l’oncle de Vladimir, Alexander -
le frère  de son père  Samuel-,
fut un pianiste talentueux  au
point  qu’après  son  entrée  au
Conservatoire de Moscou en 1898
et  n’ayant  obtenu  en  fin  de
cycle qu’une médaille d’argent alors qu’il  méritait l’or,
Scriabine  en  personne,  très  admiratif,  protesta  vivement
contre ce jugement partial et discriminatoire, qui souhaitait
condamner la judéité du candidat. Après la mort de Scriabine
en 1915,  Alexander donnera plusieurs conférences majeures 
sur le compositeur pianiste jouant plusieurs oeuvres piliers
dont les deux Poèmes opus 32, célébrant les visions musicales
d’un génie du clavier qui avait su donner des concerts à Kiev,
le fief des Horowitz quelques mois avant sa mort. De l’aveu de
Vladimir, le neveu prodige, Scriabine ne s’est pas imposé à
lui immédiatement; jusque dans les années  1950, l’interprète
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exprime  l’esthétique  léchée  sensuelle  des  impressionnistes
français  (Debussy  et  surtout  Ravel)  ;  Horowitz   crée  
plusieurs Sonates celles de Barber, Prokofiev,  Kabalevski. ..
ce n’est que sur le tard  d’une carrière très remplie que
Vladimir suit le sillon de son oncle Alexander et découvre  ce
mysticisme philosophique post romantique dont il se sentait
trop éloigné jusque là.

 

 

 

Mystique Horowitz
 

Les 3 cd réunis dans ce coffret événement révèle l’affinité
naturelle qui naît sous les doigts du pianiste comme inspiré
par  le  feu  scriabinesque  :  de  1950  à  1976,  ce  cycle  en
studio et en live restitue la dernière quête artistique et
éthique du grand pianiste russe. Il n’est que d’écouter les
deux versions de la Sonate n°9 dite « Messe Noire » pour
entendre et comprendre l’intelligence  d’Horowitz éclairant
les crépitements et le surgissement du mystère irrésolu dans
cette partition abordée en moins de 7mn puis près de 13mn dans
sa  seconde  approche  de  1965  :  un  souffle  les  distingue
nettement, une évidence naturellement ciselée acquise ainsi
sur le tard par celui qui aimait à dire qu’il progresserait
jusqu’à la mort… de fait la plus récente  des lectures frappe
par sa jubilation de l’instant, ses projections syncopées et
pourtant  son  architecture  puissante  sa  progression
irrépressible…
La respiration et la profondeur qui cultivent un Horowitz
proche de l’improvisation et qui fait jaillir  le feu sacré à
chaque mesure : une maturité irrésistible qui recueille et les



gouffres  vertigineux  rompant  le  discours,  et  la  distance
héroïque sur laquelle s’appuie l’élan des visions mystiques. A
ce  titre,   le  dernier  cd  qui  rassemble  les  prises  live,
enchante véritablement dévoilant pour certains, et  confirmant
pour nous, la somptueuse volubilité du pianiste  qui joue
Scriabine  comme  il  respire  :  une  rencontre  rare  qui  dans
les  années  les  plus  tardives  de  sa  carrière  affirme  une
affinité   exceptionnelle  avec  le  dernier
compositeur russe romantique. Comme si le secret et le mystère
chez Scriabine avaient in fine cultiver pour son bien, la
quête de la simplicité et de la profondeur…

S’il est vrai que la mort semble être l’ultime et véritable
mesure  dans  l’expérience  et  l’interprétation  de  Scriabine,
Horowitz  nous  offre  comme  personne  avant  lui  un
cycle d’exploits et de performances qui passent par tous les
registres de la sensation et de la connaissance pour exprimer
le  geste  et  les  visions  de  Scriabine  :  ivresse,  extase,
langueur  inquiète,  transe  connectée  au  grand  mystère
universel  mais ici énoncés avec une légèreté fluide, celle 
des mystiques heureux. Le style en gagne une clarté rayonnante
qui le rend d’autant plus proche et humain.  Sans connaître la
manière de son oncle Alexander qui connut le compositeur et
joua ses oeuvres, Vladimir  Horowitz semble comprendre comme
peu avant lui les enjeux et les questionnements d’un Scriabine
visionnaire et prophétique.

De  là  à  croire  comme  nous  le  montre  le  coffret,  que
l’interprétation  de  Scriabine  permit  au  pianiste  de  se
trouver… nous le pensons. Jamais l’insolence de la pure et
immédiate virtuosité n’a à ce point, chez Horowitz, chercher
le contrepoint de la profondeur. Toute sa vie, le pianiste fut
en quête de recul, d’intériorité pour atténuer l’enthousiasme
parfois  creux  et  superficiel  que  suscita  toujours  son
impériale  facilité.
De fait, au début des années 1980 et même dès 1975 en réalité,
son  jeu  s’arrondit,  exprima  une  nouvelle  intensité  plus



recueillie, un lâcher prise totalement étranger à son ambition
de totaliser, si manifeste parfois, au risque d’une technicité
éblouissante / ébouriffante. En définitive, son style atteint
le  soleil  dès  ses  débuts,  pour  chercher  ensuite  avec
l’exigence  autre  de  l’âge  mûr,  le  repli  du  secret  à  son
crépuscule. Ainsi le mystère de Scriabine a montré au bon
moment la voie au pianiste russe, en ses années les plus
mûres, les plus fécondes et riches.

CD, compte rendu critique. Horowitz plays Scriabine (3 cd Sony
clasiscal 88875038372).

 

 

 

tracklisting :
Horowitz plays Scriabin
Piano Sonata No. 3 in F sharp minor, Op. 23
The RCA Victor Studio Recordings
Prelude, Op. 11 No. 1 in C major
Prelude, Op. 11 No. 10 in C sharp minor
Prelude, Op. 11 No. 9 in E major
Prelude, Op. 11 No. 3 in G major
Prelude, Op. 11 No. 16 in B flat minor
Prelude, Op. 11 No. 13 in G flat major
Prelude, Op. 11 No. 14 in E flat minor
Prelude, Op. 15 No. 2 in F sharp minor
Prelude, Op. 16 No. 1 in B major
Prelude, Op. 13 No. 6 in B minor
Prelude, Op. 16 No. 4 in E flat minor
Prelude, Op. 27 No. 1 in G minor
Prelude, Op. 51 No. 2 in A minor
Prelude, Op. 48 No. 3 in D flat major
Prelude, Op. 67 No. 1
Prelude, Op. 59 No. 2



Prelude, Op. 11 No. 5 in D major
Prelude, Op. 22 No. 1 in G sharp minor
Étude Op. 2 No. 1 in C sharp minor
Poème in F sharp major, Op. 32 No. 1
The Columbia Studio Recordings
Étude Op. 2 No. 1 in C sharp minor
Étude Op. 8 No. 12 in D sharp minor
Feuillet d’album, Op. 45 No. 1
Étude Op. 8 No. 2 in F sharp minor
Étude Op. 8 No. 11 in B flat minor
Prelude, Op. 8 No. 10 in D flat major
Étude Op. 8 No. 8 in A flat minor
Étude Op. 42 No. 3 in F sharp major ‘La Moustique’
Étude Op. 42 No. 4 in F sharp major
Étude Op. 42 No. 5 in C sharp minor
Poèmes, Op. 69 Nos. 1 & 2
Vers la flamme, Op. 72
Albumblatt, Op. 58
Étude Op. 65 No. 3 in G major
Piano Sonata No. 9, Op. 68 ‘Black Mass’
Live Recordings
Poème in F sharp major, Op. 32 No. 1
Étude Op. 2 No. 1 in C sharp minor
Piano Sonata No. 10, Op. 70
Piano Sonata No. 5 in F sharp major, Op. 53
Étude Op. 8 No. 12 in D sharp minor
Étude Op. 8 No. 7 in B flat minor
Étude Op. 42 No. 5 in C sharp minor
Piano Sonata No. 9, Op. 68 ‘Black Mass’
(alternate version – 25th February, 1953)

 

 



DVD,  compte  rendu  critique.
Verdi  :  Otello.  Fleming,
Botha (Bychkov, Metropolitan,
octobre 2012, 1 dvd Decca)
DVD,  compte  rendu  critique.  Verdi  :
Otello.  Fleming,  Botha  (Bychkov,
Metropolitan, octobre 2012, 1 dvd Decca).
Le dernier Verdi sait créer de sublimes
atmosphères psychologiques dont profite
évidemment son Otello. Suivant son cher
Shakespeare dans l’expression d’un drame
noir et étouffant, le compositeur outre
le  rôle  d’Otello  confié  à  un  ténor
stentor  (au  format  wagnérien)  offre
surtout au rôle de Desdemona, l’épouse
abusivement outragée d’Otello, par son
mari même, un sublime personnage lyrique pour les sopranos,
qui tire sa dignité et sa profonde loyauté, sa bouleversante
sincérité dans l’air du saule et sa prière au IV, avant que le
maure ivre de jalousie (et manipulé par Iago) ne la tue en
l’asphyxiant dans l’oreiller de sa couche. Verdi offre sa
meilleure  intrigue  :  resserrée,  nuancée,  contrastée  et
profonde. Avec Boito, il a révisé son Boccanegra (1881) et
s’apprête  bientôt  à  composer  Falstaff.  Créé  en  1887  à  La
Scala, Otello est un immense succès. Au cœur du sujet, porté
par les vers taillés, ciselés de Boito, Verdi rejoint l’arête
vive et sanglante des drames abrupts et profonds, pourtant
poétiques de Shakespeare.

Déjà présentée en février et mars 2008, cette production a
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montré  ses  qualités,  classiques  certes  mais  efficaces  et
claires.  Les  vertus  viennent  surtout  des  chanteurs  (en
l’occurrence de la diva que l’on attendait et qui n’a pas
déçu). Si sous la direction du même chef (Semyon Bychkov),
Renée Fleming (Desdemona), Johan Botha (Otello) rempilent ici
en  octobre  2012,  le  reste  de  la  distribution  a  changé  à
commencer par le péril dans la demeure, l’infâme intriguant
Iago (Falk Struckmann) et Cassio (Michael Fabiano).

Fleming : bouleversante Desdemona
Au I, Renée Fleming sait revêtir
sa couleur vocale d’une réelle
candeur, celle d’une adolescente
encore  pure,  d’une  sensualité
lumineuse sans l’ombre d’aucune
pensée  inquiète  (“Già  nella
notte”).  La  diva  nuance  avec
habileté  l’évolution  de  son
personnage, de la beauté lisse à
l’inquiétude  de  plus  en  plus
sombre enfin vers la résignation suicidaire (IV). La façon
dont  elle  construit  son  personnage  et  le  colore
progressivement de prémonition noire, demeure exemplaire : la
chanteuse sait être une actrice. C’est bien ce que souhaitait
Boito comme Verdi : le dernier râle de la victime à l’adresse
de sa suivante Emilia (Addio) rejoint la grandeur tragique et
intimiste  du  théâtre  :  voilà  la  force  de  Verdi  et
l’intelligence de Renée Fleming. L’ouvrage aurait évidemment
pu  s’intituler  Desdemona  :  la  performance  de  la  diva
américaine  le  démontre  sans  réserve.
Le sens des nuance et l’intelligence intérieure de la soprano
contraste de fait avec le style sans guère de finesse du sud
africain Johan Botha qui a la puissance mais pas la sincérité
du  personnage  d’Otello.  Quel  dommage.  Certes  au  III,  son
monologue ( “Dio mi potevi scagliar”) exprime l’intensité de
ses déchirements intérieurs mais le style comme la projection
(faciles) demeurent unilatéraux, sans ambiguité, avec force
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démonstration.
Il y a du Scarpia dans le Iago verdien : vivacité noire,
manipulation,  perversité  rationalisée  et  donc  démonisme
efficace … Falk Struckmann se tire très honnêtement des défis
d’un  personnage  aux  apparitions  courtes  mais  denses  qui
exigent une franchise et une subtilité crépitante immédiates.
Pari relevé car là aussi on s’étonne de démasquer chez lui,
des  tréfonds  de  souffrances  silencieuses,  un  abîme  de
ressentiments  illimités,  en  somme  ce  qui  a  intéressé
Shakespeare avant de fasciner Verdi et Boito : les vertiges et
tourments que cause la folie humaine.
Dans la fosse Bychkov éclaire les orages et les passions d’une
partition essentiellement shakespearienne. Du nerf, du muscle,
mais peu de nuances au diapason de Fleming, pourtant souvent
les  brûlures  tragiques  sont  bien  là  et  entraînent  le
spectateur  jusqu’au  choc  tragique  final.

   DVD, compte rendu critique. Verdi : Otello. Johan Botha ·
Renée  Fleming,  Falk  Struckmann…  The  Metropolitan  Opera
Orchestra,  Chorus  and  Ballet.  Semyon  Bychkov,  direction.
Elijah Moshinsky, mise en scène.  Enregistrement live réalisé
au Metropolitan Opera de new York en octobre 2012. Parution
internationale le 4 mai 2015. 1 dvd 0440 074 3862 6. Durée :
2:42. 1 dvd Decca

Livres,  compte  rendu
critique. Jessye Norman : «
Tiens-toi droite et chante !
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» (Fayard)
Livres, compte rendu critique. Jessye Norman : « Tiens-toi
droite et chante ! » (Fayard). Moins autobiographie que
mémoires au fil de l’humeur et des thématiques qui lui sont
chères, le texte de Jessye Norman reste surtout un « merci » à
la vie, une profession de foi, un hymne aux valeurs humaines
supérieures qui permettent de rendre notre existence et notre
monde meilleurs… Si tant est que nous puissions influencer le
cours des choses. Dans le cas de la diva américaine dont la
carrière débute en 1960 et s’achève officiellement à la fin
des années 2000, la détermination et l’optimisme (« tiens toi
droite et chante! ») sont un moteur exceptionnel pour réaliser
les rêves d’accomplissement d’une voix phénoménale. Pourtant
l’itinéraire de cette enfant née à Augusta en Georgie, outre
ses dons vocaux prodigieux, traverse des événements politiques
et sociétaux majeurs qui ont marqué l’après guerre : dans son
pays, les lois racistes et la ségrégation qui ont suscité tout
un mouvement populaire pour l’égalité des citoyens américains
; puis jeune cantatrice passée à Berlin dans les années 1960,
écoutes discrètes et loi du secret comme du soupçon à l’époque
de  la  guerre  froide.  Il  faut  lire  ses  souvenirs
d’enregistrements  à  Dresde  par  exemple  pour  comprendre  le
climat  et  les  conditions  d’une  époque  troublante  et
surréaliste.

Les combats de Jessye
L’enfant s’est construite grâce aux valeurs léguées
par  sa  famille,  sa  grand  mère  qui  chantait  les
spirituals à l’église en traversant les allées pour
saluer  ses  voisins  ;  ses  parents,  responsables,

justes, et surtout engagés pour l’émancipation des droits des
noirs. La chanteuse, star du lyrique au XXème garde chevillé
au corps, cet amour de la liberté, mais aussi du travail, de
la discipline, de la dignité partout, toujours, comme un phare
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tourné vers les autres.
Le  mélomane  comme  l’admirateur  de  la  personne  humaine
retrouvera sa « Jessye » : une conscience pleine et libre
soucieuse d’empathie, de reconnaissance et de fraternité. Les
chapitres sur le travail artistique, la collaboration avec les
chefs  et  les  confrères  sont  rares,  donc  très  appréciés,
disséminés au fil des pages.

Heureusement,  Jessye  parle  de
ses  rôles  fétiches,  de  ses
compositeurs de prédilection, de
ses  rencontres  :  Jocaste
d’Oedipus  Rex  (chanté  au
festival  de  Matsumoto  en  1993
sous  la  direction  d’Ozawa),
Didon (Purcell et de Berlioz),

Phèdre (certains soirs enchanteurs de 1982 au Festival d’Aix
en  Provence),  Erwartung  naturellement…  ;  travail  avec  les
compositeurs  vivants  tels  Tippett  (A  child  of  our  time,
célébration déchirante contre l’inhumanité de la guerre et de
la Shoah) ou Messiaen (Poème pour Mi) ; Schubert, Mozart,
Wagner, surtout Richard Strauss dont elle explique la portée
poétique et spirituelle des Quatre derniers lieder sur près de
2 pages !  On passe volontiers les nombreuses récompenses,
distinctions,  médailles  et  invitations  prestigieuses  dont
évidemment les célébrations en 1989 de la Révolution française
où  Jessye  fut  notre  Marianne,  entonnant  la  Marseillaise,
drapée dans les couleurs tricolores telle la pythie d’une ère
nouvelle (que l’on attend toujours). C’était l’époque où Paris
créait l’événement… comme Berlin dont le mur tombait. Jessye
Norman  raconte  alors  l’enregistrement  à  Dresde  qu’elle
réalisait et qui tombait à pic : Fidelio de Beethoven et son
hymne à la liberté. Cela ne s’invente pas.
De page en page, se précise une femme qui affirme ses valeurs
humaines, son humilité face à la vie, sa gratitude pour ceux
qui l’ont aimée et qui continuent de l’accompagner.
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Au  final  c’est  plus  une  leçon  de  vie  que  le  catalogue
d’anecdotes scrupuleusement inscrites selon les productions et
les enregistrements vécus. Il en ressort un portrait de femme
admirable  qui  brille  par  son  exigence  autant  artistique
qu’humain,  son  désir  d’empathie  et  sa  curiosité  pour  les
autres. Les divas d’aujourd’hui ferait bien de méditer sur ce
qu’elles apportent de concret à la société, après avoir tant
reçu de leur public et admirateurs. Jessye Norman serait-elle
la dernière représentante des divas aussi charismatiques que
généreuses ? Tant de déclarations pour le respect, l’égalité,
le don sont méritoires de la part d’une artiste qui a profité
du  star  system  des  années  1980  et  aussi  du  marketing
vertigineux du classique à l’époque florissante du compact
disc.  Pudiquement,  l’éditeur  ne  communique  pas  l’année  de
naissance de la Diva (15 septembre 1945) : il s’agit donc
aussi d’une publication soufflant les 70 ans de la cantatrice
inoubliable. Bonne anniversaire, Jessye !

Livres. Jessye Norman : «  Tiens-toi droite et chante ! »  
(Fayard). EAN : 9782213686189.  Parution : le 29 avril 2015.
350pages. Format : 135 x 215 mm. Prix public TTC:  20.90 €.

LIRE aussi notre annonce du Livre : Tiens toi droite et chante
! par Jessye Norman (Fayard)

CD,  coffret.  Compte  rendu
critique.  Itzhak  Perlman  :
complete  Recordings  on
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Deutsche Grammophon (25 cd)
CD,  coffret.  Compte  rendu
critique.  Itzhak  Perlman  :
complete Recordings on Deutsche
Grammophon  (25  cd).  La
prestigieuse  étiquette  jaune,
Deutsche Grammophon célèbre les
70 ans du violoniste israélien
Itzhak Perlman (le 31 août 2015)
en  lui  dédie  un  important
coffret cd qui réunit l’ensemble
de ses enregistrements pour le
label. Perlman a gravé 25 albums pour Deutsche Grammophon et
Decca entre 1968 et 2001, comptant certaines collaborations
scellées sous le signe de l’amitié complice et de la haute
technicité toujours finement inspirée. Itzhak Perlman a fait
ses débuts chez DG avec les concertos pour violon de Berg et
Stravinsky (1978, Seiji Ozawa, direction) ; il a séduit de
nouveaux admirateurs par sa chaleur humaine et une générosité
flexible qui favorisent les collaborations, ainsi dès 1968, le
disque  premier,  fondateur  ici,  comprenant  la  Sonate
proustienne  de  Franck  et  le  Trio  de  Brahms  (avec  cor),
enregistré à Londres en 1968 ; ou le Concerto pour violon
d’Elgar (sous la direction de Barenboim, 1981).

Les  concertos  de  Saint-Saëns  et  Wieniawski  (1983),  la
Symphonie  espagnole  de  Lalo  (1980),  un  disque  de  pièces
célèbres avec Zubin Mehta (Sarasate, Ravel, Chausson, Saint-
Saëns…, 1986)  et les Quatre Saisons de Vivaldi (réunissant à
Tel Aviv en 1982, et sur instruments modernes la crème des
violonistes  des  années  1980  :  )  font  également  partie  du
coffret. On y retrouve aussi des perles comme l’album « Bach
Arias » avec la soprano aussi suave qu’impossible, Kathleen
Battle et donc son partenaire, Perlman au violon obbligato
(1989-1990), des Concertos de Tchaïkovski et de Chostakovitch
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avec  Perlman  cette  fois  à  la  baguette  à  la  direction  du
Philharmonique d’Israel (Tel Aviv, 2001), dirigeant son jeune
protégé Ilya Gringolts, et la redécouverte de deux ensembles
majeurs pour les années 1980 toujours: Concertos de Mozart
(Wiener Philharmoniker, James Levine, Vienne, 1982-1985) et
les Sonates pour violon et piano de Beethoven réalisées avec
la complicité de Vladimir Ashkenazy à Londres au début des
années 1970 (1973-1975), deux cycles réinstaurées au catalogue
pour la première fois depuis des années. Les CD reprennent les
programmes et pochettes d’origine. La notice accompagnant le
coffret est en anglais et en allemand.

 

 

Violon subtil et éloquent

 

Notre avis. Pour ses 70  ans, Deutsche  Grammophon
édite   un  coffret  mémoire  regroupant  les
enregistrements  les  plus  significatifs  voire  
convaincants du violoniste né à Tel Aviv en 1945 de

parents  polonais  :  Itzhak  Perlman.  Une  carrière  dans  sa
globalité se détache ici. Dans sa diversité de plus en plus
assumée comme soliste naturellement – musique de chambre dès
1968  avec  son  complice  le  pianiste  Vladmir  Ashkenazy,
concertante et symphonique surtout ; mais aussi comme chef
d’orchestre et comme pédagogue. C’est une vocation réalisée de
facto  en  complicité  avec  des  noms   aussi  prestigieux  que
Barenboim, Mehta, Ashkenazy… autant de personnalités diverses,
tempéraments différents qui ont su reconnaître en Perlmann, un
partenaire  de  choix,  appréciable  indiscutablement  pour  ses
qualités humaines et violonistiques.
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Après   les  aînés  que  sont  Stern,
Grumiaux, Oistrakh dont le jeu écouté à
la  radio  fut  une  révélation,  le
déclencheur de sa vocation même, Itzhak
Perlman  affirme  à  travers  ce  legs
discographique  une  somme  esthétique
d’où sa finesse de ton se distingue
nettement.  L’élégance  et  la  pudeur
expressive, le souci de la clarté sans
calcul ni effet démonstratif, réalisent
une  sorte   de  synthèse  entre
intériorité  et  pure  virtuosité,  voie
médiane  très  structurée  et  équilibrée  frappant  par  sa
précision et sa clarté dynamique, qui serait comme l’emblème 
préservé  de  cette  école  franco  belge  dont  il  affirme  la
prééminence en premier lieu dans ses choix de répertoire …
Franck,  Lalo  jusqu’à  Wieniewski  le  soulignent  suffisamment
dans  le  sommaire  du  coffret.  Le  violoniste  se  distingue  
encore de ses confrères par un sens du legato, une ligne
ciselée dans le souffle qui apparente son élocution, à la voix
humaine   :  l’exemple  le  plus  frappant  en  serait  ici  son
Berlioz élégantissime et sans effets démonstratifs d’aucune
sorte  (Caprice  et  rêverie  opus  8,  enregistrement  parisien
réalisé à la maison de la Mutualité en octobre 1980), entonné
bel et bien comme l’expression d’un songe personnel. … pour
nous,  tout  Perlmann  est  là.  Clair   et  tendre,  intime  et
pudique mais surtout  profond et d’une simplicité complice. Un
frère musicien comme on aimerait en connaître depuis toujours.
Son humilité nous touche. Son naturel aussi qui font tant
défaut à nombre de solistes actuels trop préoccupés par leur
singularité narcissique. Ainsi c’est toujours la même question
: servir la musique ou se servir de la musique ? Aucun doute
concernant Perlamn : le violoniste a clairement choisi la
première option.
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En  savoir  plus  sur
http://www.clubdeutschegrammophon.com/albums/complete-recordin
gs-on-deutsche-grammophon/#WuXWILDEiyfzVOTl.99

 

Coffret cd, compte rendu critique : Itzhak Perlman, complete
Recordings on Deutsche Grammophon. Sortie : le 4 mai 2015. 25
cd Deutsche Grammophon

CD,  compte  rendu  critique.
The  Tempest,  inspiré  par
Shakespeare.  Musiques  de
Locke,  Martin,  Hersant,
Pécou,  Purcell…  La  Tempête.
Simon-Pierre  Bestion  (1  cd
Alpha, 2014)
CD,  compte  rendu  critique.  The  Tempest,  inspiré  par
Shakespeare. Musiques de Locke, Martin, Hersant, Pécou,
Purcell… La Tempête. Simon-Pierre Bestion (1 cd Alpha, 2014).
The Tempest de 1611 de Shakespeare inspire La Tempête, projet
collectif  porté  par  son  créateur  Simon-Pierre  Bestion  (ex
créateur d’Europa Barocca et de Luce Del Canto) : un cercle
variable  d’artistes  dont  les  individualités  associées
composent une manière d’arène vivante, une compagnie cohérente
et pourtant fourmillant de personnalités distinctes. Joignant
toujours le geste et le mouvement à la précision très habitée
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du  chant,  accompagné  par  un  groupe  d’instrumentistes
remarquablement mordants et palpitants, le groupe La Tempête
nouvellement né (1er janvier 2015) subjugue ici de facto dans
un spectacle où c’est essentiellement la vie et l’exclamation
agissante qui s’affirment. La réussite de l’offre s’appuie sur
un  formidable  groupe  de  chanteurs  :  percutants,  diseurs
inspirés et donc un continuo qui est précisément ce que le
jeune chef annonce dans sa note d’intention sur son projet :
ambassadeurs de sons chauds, colorés, incarnés. C’est donc en
plus de son expressivité, une esthétique sonore spécifique.
Ajoutons  surtout  la  présence  du  théâtre  :  tout
l’enregistrement  tend  vers  la  scène,  et  l’auditeur  pense
constamment au prolongement visuel – incarné- de la sélection
de partitions ainsi assemblée.

 

 

 

Associant Purcell, Pécou, Locke , Hersant et Martin, Simon-
Pierre Bestion réécrit the Tempest de Shakespeare

Mask des temps mêlés
 

La suggestion des atmosphères, l’approfondissement
des  situations  nourrit  un  goût  pour  la
caractérisation par le groupe : chef et chanteurs
alternent tout en suivant l’intrigue de The Tempest,

pièces  chantées  surtout  choralement,  baroques  ou
contemporaines. Le chant solo n’est pas le fil conducteur,
plutôt un chœur qui expire, s’alanguit, peint constamment des
paysages sonores dramatiquement ciselés. L’auditeur suit les
enchantements du mage Prospero sur son île, d’abord inspiré
par l’esprit de vengeance ; puis, dévoilant une étonnante
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leçon d’humanité. Entre temps, le profil captivant d’Ariel
dont il a fait sa créature démoniaque et aérienne, alterne
avec la figure plus tendre de Miranda, jeune cœur d’amour
épris dont la pureté casse le fil des fatalités fratricides.
On passe par exemple dans l’acte I, des superbes climats de
Matthew Locke (Curtain tune), de l’hallucination purcellienne
au Songs d’Ariel de Frank Martin (1950), ou Falling star de
Philippe Hersant (2005). Ce passage d’un siècle à l’autre,
accusant les contrastes poétiques, confirment la disposition
stimulante des interprètes ; tout l’enchaînement ensuite du V,
associant Purcell, Frank Martin, Locke s’avère tout autant
exaltant; et le chant soliste n’est pas exclu comme l’atteste
au III, entre autres, Dorinda’s song du baroque James Hart par
le soprano clair de Chantal Santon, accentué encore par le
traverso qui lui est associé… Sans omettre comme final du même
III, le velouté sombre de la mezzo Lucile Richardot et son
formidable potentiel dramatique (Remember de You are three men
of sin…).

Nostalgie  chorégraphique  des  baroques  (Locke,  Purcell,  au
final  si  lullystes  dans  cet  abandon  raffiné),  percutantes
suggestions des « modernes » : Martin (défenseur du baroque),
Pécou (aux accents amérindiens…), Hersant (et son goût pour
l’anglais)  font  un  formidable  parcours  sonore  qui  aiguise
l’imaginaire et la conscience, excite l’esprit et le goût.

La justesse du chant collectif, le murmure enchanteur des
instrumentistes,  la  conception  même  du  spectacle  dans
l’enchaînement des tableaux des 5 actes ainsi reconstitués
comme  s’il  s’agissait  d’un  pasticcio,  forment  ce  mask
contemporain des temps mêlés ; des qualités qui affirment bel
et bien la maturité originale d’un nouvel ensemble désormais à
suivre : La Tempête ; sa proposition et son esprit titillent
notre conception de la musique et du concert. Un collectif qui
fait bouger les lignes, en somme. Ne manquez pas La Tempête
version spectacle cette fois, à l’affiche en avril 2015 :
lundi 11 mai 2015, 20h30 aux Bernardins à Paris.
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The  Tempest,  inspiré  par  Shakespeare.  Musiques  de  Locke,
Martin,  Hersant,  Pécou,  Purcell…  La  Tempête.  Simon-Pierre
Bestion. 1 cd Alpha, enregistré en juillet 2014 en France
(Choisy le roi). Durée : 1h20mn.

Livres,  compte  rendu
critique. Charles Marie Widor
par  Anne-Isabelle  de
Parcevaux (Bleu Nuit éditeur)
Livres, compte rendu critique. Charles Marie Widor. Etonnant
profil, prestigieuse carrière, prolifiques dons que ceux de
Charles-Marie Widor (1844-1937) : un compositeur adulé, majeur
en  son  temps,  aujourd’hui  totalement  boudé  des  salles  de
concerts (!) et qui mérite absolument ce texte documenté,
vivant, qui se lit comme un roman.

Widor, orgnaiste et compositeur
On ignore souvent que derrière la stature de
l’héritier  lyonnais  le  plus  doué  d’une
famille  d’organistes,  se  cache  un
tempérament de compositeur, qui encouragé et
soutenu  par  Cavaillé-Coll,  Saint-Saëns,
Gounod entre autres, rétablit l’excellence
française de l’orgue dans la seconde moitié
du XIXè et contribua aussi à la vitalité de
l’écriture musicale dans l’Hexagone. Elève à
Bruxelles  de  l’illustre  Jacques-Nicolas
Lemmens (maîtrise de l’orgue et enseignement de ce que l’on
croyait alors dans le sillon du grand JS Bach) et aussi de

https://www.classiquenews.com/livres-compte-rendu-critique-charles-marie-widor-par-anne-isabelle-de-parcevaux-bleu-nuit-editeur/
https://www.classiquenews.com/livres-compte-rendu-critique-charles-marie-widor-par-anne-isabelle-de-parcevaux-bleu-nuit-editeur/
https://www.classiquenews.com/livres-compte-rendu-critique-charles-marie-widor-par-anne-isabelle-de-parcevaux-bleu-nuit-editeur/
https://www.classiquenews.com/livres-compte-rendu-critique-charles-marie-widor-par-anne-isabelle-de-parcevaux-bleu-nuit-editeur/
http://www.classiquenews.com/wp-content/uploads/2015/04/widor-charles-marie-biographie.jpg


Fétis  (pour  la  composition),  le  jeune  Widor  atteint  une
perfection qui n’existait plus en France en 1863. A 25 ans, il
devient légitimement organiste à Saint-Sulpice à la mort de
Lefébure-Wély en janvier 1870… Comme son prédécesseur, César
Franck,  autre  organiste  compositeur,  Widor  écrit  plusieurs
pièces  d’envergure  pour  l’orgue  seul,  qu’il  nomme
« Symphonies » ; mais on doit aussi redécouvrir d’urgence ses
pièces chambristes, dont le Trio, le Quintette pour piano
(1868), ses Quatuors, miracles de poésie dans la mouvance de
Schumann et de Mendelsohn.
Après la défaite de la France en 1870, et le choc national que
suscite ce revers, Widor participe activement à la renaissance
de l’art musical français porté et cristalisé par la jeune
Société nationale de Musique (fondée en 1873) et dirigé par le
seul symphoniste valable et actif après Berlioz, Saint-Saëns.
Même Widor offre sa première Symphonie pour orchestre en 1873,
auquel succèdent ses Concertos pour piano, violon et surtout
violoncelle. Adulé par ses ainés et ses pairs, Widor fait les
beaux  soirs  de  l’élite  parisienne,  dans  les  salons  en
particulier grâce à ses opus chambristes et ses recueils de
mélodies  (d’après  Bainville,  Gaultier,  Hugo  soit  les
Parnassiens…,  et  dans  le  style  raffiné  de  Schumann  et  de
Gounod). Evidemment, Widor succombe à la fièvre wagnériste,
assistant comme Liszt, Tchaikovski, Bruckner ou Mahler… à la
première Tétralogie en 1876 dans le théâtre de Bayreuth, juste
inauguré.



Son œuvre et sa rénommée grandissent
encore quand il joue ses Symphonies
pour orgue en 1878 et 1879 dans la
toute  nouvelle  salle  du  Trocadéro
(butte Chaillot), contenant jusqu’à
5000  personnes  et  inauguré  pour
l’expo  universelle.   Puis  ce  sont
coup sur coup son Psaume 112 et son
motet Laudate Pueri Dominum écrits en
1879 pour l’inauguration de l’orgue
de  Saint-François  Xavier  qui  le
propulsent  encore  en  haut  de

l’affiche,  à  tel  point  que  la  Société  philharmonique  de
Londres lui commande d’après Goethe La Nuit de Walpurgis et
que l’Opéra de Paris rempile pour un ballet, La Korrigane,
féerie fantastique en deux actes créée en 1880 qui avant le
Casse noisette de Tchaikovski, associe le typophone, futur
célesta à la figure de la Reine des Korriganes, préfiguration
de ce que fera le compositeur russe pour son évocation de la
fée  dragée  !  Voilà  qui  en  dit  assez  sur  le  talent
d’orchestrateur de Widor, son audace, et sa sensibilité pour
les timbres.
On découvre page par page l’étendue d’une culture musicale,
d’une  générosité  humaine,  d’une  engagement  pas  seulement
artistique mais aussi humain et humaniste il s’est dépensé
sans compté pendant la première guerre et est à l’origine de
la fondation de la Casa Velazquez à Madrid, équivalent de
l’Académie de France à Rome… Il est temps de rétablir Widor
parmi ses pairs et de faire entendre sa musique pour orgue,
orchestre,  instruments  chambristes.  C’est  une  faute  de
l’ignorer encore à ce point. Le livre édité par Bleu Nuit
éditeur répare une indifférence injustifiée.  A l’heure où
l’on ambitionne de ressusciter les grands noms du romantisme
français, Widor attend toujours son heure.

Livres, compte rendu critique. Charles Marie Widor par Anne-
Isabelle de Parcevaux (Bleu Nuit éditeur). Parution : Avril
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2015. ISBN : 978 2 35884 046 0. 176 pages. Prix indicatif : 20
€.

CD,  compte  rendu  critique.
Angela Gheorghiu : autograph
(1994-2011.  8  cd  Warner
classics)
CD. Angela Gheorghiu : autograph
(25 ans de carrière). Scrupuleuse
dans  ses  choix  de  répertoire,
capricieuse  comme  une  diva
consciente de son art mais qui
sait que périssable et fragile,
elle doit le préserver toujours,
«  La  Gheorghiu  »  resplendit
toujours (et bientôt dans Adriana
Lecouvreur  de  Cilea,  –  son
dernier  rôle  important-,  à
l’Opéra  de  Paris,  en  juin  et
juillet prochains, (23 juin>15 juillet 2015), et dans la mise
en scène créée pour elle à Londres en 2010 par McVicar, éditée
au DVD avec l’éblouissant Kaufmann en Maurizio…) : timbre
clair et charnu, à la fois blessé et irradiant, le soprano
velouté  et  sombre  de  la  belle  brune  a  marqué  les  rôles
d’héroïnes verdiennes : Traviata en 1994 sous la direction de
Solti qui l’a ainsi révélée ; Mimi dans la Bohème, dont le
partenaire en 1996 Roberto Alagna devient son mari (ils sont
séparés depuis) ; Carmen en 2002 avec Plasson (qui n’est pas
sa  meilleure  réussite),  surtout  Tosca  en  2000  au  cinéma
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(Benoit Jacquot) : un personnage fervent, fragile et fort à la
fois qui convient à la couleur et au caractère de son chant.
Celle  qui  a  été  révélée  à  29  ans  n’a  plus  cessé  depuis
d’éblouir les scènes internationales : à Londres, New York,
Salzbourg,  Milan,  Munich  et  plus  rarement  en  France…  Le
coffret  de  8  cd  et  1  dvd  (bonus  comprenant  un  entretien
radiophonique  en  anglais  de  la  cantatrice  sur  ses  rôles
phares)  édité  par  Warner  classics  délivre  la  quintessence
d’une  carrière  menée  avec  intelligence  et  discernement,
laissant une témoignage unique à ce jour sur plusieurs prises
de rôles (les enregistrements suivent la tenue sur scène) que
la soprano roumaine née en 1965 aura marqué par l’intelligence
du style, la suavité, la justesse musicale, un grain de voix à
la  fois  lacrymal  et  corsé  qui  lui  permet  de  toujours
convaincre  dans  les  rôles  moins  dramatiques  que  vraiment
angéliques et tragiques. Le coffret Warner fête ses déjà 20
ans de carrière et les 25 ans de ses débuts. La moisson est
stupéfiante  et  dans  les  choix  mesurés,  réfléchis,  révèle
l’instinct sûr d’une diva qui a su, contrairement à d’autres,
respecter et préserver son instrument.

 

 

 

Les 20 ans de la carrière de la soprano roumaine Angela
Gheorghiu

Gheorghiu diva verdienne et
puccinienne

 



Le CD1 « femmes fatales » comprend sa Carmen avec
Plasson et Roberto Alagna en 2002, sa Manon avec le
même Alagna en 1999. Le CD2 célèbre ses affinités
pucciniennes  (aussi  évidentes  et  naturelles  que

celles verdiennes) : Tosca évidemment (toujours avec Alagna en
2000),  et  sa  Butterfly  (plus  travaillée  moins  coulant  de
source : Rome, 2008, Pappano avec l’irrésistible Kaufmann). Le
CD3 est le plus juste du point de vue stylistique : jamais
Gheorghiu  n’a  tant  convaincu  que  dans  le  rôle  des  filles
plutôt que des amoureuses : son angélisme tragique sublime
l’expression  de  la  filiation  ainsi  ses  Amelia  de  Simon
Boccanegra (Abbado, 1998), Gilda de Rigoletto (Chailly, 1999),
Juliette de Gounod (avec Alagna, composant un duo sublime par
sa  couleur  et  son  éloquence  sombre  et  héroïque  sous  la
baguette de Plasson, 1995), Charlotte de Werther (avec Alagna
en  1998),  Chimène  du  Cid  (2010)  ou  Louise  de  Charpentier
(2001). Le CD4 est un récital non moins captivant accompagné
par entre autres par Jeff Cohen (Milan, 2006) qui souligne le
soin du texte et l’architecture dramatique de chaque air (mais
ni Porpora ni Haendel ne gagnent dans ce vibrato appuyé ni
dans cette ligne inféodé au tremolo) ; y paraît par contre sa
Comtesse des Noces (incursion mozartienne pleine de profondeur
et de gravité tendre, de couleur essentiellement lacrymale, au
velouté nostalgique, Londres 2006 sous la direction de Ion
Martin, lourde et pesante aux tempi pachydermiques). L’apport
de ce disque reste cependant l’offrande belcantiste de la
Roumaine chantant Rossini et Bellini avec une séduction et un
contrôle de la ligne, et toujours sa couleur tragique parfois
âpre  comme  l’était  Callas,  qui  font  trembler  :  Rosina
déterminée,  Norma  éthérée  font  aussi  partie  de
l’accomplissement  d’une  voix  singulière.
Le CD5 fait la part belle à Verdi : mélodies, opéras, oratorio
(Libera  me  du  Requiem,  Abbado,  2001).  S’y  imposent
naturellement : sa Violetta de 2010, et clin d’œil au miracle
soltien de 1994 : l’Addio del passato de l’acte III. Mais
aussi sa Leonora du Trouvère (Trovatore, Pappano, Londres,
2000) ; Elisabetta de Don Carlo (Abbado, Berlin, 1998)… Coup
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de cœur particulier pour le CD6, « verismo » dans lequel la
diva a su approfondir la couleur sombre de son timbre de
velours : Nedda de Pagliacci de Leoncavallo (2010), Suze de
l’Amico Fritz (1995), Mimi (diverses prises de 1995, 2004 et
2010) : Maddalena d’Andrea Chenier de Giordano (2010), La
Wally et surtout Adriana Lecouvreur de Cilea où figurent les
deux airs clés de l’actrice amouruse (Io son l’umile ancella
(I) puis Poveri fiori, gemme de’ prati (IV, 2001) ; enfin
Magda de La Rondine de Puccini (1996). Mention particulière
aussi  pour  sa  Suor  Angelica  (Senza  mamma,  2004).  Le  CD7
confirme sa parfaite diction française chez Gounod, Bizet et
Brel  (récital  couplé  avec  les  compositeurs  roumains  ses
compatriotes  tels  Brediceanu,  Grigorio,  Gheciu.  Le  CD8
reproduit une émission pour le BBC où Angela en 2004, se
raconte au micro en anglais, récapitulation de sa carrière
(souvenirs familiaux et témoignages d’une vocation pleinement
assouvie  par  le  travail…).  Coffret  en  forme  de  portrait
hommage  absolument  incontournable.  A  écouter  pour  mieux
préparer  votre  prochaine  écoute  d’Adriana  Lecouvreur  à
l’affiche de l’Opéra Bastille en juin et juillet 2015.

 

 

CD,  compte  rendu  critique.  Angela  Gheorghiu  :  autograph
(compilation recordings 1994-2011). 8 cd + 1 dvd. Coffret
Warner classics 082564610478

 

 



CD.  Il  Pianto  d’Orfeo
(Scherzi  Musicali,  Achten
2013 – 1 cd DHM)

CD.  Il  Pianto  d’Orfeo  (Scherzi
Musicali,  Achten  2013  –  1  cd
DHM).  Structuré  comme  un  drame
lyrique,  le  programme
essentiellement dédié au premier
baroque (XVIIè italien, Seicento)
se  compose  de  quatre  épisodes
entre  un  prologue  (magnifique
sinfonia de Luigi Rossi) et son
épilogue (Lasciate Averno du même
Rossi,  auteur  hier  révélé  par
William  Christie  et  décidément

superlatif) : souhaitant démontrer que le genre opéra est né
par le mythe d’Orphée et précisément dans le chant plaintif du
berger thrace (il pianto d’Orfeo), instrumentistes et baryton
directeur  de  Scherzi  Musicali  s’engagent  ici  pour
l’articulation  de  la  geste  orphique  illustrée  par  les
intermèdes  et  premiers  ouvrages  composés  par  les  premiers
baroques : de Merula à Cavalieri, de Caccini à Monteverdi, de
Rossi à Peri, se précise ainsi de l’un à l’autre, ce chant mi
déclamé mi parlé, parlar cantando qui s’inspirant du souffle
naturel de la parole, perfectionne un nouvel art d’explication
du texte. En témoigne cet art du chant défendu avec plus de
noblesse que de sensualité par le baryton et directeur de
l’ensemble  Nicolas  Achten  :  la  précision  linguistique,
l’intelligibilité,  la  justesse  de  l’intonation  permettent
concrètement  de  se  plonger  dans  un  bain  de  vertiges
passionnels dont les plus grands champions sont moins les
florentins  Caccini  et  Peri  que  le  romain  Rossi  d’une
sensualité  flamboyante  qui  parfois  dépasse  Monteverdi  et
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annonce de facto Cavalli.

Aux origines de l’opéra : la prière
d’Orphée

Hélas le soprano de Deborah York a perdu de sa chair : voix
blanche et droite qui contredit l’opulence languissante d’un
Rossi par exemple (Mio ben, teco’l tormento…).
On suit ainsi les étapes du drame orphique : amours d’Orphée
et d’Eurydice (I), puis mort d’Eurydice (II), lamentation et
déploration (III : c’est là que le chant du berger infléchit
jusqu’au dieu des enfers : indiscutablement Achten maîtrise
les registres de la langueur implorante, même si l’on peut
regretter  parfois  de  la  dureté  et  un  relâchement  dans
l’articulation. Les temps forts sont ici, la plainte confiée
au  seul  cornet  (la  suave  melodia)  de  Andrea  Falconieri
(scrupuleux, le cornet de Lambert Colosn reste linéaire) et
surtout la prière d’Orphée à l’adresse de Pluton : Possente
spirto de l’Orfeo de Monteverdi : style resserré et puissant
du grand Claudio, véritable fondateur de l’opéra en 1607, avec
ses  effets  d’échos  entre  violons  et  cornets,  contrepoint
lacrymaux  du  chant  pur  et  agissant  d’un  Orphée,  ardent,
désirant et finalement victorieux, aux portes des Enfers. La
projection du chanteur reste intense mais son chant aurait
infiniment  gagné  à  plus  de  simplicité  et  parfois
d’atténuation, en servant davantage l’intelligibilité du texte
(l’articulation est diluée au profit de la conduite vocale).
Les  instrumentistes  se  montrent  plus  inspirés  encore  dans
l’intermède non vocal de Luigi Rossi « Les pleurs d’Orphée
aillant perdu sa femme », sommet déploratif d’un intensité et
gravité  expressive  digne  de  Monteverdi  (plage  24).  Rossi
composera bientôt son Orfeo de 1647 pour être joué à Paris à
la demande de Mazarin.
Manquant là encore de souffle halluciné, d’urgence expressive,
de relief mordant, Nicolas Achten semble bien peu inspiré dans
le Landi final. Dommage mais on ne peut nier qu’il y manque



encore une ferveur première, une impatience suave, surtout
dans les couleurs de la voix, une diversité d’intentions qui
aurait pu animer et habiter le texte autrement ; qualités ici
manquantes qui font les grands Orphées à l’opéra. Pas sûr que
le chanteur puisse demain supporter la tension permanente en
chantant intégralement Orfeo de Monteverdi : il y faut de la
subtilité, de l’imagination, de la profondeur…

Face  à  un  répertoire  qui  s’affichait  prometteur  voire
passionnant,  les  musiciens  de  Scherzi  Musicali  -pour  leur
premier cd chez DHM (le label baroque de Sony classical), sont
encore  un  peu  verts.  Mansue  de  temps  d’approfondissement,
manque de vrai travail de compréhension des intentions des
textes… le résultat est encore trop superficiel, rendant plus
que  valable  l’approche  plus  enfiévrée  et  visionnaire  des
Harnoncourt, Christie, Stubs d’hier. Nos réserves ici et là
n’empêchent pas de reconnaître un programme idéalement conçu,
dont  les  facettes  si  ténues  et  nuancées  méritaient  une
approche plus aboutie sur le plan vocal comme instrumental.
Autre  critique  :  pourquoi  avoir  mis  sur  le  visuel  de
couverture les larmes d’une femme quand c’est bien le poète
Orphée qui en s’exprimant a su émouvoir et convaincre : la
plainte et la prière salvatrice dont il est question sont bien
celles d’un homme, et non des moindres : l’inventeur du chant
lyrique.  Contresens  et  source  de  confusion  pour  le  jeune
public et les curieux non connaisseurs  (mais on y reconnait
bien les promesses d’un marketing approximatif). En conclusion
: voici un ensemble à suivre avec l’espoir, inspiré par un
répertoire  si  exigeant,  qu’il  se  perfectionne  encore  et
encore.

CD; compte rendu critique. Il Pianto d’Orfeo (or the birth of
opera).  Luigi  Rossi,  Caccini,  Peri,  Monteverdi,  …  Scherzi
Musicali. Nicolas Achten, baryton. Deborah York, soprano. 1 cd
DHM Deutsche harmonia mundi. Enregistré en novembre 2013 en
Belgique.



CD, compte rendu critique. If
the  owl  calls  again.  …
récital  de  Christianne
Stotjin, mezzo soprano (1 cd
Warner classics)

CD, compte rendu critique. If
the  owl  calls  again.  …
récital  de  Christianne
 Stotjin, mezzo soprano (1 cd

Warner  classics).  La  mezzo  
néerlandaise  née  à  Delft  patrie  de
Vermeer,  Christianne  Stotjin  cultive
des  couleurs  chambristes  souvent
embrasées  qui  lui  conviennent  
idéalement d’autant qu’elle s’entoure
de  partenaires  instrumentistes  (pointures  chambristes  du
groupe  Oxalys  dont  le  flûtiste  requis  pour  Delage  entre
autres, Ton Fret…) ; aux côtés de la cantatrice au souffle
capiteux,  les  musiciens  partagent  un  même  feu  crépitant,
précis et allusif composant des paysages introspectifs comme
une série d’illuminations … atmosphère  du songe et de la
prière  aussi comme de la nuit mystérieuse : la cantatrice
superbe diseuse (ses disques précédents en témoignent : outre
Mahler, elle a chanté Schubert et Wolf…),  exprime par son
timbre capiteux et chaud, sa diction parfaite même en français
pour Delage et Ravel, l’essence poétique, suggestive, enivrée
et sensuelle des textes assemblés.

Dans ce parcours serti (baudelairien), aux sons et mots qui se
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répondent, avouons notre totale enthousiasme pour les quatre
poèmes  hindous  de  Maurice  Delage,  immersion  impresionniste
constellée  des  perles  vocales  où  la  mezzo  sait  conserver
toujours l’intelligibilité linguistique, tout en soignant la
tension et la ciselée poétique requise. Les Delage forment un
préambule  idéal  pour  sa  propre  lecture  des  deux  Ravel  :
Kaddisj   et  L’énigme  éternelle  d’un  raffinement  expressif
semblable  (avec duduk pour le premier chant : ajout pertinent
qui creuse la couleur doloriste).

La limpidité des 3 mélodies de Martin; puis le lyrisme embrasé
des trois songs de Frank Bridge, trois ponts vers une extase
nocturne à la voluptueuse et tenace étrangeté, ferment le
récital en tout point superbement habité. Le timbre soyeux et
rugueux et pourtant aux aigus clairs de Christianne Stotjin
sait développer une articulation précise et suggestive qui
pourrait la conduire vers Charlotte, Carmen. Sa maîtrise des
mondes clos et itnérieurs, son sens de la mélodie et du lied
convainquent.

Le  soin  des  chansons  ainsi  collectées,  la  complicité  des
instrumentistes,  la  profonde  originalité  du  parcours  sous
l’aile d’un hibou initiateur et protecteur (voir le visuel de
couverture et lire la notice) affirme ici un tempérament et
une  nature  musicienne  superlative,  amoureuse  des  mots.
Envoûtant.  C’est  naturellement  un  nouveau  CLIC  de
classiquenews.

CD, compte rendu critique. If the owl calls again. Récital de
Christianne  Stotjin, mezzo soprano. Mélodies et songs de
Marx, De Kanter, Moussorgski, Maurice Delage, Ravel,  Frank 
Martin, Caplet, Frank Bridge. Joseph Breinl (piano), Antoine
Tamestit  (alto),  Rick  Stotijn  (contre  basse),  Toon  Fret
(flûte), Oxalys Ensemble. 1 cd Warner classics.


