
CD,coffret  :  Mercury  Living
presence  :  The  collector’s
edition (Paray,Dorati…53 cd)

CD,coffret,  compte  rendu
critique  :  Mercury  Living
presence 1951-1968 (53 cd). Tout
commence en 1951 lorsque Mercury
fait  la  démonstration  de  sa
pertinence technologique avec le
nouveau mode  d’enregistrement 
live  conçu  par  Bob  Fine,  en
particulier  manifeste  dans
Tableaux  d’une  exposition  de
Moussorgski  joué  par  Rafael
Kubelik  et  le  Symphonique  de

Chicago réalisé la même  année : de fait si l’on en juge par
les documents ici rassemblés, la prise présente un relief
exceptionnel, une analyse très fine des timbres avec cette
sensation spatiale inédite jusque là. Dès lors portés par une
définition  stimulante   de  la  présence   orchestrale,  les
ingénieurs  de  Mercury  réalisent  pas  moins  de  350  
enregistrements dans cette technologie, pendant 17 ans : la
période  marque un âge d’or de l’enregistrement stéréo (3
micros  omnidirectionnels  a  minima)..  ceux  là  même  qui
paraissent en visuel de couverture du coffret) flattant la
sonorité produite, révélant et soulignant le geste superlatif
de chefs ici essentiellement Antal Dorati ou l’excellent Paul
Paray : écoutez le miel flamboyant, vénéneux et tragique de la
Symphonie de Franck de 1959 (outre l’urgence globale, notons
le  jaillissement  spectaculaire  des  harpes  dans  l’Allegro
final… un « effet » assez sensationnel permis par le son
Mercury  des  années  1950)  avec  son  orchestre  d’alors,  le
mythique Symphonique de Detroit depuis emporté avec la récente
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faillite de la ville américaine, une perte inestimable qui
renforce  la  très  haute  valeur  des  prises  réunies  dans  le
coffret. L’acuité du geste, la sûreté de l’architecture, la
tension  qu’instaure  Paray  reste  plus  de  50  ans  après,
très  convaincantes.
Même « démonstration » sonore et spatialisée restituée pour
l’ouverture 1812 de Tchaikovsky par Dorati en 1954 : où tous
les effectifs, impressionnants sont parfaitement ordonnés et
superbement restitués grâce à un étagement spécifique pour la
prise de son. Citations de la Marseillaise et bruits comme
déflagration de guerre, rien n’est laissé de côté dans une
superbe fresque stéréo dont l’acuité de la définition sonore
reste  admirablement  traitée…  Dans  cette  réalisation  des
origines  pour  Mercury,  Dorati  porte  tout  l’édifice,  avec
souffle et fièvre.

L’esthétique  défendue  par  Fine  (LP,  «  Living  presence  »)
semble  être  la  vie  même  (prise  de  son  naturelle  et  très
proche) : le relief des instruments y gagne  une activité
impressionnante, une intensité et une proximité saisissante
que les prises actuelles peinent à égaler: l’auditeur semble
immergé  dans  l’océan  orchestral…  d’autant  plus  que  le
dispositif  est  encore  amélioré  en  1961.

Cette déjà 3ème boîte estampillée Mercury living  presence
compile bon nombre de bandes déjà  publiées en 1990 mais
remastérisées ici et complétées par des inédits provenant du
fonds  anciennement  Philips.  Y  figurent  aussi   les
accomplissements de Frederick Fennel (divers orchestres dont
l’excellent  harmonie  de  vents  Eastman  Wind  ensemble  d’une
énergie ciselée dans Rossini, Gounod et même Wagner, cd 18,
1959),  sans  omettre  ses  réussites  chez  Porter,  Gershwin,
Herbert, ces trois derniers avec le Studio Orchestra au début
des années 1960… ; ou encore Howard Hanson.

Perles du coffret :



Entre  autres  accomplissements
indiscutables,  qui  rendent  ce
coffret aussi indispensables que
ceux  récemment  chroniqués  sur
classiquenews  et  lauréats
légitimes  du  CLIC  de
classiquenews,  saluons
l’intégrale  du  Tchaikovsky  que
totalise  ainsi  Dorati  dans  le
dispositif  Mercury  LP,  ce  avec
différents  orchestres
(Minneapolis,  London  Symphony
Orchestra avec ce dernier les Symphonies 1,2, et surtout 3
opus  29  sont  inoubliables  datant  de  1965)  et  suivant
l’évolution  technologique  en  cours   (avant  et  après
l’amélioration de 1961). de ce point de vue, le coffret est
une mine inestimable pour ceux qui voudront mieux connaître le
geste  du  chef,  frappant  par  sa  vision  affirmée,
indiscutablement  dramatique  et  d’une  finesse  d’expressivité
rare : Les variations concertantes de Ginestera, The Young
Personn’s Guide to the orchestra de Britten, la Symphonie n°3
de Copland, festivals romain et les 4 Impressions symphoniques
de Respighi, tous documents majeurs propres aux années 1953,
1954, récoltent les fruits d’un travail passionnant entre le
chef et le Minneapolis Symphony Orchestra, doublé par une
réflexion sur la restitution sonore de chaque interprétation,
la finalité et le sens de l’enregistrement.

De même l’intuition géniale du défricheur Paul Paray défenseur
comme un certain Martinon outre atlantique (à Chicago avec le
Symphonique local à peu près dans les mêmes années 1960) d’un
certain romantisme français défendu avec une vitalité inouïe
et sans instruments d’époque… la sensibilité analytique et
fiévreuse  étonne  encore  comme  sa  science  fluide  qui  sait
caractériser chaque épisode, emporte l’adhésion ; le geste est
sûr, la tension dramatique palpable, l’articulation claire et
précise… : écoutez le cd 30 (ouverture du Roy d’Ys de Lalo,
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Suite du ballet Namouna exceptionnel et mesestimé, Symphonie
de   Chausson.  …:  qui  ose  aujourd’hui  programmer  une
telle succession?  Aucune salle parisienne… Paray osait tout 
à Detroit en 1956 et 1957). Incroyable audace visionnaire.
Comme d’ailleurs Dorati qui en 1959  enregistre le symphonisme
virtuose et d’atmosphère de la Giselle d’Adam, cycle achevé 
par Fistoulari).
Au sein du corpus Paray, saluons
tout  autant,  la  fièvreuse
Symphonie n°2 de Sibelius, à la
fois ciselée et échevelée, d’une
ivresse  sensible  et  précise
phénoménale : à l’heure où tant
d’audace et de rage nuancée font
défaut, la direction de Paray,
exaltée,  vive,  palpitante,
déterminée  comme  poétique  et
profonde, servie par une prise de son qui en accuse chaque
accent, projette chaque pulsion, fait figure de modèle. Quel
tempérament et quelle intelligence (cd 28, Detroit Symphony
Orchestra,  1959).  Paray  exalte  la  matière  sonore  en  un
crépitement de plus en plus énergique et lumineux, matière à
fusion ou à élévation. La réussite est totale. Même ivresse
sonore et dramatisme percutant, incisif dans un formidable
programme Wagner de 1956 et 1960, comprenant dans le cd 35 :
musique du feu et adieux de Wotan de la Walkyrie, ouverture de
Rienzi, Voyage de Siegfried sur le Rhin du Crépuscule des
dieux, Siegfried Idyll, prélude de l’acte III de Tristan und
Isolde…

Sommet de l’élégance électrisante, remarquable de
souplesse et de tension motorique avec un galbe et
des nuances exquises, le London Symphony orchestra
sous la direction de Mackerras (cd26 : Londres, 1961

: compilation digne d’un Concert du Nouvel An par son entrain
et  sa  finesse  superlative,  regroupant  Smetana,  Nicolai,
Strauss, Weber, Thomas, Tchaikovski… ce programme festif et

http://www.classiquenews.com/wp-content/uploads/2015/04/paray-paul-maestro-mercury-living-presence-1960.jpg
http://www.classiquenews.com/wp-content/uploads/2013/12/CLIC_macaron_200.jpg


classieux, incarne en 1961, un sommet du son Mercury LP, un
modèle de programmation idéale pour les Prom’s.

Le  coffret  Mercury  contient  bien  d’autres  trésors
d’interprétation, sublimés par une prise de son exemplaire ;
voyez en derniers choix : les Concertos pour piano de Liszt
par Richter et Kirill Kondrashin – Londres, 1961 ; Sonates
pour violoncelle et piano par le même Richter et Rostro, duo
intense  et  fiévreux  de  1961,1962  et  1963  ;  mélodies  de
Moussorgski,  Tchaikovski,  Prokofiev  (5  poèmes  d’Anna
Akhmatova) par le couple à la ville, à la scène : Galina
Vichnevskaya  et  Rostro  (Londres,  juillet  1961)…  Par  la
richesse des œuvres abordées, défendues par des chefs et des
orchestre de premier plan, ce coffret est indispensable. C’est
donc un CLIC de classiquenews d’avril 2015.

CD, coffret : Mercury Living Presence. The true
story of a legendary label : 1953-1969 (53 cd).
Œuvres  d’Adam,  Beethoven,  Berlioz,  Brahms,
Chausson,  Dvorak,  Rossini,  Schumann,
Sibelius,Tchaikovski,  Wagner…  London  Symphony

orchestra,  Minneapolis  Symphony  Orchestra,  Detroit  Symphony
Orchestra, … Antal Dorati, Paul Paray, Sir Charles Mackerras…

En résumé : le coffret Mercury de 53 cd recueille le meilleur
des chefs légendaires : Antal Dorati (cinquantaine) et Paul
Paray  (soixantaine  avec  le  Detroit  Symphony  Orchestra).
Détails :

Antal Dorati (1906-1988), né à Budapest, nous lègue ici les
fruits de ses années mûres, celles qui sont postérieures à sa
naturalisation  comme  citoyen  américain  en  1947,  dévoilant
l’ahurissante  sensibilité  de  la  cinquantaine  :  direction
affûtée, fièvre orchestrale : Symphonies de Brahms (LSO et
Minneapolis SO entre 1957-1963), L’Ecossaise de Mendelssohn
(couplée  avec  l’ouverture  Les  Hébrides,  de  1956  –  LSO),
L’Héroica de Beethoven (Symphonie n°3) de 1957 (Minneapolis);
Sherehazade de Rimsky (Minneapolis, 1958), Le Coq d’or et
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Capriccio espagnol du même (LSO 1956, et 1959) ; un somptueux
programme Richard Strauss de 1955 (Suite du Chevalier à la
rose,  Rosenkavalier  écrite  par  Dorati  lui-même,  Mort  et
transfiguration et Don Juan avec le Minneapolis SO (un must).
Corpus autant incontournable, les Symphonies de Tchaikovsky
(1-4, LSO de 1965), et la 5ème (LSO, 1961), sans omettre les 4
Suites pour orchestres et la Mozartiana de 1966 avec le New
Philharmonia  Orchestra…  et  surtout  l’ouverture  1812  et
Capriccio  itlaien  de  1954  (Minneapolis)  :  soit  une  quasi
intégrale du Tchaikovski symphonique. Le coffret met en avant
les  réalisation  du  chefs  hongrois  avec  les  orchestre
Minneapolis (1953-1958), puis le LSO et le New Philharmonia à
Londres, dans le dernier dispositif technologique Mercury.

Paul Paray (1886-1979), bien oublié aujourd’hui est une figure
saisissante  de  la  direction  comme  ses  9  témoignages  /
programmes Mercury nous le prouvent, de surcroît valorisés
dans  le  dispositif  Mercury.  Celui  qui  fut  compositeur  (3
Symphonies)  et  obtint  le  Prix  de  Rome  en  1911  (cantate
Yanitza), directeur musical principal de l’Orchestre Colonne à
Paris  dès  1932,  se  montre  interprète  affûté,  aux  accents
parfois ardents voire incandescents, au delà de l’image lisse
et éduquée, tirée à quatre épingles selon les convenances de
sa bonne éducation : c’est surtout sa coopération après la
guerre  (en  une  soixantaine  rayonnante)  avec  le  Detroit
Symphony Orchestra à partir de 1951 qui illustre ses années
dorées aux States : un miracle musical et un accomplissement
orchestral dont le coffret Mercury témoigne ici. Chaque disque
enregistré (surtout de la musique française selon les attentes
du public américain) est un record de vente, et est ensuite
distribué en Europe par Philips. A 76 ans, en 1962, Paul Paray
prend congé de Detroit et son sémillant orchestre dont il a
fait l’un des meilleurs du TOP 5 aux Etats Unis. Il est
dommage que Paray comme compositeur n’ait pas enregistré alors
ses  propres  œuvres  :  il  aurait  bénéficié  d’une  phalange
remarquable et d’une prise de son tout autant idéale.
Le  corpus  Paray  Mercury  Menneapolis  comprend  ici   les  4



Symphonies de Schuman (1953-1958) ; la trop rare et pourtant
passionnante et vénéneuse Symphonie de Chausson de 1956, la
Symphonie n°2 de Rachma (1957), l’ouverture du Roi d’Ys et la
Suite Namouna de Lalo de 1958 ; l’éblouissante et captivante
Symphonie n°2 de Sibelius, la Symphonie en ré de Franck,  la
Fantastique de Berlioz (1959), la Nouveau Monde (9) de Dvorak
(1960),  enfin  un  programme  Wagner  d’une  éloquence
exceptionnelle  (1956-1960).

CD. Onslow : 3 Quatuors opus
8 et 10. Quatuor Ruggieri (1
cd Aparté)
CD,  compte  rendu  critique.
Onslow  :  Quatuors.  Quatuor
Ruggieri  (1  cd  Aparté).  Ils
n’ont  pas  chômé  les  Ruggieri
(tous instrumentistes transfuges
des  Talens  Lyriques)  :
enregistrés  en  janvier  2015  à
Paris, voici quelques mois plus
tard,  l’enregistrement  des  3
Quatuors  de  George  Onslow,  le
«  Beethoven  français  »  :  en
vérité le Français réalise une
très  habile  synthèse  entre  les  Viennois  :  Mozart,  Haydn,
Beethoven  et  aussi  des  éléments  proprement  français.  Les
Quatuors  opus  8  (n°1  et  3,  le  Quatuor  opus  10  n°3
appartiennent encore à la première période du compositeur,
emblèmes de son génie de jeune autodidacte. L’élégance, la
nervosité,  l’élocution  sombre  et  recueillie,  parfois  grave
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(l’Opus 8 n°1 en ut mineur) semble prolonger Haydn et Mozart,
et déjà par l’assise et le jeu entre tension et détente,
Beethoven  en  effet.  Contrairement  à  ce  qui  est  dit  et
développé ici et là et jusque dans la notice du cd, Onslow
s’inscrit d’emblée dans le romantisme. A torts on s’obstine à
le placer entre deux esthétiques : classique ou romantique ?
Il  EST  romantique  :  ne  serait-ce  que  pour  deux  raisons
évidentes  :  n’a-t-il  pas  inventer  le  scherzo  romantique
fiévreux  et  passionnel  (avant  Beethoven)  ?  N’a-t-il  pas
démontrer cette intention expressive liée à un accident de vie
personnelle dans le fameux Quintette de la balle, après son
accident de chasse qui faillit lui coûter le vie et précipiter
aussi la carrière d’un auteur français majeur ?

 

 

 

Admirateur des Viennois, inventeur du Scherzo romantique

Onslow le romantique
Né en 1784, alors à l’époque de
l’âge  d’or  musical  et  lyrique
sous  le  règne  de  Marie-
Antoinette,  Onslow  produit  ses
premières  pièces  de  musique  de
chambre dont il est une génie à
redécouvrir,  sous  l’influence
direct des germaniques, Beethoven
et  aussi  Schubert  dont  on
retrouve  le  goût  pour  cette
intériorité  chantante  qui  fait
jaillir  l’éloquence  intacte  de

mélodies  populaires  (écoutez  comment  l’auvergnat  –  par  sa
mère- intègre dans l’Opus 10, l’air de danse des montagnes
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d’Auvergne – Minuetto allegro, plage 7). Ce savant coloré de
candeur rustique fonde la singularité d’un compositeur plus
introspectif que démonstratif, en cela vrai « frère » de Franz
(subtil et suggestif, si pudique adagio de l’ut mineur). Il
faut  absolument  présenter  Onslow  tel  un  romantique
(contemporain  de  Berlioz  et  Paganini  et  non  ce  maillon
secondaire, perdu entre deux eaux (de fait intituler l’un des
paragraphes  du  livret  «  vous  avez  dit  classique  ou
romantique?  »  continue  d’alimenter  une  vaine  et  inexacte
polémique). Le programme le démontre clairement. La franchise
et la profondeur remarquablement exprimées attestent de la
maturité d’un maître compositeur.
D’autant que ce disque est déjà le second dédié à Onslow. Le
début  de  l’Opus  10  n°3  fait  entendre  tout  ce  dont  la
prodigieuse science et le goût d’Onslow sont capable : une
subtilité de ton et de passage entre le grave lugubre – Largo-
,  auquel  répond  enchaîné  un  allegro  des  plus  élégants,
recyclant l’esprit viennois d’un Haydn (la facétie rythmique)
et de Mozart (la structure harmonique) : cette profondeur et
cette grâce ne s’entendent que chez les plus grands : c’est
pourquoi nous trouvons Onslow non pas tant Beethovénien que
schubertien. Voici donc ce jalon essentiel chez les Français :
à ceux qui pensait que la France fut incapable de musique de
chambre romantique durant la première moitié du XIXè, répondez
Onslow ! Vous avez désormais votre champion, auteur de près de
70 Quatuors et Quintettes à cordes… enfin presque réhabilité.
La qualité des 3 Quatuors ici révélés appellent urgement la
redécouverte de ses Symphonies. Pour autant Onslow demeure un
compositeur qui se cache et que l’on joue avec parcimonie :
alors qu’elle est publiée dès 1807, sa musique n’est vraiment
jouée à Paris qu’en 1830, alors que l’Allemagne la goûte et la
savoure  depuis  les  années  1820.  La  France  toujours
retardataire  à  reconnaître  le  talents  de  ses  enfants.

 

 



 

Entre savant élégant et populaire rustique, Onslow trouve une
voie idéale

Versatilité virtuose
 

L’énergie mordante et même âpre de l’Opus 8 n°3 se
colore très vite d’une douceur enivrée, redevable
elle  aussi  de  cette  bascule  permanente  entre
gravité et insouciance, à laquelle Onslow ajoute
cette  virtuosité  recherchée  tant  prisée  par

l’audience  et  qui  fait  aussi  une  particularité  parisienne
(virtuosité des Quatuors concertants hérités de Gossec.
Ces  Quatuors  de  jeunesse  (Opus  8,9,10)  étaient  de  toute
évidence  à  ressusciter.  L’amateur  compositeur,  qui  né
aristocrate n’eut jamais à travailler pour gagner et assurer
sa pitance, put écrire en toute liberté : sa liberté se lit
ici  dans  la  volubilité  parfois  imprévisible  et  déroutante
aussi de la modalité et de l’itinéraire tonal. Onslow nous
donne sa singularité qui prépare au romantisme fantastique de
Berlioz (1830 : Symphonie fantastique), telle une offrande
originale et inclassable à méditer. Ne serait-ce que parce
qu’il  fait  évoluer  le  scherzo  d’un  simple  mouvement
contrepointant  le  menuet  chez  Beethoven,  vers  une  forme
fiévreuse  et  très  vive  telle  que  nous  le  connaissons
aujourd’hui, Onslow affirme son irrésistible tempérament de
défricheur et d’expérimentateur. Grâce à lui, la musique de
chambre  romantique  peut  se  prévaloir  d’un  niveau  encore
méconnu,  pourtant  digne  équivalent  des  Viennois  et  de
Beethoven. Même s’il s’agit ici de la première période du
compositeur  (opus  8,  9  et  10),  les  3  Quatuors  réunis  et
exhumés dans ce programme révélateur, confirme la puissance
d’une inspiration supérieure, d’une profondeur sincère. Les
Quatuors de l’Opus, marquent les débuts des cycles de musique
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de chambre à Paris (1814) par le violoniste et ami Pierre
Baillot auquel ils sont dédiés. Cette alliance du rustique et
de l’érudition atteste d’un grand maître dont il faudrait
enregistrer  les  autres  Quatuors  de  l’Opus  10  dont  chaque
partition intègre avec génie, un thème populaire auvergnat.
Cette  attache  provinciale  n’atténue  pas  la  qualité  et  la
noblesse de l’inspiration : il l’enrichit de façon originale.
La  sensibilité  frémissante  comme  très  caractérisée  des
interprètes suscite le meilleur accueil : c’est donc un CLIC
de classiquenews d’avril 2015.

 

 

Onslow : Quatuors (Opus 8, Opus 10). Quatuor Ruggieri (1 cd
Aparté)Durée : 1h02mn.

 

 

 

George Onslow (1784-1853)
Quatuor Ruggieri

Quatuor à cordes op. 8 n° 1 en ut mineur / String Quartet in C
minor

1. Largo / Allegro agitato
2. Adagio

3. Minuetto allegretto
4. Finale presto

Quatuor op. 10 n° 3 en mi bemol majeur / String Quartet in E-
flat major (World Premiere)
5. Largo / Allegro con brio

6. Andantino sostenuto
7. Minuetto allegro (air de danse des montagnes d’Auvergne)



8. Allegro vivace

Quatuor op. 8 n° 3 en la majeur / String Quartet in A
major (World Premiere)

9. Allegro
10. Andante non troppo lento

11. Minuetto allegro
12. Finale vivace

Quatuor Ruggieri
Gilone Gaubert-Jacques, violon/violin

Charlotte Grattard, violon/violin
Delphine Grimbert, alto/viola

Emmanuel Jacques, violoncelle/cello

 

 

 

CD.  Coffret  :  6  Quatuors
dédiés  à  Haydn  (Cambini-
Paris, 3 cd Ambroisie)
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CD.  Coffret,  compte  rendu
critique : 6 Quatuors dédiés à
Haydn  (Cambini-Paris,  3  cd
Ambroisie).  Les  instrumentistes
du  Quatuor  Cambini  sont  déjà
très  expérimentés,  participants
aux  formations  connues  tel  Le
Cercle  de  l’Harmonie  (dont  le
violoniste Julien Chauvin a été
premier violon), la plus récente
Loge  Olympique  (dont  il  est
l’instigateur)  ou  Les  Talens
lyriques;  c’est  dire  leur  appétit  et  leur  facilité  dans
l’interprétation informée sur instruments d’époque. Dès les
premières notes, l’écoute fait entendre la cohérence sonore,
l’élégance  et  aussi  la  suavité  amusée  d’un  Mozart
particulièrement … viennois (en cela ils sont proches de leurs
confrères du Quatuor Mosaïque) c’est à dire, courtois, éduqué,
raffiné;  effectivement  admirateur  de  Haydn  auquel  il  rend
hommage mais déjà porteur de ses propres idiomes, profond et
palpitant.

La précision dynamique, la richesse des intonations et la
ciselure agogique permettent de caractériser chaque mouvement
saisi dans sa coupe et son rythme propre. Les 6 Quatuors
mozartiens gagnent une ampleur, une profondeur, une sincérité
(élément central voire essentiel chez Mozart). Informés, les
instrumentistes  sont  donc  complets  et  offrent  toutes  les
reprises, ce qui ajoute au dévoilement de l’architecture de
chaque opus : on y relève une amplification du geste proche de
la pensée mozartienne, … déjà prébeethovénienne ; ainsi les
Quatuors La Chasse ou Les Dissonances, entre grâce, profondeur
voire gravité (déjà romantique : n’oublions jamais que son
opéra  sedia  de  jeunesse  Lucio  SIlla  est  contemporain  des
Souffrances  du  jeune  Werther  de  Goethe  !),  sont  l’arête
structurante du génie mozartien qui sait ainsi transcender la
forme  quatuor.   L’allant  lumineux  (l’esprit  des  Lumières)
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porte  tout  le  développement  final  des  Dissonances,  d’un
souffle irrésistible. Aucun doute ce coffret s’impose par sa
maturité,  sa  vision  aiguisée,  profonde,  expressive.  Le
sentiment en reste le souci moteur. Juste et magistral. C’est
donc un CLIC de classiquenews d’avril 2015.

 

 

Mozart : 6 Quatuors dédiés à Haydn. Quatuor Cambini-Paris. 3
cd Ambroisie. Enregistré en 2013, 2014. Durée : 3h32.

CD,  compte  rendu  critique.
Mahler  :  7ème  Symphonie
(Dudamel, 2012)
CD,  compte  rendu  critique.
Mahler  :  7ème  Symphonie
(Dudamel, 2012). Suite du cycle
Mahler  par  Dudamel  :  le  chef
vénézuélien,  meilleur
ambassadeur du Sistema d’Abreu,
retrouve  après  une  5ème  déjà
somptueuse  et  cohérente  (en
2007),  la  7ème  beaucoup  plus
mordante et âpre, contrastée et
troublante,  ironique  mais
rêveuse. L’éventail des affects
symphoniques y est particulièrement trouble et subtil : il
exige un chef mûr et très nuancé, introspectif sachant écarter
bavardage  et  pathétique  démonstratif.  Avec  la  6ème,
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certainement la plus autobiographique de Mahler, le discours
orchestral atteint des sommets de poésie intime (ce malgré le
nombre  impressionnant  d’instrumentistes).  L’onctuosité
crémeuse des cordes (très fournies) est un argument de choc :
le  Bolivar  est  de  facto  très  impressionnant  par  sa  pâte
sonore.  Face  à  l’engagement  félin  voire  carnassier  (donc
idéalement aigre d’un Solti chez Decca), Dudamel séduit par sa
parfaite architecture, la justesse de sa direction carrée,
maîtrisée,  affirmée  sans  lourdeur.  Il  y  manque  encore
cependant le doute et l’angoisse, la gravité d’une âme qui se
sent  perdue,  donc  échevelée  /  angoissée,  en  panique
crépusculaire : où s’insinuent la fragilité, l’effroi et le
vertige qu’apporte un Kubelik (l’un de nos préférés, chez
Deutsche Grammophon).

Vertus du Scherzo…

Le  geste  est  rond,  superbement  éloquent  mais  l’intonation
manque de sincérité parfois, malgré une séduction hédoniste de
la  sonorité.  Pour  preuve,  l’excellent  Scherzo  plutôt  très
convaincant. Après deux premiers mouvements où le chef peine à
exprimer clairement ses idées, le Scherzo affiche une toute
autre évidence électrisée grâce outre l’engagement global et à
l’unisson flexible des cordes parfaitement enfiévrées,  d’une
tenue impeccable,  précises,  contrepointant les cuivres et
les bois, chef et instrumentistes expriment cette houle entre
inquiétude,  lyrisme échevelé,  apaisement tendre. .. vite
rattrapés par l’aiguillon grimaçant des trompettes bouchées.
Cette sincérité de ton, la finesse dynamique et la grande
subtilité expressive dans l’étagement des plans dévoilent un
tout autre Dudamel … entier,  réfléchi, trouble d’une transe
riche  et  nuancée  qui  égale  ce  que  fit  avant  lui  Léonard
Bernstein. C’est dire. Soudainement le tissu sonore semble
habité,  investi par un flux organique étonnement naturel et
habité. La valeur de cet enregistrement tient beaucoup à cette
réussite liée au mouvement ainsi déterminant.



De toute évidence, s’il travaille encore, Dudamel à des choses
à nous dire chez Mahler pour notre plus grande satisfaction.
Cycle à suivre : ce jalon est un indicateur prometteur.

Gustav  Mahler  (1860-1911):  Symphonie  n°7.  Simón  Bolívar
Symphony Orchestra of Venezuela. Gustavo Dudamel, direction. 1
cd  Deutsche Grammophon 0289 479 1700 7. Durée : 1h18mn.

CD.  Compte  rendu  critique.
Verdi  :  Requiem  (Lorin
Maazel,février  2014,  1  cd
Sony classical)

CD.  Compte  rendu  critique.
Verdi  :  Requiem  (Lorin
Maazel,février 2014, 1 cd Sony
classical).  L’adage  veut  que

parvenus au soir de leur carrière, les
artistes offrent le meilleur d’eux-mêmes,
faisant  surgir  un  je  ne  sais  quoi  de
sublime et de supérieur sans forcer leur
nature. Ce disque comme le dernier Abbado (9ème Symphonie de
Bruckner, DG) ne déroge pas à la règle. Le Maazel de Munich
vaut bien l’Ababdo de Lucerne… des prophètes qui semblent nous
parler depuis l’autre monde. Heureuse fin, bouleversante et
d’une gravité qui suscite l’admiration. Enregistré en février
2014 soit quelques mois avant sa disparition (juillet 2014 à
84 ans), ce Requiem verdien peut être vécu comme le chant du
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cygne du chef Lorin Maazel. De fait à Munich, le maestro
exprime avec les qualités que nous lui connaissons l’ample
ferveur  incarnée  si  dramatique  de  la  Messe  des  morts  de
Giuseppe Verdi. Nous sommes bel et bien à l’opéra ici, tant la
violence juste des chœurs (superbes vagues chorales des basses
surtout),  l’engagement  des  solistes,  l’orchestre  très
expressif  et  souple  à  la  fois  (cuivres  flamboyantes  et
mordantes) tissent une lecture vive, parfois attendrie donc
intérieure,  à  mille  lieues  de  bien  des  approches  plus
péremptoires et purement démonstratives. Le chef n’oublie pas
le  sens  du  recueillement,  le  souffle  des  témoignages  en
particulier dans le Recordare, suite d’interventions pour les
quatre  solistes  :  le  ténor  coréen  seul  montre  d’abord
d’évidentes faiblesses dans la tenue de la ligne, avec une
propension malgré la beauté du timbre à surjouer et en faire
trop.  Heureusement,  il  se  reprend  en  cours  de  flux,
s’accordant  progressivement  à  la  ligne  d’humilité  de  ses
partenaires. L’unité de ton entre les solistes est donc à
souligner grâce à la baguette scrupuleuse du chef.

 

 

 

En février 2014, Lorin Maazel enregistre à Munich le Requiem
de Verdi, avant de décéder 5 mois plus tard…

Testament spirituel de Maazel
 

 



L’Offertoire qui ouvre le cd 2
saisit  par  son  introspection
tendre,  presque  innocente  :
Hostias  remarquablement  tenu  et
d’une  douceur  surprenante.  La
basse  (Georg  Zeppenfeld)  comme
l’alto (Daniela Barcellona) sont
irréprochables  :  exaltés,
vivants,  humains  avec  humilité.
Idem pour Le lux aeternam : autre
moment  d’effusion  dans  la
communion. Le ton est constamment

justes. Le soprano parfois vibré et instable d’Anja Harteros,
malgré elle aussi la distinction du timbre, faiblit en cours
de cycle mais dans le cd 2 révèle ses qualités expressives en
particulier dans le Libera me final, vraie confession panique
d’une âme pêcheresse en quête de salut comme de paix : comment
ne pas penser ici à la Desdemona d’Otello, et aussi dans sa
prière  exacerbée  enivrée  à  la  Tosca  de  Puccini.  De  toute
évidence, avec son nez légendaire, au départ, Maazel réunit de
très solides solistes. L’ultime section à l’énoncé du Requiem
par  la  soprano  atteint  une  pureté  d’intention  réellement
jubilatoire, d’autant que les chœurs sont présents, murmurés,
palpitants eux aussi (superbe prise de son spacialisée).
En maître lyrique incontesté, Maazel mène ses troupes avec une
tension  somptueuse,  soulignant  les  arêtes  vives  d’essence
opératiques de la partition. Les passages et les transitions
sont  ciselées  dans  le  sens  de  l’intériorité  suave.  Cet
hédonisme  qui  puise  ses  racines  dans  l’opéra  ravira  les
amateurs du Verdi opératique, de fait si présent dans son
Requiem : les puristes pour des voix plus angéliques moins
épaisses  maintiendront  d’évidentes  réserves.  Pourtant  la
cohérence  du  style,  l’équilibre  de  l’intention  sans
débordement composent une lecture prenante, développe un juste
accord entre expressivité et ferveur. Voilà qui laisse un
témoignage plutôt convaincant s’agissant du dernier Maazel.
Par sa sincérité rayonnante qui s’affirme peu à peu la Missa
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da Requiem du dernier Maazel mérite le meilleur accueil, c’est
donc  un  CLIC  de  classiquenews  d’avril  2015.  In  memoriam
maestro.

 

 

Verdi : Messa da Requiem. Anja Harteros, Daniela
Barcellona,  Wookyung  Kim,  Georg  Zeppenfeld.
Münchner  Philharmoniker.  Philharmonischer  Chor
München. Lorin Maazel, direction. Enregsitrement
réalisé  à  Munich  en  février  2014.  1  cd  Sony

classical

 

 

CD.  Haydn  :  Symphonies
Parisiennes  (Sir  Roger
Norrington,  SOny  classical,
2013)

CD,  compte  rendu,  critique.  Haydn  :  6
Symphonies  parisiennes  (Norrington,
juillet 2013). Composées en 1785 et 1786,
les 6 Symphonies parisiennes n°82 à 87,
marquent  un  nouveau  jalon  dans  la
maturation  artistique  de  Haydn  :  alors
qu’il sert son patron à Esterhaza surtout
en matière d’opéras bouffes (d’une veine
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comique  dont  la  subtilité  égale  celle  de  Mozart  et  aussi
annonce  Rossini),  Haydn  livre  plusieurs  cycles  de  musique
purement instrumentale et symphonique pour l’extérieur : avant
ses concerts mémorables à Londres, Paris lui ouvre les bras à
travers le Comte d’Ogny qui commande pour le Concert de la
Loge Olympique, plusieurs symphonies nouvelles dans le goût
nouveau,  c’est  à  dire  des  Lumières,  classique,  véritable
sommet de la Symphonie viennoise. Les premières symphonies
furent créées à Paris en 1787 et très vite reprises partout en
Europe.

 

 

Sir Roger Norrington cisèle la facétie inventive des
Parisiennes de Haydn (1785-1786)

6 sommets de l’élégance viennoise
pour Paris

 
 



 
 

Les Symphonies 87 et 85 rassemblent les qualités de ce coffret
et démontrent les arguments du pétillant Norrington, capable
de  ciseler  et  varier  les  effets  avec  la  complicité  d’un
orchestre sur instruments modernes. Preuve qu’il ne suffit pas
jouer sur des cordes en boyau pour réussir l’interprétation.
Il y a aussi des questions de styles et de jeu qui pèsent de
tout  leur  poids.  Stylistiquement,  l’interprétation  de
Norrington  s’impose  indiscutablement.  Dès  la  87,  saluons
l’étonnante vigueur du propos qui préambule au superbe Adagio,
de  structure  rhapsodique,  en  ré  majeur  laisse  s’épanouir
l’intelligence de l’orchestration : en particulier l’étonnante
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cadence  pour  les  vents,  d’une  finesse  d’inspiration
spécifiquement viennoise et haydnienne… (flûtes et hautbois
pleins de fraîcheur pastorale, contrastant avec la gravité à
pas mesurés des cors). Les instrumentistes zurichois suivent
la  tendresse  amusée  du  chef  dans  le  Menuet,  au  rythme
haletant, d’une couleur balkanique, avec le solo de hautbois
virtuosissime  dans  le  trio.  L’équilibre,  l’économie  des
effets,  la  facétie  raffinée,  l’élégance  du  ton  préserve
toujours la noblesse pudique de Haydn.
La 85, dite « Reine de France », hommage à la protectrice des
arts à quelques années de la Révolution, s’impose aussi par la
justesse des intentions et du style choisi, défendu, développé
par Norrington et l’Orchestre de chambre de Zurich. La romance
française citée en ouverture du second mouvement (la gentille
et jeune Lisette) s’adresse directement à Marie-Antoinette qui
de fait l’applaudit particulièrement. Datée de 1785, c’est le
sommet absolu du cycle : trépidante, et raffinée, elle exige
motricité des cordes, dynamiques précises, et accents calibrés
des vents comme des cuivres (cors). La simplicité, l’élégance,
et ce parfum de populaire parfaitement recyclé, caractérisent
en  effet  l’une  des  meilleures  réussites  symphoniques  de
Haydn.  Norrington sait admirablement caractériser l’élégance
aristocratique du Menuet et la charge plus plébéienne du trio,
comme un résumé de toute la société du XVIIIè, celle d’avant
la  Révolution  :  codée,  hiérarchisée,  polissée  et  aussi
corsetée. En usant d’une infime subtilité, Haydn sait varier
les formes de la structure jusque dans le choix nouveau du
rondo-sonate pour l’ultime mouvement (Finale, Presto).

La tenue des autres symphonies dont la célébrissime
Ours (au tempérament martial) est de la même eau :
on  reste  surpris  par  l’imagination  fertile,
somptueusement  évocatrice  du  chef  Norrington,

averti, expert de l’approche historiquement informée. Ce qu’a
à nous dire le maestro relève du prodige : comme Harnoncout et
pourtant  ici  sur  instruments  modernes,  il  nous  surprend,
dévoile la langue jamais répétitive, la syntaxe expérimentale
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de chaque symphonie. D’Esteraza, Haydn allait plonger dans un
affadissement  de  son  écriture  instrumentale.  Opportune,  la
commande  venant  de  Paris,  lui  permet  de  satisfaire  ses
ambitions les plus audacieuses : l’inspiration n’a jamais été
aussi impétueuse, risquée, poétiquement juste. Défi pour tout
orchestre de chambre, chaque Symphonie parisienne est un opéra
en soi, un drame aux milles rebondissements. Il appartient au
chef  et  à  ses  instrumentistes  de  révéler  l’invention
permanente  de  l’écriture,  d’en  ciseler  le  relief  et  d’en
défendre la trépidante énergie. Ce que réussit idéalement Sir
Roger. Très convaincant.

 

 

Joseph Haydn : 6 Symphonies parisiennes, n°82-87 (1785-1786).
Zurich Chamber Orchestra. Sir Roger Norrington, direction. 3
cd Sony classical 88875021332. Enregistré à Zurich en juillet
2013.

 

 

 

Reinhard  Keiser  :  Passion
selon  Saint-Marc,  vers  1710
(Ens. Jacques Moderne / Gli
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Incogniti, 1 cd Mirare)
CD, critique. Reinhard Keiser : Passion
selon Saint-Marc, vers 1710 (Ens. Jacques
Moderne / Gli Incogniti, 1 cd Mirare).
Chœur particulièrement vivant et palpitant
(pour  chaque  intervention  de  la  turba,
dans des chorals assez rares comparés à JS
Bach), Evangéliste tendre et mordant (Jan
Kobow),  d’une  lumière  compassionnelle  à
l’adresse du Christ souvent très juste, laissant le texte
s’imposer  de  lui-même  et  donc,  affirmant  une  continuité
narrative idéale… la version nouvelle de cette Passion selon
Saint-Marc de Keiser répond à nos attentes.

 

 

 Passion directe et tendre

D’autant  que  côté  instruments,  la  souple
inflexion  chambriste,  si  ciselée  chez  Vivaldi
entre autres, des Incogniti d’Amandine Beyer fait
merveille  ici  :  accusant  l’accomplissement  du
drame tragique, mais avec une rondeur déterminée

admirable (on en voudra pour preuve l’air du ténor, concluant
la Partie 1 : lamentation en forme de regrets de Pierre qui a
renié  Jésus  :  subtil  et  fin  Stephan  Van  Dyck).  De  toute
évidence, dans le flux narratif ainsi abordé, Reinhard Keiser
(1674-1739) sait mesurer ses effets, contraster et varier ses
passages et épisodes, de l’un à l’autre : ce Pierre honteux et
replié  sur  ses  pleurs  entonne  des  regrets  lacrymaux
irrésistibles,  pudiques  et  profonds.  Un  sommet  dans  cette
Passion,  ici  remarquablement  exprimé  (plage  9).  Voilà  qui
confirme la souple suavité, le raffinement très nuancé du
style d’un Keiser, vrai prédécesseur à Hambourg du fils Bach,
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Carl Philipp Emmanuel, et donc digne directeur de la musique
de la ville hanséatique avant Telemann (lequel le tenait en
très grande estime).

 

 

Si  Keiser  ne  semble  pas
avoir  laissé  d’opéras,  son
sens  du  drame,  une  réelle
efficacité  dramatique,
révèlent ici un talent pour
l’intensité  expressive.
Chaque  intervention  des
solistes s’y révèle juste au
bon moment : air du Golgotha
de  la  soprano  (très
articulée Anne Magouët, avec
hautbois obligé), après les
larmes  de  Pierre  déjà
citées, air de l’alto (avec
violoncelle  pour  le  témoin
des  souffrances  du
Crucifié),  puis
l’enchaînement des deux airs
solistes  pour  soprano  et
ténor  qui  évoque
l’accomplissement  de  la

catastrophe (effondrement du monde, puis ténèbres, le tout
entonné sur le mode tendre, en liaison avec la compassion qui
étreint alors les cœurs touchés par le Supplice) … les deux
voix expriment deux temps d’effusion et de compassion, d’une
grâce absolue, dans l’épure et la mesure. Un autre sommet de
la narration traversée par le sentiment de l’inéluctable et
contradictoirement  exprimé  par  une  étonnante  douceur.  Puis
l’alto évoque l’ultime souffle du Sauveur, sa tête penchée.
Chacun marque un jalon dans le parcours épineux et douloureux,
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d’autant que le drame s’achève ici sur la mise au tombeau,
sans réelle réconciliation ni choeur de délivrance : Keiser a
le  génie  de  l’intensité  tragique  et  semble  imposer  aux
fervents comme aux interprètes, la violence du drame dans sa
crudité,  avec  comme  ultime  tableau  à  méditer,  le  corps
torturé, détruit, supplicié de celui qui s’est sacrifié pour
les hommes. Incroyable raccourci dramatique qui ne cesse de
hanter l’esprit après l’écoute. Belle idée de représenter en
visuel de couverture, l’Ecce Homo de Philippe de Champaigne :
simple et sobre mais puissant et concentré, le style et le
sentiment qui s’en dégagent, rejoignent l’excellent engagement
des interprètes de l’enregistrement. C’est donc naturellement
un CLIC de classiquenews.

 

 

Reinhard  Keiser  :  Passion  selon  Saint-Marc,  vers  1710.
Ensemble Jacques Moderne, Gli Incogniti, Amandine Beye, Joël
Suhubiette. 1 cd Mirare. Enregistrement réalisé à Fontevraud
en avril 2014. MIR254.

 

 

Paris,  exposition  Pierre
Boulez à la Philharmonie

https://www.classiquenews.com/paris-exposition-pierre-boulez-a-la-philharmonie/
https://www.classiquenews.com/paris-exposition-pierre-boulez-a-la-philharmonie/


Paris,  Philharmonie.  Exposition  Pierre
Boulez, jusqu’au 25 juin 2015. Pour ses
90  ans,  Paris  célèbre  le  génie  duc
compositeur  et  chef  d’orchestre  Pierre
Boulez.  Le  parcours  chronologique,  à
partir d’une sélection d’œuvres de Pierre
Boulez illustre ses œuvres clés, validées
par le créateur dont les partitions de la
Deuxième Sonate, Le Marteau sans maître,
Pli  selon  pli,  la  Troisième  Sonate,
Rituel, Répons et sur Incises. Chacune
d’elles envisage des résonances par référence avec ses choix
musicaux comme chef d’orchestre : ainsi se trouve éclairée la
relation cohérente des partitions produites et des engagements
artistiques simultanés. Est exploré un univers nourri de ses
activités  de  chef  d’orchestre  mondialement  reconnu,  de
pédagogue et de théoricien, mais aussi de ses rencontres avec
d’autres créateurs dont de nombreux peintres et plasticiens 
(Klee), de ses affinités avec la littérature et les poètes 
(Joyce, Mallarmé, Char), la mise en scène (Barrault, Chéreau),
l’architecture (Portzamparc, Frank Gehry)…

Quelques 270 œuvres jalonnent ainsi un parcours qui se veut
aussi sonore : l’écoute des œuvres étant privilégiée. Les
amateurs d’arts visuels seront comblés puisque de nombreuses
peintures y paraissent,  parmi les artistes majeurs du XXe
siècle : Cézanne, Klee, Staël, Giacometti, Bacon,Mondrian…

 

 

 

Jusqu’au 28 juin 2015. Toutes les infos, les modalités de
réservation, les horaires in situ, consultez le site de la
Philharmonie de Paris / exposition Pierre Boulez
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Livres. Le retour de Gustav
Mahler (Actes Sud)
Livres. Le retour de Gustav Mahler
(Actes Sud). Zweig librettiste de
Richard  Strauss  (La  Femme  sans
ombre)  après  la  mort  du  poète
Hofmannsthal était bien connu et sa
carrière renseignée. Mais ici Actes
Sud publie deux textes passionnants
et  moins  exposés,  propres  à  ses
années de jeunesse et de formation
musicale à Vienne, dédiés tous deux
à  l’autre  grande  figure
symphonique,  contemporaine  de
Strauss  :  Gustav  Mahler,  alors
directeur  de  l’opéra  de  Vienne
(1897-1907)  ;  une  décennie
miraculeuse qui a marqué les esprit
par  son  niveau  artistique  et  la
qualité  des  productions  lyriques,
réalisées avec l’homme de théâtre
Max Reinhardt, que Mahler nomme et
qui fondera en 1922, avec Strauss et Hofmannsthal, le festival
estival de Salzbourg. Admirateur alors à Vienne du chef le
plus scrupuleux et le plus charismatique de son temps (ses
productions dirigées à Vienne restent légendaires, avant celle
de Karajan), Zweig dans son texte dithyrambique,  » le retour
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de Gustav Mahler « , rend hommage au chef dirigeant comme
personne Gluck, Mozart (Don Giovanni, Les Noces de Figaro…),
Wagner (La Walkyrie) ou Beethoven (Fidelio) ; il sait aussi
préciser la volonté de dépassement et d’accomplissement d’un
compositeur qui l’a marqué pour sa Symphonie n°8, créée en
1910 et aussi son adieu irrésistible, exprimé dans « Le Chant
de  la  terre«  .  Apercevoir  dans  la  rue  Gustav  Mahler,
« constituait un événement que l’on rapportait à ses camarades
le lendemain comme un triomphe personnel », écrit Zweig dans
sa biographie, Le Monde d’hier, postée en 1942 à son éditeur,
la veille de son suicide au Brésil. C’est dire ce qu’a pu
symboliser  cette  période  mahlérienne  dans  l’esprit  de
l’esthète  mélomane  Zweig.
Dans une Autriche régie « par un vieillard, gouvernée par de
vieux ministres », la nomination à 38 ans de Gustav Mahler
fait figure d' »exception inouïe », poursuit-il. Mais en 1907,
4 ans avant sa mort, Mahler, juif non intégré car mal accepté,
est poussé à abandonner la direction de l’Opéra de Vienne.
Zweig signe un texte de soutien, puis en 1910, à l’occasion
des  50  ans  du  compositeur,  il  écrit  un  long  poème,  Der
Dirigent : « Une ruche dorée, dont les rayons accueillent, une
cohue  bourdonnante,  et  c’est  ainsi  qu’apparaît  l’édifice
inondé par la lumière et par l’attente de tous ces gens réunis
en un essaim d’enthousiasme »…

Stefan Zweig rend hommage à Mahler comme compositeur et comme
chef

Mahler, héros de la Vienne fin de
siècle

L’écrivain exprime avec lyrisme, la présence charismatique
du chef qui depuis la fosse, permet le surgissement de la

poésie pure, du délire extatique qui fait de l’instant musical
un pont vers l’éternité. En 1915, Zweig publie ensuite dans le
quotidien viennois Neue Freie Presse un essai, Le retour de
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Gustav Mahler, dans lequel il tente de portraiturer la figure
et  l’homme  sous  la  carrure  du  chef.  La  sensibilité  et
l’émotion affleure toujours chez Zweig qui précise : « pour
nous,  pour  toute  une  génération,  il  fut  davantage  qu’un
musicien,  davantage  qu’un  simple  artiste:  il  fut  la  part
inoubliable de notre jeunesse ». Comme toujours chez Zweig,
l’art et la culture sont des remparts contre la barbarie qui
menace de tout temps le délicat équilibre démocratique comme
l’exercice des libertés.
Après coup et avec le recul, le texte et la prose de Zweig
confine parfois à la broderie sensible mais sa sincérité et
une certaine facilité pour la formule recueillie, apportent de
facto un éclairage sur le goût d’une époque : celle du Zweig,
frappé par la première guerre : on sait que le second coup
celui de 1939, lui sera fatal. En 1915, le poète écrivain
exprime surtout de façon nostalgique, cette Vienne musicale et
miraculeuse qui à l’époque de Mahler, savait produire des
miracles artistiques et culturels.
Homme démonique, saisissant par sa puissance et sa volonté, sa
profonde  tristesse  comme  sa  sincérité  visionnaire,  Mahler
incarne  pour  le  Zweig  mélancolique  des  années  1910,  ce
Prométhée qui après Beethoven a pu insuffler une vision hors
des  contingences  historiques.  L’universel  poétique  et
philosophique  contre  la  fatalité  et  l’obscurantisme  du
cataclysme  politique  (que  Zweig  avait  en  horreur)  :  pour
Zweig, de 16 ans le cadet de son idôle viennoise, la musique
totalise les aspirations des hommes de bien contre le péril à
venir. Même s’il ne le rencontre directement jamais – sauf à
l’occasion de leur retour simultané à bord du transatlantique
en 1910 où le jeune écrivain découvre un malade alité, usé par
ses engagements à New York, alors assisté par son épouse Alma,
Zweig voue une admiration sans borne au chef compositeur dont
il ressent le sentiment héroïque de l’accomplissement.



Dans ces deux textes (le poème Der dirigent, puis
Le retour de Gustav Mahler) dont il convient de
maîtriser le contexte pour en comprendre la portée
poétique  et  esthétique  outre  leur  contingence
émotionnelle immédiate, Zweig apporte son offrande

sincère à l’oeuvre du Mahler chef d’orchestre et directeur de
l’Opéra de Vienne comme au compositeur, alors que d’autres
comme  Romain  Rolland  s’entêtait  à  ne  rien  comprendre  au
travail de Mahler.

Livres. Le retour de Gustav Mahler (Actes Sud). Deux textes
inédits. Parution : avril, 2015 / 10,0 x 19,0 / 64 pages, ISBN
978-2-330-04804-4. Prix indicatif : 9, 80€.

Livre.  Pierre  Boulez  (Actes
Sud, Philharmonie de Paris)
Livre. Pierre Boulez (Actes Sud, Philharmonie de Paris). Cet
ouvrage qui est un beau-livre consacré à Pierre Boulez, pour
son  quatre-vingt-dixième  anniversaire  souhaite  retracer  le
parcours  de  l’exposition  qui  lui  est  consacrée  à  la
Philharmonie de Paris. A travers les interventions de ses
admirateurs  et  biographes,  l’ouvrage  offre  une
contextualisation habile de son œuvre, sur le plan historique
et artistique, humain et esthétique.

Les 90 ans de Pierre Boulez
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Paris célèbre le génie polymorphe et
la pensée mobile de Pierre Boulez
sous la forme d’une exposition et de
son catalogue, véritable ouvrage de
référence…  Parcours  de  l’artiste,
esthétique  et  politique  dans  la
France  d’alors  et  sur  le  plan
international,  dialogue  entre  les
arts  (la  peinture  contemporaine  :
Kandinsky,  de  Stael,  Bacon,
Mondrian…, et la poésie – celle de
Bonnefoy  comme  de  Char-,  y  sont
évidemment  essentielles),  travail  et  pensée  de  Boulez  à
l’après-guerre  et  dans  la  seconde  moitié  du  xxe  siècle…
éclaire un cycle et une activité de référence pour le XXème
siècle. Les textes brefs suivent la sélection des oeuvres
exposées à la Philharmonie de Paris : le travail de Pierre
Boulez rentrant en résonance avec un objet, une partition
manuscrite, une esquisse, des dessins ou peintures de Klee, De
Kooning, Vieira da Silva, Giacometti, Cage, Cézanne, Calder,
Gehry, Tinguely, Mallarmé, Vilar, Jean-Louis Barrault…

La pensée de Boulez s’est construite en réaction contre la
sclérose artistique et l’urgence d’en sortir, dès les années
1950. La vitalité des forces de l’esprit, l’ambition d’un
geste universel qui pose ses propres jalons artistiques par
fragments, particules annonçant un tout global, la volonté
d’agir  par  mouvement  et  non  par  accomplissement,  désigne
l’acuité d’un créateur toujours critique, y compris sur lui-
même. La forme et le support sont constamment interrogés,
renouvelés, parfois métamorphosés pour que naissent non pas
tant des oeuvres que des systèmes mobiles et fluides et des
langages. C’est l’enseignement premier de ce catalogue qui en
écho  à  l’exposition  parisienne  éclaire  de  façon  opportune
l’œuvre et la pensée, la posture dynamique du musicien Boulez,
chef et compositeur.
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En  fin  d’ouvrage,  une  chronologie  détaillée  et  illustrée
permet  de  situer,  dans  le  parcours  de  Pierre  Boulez,  les
éléments  abordés  de  manière  thématisée  dans  articles  et
notices.

Pierre Boulez. Actes Sud, Philharmonie de Paris.
Catalogue de l’exposition présentée pour les 90
ans du compositeur à la Philharmmonie de Paris,
jusqu’en juin 2015. Parution : mars, 2015 / 21,0 x
24,0  /  256  pages.  ISBN  978-2-330-04796-2.  Prix

indicatif : 38 € (éditions Actes Sud / Philharmonie de Paris,
Cité de la musique).
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