
Les Petits Rats de l’Opéra
Télé. Arte. Les Petits Rats de l’Opéra, le 21 avril 2013,16h20

Comment les petits rats entrent dans la danse ?

6 épisodes sur la formation des jeunes danseurs à l’Opéra de
Paris…

De Septembre 2011 à
juillet  2012,  les
jeunes  apprentis
danseurs de l’Opéra
national  de  Paris
apprennent  les
rudiments du métier
à  travers  une
discipline
exemplaire  voire
spartiates  que
beaucoup  ont  un
temps décriée et dénoncée… Immersion dans le quotidien de
l’effort esthétique, de l’athlétisme chorégraphique au service
du vocabulaire classique et des grandes oeuvres du répertoire…
Les 21 et 28 avril à 16:20. Inédit. Feuilletons documentaires
à l’occasion du tricentenaire de l’Ecole française de danse en
2013.

De l’enfance à l’adolescence,
du rêve à la discipline
Notre avis. Voilà une série qui laisse dubitatif sans pour
autant desservir son sujet. Opéra de Paris oblige, la forme
devait être très classique et formelle, structurée comme un
exposé scolaire. On suit sans privilégier aucun des élèves,
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les  classes  des  petits  rats  et  celles  des  grands,  en
parcourant les thématiques qui s’entrecroisent : discipline et
plaisir,  effort  et  décontraction,  concurrence  et  émulation
mais aussi solidarité et soutien (le système du parrainage où
les plus petits ont leurs « petits pères  » et leur « petites
mères », issus de la classe des grands…).

Au final l’alternance classes des petits puis classes des plus
grands  finit  par  lasser  :  les  plus  jeunes  apprennent
l’expression musicale par le chant, préparent le spectacle de
démonstration avant de participer aux ballets réels de l’Opéra
; les grands (16-18 ans) répètent pour le spectacle de l’Ecole
de danse puis surtout le fameux Concours qui leur donne accès
au corps de l’Opéra.
Pour cette saison, 2 sur les 13 candidats feront leur entrée
dans le corps de ballet: une sélection difficile qui reconnaît
au final le travail, l’endurance, la personnalité, l’esprit  »
Opéra de Paris « , semé d’élégance, de grâce, d’excellence… La
caméra saisit de rares moments de magie ou de connivence ;
tout a été savamment répété avant le passage caméra ; le
travail avec les professeurs (cours le matin, danse l’après-
midi) est dévoilé sans excès, par petites touches, et plus
curieux, les épreuves et les sessions du Concours d’entrée ne
sont pas filmées :  ne pas perturber la mécanique et surtout
les élèves qui  parient sur leur avenir; le docu s’arrête donc
aux portes d’une épreuve qui reste l’objectif principal de
tant de répétitions et de dépassement.
Au final, le film dans sa globalité des 6 volets de 26 mn
cible davantage le passage de l’enfance à l’adolescence, du
rêve désincarné à la discipline qui impose au corps pubère,
une technique inenvisagée jusque là. C’est là en définitive le
vrai sujet de la série. Qu’il réussisse ou pas, le jeune
danseur nous touche d’abord pas la conscience qu’il a des
enjeux  qui  se  joue  avec  lui  :  connaître  ses  limites  par
rapport à un objectif fixé et clairement identifié, voilà
peut-être  le  meilleur  moyen  de  réussir  dans  la  vie.  Pour
grandir et vaincre, connais d’abord tes propres limites.



Dimanche  21  avril  2013  à  16h20:  diffusion  des  3  premiers
épisodes (3 x 26 mn)

CD.  Pierre  Bouyer  joue  un
Schumann  historique  (3  cd
Diligence)
 CD. Schumann: Kreisleriana, Phantasie (Pierre Bouyer, 2011) 3

cd Diligence
Tel  un  artisan  pianofortiste,  Pierre  Bouyer  aborde  le
répertoire  schumannien  avec  un  grande  exemplarité,  en
dévoilant  l’esthétique  de  trois  mécaniques  aux  champs
esthétiques  si  opposés  :  l’honnêteté  de  la  démarche  sert
évidemment le compositeur romantique car à chaque mécanique
répond sous les doigts de l’interprète, une nouvelle cohérence
musicale …
 

Schumann historique
Schumann  :  Kreisleriana  opus  16,
Phantasie  opus  17  (Pierre  Bouyer,
Erard,  Streicher,  Fazzioli.  2012).
Sur  3  claviers  différents  et
minutieusement  choisis  (en  outre
chacun  parfaitement  présenté  et
documenté dans l’abondante notice du
coffret), passant de l’un à l’autre
avec  une  honnêteté  historique
idéalement  argumentée,  le
pianofortiste Pierre Bouyer travaille
à révéler ce qui fonde ce romantisme

filigrané d’un Schumann profondément schizophrénique: Eusebius
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et  Florestan  à  la  fois,  d’une  versatilité  qui  finit  par
dissoudre  l’unité  de  l’esprit  (mais  pas  la  profondeur  ni
l’hypersensibilité de l’âme, bien au contraire…). Diffraction
du matériau musical (entraînant la pensée même du musicien… ou
richesse insondable d’un génie polymorphe ? Voilà une question
passionnante  que  le  geste  en  3  claviers  successifs  pose
d’emblée, outre la recherche tout aussi critique sur le style,
la facture et la recréation interprétative abordés dans ce
coffret passionnant à maints égards.

approche comparative
La démarche est d’autant plus troublante en définitive que
l’instrument le plus récent (grand piano de concert Fazioli et
sa mécanique imposante) dont nous sommes les plus familiers,
est  a  contrario  le  moins  légitime  :  Schumann  ayant
certainement davantage connu et éprouvé la palette sonore et
les  possibilités  expressives  comme  techniques  des  deux
claviers historiques plus anciens : deux pianoforte, Erard
1837 (collection du musicien) et Steicher 1856: occasion de
comparer aussi à travers la digilité de l’interprète, les
performances  spécifiques  entre  les  mécaniques  française
(moderniste  et  visionaire)  et  viennoise  (raffinée  mais
passéiste).

On sait l’exultation que ressentait Schumann vis à vis de son
propre corps, trop étroit dont il souhaitait changer ainsi
qu’il l’a écrit ; le parallèle avec la versatilité du musicien
dans le choix alternatif des instruments souligne évidemment
la faculté du compositeur romantique à varier les formes,
passer  d’un  état  à  l’autre,  tendresse,  ivresse,  oubli  et
nostalgie certes mais aussi d’une mesure à l’autre, violence,
rudesse, âpreté : autant de vertigineux contrastes que les
instruments d’époque cisèlent avec un naturel captivant. Selon
un phénomène mieux connu à présent grâce à l’approche de plus
en  plus  fréquente,  de  mieux  en  mieux  argumenté,  sur
instruments  historiques,  ce  que  l’interprète  perd  en



définition,  caractère,  finesse,  intensité,  mordant,  il  le
gagne en puissance, rondeur, éloquence chatoyante (Fazioli).
L’apport est immédiatement plus séduisant mais le geste perd
certainement  en  acuité  expressive,  précision  dynamique,
intimité  ou  pudeur  flexible.  Une  rondeur  séduisante  assez
uniforme ne finit-elle pas ici par lasser ?
Le plus honnêtement possible, Pierre Bouyer à travers les
histoires  différentes  des  trois  claviers  retrouve  et  fait
émerger  la  puissance  formidable  des  Kreisleriana,  leur
versatilité  permanente,  leur  flux  sanguin,  cet  écoulement
instable et souvent imprévisible, en cela très bien servi par
l’appareillage sensible et si présent des claviers historiques
dont l’esthétique va à l’encontre de la neutralité des pianos
modernes.  Ce  qui  frappe  immédiatement  dans  cette  lecture
historique  et  d’époque,  c’est  la  présence  matérielle  des
équilibres sonores dont la fluidité approchée par le pianiste
sait faire murmurer le chant intérieur  schumannien dans les
plages  les  plus  introspectives  et  rêveuses  du  compositeur
Eusebius (Kreisleriana 3 et 4). Ici jouer les Kreisleriana
dans leur version originelle de 1838 sur le Streicher viennois
de 1856 éclaire le flux facétieux plus que dramatique, la
couleur de la mobilité souveraine grâce au toucher subtile et
sa réponse immédiate. L’écriture gagne en volubilité enfantine
(Kresileriana 8).

D’une ampleur orchestrale, la sonorité de l’Erard s’accommode
parfaitement de la version révisée des Kreisleriana de 1850:
le Streicher pointait le relief et l’âpreté de chaque touche,
l’Erard atteint une sonorité naturellement plus puissante liée
à sa mécanique moins agile et légère ; d’emblée, c’est le
corps  de  la  mécanique  qui  se  dévoile  (son   »  grandiose
ferraillement  » comme l’explique très bien le claviériste
dans son livret, porteur de nouvelles possibilités) avec une
éloquence  et  un  souffle  généreux  très  impressionnant  qui
ferait  passer  Kreisleriana  1  tel  un  vaste  portique,  une
déclaration de conquête plutôt qu’un doux chant de confession.
Mais les graves sont magnifiques et les mediums très élargis,



sombres et profonds (est-ce dû au ravalement par Pleyel? il il
aurait  été  intéressant  de  préciser  l’apport  acoustique  et
musical de la restauration…). On comprend que les pianistes
romantiques parmi les plus grands : Liszt, Clara et  donc
Robert  Schumann  (avant  de  s’y  casser  les  doigts)  l’ait
immédiatement adopté. Que même Liszt en est conçu sa propre
esthétique mystique ascensionnelle, du lugubre vers les cimes
lumineuses.  Du  coup  les  sections  plus  intimes  (plus
chopiniennes que lisztéennes ?) manquent de subtilité flexible
justement.  Le  caractère  physique  de  la  machine  Erard
s’accordant mieux à l’abattage rythmique des épisodes portés
par l’emportement du compositeur Florestan. Mais ce supplément
de  brume  et  de  pâte  sonore  font  aussi  les  délices  de
Kreisleriana 2 dont les étagements produits par l’interprète
conduisent au rêve tout autant.

La fluidité et l’égalité des registres proposée par le Fazioli
fait immédiatement entendre les modulations harmoniques, la
succession des constructions polyphoniques en un flux d’une
prenante acuité. On y recherche en vain tout ce caractère et
cette présence mécanique des claviers anciens : irrégularités,
frottements, sécheresse aiguë di timbre, succession tuyautée,
bruit des touches… Tout ce en quoi la mécanique  » parle « … 
Ce Fazioli est une véritable Rolls : profondeur des graves,
cœur palpitant des medium et aigus ronds et perlés… L’amateur
des  instruments  historiques  certes  impressionné  par  cette
mécanique rutilante au grand luxe sonore, recherche plutôt
néanmoins les aspérités et tout ce fourmillement d’accents et
nuances  inattendus  du  Streicher  et  de  l’Erard.  L’écoute
successive  des  trois  pianos  s’avère  passionnante  :  elle
souligne sans l’épuiser la thématique centrale chez Schumann
de  la  disparité  aérienne  (ou  liquide  c’est  selon  la
sensibilité  de  chacun)  et  de  la  liberté  poétique
(magistralement  évoquée  ici  dans  le  choix  pertinent  du
triptyque  de  la  Phantasie  opus  17  dédiée  à  Franz  Liszt
(1836-1838).  Tel  un  artisan  pianofortiste,  Pierre  Bouyer
aborde le répertoire schumannien avec un grande exemplarité,



en  dévoilant  l’esthétique  de  trois  mécaniques  aux  champs
esthétiques  si  opposés  :  l’honnêteté  de  la  démarche  sert
évidemment le compositeur romantique car à chaque mécanique
répond sous les doigts de l’interprète, une nouvelle cohérence
musicale  (avec  toutes  les  questions  esthétiques  et
interprétatives  qui  en  découle  par  comparaison).

Pour les praticiens et les passionnés de jeux pianistiques,
l’interprète  ajoute  dans  le  coffret  de  3  cd  une  notice
abondante, moins sur l’écriture schumanienne et l’esthétique
des  oeuvres  choisies  que  sur  la  culture  du  mélomane
discophile,  offrant  un  panorama  de  l’histoire  de
l’interprétation au XXè : l’autorité de Horowitz, le lyrisme
d’Arrau, la puissance émotionnelle de Kissin, la liquidité
recréative  d’Argerich,  la  culture  d’Andras  Schiff,
l’actualisation  de  Mikhail  Pletnev…  à  chacun  de  jalonner
l’histoire de son propre goût grâce aux perspectives à la fois
critiques  et  esthétiques  que  propose  Pierre  Bouyer.
Artistiquement  accomplie  et  d’une  vertu  pédagogique
rafraîchissante, la démarche du pianosfortiste saura séduire
perfectionnistes  comme  curieux  en  phase  de  découverte  ou
d’approfondissement.

Schumann:  Kreisleriana  opus  16  (éditions  1837  et  1856),
Phantasie opus 17. Pierre Bouyer (Erard 1837, Streicher 1856,
Fazioli 1995). 3 cd Diligence DIL 091011

CD.  Myslivecek  :  Medonte
(Ehrhardt, 2010)

Myslivecek: Medonte (Ehrhardt, 2010) 1 cd DHM
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Le choix du visuel de couverture
se  défend.  Mars  par  David
correspond  à  l’esthétique  de
Myslivecek: ce néoclassicisme qui
dans le sillon tracé par Gluck
réoriente  toutes  les  démarches
lyriques des années 1780. A la
rigueur  parfois  ascétique  du
sujet antique répond une nouvelle
inflexion dramatique qui favorise
l’émergence du sentiment (préromantique?). A l’époque de sa
découverte en 1928, la partition de Medonte fut attribuée
comme un oratorio oublié de Mozart, à l’instar de l’ouvrage
autographe de La Betulia Liberata, oratorio du jeune Wolfgang
sur le thème de la geste de Judith; il est vrai que le style
néoclassique, sa coupe nerveuse et dramatique n’est pas sans
rappeler Mitridate et Lucio Silla mais Myslivecek appartient
bien encore à l’élégance haendélienne et aux derniers feux de
l’opéra seria napolitain tel que fixé par les Jommelli ou
Traetta.  Ceci  n’ôte  rien  à  la  valeur  de  cette  première
mondiale, fruit d’une captation live réalisée à Leverkusen, en
décembre 2010. Gravure heureuse et opportunément publiée par
DHM dont l’intérêt revivifie le catalogue du label dédié aux
perles baroques oubliées dans le giron de Sony classical.

les amants d’Argos
A l’heure où la France de Marie-Antoinette enchaîne au théâtre
lyrique  les  essais  tragiques  et  dramatiques  des  Italiens
(Piccinni puis Sacchini, sans compter d’autres étrangers comme
Grétry, Gossec ou même Jean-Chrétien Bach dont Amadis est
contemporain de Medonte de 1780), Myslivecek cultive lui aussi
le style mesuré néoclassique du seria italien européanisé où
rien  ne  compte  plus  que  l’articulation  des  passions
moralisatrices et le verbe édifiant. Voici donc Selene d’Argos
amoureuse du prince Arsace de Dodona. Mais surgit l’instrument
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du destin, Medonte, cruel roi de la province romaine d’Epire
qui s’éprend lui aussi de la belle Selene et l’emmène avec lui
à Epire. L’opéra met en scène les amours éprouvés de Selene et
d’Arsace à la cour d’Epire sous le joug barbare d’un Medonte
plus tyranique et jaloux que compréhensif et vertueux. Grâce à
l’aide d’Evandro, capitaine de la garde royale de Medonte et
de  la  Thessalienne  Zelinda,  les  deux  cœurs  douloureux
parviennent à vaincre Medonte, mais opera seria oblige et
esprit des Lumières aigu, Arsace fait montre d’une clémence
exemplaire à l’endroit du cruel Medonte. Après avoir pardonné
à  leur  bourreau  en  Epire,  Arsace  et  Selene  se  retrouvent
heureux, apaisés à Argos.

Myslivecek,  précurseur  de
Mozart
Créé lors du carnaval de 1780 au Teatro a Torre Argentina de
Rome, Medonte affirme la maîtrise d’un Joseph Myslivecek au
terme de sa carrière lyrique dont l’écriture ardente, affûtée
dans l’expression des passions (dès le premier air d’Evandro
chanté par un castrat ici distribué à une soprano) influence
directement le jeune Mozart lors de ses nombreux voyages à
travers l’Europe : leur rencontre remonte dès 1770 à Bologne
et produit une amitié jamais interrompue. Wolfgang se montre
en particulier très curieux et connaisseur des symphonies du
compositeur tchèque. Il est évident que par sa plume vivante
et palpitante, vocalement virtuose, explicitement frappé par
la  réforme  de  Gluck,  doué  d’une  orchestration  fine  et
contrastée, Myslivecek a marqué et inspiré les avancées du
jeune Mozart dans l’écriture lyrique (oratorios et opéras).

La distribution est dominée par des emplois aigus : soprano
(Selene,  Evandro),  ténor  (Medonte)  et  mezzo  (Arsace).
L’interprétation  mérite  le  meilleur  accueil:  voix  justes,



stylistiquement engagées, chacune caractérisant avec naturel
et parfois nuance, son caractère. Medonte s’inscrit dans le
vaste catalogue des 26 opéras composés par Myslivecek: depuis
Bellerofonte à Venise en 1763 alors commandé par son patron le
Comte Vinzenz von Waldstein… jusqu’à Armida (Milan, 1780) et
Medonte  écrit  pour  Rome  à  la  même  période.  Ni  Armide  ni
Medonte  ne  suscitèrent  l’enthousiasme  à  leur  création.
Pourtant  de  nombreux  épisodes  militent  en  faveur  de
Myslivecek: l’air en forme de rondo d’Arsace (Luci belli, se
piangete)  ou  surtout  le  trio  Selene,  Arsace,  Medonte,
concluant le II (Stelle tiranne omai…)… Au tempérament des
jeunes  chanteurs  répond  le  relief  jamais  répétitif  de
l’orchestre L’arte del mondo sous la direction sanguine de
Werner Ehrhardt. Pour une prise live et au regard des risques
encourrus s’agissant d’une première mondiale, le résultat est
particulièrement  convaincant.  Recréation  et  première
discographique,  réussies.

Josef Myslivecek (1737–1781) : Medonte (Rome, 1780). première
mondiale,  recréation.  Juanita  Lascarro  (Selene),  Thomas
Michael Allen (Medonte), Susanne Bernhard (Arsace), Stéphanie
Elliott  (Evandro),  Lorina  Castellano  (Zelinda)…  L’Arte  del
Mondo. Werner Erhardt, direction. 2 cd DHM enregistré en 2010.
8 86978 61242 7.

CD.  Montserrat  Caballé:  The
Diva (6 cd Sony classical)
CD. Montserrat Caballé: The diva (Sony classical)
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Montserrat Caballe : The Diva (6 cd
Sony  classical,  80th  birthday
celebration,  le  coffret  des  80
ans). En couverture un portrait de
star, à la fois hollywoodien telle
Elisabeth Taylor, mais aussi à la
pose  glamour  et  aristocratique,
d’un  style  Callasien:  voici
l’unique,  l’inégalable  Montserrat
Caballé, une diva au génie lyrique
inoubliable… Récemment hospitalisée
pour accident cérébral (à 79 ans en
octobre  2012  lors  d’un  séjour  en
Russie), la soprano catalane née à
Barcelone (le 12 avril 1933), fête
en 2013 ses 80 ans. Sony classical,
major  détentrice  de  tous  ses
enregistrements  historiques
majeurs,  édite  un  coffret
anniversaire  grand  format  qui
présente  la  Diva,  nouveau  mythe
lyrique  après  Callas,  laquelle  d’ailleurs  reconnaissait  en
elle, après avoir écouté sa prestation dans Norma de Bellini
(Orange, 1974), sa seule véritable héritière.
De fait, Montserrat Caballé demeure unique et légendaire dans
l’histoire des divas de l’opéra: une étoile à nulle autre
pareille  qui  débute  au  Liceu  de  Barcelone  dès  1962  dans
Arabella:  legato  infini,  souffle  murmuré,  pianissimi
éblouissant,  timbre  cristallin,  coloratoure  d’une  ineffable
douceur et d’une technique idéale: Montserrat Caballé incarne
la perfection du bel canto qui de Bellini à Verdi, Rossini et
Donizetti, recueille les fruits et les apports de Maria Calla,
véritable pionnière dans l’interprétation juste et subtile du
bel canto italien. Mais Montserrat Caballé ajoute un art inouï
des sons filés dans l’ultra aigu comme dans des pianissimi
d’une irrésistible maîtrise, et sur la tenue de la ligne et
sur la hauteur du son.
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Diva des sons filés
Mais  en  plus  de  la  perfection  technique  et  musicale,
Montserrat Caballé ajoute la subtilité et la grâce d’un style
d’une finesse inégalable. A l’époque où triomphent aussi les
divas  Marylin  Horne  (qui  sera  souvent  sa  partenaire  chez
Rossini), Joan Sutherland, Renata Tebaldi, « la Caballé »
affirme une élégance vocale éblouissante qui de 1967 à 1988
(date de ses adieux officiels dans La Bohème aux cotés de
Luciano  Pavarotti),  illumine  les  scènes  lyriques  du  monde
entier.

Le coffret anniversaire que publie Sony classical pour ses 80
ans (parution annoncée le 23 mars 2013) regroupe ses plus
grands rôles dont évidemment La Traviata (en 1967 à Rome, sous
la direction de George Prêtre avec Carlo Bergonzi, Rodolfo
d’une semblable élégance musicale); plus remarquables encore
la pureté angélique d’une voix cristalline pour Il Pirata de
Bellini: Col sorriso d’innocenza, scène de la folie de 1965;
ne manquez pas aussi ses Verdi anthologiques, portés par une
subtilité inimaginables de nos jours: un Giorno di regno (il
finto stanislao, ou l’air d’Attila: Liberamente or piangi…
voici  des  deux  perles  d’autant  plus  précieuses  qu’elles
servent deux ouvrages méconnus de Verdi. Et que dire encore de
cet extrait d’Aroldo: Ah dal sen di quella tomba également de
1967 et d’une maîtrise absolue.

Belcantiste,  Bellinienne  de  premier  plan  donc  Rossinienne,
Donizettienne  et  Verdienne  splendide,  Montserrat  Caballé  a
aussi servi les Romantiques français tel Charpentier (et ce
dès 1965 : Depuis le jour de Louise)… la passerelle était
naturellement  jetée  et  aussi  subtilement  ciselée  vers  les
véristes italiens et Puccini (plusieurs extraits de La Bohème
de la fin des années 1960 et du début des années 1970 : Mimi
irradiante  aux  aigus  cristallins!  aux  côtés  de  Bergonzi
toujours sous la baguette de Prêtre là encore et avec Domingo,
dirigée par Solti: O soava fanciulla).



The Diva de Barcelona

Norma d’exception (Casta diva puis Mira, o Norma… septembre
1972),  Montserrat  Caballé  fut  aussi  une  rossinienne  racée
autant que naturelle (le premier cd en témoigne: le mélomane
retrouve ses apports convaincants dans Il turco in italia,
Tancredi, le Siège de Corinthe, La donna del Lago, Armida et
l’inégalable  autant  qu’incontournable  Semiramide  :  Serbami
ognor si fido, avec l’immense Shirley Verrett… en 1969); au
programme du premier cd également ses meilleurs Donizetti:
Roberto  Devereux,  Lucrezia  Borgia,  L’Elisir  d’amore,  Anna
Bolena, Maria Stuarda, Gemma di Vergy… La contribution vaut
aussi son pesant d’or d’autant que c’est Donizetti qui révéla
The Diva Montserrat. Avant Domingo aujourd’hui, Cabballé se
dédie non sans grâce à la Zarzuela comme au registre plus
léger: le cd 5 regroupe ainsi plusieurs pépites passionnantes,
de  Flotow,  Offenbach,  Sotlz,  Lehar,  Caballero,  à  Torroba
(Luisa Fernanda), mais aussi Vives, Luna, Toldra, Penella ou
Barbieri  entre  autres…  Diva  éclectique  et  prodigieusement
ouverte  aux  métissages  des  genres,  tel  son  contemporain
Pavarotti,  Caballé  élégantissime  jusque  dans  les  mélodies
extraclassiques ose Hijo de la luna (1991), Vangelis (Like a
dream,  1997),  sans  omettre  la  participation  de  son  divin
instrument à l’hymne des JO de 1992: Barcelona de sa ville
natale, célébration entre pop et opéra, pour une Barcelone
étincelante  et  flamboyante  alors  au  sommet  de  l’affiche
européenne  (avec  Freddy  Mercury  (1989).  Diva  légendaire,
facétieuse, imprévisible… Montserrat Caballé à tout pour nous
plaire… car depuis votre retraite, aucun tempérament lyrique
ne vous a égalé. Bon anniversaire Montserrat ! Coffret majeur
et donc incontournable.

Montserrat Caballé: The Diva. 6 cd Sony classical. Réf.: 8
87254 88342 5. Parution: le 23 mars 2013.
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CD.  Mahler:  Symphonie  n°9
(Dudamel, 2012)
Mahler: Symphonie n°9 (Dudamel, 2012)
1 cd Deutsche Grammophon
Mahler : Symphonie n°9 (Dudamel,
2012). Voici un nouveau jalon de
l’intégrale Mahlérienne de Gustavo
Dudamel qui ne dirige pas ici sa
chère  phalange  orchestrale,
l’Orquestra  sinfonica  Simon
Bolivar  de  Venezuela  mais  le
collectif  américain  de  la  Côte
Ouest,  le  Philharmonique  de  Los
Angeles, succédant pour se faire
au prestigieux Esa Pekka Salonen.
Globalement si les instrumentistes
font  valoir  leur  rayonnante
sensibilité, le chef vénézuélien peine souvent à transmettre
la transe voire les vertiges intimes du massif malhérien. La
baguette est encore trop timorée, en rien aussi fulgurante que
celle  d’un  Malhérien  toujours  vivant,  Claudio  Abbado
prédécesseur  inégalé  chez  Mahler  pour  Deutsche  Grammophon
comme peut l’être aussi dans une autre mesure, Bernstein (et
Kubelik).

Mahlérien en devenir, Dudamel
réussit vraiment les I et IV…

D’emblée, dans le I, le sentiment d’asthénie paralysante lié
aux  visions  sépulcrales  comme  si  au  terme  d’  une  vie
éprouvante , Mahler osait fixer sa propre mort, s’impose puis
se  justifie.  Le  balancement  quasi  hypnotique  entre
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anéantissement  et  désir  d’apaisement  structure  toute  la
démarche,  à  juste  titre:  grimaces  aigres  et  accents
sardoniques  des  cuivres  comme  enchantements  nocturnes  et
crépusculaires  des  cordes  et  des  bois,  Dudamel  étire  la
matière  sonore  conme  un  ruban  élastique  jusqu’au  bout  de
souffle (dernièr chant au hautbois puis à la flute) … Le geste
sait être profond, captivant par le sentiment d’angoisse et de
profond  mystère  ;  il  sait  aussi  être  habile  dans  cette
fragilité nerveuse, hypersensibilité active et inquiète qui
innerve toute la séquence.Le seconde mouvement hélas se dilue
dans… l’anecdotique : il perd toute unité fédératrice à force
de soigner le détail et les microépisodes. S’effacent toute
structure, tout élan; voici le mouvement le moins réussi de
cette prise live au Walt Disney Concert Hall de Los Angeles.
Les tempo trop lents, spasmes et derniers sursauts éclatent le
flux formel ; ils finissent par perdre leur élan ; le délire
des contrastes (nerf des cordes, claques des cuivres,…), comme
la syncope et les nombreuses interruptions de climats… tout
retombe étrangement. L’urgence fait défaut et l’énoncé des
danses, landler et valses manque de nervosité, à tel point que
la  baguette  semble  lourde,  de  toute  évidence  en  manque
d’inspiration et de contrôle.Pas facile de réussir les défis
du III:  » rondo burlesque  » dont la suractivité marque un
point de conscience panique, de malaise comme d’instabilité
maladive… Dudamel évite pourtant la déroute du II grâce au
flux, au mordant qui électrisent la succession des climats
très  agités,  d’une  instabilité  dépressive.  La  vision  plus
franche et claire efface la lourdeur trop manifeste dans le
mouvement  précédent.Les  choses  vont  en  se  bonifiant...
Apothéose de l’intime et chant crépusculaire au bord de la
mort,  le  IV  aspire  toute  réserve  par  sa  cohérence  et  sa
sincérité. C’est comme un dernier souffle qui saisit, d’autant
plus  irrépressible  qu’il  précède  plusieurs  épisodes  aux
contrastes  et  instabilités  persistants.  Le  renoncement  et
l’apaisement  qui  font  de  la  mort  non  plus  une  source
d’angoisse  mais  bien  l’accomplissement  d’une  sérénité
supérieure, se réalisent sans maladresse ni défaillance … La
hauteur requise, les sommets définis dessinent le plus beau
chant d’adieu. Une réverence finale que n’aurait pas désavoué
Mahler lui-même. Grâce à la vision nettement plus aboutie des
I et III, à la force active du III, pourtant d’une versatilité



suicidaire,  Dudamel  confirme  ses  affinités  mahlériennes.  A
suivre.
Mahler:  Symphonie  n°9.  Los  Angeles  Philharmonic.  Gustavo
Dudamel, direction. Enregistrement réalisé à Los Angeles en
février 2012. 1 cd Deutsche Grammophon 028947 90924.

CD.  Mahler:  Symphonie  n°9
(Dudamel, 2012)

Mahler: Symphonie n°9 (Dudamel, 2012)
1 cd Deutsche Grammophon

Mahler : Symphonie n°9 (Dudamel,
2012). Voici un nouveau jalon de
l’intégrale Mahlérienne de Gustavo
Dudamel qui ne dirige pas ici sa
chère  phalange  orchestrale,
l’Orquestra  sinfonica  Simon
Bolivar  de  Venezuela  mais  le
collectif  américain  de  la  Côte
Ouest,  le  Philharmonique  de  Los
Angeles, succédant pour se faire
au prestigieux Esa Pekka Salonen.
Globalement si les instrumentistes
font  valoir  leur  rayonnante

sensibilité, le chef vénézuélien peine souvent à transmettre
la transe voire les vertiges intimes du massif malhérien. La
baguette est encore trop timorée, en rien aussi fulgurante que
celle  d’un  Malhérien  toujours  vivant,  Claudio  Abbado
prédécesseur  inégalé  chez  Mahler  pour  Deutsche  Grammophon
comme peut l’être aussi dans une autre mesure, Bernstein (et
Kubelik).
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Mahlérien en devenir, Dudamel
réussit vraiment les I et IV…

D’emblée, dans le I, le sentiment d’asthénie paralysante lié
aux  visions  sépulcrales  comme  si  au  terme  d’  une  vie
éprouvante , Mahler osait fixer sa propre mort, s’impose puis
se  justifie.  Le  balancement  quasi  hypnotique  entre
anéantissement  et  désir  d’apaisement  structure  toute  la
démarche,  à  juste  titre:  grimaces  aigres  et  accents
sardoniques  des  cuivres  comme  enchantements  nocturnes  et
crépusculaires  des  cordes  et  des  bois,  Dudamel  étire  la
matière  sonore  conme  un  ruban  élastique  jusqu’au  bout  de
souffle (dernièr chant au hautbois puis à la flute) … Le geste
sait être profond, captivant par le sentiment d’angoisse et de
profond  mystère  ;  il  sait  aussi  être  habile  dans  cette
fragilité nerveuse, hypersensibilité active et inquiète qui
innerve toute la séquence.Le seconde mouvement hélas se dilue
dans… l’anecdotique : il perd toute unité fédératrice à force
de soigner le détail et les microépisodes. S’effacent toute
structure, tout élan; voici le mouvement le moins réussi de
cette prise live au Walt Disney Concert Hall de Los Angeles.
Les tempo trop lents, spasmes et derniers sursauts éclatent le
flux formel ; ils finissent par perdre leur élan ; le délire
des contrastes (nerf des cordes, claques des cuivres,…), comme
la syncope et les nombreuses interruptions de climats… tout
retombe étrangement. L’urgence fait défaut et l’énoncé des
danses, landler et valses manque de nervosité, à tel point que
la  baguette  semble  lourde,  de  toute  évidence  en  manque
d’inspiration et de contrôle.Pas facile de réussir les défis
du III:  » rondo burlesque  » dont la suractivité marque un
point de conscience panique, de malaise comme d’instabilité
maladive… Dudamel évite pourtant la déroute du II grâce au
flux, au mordant qui électrisent la succession des climats
très  agités,  d’une  instabilité  dépressive.  La  vision  plus
franche et claire efface la lourdeur trop manifeste dans le
mouvement  précédent.Les  choses  vont  en  se  bonifiant...
Apothéose de l’intime et chant crépusculaire au bord de la
mort,  le  IV  aspire  toute  réserve  par  sa  cohérence  et  sa



sincérité. C’est comme un dernier souffle qui saisit, d’autant
plus  irrépressible  qu’il  précède  plusieurs  épisodes  aux
contrastes  et  instabilités  persistants.  Le  renoncement  et
l’apaisement  qui  font  de  la  mort  non  plus  une  source
d’angoisse  mais  bien  l’accomplissement  d’une  sérénité
supérieure, se réalisent sans maladresse ni défaillance … La
hauteur requise, les sommets définis dessinent le plus beau
chant d’adieu. Une réverence finale que n’aurait pas désavoué
Mahler lui-même. Grâce à la vision nettement plus aboutie des
I et III, à la force active du III, pourtant d’une versatilité
suicidaire,  Dudamel  confirme  ses  affinités  mahlériennes.  A
suivre.Mahler:  Symphonie  n°9.  Los  Angeles  Philharmonic.
Gustavo  Dudamel,  direction.  Enregistrement  réalisé  à  Los
Angeles  en  février  2012.  1  cd  Deutsche  Grammophon  028947
90924.
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Vivarte: 60 cd collection

L’approche historique des
années 1990

Anner Bylsma, Jeanne Lamon, Bruno Weil, Frieder Bernius, Paul
van Nevel…

Sony  classical  réédite  quelques  uns  des  meilleurs
enregistrements  ayant  fondé  la  réputation  du  label  aux
instruments  anciens,  celui  des  approches  philologiques
« historiquement informées », aux tempi rénovés, au diapason
d’origine  dans  un  format  instrumental  épuré:  Vivarte.  Le
catalogue  est  vaste,  les  répertoires  et  les  tempéraments
interprétatifs, aussi : le coffret 2013 rend idéalement compte
des perspectives de recherche lancées par la collection. Du
baroque au romantisme, de la musique symphonique et chambriste
à la musique religieuse, voici les grands noms qui ont  » fait
 » Vivarte  » du temps de sa splendeur (au tournant des années
1980 et 1990 soit en plein essor du compact disc, puis tout au
long des années 1990) : Gustav Leonhardt (Musique pour orgue
de  l’Allemagne  du  nord  (1992)  et  orgues  français  et
néerlandais ; Anner Bylsma, les chefs Bruno Weil, et Freider
Bernius, mais aussi Jeanne Lamon et Tafelmusik (chez Haendel
dans les Royal Fireworks et Water Musik, Vivaldi dans les
Quatre Saisons, JS Bach dans les Brandebourgeois), le luthiste
et théorbiste Lutz Kirchof, le Huelgas Ensemble et Paul van
Nevel,  L’Archibudelli  (avec  le  violoncelle  virtuose  et
intérieur, curieux et acrobate d’Anner Bylsma), …
Avant les Jos van Immerseel (présent ici aux côtés du même
Bylsma, mais en tant que claviériste), Cercle de l’Harmonie,
Les Siècles, Doulce Mémoire ou les travaux de Bruno Cocset
d’aujourd’hui, voici les gravures de référence défendues par
les  pionniers  archéologues  surtout  germaniques  dont  les
apports majeurs sont contenus dans ces 60 cd: les œuvres pour
luth dans les tonalités et accords originaux de Bach (certains
joués au théorbe) de Lutz Kirchhof (1987-1988, Stuttgart) et



aussi par le même interprète les oeuvres de Sylvius Leopold
Weiss  (sur  luth  et  théorbe  baroque);  l’orgue  de  Bob  von
Asperen chez Bach et les Néerlandais du plein XVIIème ; les
piquantes  voire  mordantes  aspérités  si  expressives  de
L’Archibudelli  (Anner  Bylsma  au  violoncelle)  dans  les
Divertimenti de Mozart (1990) ou le Sextet de Beethoven (1991)
; sans omettre jalon important de l’interprétation authentique
chez Bach: les Suites pour violoncelle seul par Anner Bylsma
qui joue la Stradivarius  » Servais  » (New York, 1992) puis
en 1999, les Sonates de Vivaldi (prises rélaisés à San Giorgio
Maggiore à Venise !)…

Au demeurant, le violoncelliste inspiré, Anner Bylsma est la
vedette  du  coffret:  le  mélomane  curieux  le  retrouve  dans
toutes  les  approches  dépoussiérantes  des  années  1990
principalement,  scientifiquement  justes,  artistiquement
irréprochables:  Trios  de  Haydn  (1992),  Sonates,  Octuor,
Concertos, Sinfonia de Luigi Boccherini (un autre must !)
réalisés  en  1992  aux  Pays-Bas,  Grand  duo  concertant  de
Chopin/Franchomme et de ce dernier plusieurs airs, caprices,
nocturnes  (avec  Lambert  Orkis  au  pianoforte),  en  1993
(instruments  de  la  collection  du  Smithsonian  Institute),
Concertos  avec  cordes  de  Vivaldi  (avec  Jeane  Lamon  et
Tafelmusik,  1996),  Trios  de  Schubert  (violon,  violoncelle,
piano,  1996),  Trois  derniers  Quatuors  à  cordes  de  Haydn
(L’Archibudelli, 1996), Sonates de Beethoven (avec Jos Van
Immerseel, 1998), enfin les Trios pour piano dont l’Archiduc
de Beethoven (1999, avec Jos van Immerseel au pianoforte).
C’est encore Anner Bylsma qui s’attaque en acrobate des styles
et doué d’une large ouverture sensible, à Brahms, en 1992:
dans les 2 Sonates pour violoncelle et piano (avec Lambert
Orkis  au  piano),  couplées  aux  5  Stücke  im  Volkston  de
Schumann, ainsi la parenthèse chronologique du coffret est-
elle bouclée.



Anner Bylsma (DR)
Retenons également les Musiques de la Renaissance italienne
« Italia Mia « , mais aussi Messes fastueuses anciennes de
Gaston Febus (XIVè) et de Nicolas Gombert par Paul van Nevel
et Huelgas Ensemble (1991-1992) ; les cantates de Bach et
Psaumes de David de JS Bach et Heinrich Schütz par Frieder
Bernius  (1990-1991)…  Côté  Symphonies,  vous  reprendrez  bien
quelques opus de Haydn par Tafelmusik et Bruno Weil (1992),
les Symphonies de Schubert (5,6,7,8) par le même chef et The
Classical  Band  (1991);  cependant  que  Jeanne  Lamon  aborde
Concerti Grossi de Haendel (1991), Quatre Saisons de Vivaldi
(1991) avec Tafelmusik (enregistrements de Toronto, Canada).

L’opéra  n’est  certes  pas  présent  ici  car  le  chant  des
instruments  est  au  coeur  du  coffret,  mais  les  Messes,
programmes choraux et le seul oratorio choisi ici rétablissent
la place de la voix avec l’orchestre: ainsi les deux albums
thématiques de Paul Van Nevel et Huelgas Ensemble (Utopia
Triumphans: musiques de Haydn, 1994) et A Secret Labyrinth:
œuvres  de  Alessandro  Agricola,  1998);  La  Création,  Die
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Shöpfung  de  Haydn  par  Tafelmusik  et  Bruno  Weil  avec  Ann
Monoyios et Harry van der Kamp (1993), le Requiem de Mozart
version Robbins Landon (compléments et ajouts de Eybler et
Süssmeyer) par Bruno Weil et Tafelmusik en 1999, sans omettre
les Messes D 678 et 872 (Deutsche Messe) de Schubert par le
même Bruno Weil avec l’Orchestre of the Age of Enlightenment.

Enfin, si nous voulions être exhaustifs, nous ne pourrions
passer sous silence les Quatuors parisiens de Telemann (soit
un ensemble de 12 partitions sublimes, rélévées en 1996-1997
en 3 cd par les frères Kuijken, Barthold, Sigiswald, Wieland
et…  Gustav  Leonhardt),  comme  l’intégrale  des  Sonates  pour
flûte de CPE Bach avec Bob Asperen en 1993. Voici évidemment
au  crédit  de  cette  somme  considérable,  plusieurs  pépites
révélées par l’approche historique. Coffret événement.

Vivarte  :  60  cd  collection  (1992-1999)  Sony  classical
88765448882. Chacun des 60 cd est édité avec sa couverture
d’origine.  Un  livret  en  anglais  uniquement  de  245  pages
complète l’apport de ce coffret de premier intérêt.

contenu :

1-2. BACH : œuvres pour luth
(Lutz Kirchhof)
3. BACH : 3 sonates pour viole de gambe ; sonate en la majeur
(Anner Bylsma, Bob Van Asperen)
4. Le clavecin aux Pays-Bas
(Bob Van Asperen)
5. BACH : cantates profanes BWV 206 & 207a
(Frieder Bernius)
6. MOZART : Missa Longa
(Philipp Cieslewicz, Carsten Muller, Tolzer Knabenchor)
7. MOZART : Divertimento K.334 & K.247
(L’Archibudelli)
8. MOZART : Divertimento K.563
(L’Archibudelli)
9. SCHUBERT : Quintette à cordes D.956



(Vera Beths, Lisa Rautenberg, Steven Dann, Judy Gatwood, Anner
Bylsma)
10. SCHUBERT : Symphonies n° 5 & 6
(Bruno Weil)
11-12. SCHÜTZ : Psalmen Davids SWV 22-47
(Frieder Bernius)
13-14. BACH : 6 Suites pour violoncelle, BWV 1007-1012
(Anner Bylsma)
15. Italia Mia
(Paul Van Nevel, Huelgas Ensemble)
16. The Lute in Dance and Dream
(Lutz Kirchhof)
17. BEETHOVEN : Sextuors, quintette, duo
(L’Archibudelli)
18. SCHUBERT : Symphonies n° 7 & 8
(Bruno Weil)
19. BEETHOVEN : Trios à cordes Op.9 n° 1-3
(L’Archibudelli)
20. Febus Avant!
(Paul Van Nevel, Huelgas Ensemble)
21. GOMBERT : Musique pour la cour de Charles V
(Paul Van Nevel)
22. Airs de cour français du XVIIe siècle
(Lutz Kirchhof)
23.  VIVALDI  :  Les  quatre  saisons  ;  Sinfonia  «  Al  Santo
Sepolcro » ; Concerto Op.3
(Charlotte Nediger, Tafelmusik)
24. HAYDN : Symponies n° 41-43
(Bruno Weil, Tafelmusik)
25. HAYDN : Symponies n° 44, 51 & 52
(Bruno Weil, Tafelmusik)
26-27. WEISS : œuvres pour luth vol. 1 & 2
(Lutz Kirchhof)
28. VIVALDI : Sonates pour violoncelle et basse continue
(Anner Bylsma)
29. BEETHOVEN : Trios « L’Archiduc » et « des Esprits »
(Anner Bylsma, Vera Beths, Jos Van Immerseel)



30. HAENDEL : Concerti Grossi, Op. 3
(Jeanne Lamon, Tafelmusik)
31. Motets du XVIIe siècle
(Niederaltaicher Scholaren)
32. HAYDN : Les trois derniers trios avec piano
(Anner Bylsma, Vera Beths, Robert Levin)
33. BOCCHERINI : Concertos pour violoncelle en ut majeur et ré
majeur
(Jeanne Lamon, Tafelmusik)
34. BOCCHERINI : Sonates pour violoncelle
(Anner Bylsma, Kenneth Slowik, Bob Van Asperen)
35. MOZART : Quintette avec clarinet, quatuor avec clarinette,
Trio Kegelstatt
(L’Archibudelli)
36. Musique pour orgue d’Allemagne du nord
(Gustav Leonhardt)
37-38. C.P.E BACH : Intégrale des sonates pour flûte
(Barthold Kuijken, Bob Van Asperen)
39. FRANCHOMME & CHOPIN : Grand Duo Concertant
(Anner Bylsma, Lambert Orkis, Kenneth Slowik)
40. SCHUBERT : Messe n° 5 ; Deutsche Messe
(Bruno Weil)
41. Musique pour orgue en France et au sud des Pays-Bas
(Gustav Leonhardt)
42-43. HAYDN : La Création (Intégrale)
(Bruno Weil, Tafelmusik, Toelzer Knabenchor)
44. AGRICOLA : Un labyrinthe secret
(Paul Van Nevel, Huelgas Ensemble)
45-46. BEETHOVEN : Sonates pour violoncelle et piano
(Anner Bylsma, Jos Van Immerseel)
47. MOZART : Requiem
(Bruno Weil, Tafelmusik)
48. SCHUBERT : Trios avec piano n° 1 & 2
(Anner Bylsma, Vera Beths, Jos Van Immerseel)
49. VIVALDI : 11 concertos
(Anner Bylsma, Jeanne Lamon, Tafelmusik)
50. HAYDN : Les trois derniers quatuors à cordes



(L’Archibudelli)
51. HAENDEL : Feuermusik
(Jeanne Lamon, Tafelmusik)
52-54. TELEMANN : Quatuors parisiens n° 1-12
(Gustav Leonhardt)
55. Utopia Triumphans (Musique de la Renaissance)
(Paul Van Nevel, Huelgas Ensemble)
56. BACH : concertos pour violon
(Jeanne Lamon, Tafelmusik)
57-58. BACH : concertos brandebourgeois
(Jeanne Lamon, Tafelmusik)
59. BRAHMS & SCHUMANN : Sonates pour violoncelle Op. 38 & Op.
99
5 Pièces dans le style populaire Op. 102
(Anner Bylsma, Lambert Orkis)
60. HAENDEL : Music for the Royal Fireworks
(Jeanne Lamon, Tafelmusik)

CD. Verdi: the complete works
(Decca)
cd. Verdi:the complete works (75 cd Decca)

Coffret Verdi 2013

Verdi l’intégrale 2013

Verdi
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the complete works

75 cd Decca
C’est  une  barre  qui  vaut  son  pesant  d’or.  Un  lingot
discographique  de  première  valeur.  Nous  l’attendions  avec
impatience: le coffret du centenaire Verdi 2013 édité par
Universal (en partenariat avec EMI classics pour les deux
légendaires Vespri Siciliani et Giovanna d’Arco) dépasse nos
espérances.  Tout  Verdi  en  75  cd,  2  livrets  aux  textes
développés avec pour certains opéras (Don Carlo et Don Carlos,
La  Forza  del  destino,  …)  deux  versions  différentes  qui
s’éclairent l’une l’autre. Soit 30 opéras intégraux, d’Oberto
(1839) à Falstaff (1893).

En  plus  des
ouvrages  lyriques,  le  coffret  comprend  aussi  le  Quatuor
(Quartetto Italiano, 1951), les Quatre Pièces Sacrées (Solti,
1979), le Requiem (Solti, 1968 ) et quelques perles oubliées,
pépites complémentaires (mélodies, arias, musiques de ballets,
oeuvres sacrées dont la Messe Solennelle… avec Juan Diego
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Florez en 2000) qui contenteront les amateurs et les curieux.

Les  30  opéras  présentés  sont  numérotés  en  respectant  la
chronologie de création: en un clin d’œil, l’heureux mélomane
comprend l’enchaînement des ouvrages, la succession des cycles
de composition, les reprises, les modifications opérées de
sujet en sujet: dans le premier groupe, d’Oberto de 1840 à
Stiffelio de 1850, se détache le corpus des premiers essais
lyriques  (Oberto  donc,  Un  giorno  di  regno,  Nabucco  et  I
Lombardi (1843) ; puis les opéras romantiques et historiques
(Ernani, I due Foscari de 1844, Giovanna d’Arco et Alzira de
1845, Attila de 1846 ; viennent les accomplissements tardifs
des années 1840: Macbeth, I Masnadieri, Jérusalem de 1847, Il
corsaro de 1848, Legnano et Luisa Miller d’après Schiller de
1849, enfin Stiffelio de 1850.
Le  second  groupe  concerne  les  réalisations  de  la  pleine
maturité du compositeur, quand il ne s’agit plus de démontrer
sa  valeur  mais  confirmer  son  génie  lyrique  à  l’échelle
européenne  et  même  mondial  (Aida  au  Caire,  La  Forza  del
destino à Saint-Pétersbourg…), en particulier vis à vis de la
déferlante wagnérienne: voici les 12 ouvrages suivants par
ordre de présentation du coffret et selon la chronologie des
créations:  la  trilogie  exemplaires  composée  de  Rigoletto
(1851),  Il  trovatore  et  La  Traviata  de  1853  ;  I  Vespri
Sicilianni (1855), Simon Boccanegra (version tardive de 1881
par Boito, après la création de 1857) ; Un ballo in maschera
(1859) ; les deux ouvrages clés, chacun présenté dans leurs
deux versions : La Forza del destino (Saint-Pétersbourg, 1862
et Milan, 1869) ; Don Carlo en 5 actes selon la version
complète de Modène (1886), version parisienne en français, et
version  italienne  ;  Aida  (1871)  ;  Otello  (1887)  enfin  le
dernier  chef  d’œuvre,  sommet  et  testament  lyrique  de  la
carrière, Falstaff de 1893, attestant de la dernière vitalité
(solaire) d’un Verdi contemporain du vérisme.

La  conception  des  deux  livrets  qui  suivent  l’ensemble  du
corpus discographiques est exemplaire et depuis les débuts des



éditions lyriques de Decca et Deutsche Grammophon, fidèles à
une réputation non usurpée: chaque ouvrage est présenté dans
son contexte avec surtout le résumé de l’action où chaque
situation d’importance comporte la plage du cd correspondante:
un plus très efficace et même d’un lumineux apport pour qui
souhaite immédiatement identifier une scène clé de l’ouvrage
concerné.

Evidemment  l’essor  de  la  discograhie  verdienne  n’a  pu  se
réaliser que grâce au tempérament des orchestres et des chefs
engagés,  surtout  grâce  à  l’intelligence  interprétative  de
quelques chanteurs de premier plan. De ce point de vue, le
coffret  Decca  (marque  apparaissant  seule  sur  le  boîtier
extérieur et sur tous les écrins cd, sert comme une sorte de
bilan pour le siècle passé, de l’après guerre au début du XXIè
(de l’Aïda de Renata Tebaldi en 1959 sous la direction de
Karajan  et  de  Nabucco  de  1965  avec  l’Abigaelle  de  Elena
Souliotis… au deux enregistrements les plus récents: Otello
avec  Domingo  à  l’Opéra  Bastille  en  1993  et  La  Forza  del
destino  version  Saint-Pétersbourg  1862  par  Gergiev  et  ses
troupes russes (bel hommage à la création de l’ouvrage du
vivant  de  Verdi),  en  1995  (avec  Nikolai  Putilin,  Galina
Gorchakova, Olga Borodina).

Verdi : l’intégrale 2013

the complete works
L’argument du coffret vient de la sélection intelligente des
versions choisies, entre opéras de jeunesse peu connus et
sommets du catalogue : les lectures de Marriner (Oberto),
Gardelli  (Un  Giorno  di  regno,  I  Due  Foscari,  Attila,  Il
Corsaro,  Stiffelio…)  et  Luisi  (Alzira,  Jérusalem,  Aroldo),
défendant les méconnus, aux côtés des grands verdiens dont
surtout ici Solti (Don Carlo), Karajan (Aïda), Abbado (Don
Carlos, Macbeth, Simon Boccanegra…), Kleiber (La Traviata),



Giulini  (Rigoletto,  Il  Trovatore,  Falstaff…)  permettent
l’exhaustivité  convaincante  de  la  proposition  dans  sa
globalité. Aux côtés des chefs de renom, saluons l’ère des
grands  verdiens  réunis:  Bergonzi,  Tebaldi,  Nucci,  Piero
Capuccilli (le doge des Due Foscari, Rigoletto, Boccanegra…),
Bruson (Macbeth), Pavarotti (Ernani, Un Ballo in maschera),
Sutherland, Domingo (Carlos, Otello), Carreras, Ricciarelli,…

Parmi  les  versions  majeures,  retenons  en  particulier:  Un
Giorno di regno avec Jessye Norman, Fiorenza Cossoto, José
Carreras sous la direction de Lamberto Gardelli en 1973 ;
Nabucco avec le même chef et l’Abigaelle de Elena Souliotis,
et dans le rôle titre Tito Gobi (prise viennoise de 1965) ; I
Lombardi sous la direction des troupes du Met et James Levine
avec Patricia Racette, Luciano Pavarotti, Samuel Ramey (1996)
;  Ernani  (Pavarotti,  Sutherland,  Bonynge,  1987)  ;
l’extraordinaire Doge de Piero Cappucilli poir I due Foscari
(trop rare encore sur les scènes) : Carreras, Ricciarelli
(Gardelli, Vienne, 1976) ; l’unique et éblouissante Giovanna
d’Arco de Montserrat Caballé (avec Placido Domingo, en une
prise londonienne de 1972) ; oui sans réserve pour le Macbeth
de Piero Capuccilli (avec Shirley Verrett, Nicolai Ghiaurov,
Placido Domingo, sous la baguette racée et shakespearienne de
Claudio  Abbado,  1976)  ;  saluons  aussi  Il  Corsaro  de  José
Carreras (avec Jessye Norman en Medora. Gardelli, 1975) ; la
subtile Luisa Miller de Montserrat Caballé (Pavarotti, Milnes…
Peter Maag, 1975)…

Concernant le second groupe, nos préférences vont à Rigoletto
(Capucilli décidément impeccable dans le rôle titre, Domingo
en duc, Ileana Cotrubas en Gilda, prise viennoise Giulini de
1979) : Giulini encore pour son Trovatore de 1983 avec Domingo
en Manrico et Rosalind Plowright en Leonora (Giorgio Zancanaro
et Brigitte Fassbaender en Luna et Azucena) ; La Traviata
d’Erich Kleiber (1976) avec le trio Cotrubas, Domingo, Milnes
; I Vespri Siciliani avec Zancanaro, Chris Merritt, Cheryl
Studer  (Muti,  1990)  ;  grand  gagnant  de  ce  coffret,  au



firmament des verdiens hors normes, Pierro Capucilli à nouveau
dans SImon Boccanegra d’Abbado (Milan, 1977: avec Carreras,
Freni, Van Dam, Ghiaurov !) ; Un Ballo in maschera de Solti
(Londres 1983) avec Pavarotti, Renato Bruson, Margaret Price,
Christa  Ludwig…  et  le  page  de  la  jeune  et  irrésistible
Kathleen Battle. Concernant La Forza del destino, dix ans
séparent  la  version  milanaise  1869  (Tomlinson,  Plowright,
Bruson, Carreras et l’immense Agnès Baltsa (Sinopoli, 1985) et
celle  saint-pétersbourgeoise  de  1862  par  Gergiev  et  ses
troupes du Mariinsky (Nikolai Putilin, Galina Gorchakova, Olga
Borodina… 1995) ; plus distantes encore, les deux versions du
Don Carlos : la française, magnifique avec le duo Domingo,
Ricciarelli  (Carlos/Elisabeth),  Leo  Nucci  en  Posa,  Ruggero
Raimondi en Philippe II, sous la baguette élégantissime et
ciselée de Claudio Abbado (1984) ; celle en italien et en 5
actes aussi (donc incluant l’acte préliminaire bellifontain)
sous la baguette fauve électrique de Solti en 1965 avec Carlo
Bergonzi (Carlo), Renata Tebaldi (Elisabeth un rien fatiguée
et terne, seul facette voilée du cast), Grace Bumbry (Eboli),
surtout Dietrich Fischer Dieskau (Posa anthologique), Ghiaurov
(Philippe  II),  Martti  Talvela  (l’Inquisiteur)…  voici
certainement la version majeure du coffret, vraie pépite de
l’ensemble… avec l’Aida de Karajan (Vienne, 1959 avec Tebaldi,
Corena, Simionato, Bergonzi) ; et pour conclure, deux ouvrages
de la fin Otello lecture parisienne réalisée à la Bastille
neuve sous la direction de Chung en 1993 avec Domingo, Studer,
Leiferkus pour un trio sentimental et étouffant assez racé :
Otello, Desdémona, Iago. Enfin saluons, le choix du Falstaff
de Giulini (prise live américaine, Los Angeles mai 1982) avec
Bruson  (Falstaff),  Nucci  (Ford),  Ricciarelli  (Alice  Ford),
Barbara Hendricks (Nanetta)…

Verdi: the complete works. 75 cd Decca 478 4916



CD.  Diana  Baroni  chante  La
Macorina

CD. La Macorina. Diana Baroni (1 cd Papilio)

La Macorina (Diana Baroni, 2012). Sur les traces de
l’écrivain D.H. Lawrence, le programme de ce disque
éblouissant parcourt les paysages du Nouveau Monde
comme autant d’étapes d’une renaissance intérieure.
Diana  Baroni,  flûtiste  virtuose  et  membre

fondatrice de Café Zimmermmann, fleuron des ensembles baroques
sur  instruments  d’époque  poursuit  une  étonnante  carrière
soliste comme … chanteuse. Grain de velours, timbre ardent à
l’imaginaire métissé, l’Argentine ressuscite le chant embrasé
et  nostalgique  des  grandes  divas  du  siècle  dernier,  la
mexicaine Chavela Vargas ou l’immense compositrice et poétesse
péruvienne, Chabuca Grande. Chez Diana, le même engagement
radical, la même musicalité fervente, une passion intacte pour
le verbe musical, à la fois fier et suggestif, surtout les
métissages colorés d’un imaginaire personnel dont on ne cesse
d’apprécier les options instrumentales: elle ne vient pas du
baroque pour rien; associer un Quintette de cordes et les
musiciens traditionnels de la culture populaire sud américaine
(vihuela,  quena,  kora,  cajon…)  réalise  l’un  des  tapis
instrumentaux les plus raffinés qui soient aujourd’hui. sans
omettre  la  douceur  enivrante  du  traverso  qui  est  son
instrument emblématique (si proche de la voix là encore).

La voix de Diana
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Dans La Macorina, Diana Baroni nous conduit en
terres  hispaniques  sudaméricaines  ,  Bolivie,
Argentine (son pays), Mexique, Pérou, Vénézuela…
Cheminement  et  traversée,  l’idée  du  voyage
s’inscrit  allusivement  comme  une  invitation
introspective où se glissent et se précisent

aussi  hommages,  filiations,  souvenirs…  tout  un  monde  où
l’évocation  tissée  dans  des  textes  à  la  poésie  enivrante
cultive finesse et pudeur.
Ecoutez  ainsi  La  Macorina  qui
donne  son  titre  à  l’album:  la
courtisane cubaine qui vécut au
début  du  siècle  à  La  Havane,
aimait passionnément les voitures
de  sport  et  obtint  avant  toute
autre, son permis de conduire ;
une  figure  sensuelle  et  fatale
devenue  mythe  que  la  Mexicaine
Chevala  Vargas  s’est  appropriée
(à travers le refrain entêtant  » Ponme la mano aqui…« ) et
que Diana Baroni inscrit logiquement à son répertoire. Même
évidence, même hommage pour l’immense Chabuca Grande, poétesse
et  compositrice  dont  Diana  en  Argentine  écouta  tous  les
disques: Fière allure et José Antonio (Fina estampa, José
Antonio)  ressuscitent  ce  verbe  évocatoire  qui  fait  surgir
toute  la  culture  populaire  du  Pérou,  où  l’on  croise  la
silhouette d’un Monsieur de fière allure, ou celle tout aussi
avenante d’un cavalier sur son cheval de Paso… Et quand la
chanteuse explore les chansons argentines, le chant convoque
immédiatement l’ivresse des navigations qui font défiler les
paysages  les  plus  enchanteurs  (El  Cosechero  et  surtout
l’irrésistible  Cancion  del  Jangadero,  chanté  en  duo  avec
Alfonso Pacin. Avouons notre préférence outre la théâtralité
toute en séduction feutrée de La Macorina, pour la chanson
Aymara de Bolivie, d’une tendresse bouleversante, chantée à
deux voix et réalisée (flûtes et guitare entre autres) avec
une finesse de ton ciselée… Superbe album, orfêvré, incarné,
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d’une sincérité qui éblouit.

La  Macorina  (Carnet  de  voyages  du  Nouveau  Monde).  Diana
Baroni, chant, traverso. Diana Baroni Trio. Alter Quintet. 1
cd Papilio collection 3 775000 055233 (distribution: Harmonia
Mundi).

Prochains concerts de Diana Baroni

mercredi  24  avril  2013.  Festival  Metis  de  Saint-Denis.
Programme Canterurias
mardi 21 mai 2013. Paris, Zèbre de Belleville. La Macorina
mercredi 22 mai 2013. Roanne Villerest, Satellit Café. La
Macorina

 

CD. Wagner: the operas. Sir
Georg Solti (Decca)

CD. Wagner: the operas. Sir Georg Solti (36 cd Decca)

le miracle Solti chez Wagner
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Attention  coffret  miraculeux  !
La voici enfin cette intégrale
qui reste avec celle de Karajan
chez  DG  (Der  Ring  des
Nibelungen),  le  temple
discographique qui contient l’un
des messages wagnériens les plus
pertinents du XXème siècle. Aux
chefs du XXIè de nous éclairer
et  nous  éblouir  avec  une  même
ardeur contagieuse ! Le Wagner
du chef hongrois déborde de vie,
de fureur, de vitalité enivrante… Orchestralement, la vision
est  des  plus  abouties;  vocalement,  comme  toujours,  les
productions  sont  diversement  pertinentes.  Solti,  bartokien,
straussien, mozartien mais aussi verdien, occupe Decca dans
des coffrets non moins indispensables. Mais, s’agissant de
Wagner, l’apport est considérable.

Voici en 35 cd, 10 opéras parmi les plus connus (non pas les
plus anciens , de jeunesse, encore meyerbeeriens et weberiens
tels  les  Fées  ou  Rienzi):  Le  Hollandais  volant  (Chicago,
1976), Lohengrin (Vienne, 1985-1986), Les Maîtres Chanteurs
(Vienne, 1975), Parsifal (Vienne, 1972), L’or du Rhin (Vienne,
1958), La Walkyrie (Vienne 1965), Siegfried (Vienne 1962), Le
Crépuscule des dieux (Vienne 1964), Tannhäuser (Vienne 1970),
Tristan  und  Isolde  (1960).  L’éditeur  ajoute  en  bonus,
répétition et extraits: une révélation quant à la vivacité et
l’énergie du chef au pupitre (répétition de Tristan und Isolde
avec John Culshaw en narrateur qui fut aussi le producteur
entre autres accomplissements du Ring version Solti).

20 ans de studio avec le
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Wiener Philharmoniker
Le coffret comprend donc tout Wagner par Solti au studio chez
Decca: soit une lecture wagnérienne de 1958 (L’or du Rhin,
premier enregistrement de Wagner en stéréo et à ce titre,
archive historique magnifiquement audible à ce jour!) jusqu’au
dernier enregistrement: Lohengrin de 1986. Les 10 opéras ainsi
enregistrés montrent la passion de Solti pour le théâtre de
Wagner pendant près de 20 ans, au moment de l’essor du cd
avant  la  vague  du  compact  disc:  l’esthétique  sonore  avec
effets spatialisés si tentants dans les mondes imaginés par
Wagner  pour  le  Ring  éclate  aussi  avec  plus  ou  moins  de
réussite (exactement comme la Tétralogie de Wagner par Karajan
chez DG): tout le tempérament volcanique, électrique, d’une
précision  exemplaire  d’un  Solti  émerveillé  par  Wagner  s’y
réalise pleinement avec un orchestre désormais en vedette pour
cette quasi intégrale: le Wiener Philharmoniker. C’est donc
outre la valeur d’une interprétation historique à l’endroit de
Wagner,  le  testament  discographique  d’un  authentique
wagnérien, habile narrateur pour le studio. Karajan avait le
Berliner Philharmoniker et sa touche carrée, impétueuse; Solti
réussit à Vienne avec une phalange réputée pour la splendeur
de ses cordes, cuivres et bois. L’orchestre qui éblouit tant
chez Strauss et Mozart, confère à Wagner, de fait, une couleur
marquante  par  son  élégance  et  sa  fluidité,  son  sens  des
couleurs  et  peut-être  moins  son  chambrisme  si  proche  du
théâtre  chez  Karajan;  Solti  convoque  surtout  la  fresque,
l’exaltation lumineuse et solaire.

Un Ring de légende



Quand  Solti  et  le  producteur  John  Culshaw  proposèrent  au
légendaire Walter Legge d’Emi le projet d’une intégrale Wagner
au  studio,  le  sollicité  chassa  d’un  revers  de  la  main
l’audacieuse offre, arguant qu’il ne se vendrait pas plus de
50 exemplaires : c’est Decca qui hérita du projet, porté par
le chef hongrois, odyssée qui reste à ce jour le plus grand
succès  discographique  de  tous  les  temps.  Une  vision,  une
cohérence théâtrale de premier plan avait lancé Culshaw quant
il découvrait la direction de Solti dans La Walkyrie à Munich
en 1950…
Clé de voûte du présent coffret Wagner, la Tétralogie s’écoute
toujours autant avec le même intérêt: connaisseurs du profil
évolutif de Wotan en cours d’action, les deux concepteurs
Solti et Culshaw retiennent d’abord George London pour L’Or du
Rhin puis surtout le mémorable Hans Hotter, Wanderer défait
dans La Walkyrie et Siegfried, détruit pas à pas rongé par le
poids  et  les  conséquences  de  ses  propres  lois…  Autres
incarnations flamboyantes et justes: la Brunnhilde de Birgit
Nilsson (qui sera aussi son Isolde en 1960), le Siegfried de
Wolfgang  Windgassen,  l’éblouissante  et  si  bouleversante
Sieglinde de Régine Crespin en 1965, les Hunding et Hagen de
Gottlob Frick… c’est à dire les voix les plus solides d’alors
pour Wagner.
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Celui qui ne brilla jamais à Bayreuth sauf une seule année en
1983 (avec Peter Hall pour une nouvelle Tétralogie) et qui
dirigea un Ring avorté à Paris en 1976, trouve une éclatante
coopération première à Vienne avec le Philharmoniker… sous la
baguette du chef, instrumentistes comme chanteurs s’embrasent
littéralement.
Aux côtés du Ring légendaire, ajoutons d’autres éloquentes
approches: le baryton sud-africain Norman Bailey dans le rôle
titre du Hollandais volant, abordé dans la continuité des 3
actes  (ce  que  souhaitait  Wagner  et  qu’il  ne  put  jamais
appliquer);  le  Tannhäuser  de  René  Kollo;  le  Lohengrin  de
Placido Domingo, partenaire de Jessye Norman en Elsa; sans
omettre  un  Parsifal  lui  aussi  électrique,  au  dramatisme
trépidant et intensément spirituel, regroupant en 1972, une
distribution qui donne le vertige: Kollo (Parsifal), Amfortas
(Dietrich Fischer -Dieskau), Christa Ludwig (Kundry), Gottlob
Frick  (Gurnemanz),  Hans  Hotter  (Titurel)…  Immense  legs.
Acquisition incontournable pour l’année Wagner 2013.

Wagner: The operas. Georg Solti. Livret consistant comprenant
notice de présentation sur Solti et Wagner: la carrière du
chef,  track  listing,  synopsis  avec  repères  des  places
concernées pour chacun des 10 ouvrages wagnériens. Decca 36 cd
0289 478 3707 7 3.


