
CD,  compte  rendu  critique.
Joyce  &  Tony  :  Joyce
DiDonato,  mezzo-soprano  et
Antonio Pappano, piano (1 cd
Erato 2014)
CD, compte rendu critique. Joyce
& Tony : Joyce DiDonato, mezzo-
soprano  et  Antonio  Pappano,
piano (1 cd Erato 2014). Erato
nous lègue un superbe programme
né de l’entente artistique entre
une diva et un pianiste prêts à
toutes les nuances… D’abord, la
diva  américaine  s’impose  en
début  de  récital  dans  un  long
monologue,  enrichi  de  traits
pianistiques ciselés il est vrai
(tout l’art du Pappano complice se dévoile dès le début), qui
redevable de l’esthétique raffinée des Lumières, met en avant
son style de belcantiste affûtée… Haydn, admirablement défendu
ici,  se  plaît  à  détailler  chaque  saillie  intérieure  de
l’héroïne, son Ariane palpite continûment : du pardon à la
rage,  car  ici  malgré  le  désir  d’oubli,  l’abandonnée  par
Thésée,  figure  de  l’amoureuse  démunie  et  trahie,ne  peut
écarter la brûlure de l’abandon ni la morsure de la trahison.
Un  cœur  blessé  qui  n’arrive  pas  à  maîtriser  sa  haine
irrépressible… La cantate de 1789, que Haydn prit soin encore
de jouer lors de sa tournée à Londres, semble résumer toutes
les passions du coeur humain.
Louons  surtout  les  accents  maitrisés  d’une  râgeuse
expressivité linguistique : toutes les nuances d’un cœur trahi
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s’y succèdent : invectivant, languissant, et bientôt murmurant
au souvenir des effusions passées et perdues, enfin l’appel à
la paix intérieure et surtout le poison de l’aigreur outragée
qui en fin de cantate (presque 20mn quand même!), emporte la
fin  de  l’épisode.  La  longueur  du  souffle,  la  justesse
contrôlée  de  l’émission,  l’éclat  des  nuances  vocales  et
l’articulation sont splendides.

La  facétie  des  Rossini  fait  un  heureux  contraste:  Beltà
crudele (1821) en particulier fait surgir en filigrane, cet
humour parodique propre au compositeur italien romantique. La
riche palette expressive de la mezzo l’aborde avec un feu et
une passion, d’autant mieux chauffés par la cantate de Haydn.
La révélation vient des chants du soir (1908) du napolitain
Santoliquido dont le style se rapproche par son expressivité
linguistique des véristes italiens :  surtout son inspiration
mélodique  si  ardente  et  passionnée  se  révèle  ….  finement
puccinnienne. A croire que le compositeur passe en revue en
offrant  leur  profil  le  plus  intense,  chaque  héroïne  qu’a
portraiturée  Puccini  :  Tosca,  Mimi,  Cio  Cio  San  semblent
paraître  dans  l’incarnation  palpitante  toujours  proche  du
texte qu’en offre la diva du Kansas. La couleur tragique,
filigranée par le ruban embrasé de Joyce, fait merveille dans
la dernière mélodie parfois extatique souvent échevelée signée
De Curtis (Non ti scordar di me), prière amoureuse radicale,
dont la diva habitée laisse un témoignage halluciné, d’une
ivresse enchantée.

C’est un prélude dramatique idéal pour la seconde partie du
récital qui regroupe des songs du Nouveau Monde, si proche 
par  leur  jeu  expressif  des  airs  et  mélodies  d’opéras
initialement  abordés.  La  chanteuse  y  déploie  une  réelle
habileté sensible, en diseuse autant qu’en actrice, et dans
l’américain, fait étinceler comme dans l’italien, les mille
nuances d’un cœur touché, ivre, parfois facétieux (Kern : Life
upon the wicked stage) ou parodique : mais à travers les 14
chansons qui empruntent pour beaucoup à la fantaisie délirante



de Broadway, c’est l’art de la tragédienne et de l’amoureuse
enchantée,  enivrée  qui  surgit  et  s’affirme  d’épisode  en
séquence, vrais opéras en miniature. La DiDonato sait incarner
et nuancer un personnage avec une vibration remarquable, y
compris dans sa variation brésilienne (Food for Thought de
Villa-Lobos  ;  extrait  de  sa  Magdalena  de  1948)…  3
« encore »/bis confirment cette rage expressive subtilement
contrôlée : chacun standard célébrissime, My funny Valentine
de  Rodgers  et  Hart  de  1937,  All  the  things  you  are
d’Hammerstein de 1939 (et qui marqua les adieux de Kern à
Broadway), I love a piano d’Irving Berlin (1915 : clin d’œil à
peine voilé au pianiste en parfaite entente) sans omettre
l’enchanteur Over the rainbow, l’éternelle prière écrite pour
Le Magicien d’Oz de 1939. La sensibilité palpitante de la
cantatrice régale son auditoire dans ce live londonien des 6
et 8 septembre 2014, où se dévoile une complicité rare avec le
Pappano pianiste.

CD, compte rendu critique. Joyce & Tony : Live at Wigmore
Hall. Joyce DiDonato, mezzo-soprano et Antonio Pappano, piano.
Haydn,  Rossini,  Santoliquido.  Foster,  Kern,  Berlin,  Villa-
Lobos, Rodgers, Nelson, Dougherty… Récital live enregistré au
Wigmore Hall de Londres, les 6 et 8 septembre 2014. 2 cd Erato
0825646 107896.

CD,  compte  rendu  critique.
Ravel  /  Schmitt.  Larderet,
Ose, Daniel Kawka, direction
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(1 cd)
CD, compte rendu critique. Ravel
/ Schmitt. Larderet, Ose, Daniel
Kawka,  direction  (1  cd  Ars
produktion).  L’excellent  Daniel
Kawka s’attache pour ce premier
disque  avec  Ose  le  nouvel
orchestre  qu’il  a  fondé  depuis
2013,  au  Ravel  somptueusement
coloriste et d’un souci rythmique
tout  autant  ciselé,  trouble,
impétueux,  souvent  déconcertant.
Preuve est faite que le maestro

aborde comme peu aujourd’hui le répertoire français du XXè
avec une finesse convaincante voire enchanteresse.  D’emblée,
le  programme  réjouit  par  sa  justesse  de  lecture  et
l’intelligence du couplage, regroupant 3 œuvres esthétiquement
proches, datables du début des années 1930. La superbe lecture
du Concerto pour piano pour la main gauche (1929) de Ravel,
convainc : dès le début, les climats scintillants, riches en
résonances multiples (effet de gong), associant parfums d’Asie
et rumeurs guerrières, comme en un voile obscur et diffus
fourmillent,  menaçants  et  suractifs,  avant  que  les  cordes
orientent magiquement et subtilement le flux musical, vers la
lumière enfin reconquise : déchirement et aube où jaillissent
des harmonies dissonantes d’un monde instable. C’est euphorie
orchestrale aux miroitement inouïs montre l’hypersensibilité
du chef et de ses instrumentistes : ils offrent un tapis
exceptionnellement vibrant et palpitant au pianiste soliste,
lui  aussi  en  phase  émotionnelle  avec  ses  confrères.
L’intériorité,  l’appel  à  la  paix,  au  rêve,  au  songe
s’expriment et se  libèrent au fur et à mesure ; l’équilibre
préservé  piano  et  instrumentiste  rétablit  cette  verve
narrative  de  l’Allegro  central,  où  Ravel  fait  scintiller
chaque famille d’instruments avec un relief mordant parfois
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jazzy (les deux Concertos font suite à la découverte par Ravel
de l’urbanité américaine lors d’un voyage aux States, de 5
mois en 1928), produisant cette facétie presque innocente que
Daniel Kawka sait ciseler avec la finesse et ce goût de la
vibration  détaillée,  entre  ivresse  et  quasi  implosion
contrôlée,  que  nous  lui  connaissons  (et  qui  faisait  par
exemple tout l’intérêt de ses Wagner dijonais en 2014). La
jubilation des instruments fait sens avec d’autant plus de
cohérence que le chef caractérise chaque séquence sans omettre
le flux organique qui les relie l’une à l’autre.

Intercalaire  d’un  onirisme  non  moins  prenant,  et  ici
enregistrée en première mondiale, la version pour piano et
orchestre du poème symphonique « j’entends dans le lointain »
d’un  Florent  Schmitt  sexagénaire  (1929),  est  une  sublime
immersion poétique de 11 mn (inspirée du vers du Lautréamont
des Chants de Maldoror) qui comme les deux Ravel, fait valoir
et  la  brillance  feutrée  du  soliste  et  les  couleurs  de
l’orchestre, sans omettre, la maîtrise du chef à assembler les
parties en une totalité organique, d’un flux mobile et irisé.
Du matériau musical façonné par l’élève de Massenet et de
Fauré  et  qui  fut  Prix  de  Rome  en  1900  puis  membre  de
l’Institut  en  1936,  Daniel  Kawka  fait  entendre  les  élans
cosmiques  d’une  partition  qui  soigne  et  l’intime  et
l’expression  d’un  espace  plus  vaste,  parfois  inquiétant
parfois flamboyant, coloré par le cri, la douleur, l’angoisse
nés de la guerre. Sans jamais épaissir la texture orchestrale,
toujours  partisan  de  la  clarté  et  d’une  souveraine
transparence, le maestro très inspiré par le répertoire offre
une  leçon  de  direction,  à  la  fois  claire  et  profondément
habitée.  Schmitt  fait  entendre  sa  résignation  face  à  la
fatalité : rien n’empêche la barbarie humaine, rien ne peut
juguler l’horreur qu’a l’homme à produire l’innommable. D’une
sensualité debussyste et d’une douleur fauréenne, la partition
originellement pour piano seule (et l’une des plus difficiles
du répertoire comme l’est le Gaspard de la nuit de Ravel),
déploie des sonorités inédites, fortes, intenses, violentes au
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diapason  d’une  conscience  qui  semble  mesurer  la  terreur
absolue qu’impose la guerre. Le geste du chef rétablit la
gravité  inquiétante  de  la  partition  :  l’une  des  plus
captivantes de son auteur avec La Tragédie de Salomé ou « Le
petit elfe Ferme-l’œil« , toutes deux, partitions du début de
la carrière de Schmitt (propres aux années 1910).
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Le programme se conclut avec le Concerto en sol,
achevé  en  1931,  en  trois  mouvements  :
Allegramente,  Adagio  assai  et  Presto,  d’une
ivresse constellée de subtilités instrumentales
et rythmiques d’une acuité permanente. Le chef

exploite toutes les nuances et chaque accent qui intensifient
l’ambiguité harmonique et rythmique en particulier dans le
mouvement lent (Adagio assai) : à travers l’hyperactivité des
instruments et la complicité qu’établit le piano avec ses
partenaires (flûte, surtout cor anglais), toute la rêverie
lointaine s’exprime et se libère en une extase collective
irrésistible. La course finale (Presto) engagée par le clavier
suivi par bois et cuivres avant le basson impétueux revêt des
allures de marche volubile et lunaire d’un allant aussi vif
que détaillé. L’option instrumentale qui rétablit les justes
proportions que souhaitait Ravel, en particulier les cordes à
maximum  60  musiciens,  apporte  ses  bénéfices,  accusant  la
clarté et la transparence de la texture enfin restituée. Dans
les deux Ravel; le pianiste suit, en complice éclairé, le
souci des nuances et l’équilibre instrumental défendus par le
chef : une entente indiscutable fait rayonner l’affinité des
interprètes avec les œuvres choisies. Immense coup de coeur et
donc CLIC de classiquenews de septembre 2015.

 

 

CD, compte rendu critique. Ravel / Schmitt. Larderet, Ose,
Daniel Kawka, direction. Enregistré en février 2015 à Grenoble
(1 cd ARS Produktion DSD)

 

 

 

http://www.classiquenews.com/wp-content/uploads/2013/12/CLIC_macaron_200.jpg


 

 

 

VIDEO : VOIR aussi notre reportage vidéo Daniel Kawka et OSE
jouent Mahler : Mort à Venise, le chant malhérien avec le
baryton Vincent Le Texier
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Félicien David : Herculanum,
1859.  Deshayes,  Courjal,
Niquet (2 cd Palazzetto Bru
Zane, 2014)

CD,  compte  rendu  critique.  Félicien  David  :
Herculanum, 1859. Deshayes, Courjal, Niquet (2 cd
Palazzetto Bru Zane, 2014). L’opéra de Félicien
David,  Herculanum,  fusionne  spectaculaire
antique,  souffle  épique  hérité  des  grands
oratorios chrétiens, et aussi souvenir des opéras
du premier romantisme français, signés Meyerbeer,
Auber, Halévy. Sans avoir l’audace visionnaire et

fantastique de Berlioz (Damnation de Faust), lequel témoin de
la  création  a  regretté  malgré  d’évidentes  qualités
expressives,  musicales,  dramatiques,  l’orchestration  plutôt
terne de la partition (non sans raison d’ailleurs), Herculanum
méritait absolument cette recréation par le disque. Tout en
servant son sujet chrétien, l’ouvrage est aussi sur la scène
un formidable spectacle : riche en péripéties et en effets de
théâtre (Berlioz toujours a loué le luxe des décors, aussi
convaincants/impressionnants que les talents de la peinture
d’histoire dont le peintre Martin, auteur fameux alors de La
destruction  de  Ninive).  Ici  l’irruption  du  Vésuve  est
favorisée  par  Satan  qui  tout  en  fustigeant  l’indignité
humaine, et favorisant / condamnant le règne décadent de la
reine  d’Herculanum,  Olympia,  ne  peut  empêcher  la  pureté
exemplaire  des  deux  élus,  martyrs  chrétiens  par  leur
abnégation  extrêmiste,  Hélios  et  la  chrétienne  Lilia.  Le
tableau final qui est celui de la destruction de la ville par
les laves et les fumées (-un moment qui nourrit le suspens et
qu’attend chaque spectateur), est aussi l’apothéose dans la
mort, des deux martyrs chrétiens.
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Créé en 1859, après le succès de son oratorio, Le Désert
(précisément étiquetté « ode symphonique »), Félicien David
accède à une notoriété justifiée que soulignera encore sa
nomination à l’Institut, en 1869, à la succession de… Berlioz
justement.

Que pensez d’Herculanum donc
à la lueur de ce double cd ?
Evacuons d’abord ce qui reste
faible. Dans le déroulement
de l’action, David se laisse
souvent  tenté  par  des
formules  standards,  guère
originales,  ainsi  le  style
souvent  pompeux  du  choeur
statique et pontifiant sans
vrai finesse, soulignant la

solennité  des  ensembles  et  des  finaux…  on  veut  bien  que
l’auteur précédemment stimulé pour le rituel saint simonien
pour lequel il a écrit maints choeurs, se soit montré inspiré,
pourtant  force  est  de  constater  ici,  sa  piètre  écriture
chorale.  Ainsi  dans  le  pur  style  du  grand  opéra  signé
Meyerbeer,  Halévy,  Auber.  ..  David  n’est  pas  un  grand
orchestrateur et malgré des duos amoureux, de grandes scènes
sataniques, plusieurs situations d’intense confrontation, la
plume du compositeur cherche surtout l’effet dramatique moins
les scintillements troubles d’une partition miroitante. N’est
pas l’égal de Berlioz  qui veut et tout orientaliste qu’il
soit même ayant comme Delacroix approché, – et vécu,  de près
les suaves soirées d’orient  (surtout égyptiennes), l’exotisme
antique de monsieur David n’a guère de gènes en commun avec
les sublimes Troyens du grand Hector. De ce point de vue, la
fin spectaculaire où le Vésuve fait son éruption, est campée à
grands coups de tutti orchestraux sans guère de nuances :
c’est un baisser de rideau sans prétention instrumentale mais
dont la déflagration monumentale convoque de fait les effets
les plus rutilants de la peinture d’histoire.
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Paris, 1859. Quand Gounod créée son Faust, David affirme sa
théâtralité lyrique dans Herculanum… 

Noir et somptueux Nicolas Courjal,
Satan de braise

Voilà pour nos réserves. Concrètement cependant, en véritable
homme de théâtre, David se montre plus convaincant dans duos
et  trios,  nettement  plus  intéressants.  Celui  ou  la  reine
Olympia séduit et envoûte Helios sous la houlette de Satan
(III) n’est pas sans s’identifier -similitude simultanée- au
climat  mephistophélien  de  la  séduction  et  de  l’hypnose
cynique  tels qu’ils sont traités et magnifiés dans Faust de
Gounod (également créé en mars 1859). Postérieur à Berlioz, le
satanisme de David s’embrouille cependant par une écriture
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souvent  formellement  académique  :  là  encore,  le  génie
fulgurant du grand Hector ou l’intelligence de transitions
dramatique de Gounod lui manquent.

Néanmoins, musicalement la caractérisation des protagonistes
saisit  par  sa  justesse  et  sa  profondeur.  Olympia  est  un
superbe personnage plein d’assurance séductrice : une sirène
royale  (c’est  la  reine  d’Herculanum),  instance  arrogante
mêlant pouvoir et magie : elle a jeté son dévolu sur Helios
(voir sa grande scène de séduction)… conçu pour le contralto
rossinien  Borghi-Mamo,  le  rôle  est  avec  Satan,  le  plus
captivant de la partition : décadent, manipulateur, cynique.
Ductile et habitée, la mezzo Karine Deshayes trouve la couleur
du personnage central.

A  contrario,  la  pure  Lilia  a  l’intensité  de  la  vierge
chrétienne appelée aux grands sacrifices (son Credo est la
vraie déclaration d’une foi sincère qui donne la clé du drame
: après la mort, l’immortalité attend les croyants) : elle
forme avec son fiancé Helios,  le couple héroïque exemplaire
de cette fresque antique conçue comme une démonstration des
vertus  chrétiennes.  Même  usé,  le  timbre  de  la  soprano
Véronique Gens d’une articulation à toute épreuve, campe la
vierge sublime avec un réel panache.

En Helios coule le sang des traîtres sympathique, c’est un
pêcheur fragile et coupable trop humain pour être antipathique
: sa faiblesse le rend attachant;  il a le profil idéal du
pêcheur coupable, toujours prêt à expier, s’amender, payer la
faute que sa faiblesse lui a fait commettre. C’est la proie
idéale de la tentation, qui tombe dans les rets tendus par
Olympia et Satan au III. Duo enflammé d’un très fort impact
dramatique  et  contrepointant  le  couple  des  élus  Helios  /
Lilia,  le  duo  noir,  Olympia/Satan  est  subtilement
manipulateur, néfaste.  D’une articulation tendue et serrée,
surjouant en permanence, le style du ténor Edgaras Montvidas
finit par agacer car il semble expirer à chaque fin de phrase.
…  tout  cela  manque  de  naturel  et  d’intelligence  dans



l’architecture du rôle; du moins eût-il été plus juste de
réserver tant de pathos concentré en fin d’action quand le
traître  coupable,  terrassé,  embrasé,  exhorte  Lilia  à  lui
pardonner son ignominie.

Véritable  révélation  ou  confirmation  pour
ceux que le connaissaient déjà, le baryton 
basse rennais Nicolas Courjal (né en 1973)
éblouit littéralement dans le double rôle de
Nicanor  (le  proconsul  romain,  frère
d’Olympia)  puis  surtout  de  Satan  :  métal
clair  et  fin,   timbré  et  naturellement
articulé, le chanteur sait nuancer toutes les
couleurs du lugubre sardonique, trouvant ce cynisme dramatique
glaçant  et  séducteur  qui  demain  le  destine  à  tous  les
personnages goethéens / faustéens, sa couleur étant idéalement
méphistophélienne : une carrière prochaine se dessine dans le
sillon de ce Satan révélateur  (évidemment Mephistopheles de
La Damnation de Faust de Berlioz), sans omettre le personnage
clé du Diable aux visages multiples comme chez David, dans Les
Contes d’Hoffmann. Au début du IV, son monologue où Satan
démiurge suscite ses cohortes d’esclaves marcheurs, démontre
ici plus qu’un interprète intelligent et mesuré : un diseur
qui maîtrise le sens du texte (« l’esclave est le roi de la
terre. .. »). Magistrale incarnation et l’argument le plus
convaincant de cette réalisation.

Vivante  et  nerveuse  souvent  idéalement  articulée  (Pas  des
Muses  du  III),  la  baguette  d’Hervé  Niquet  démontre
constamment  (écoutez cette musique méconnue comme elle est
belle et comme j’ai raison de la ressusciter), et il est vrai
que l’on se laisse convaincre mais il y manque une profondeur,
une ivresse, de vraies nuances qui pourraient basculer de la
fresque  académique  à  la  vérité  de  tableaux  humainement
tragiques. Maillon faible, le choeur patine souvent, reste
honnête sans plus, certes articulé mais absent et curieusement
timoré aux points clés du drame. Au final, un couple noir
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(Olympia et Satan) parfait, nuancé, engagé ; un chef et un
orchestre trop poli et bien faisant ; surtout des choeurs et
un Hélios (dont on regrette aussi le vibrato systématisé et
uniformément  appuyé  pour  chaque  situation),  trop  absents.
Néanmoins, malgré nos réserves, voici l’une des gravures les
plus intéressantes (avec La mort d’Abel, Thérèse, les récentes
Danaïdes) de la collection de déjà 10 titres « Opéra français
/ French opera » du Palazzetto Bru Zane.

 

 

CD, compte rendu critique. Félicien David : Herculanum, 1859.
Karine Deshayes (Olympia), Nicolas Courjal (Nicanor / Satan),
Véronique  Gens  (Lilia)…  Flemish  Radio  Choir,  Brussels
Philhamronic. Hervé Niquet, direction (2 cd Palazzetto Bru
Zane, 2014). Enregistré à Bruxelles en février et mars 2014.
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Livres.  BD  événement.  Compte  rendu
critique. Glenn Gould par Sandrine Revel
(Dargaud).  C’est  d’abord  une  bande
dessinée avant d’être l’illustration de
la  vie  et  de  l’œuvre  du  pianiste
canadien. C’est à dire que le lecteur y
trouve et s’y délecte d’une construction
dramatique  qui  passe  d’abord  par
l’image, le séquençage des tranches de
vie, la mise en page et la force parfois
très poétique des créations graphiques.
Par  le  truchement  des  images  et  des

compositions chromatiques de ce « roman graphique » (dixit
l’auteure), le lecteur accède à cet imaginaire puissant qui
inspire à Gould, ses choix artistiques et ses choix de vie.
C’est  un  solitaire,  un  poète,  un  surdoué  génial  qui
socialement  et  humainement  eut  quelques  difficultés  à
communiquer et à fonctionner. Mais comme tous les concepteurs,
la force de la pensée agit comme une machine productive d’une
redoutable efficacité, tel un ordinateur à l’échelle humaine.
Le cas Gould est fascinant et excellemment évoqué ici, parce
qu’il est multiple. Ses points d’ancrage dans la réalité, ses
repères et ses références ne sont pas les nôtres : le pianiste
est d’abord un poète, un transmetteur et un passeur certes
mais aussi, surtout, un artiste interprète qui vit et joue la
musique comme s’il la composait. Il est logique dans ce sens
que l’enregistrement, matière recomposable à l’infini ait tant
fasciné le musicien, désormais occupé à sa propre œuvre, non
plus face au parterre d’un public passif et demandeur, mais
comme un défi lancé à lui-même, la nuit, dans l’écrin d’un
studio d’enregistrement, où sa mise singulière (chaise basse
et mitaines aux doigts), le poète façonne la matière sonore
comme le potier sur son tour, avec pour seule limite, la
fatigue et sa passion qui porte un imaginaire foudroyant.
Le cas Gould est un comble : il incarne la figure d’un artiste
qui s’est dédié à sa propre œuvre en refusant le système du
concert  (décidant  ainsi  de  ne  plus  jouer  en  public),  et
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pourtant le pianiste demeure toujours aujourd’hui, l’une des
figures pianistiques les plus populaires. Il interroge le son,
repousse les frontières de l’enregistrement, avait en réalité
déjà imaginé l’ère d’internet où chez lui, l’auditeur lambda
peut écouter le morceau qu’il souhaite au moment de son choix.
En plus du poète ingénieur du son et du visionnaire, il faut
aussi  parler  de  l’improvisateur  hors  pair  et  de  l’acteur
capable de jouer dans les nombreux documentaires et reportages
qui  lui  ont  été  dédiés,  y  compris  les  entretiens
factices/réels  (entre  autres  ceux  signés  Monsaingeon),
écrivant/scénarisant ses interventions (à la paroles près) et
aussi  concevoir  tout  autant  les  répliques  (y  compris  la
formulation des questions) des autres intervenants : Gould
était donc aussi un formidable réalisateur. Il ne faisait pas
que penser la musique : il la voyait. Faire corps avec la
musique, plutôt que d’en faire un faire valoir vers le public.
Donc vivre dans la musique par l’enregistrement.

Le  roman  débute  par  un  ciel
nuageux et pluvieux, un tableau
rêvé pour Gould (qu’il préfère
au soleil) ; des nuées mouvantes
et  inquiétantes,  mobiles,
propices  à  sa  rêverie
intérieure;  de  planches  en
planches,  le  parcours  se

précipite,  par  fragments  et  séquences  restituées  avec  une
urgence et une précision, réaliste et poétique à la fois : le
jeune Gould encadré par ses parents (et même couvé par sa mère
Florence Gould) ; et déjà un bouillonnement intérieur qui
envisage films, reportages, radios, scénarios… ; la nécessité
première d’être concertiste selon son agent-confident Walter
qui est aussi un second père ; ses angoisses nocturnes, son
obsession  de  l’enregistrement,  sa  volonté  très  précoce
d’abandonner les concerts pour composer : c’est à dire faire
corps avec la musique. De fait, sensible à la musique de
Schoenberg et bien sûr de Bach,- que lui fait découvrir son
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professeur,  monsieur  Guerrero,  Gould  compose  ses  premières
pièces dans le style dodécaphonique. Dans Bach, Gould s’évade
et se libère comme un nageur dans un océan d’eau caressante et
vivifiante : ses Variations Goldberg feront le tour du monde
et demeurent la vente record de la maison de disque qui les a
produit.

Sandrine Revel réinvente les règles de la biographie musicale.

Glenn Gould : vivre la musique

La bande-dessinée exprime tous les chants intérieurs qui font
le mythe Gould aujourd’hui : un être qui a vécu pour son seul
amour, la musique. Ainsi surgit un être libre, d’une certaine
façon sauvage, indépendant, secret, mystérieux, … et maladif,
à  la  consistance  fragile.  Savait-il  que  son  temps  était
compté?  En  conçut-il  une  sorte  de  course  intime  exigeant
l’impossible et le sublime ?
Loin  de  lui  le  miroir  aux  vanités  d’une  vie  starisée,
plébicitée, médiatisée qui au détriment de la musique, flatte
le narcissisme et l’image exclusive de l’artiste (théorie du
« singe gibraltarien », cf p 105). Gould casse le star system
et toute une conception du marketing musical. Grâce à lui, la
musique  de  masse  trouve  par  la  technologie  un  moyen  de
s’accorder au travail de l’interprète qui ne peut être que
personnel et intime.

L’auteure  en  fait  un  héros  attachant  (car  c’est
aussi une fiction qui a sa part romanesque assumée)
;  le  crayon  souligne  l’élégance  de  Gould,  sa
délicatesse,  sa  sensibilité,  sa  culture  ;  la

dessinatrice joue avec le graphisme des cordes, des touches,
la forme même du piano. Le travail soigne le contraste des
couleurs avec la blancheur (fragile et gracieuse) des mains,
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de Gould lui-même ; présent et passé se mêlent, ils permettent
la précision des souvenirs de Gould et les témoignages de ses
proches, avec une proposition personnelle sur sa fin de vie…
Du début à la fin, le regard reste profondément personnel. En
usant  d’un  trait  suggestif,  en  soignant  elle  aussi
l’architecture de son roman visuel, Sandrine Revel, dans  »
Glen Gould, une vie à contretemps », signe là un témoignage
bouleversant  sur  la  vie  et  l’oeuvre  du  pianiste  canadien
décédé  le  4  octobre  1982.  Chef  d’œuvre  donc  CLIC  de
classiquenews.com

En fin d’ouvrage, l’auteure précise le monde sonore et musical
qui l’a inspiré pendant la genèse et la réalisation du roman,
soit la citation des extraits enregistrés par Gould (avec date
et label concernés) : une sélection discographique qui vaut
guide d’écoute et d’achat à suivre évidemment (entre autres,
Bach, Beethoven, Byrd, Sibelius, Brahms…

Sandrine Revel : Glen Gould, une vie à contretemps. Éditions
Dargaud, 130 pages. Parution : printemps 2015.

CD,  compte  rendu  critique.
Coffret  événement  :  Ferenc
Fricsay,  Complete  recordings
on Deutsche Grammophon. Vol.
2 : Operas, choral works. 37
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cd Deutsche Grammophon. CLIC
de  classiquenews.com  d’août
2015
CD,  compte  rendu  critique.  Coffret  événement  :  Ferenc
Fricsay, Complete recordings on Deutsche Grammophon. Vol. 2
: Operas, choral works. 37 cd Deutsche Grammophon. CLIC de
classiquenews.com d’août 2015. Le présent coffret dévoile les
coulisses et l’héritage d’un géant hongrois devenu artisan
majeur de la « forge berlinoise », expert du métier lyrique et
choral, né à Budapest en 1914, qui au lendemain de la guerre,
capable  de  remplacer  et  Klemperer  (La  Mort  de  Danton  de
Gottfried von Einem à Salbourg été 1947), et aussi Jochum à la
tête du Philharmonique de Berlin, s’impose par sa capacité de
travail  hors  norme  (comme  Karajan),  une  conscience
architecturée  spectaculaire,  capable  de  diriger  les  plus
grands plateaux mais en préservant toujours la tension, la
clarté, l’éloquence du drame humain.

Idole à Salzbourg, Ferenc Fricsay diirge l’Opéra de Munich
(dès 1956), s’impliquant sans compter au risque de la rupture
physique (en novembre 1958, première attaque du cancer qui
allait le ronger inexorablement). Puis c’est le Stadtische
Oper  de  Berlin  qui  lui  ouvre  les  portes  comme  directeur
musical en avril 1960 : Ferenc Fricsay devait s’éteindre trois
années  plus  tard  en  février  1963.  Mais  auparavant  que
d’accomplissements  réalisés.

Voilà  qui  montre  un  parcours  marqué  par  le
travail, l’exigence, une pensée esthétique surtout
d’une  inflexible  maturité,  s’appuyant  sur  la
connaissance experte des oeuvres et des partitions
abordées. Le chef impressionne par son sens du

détail,  la  clarté  de  ses  conceptions  d’ensemble,  des
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trouvailles  instruments/  voix,  qui  en  une  association
harmonieuse  et  équilibrée  réalisent  l’accord  toujours
recherché, trop peu atteint chez ses autres confrères, entre
voix et orchestre. La profondeur, des tempi larges, profonds,
ralentis, un sens de la phrase musicale qui suit surtout la
respiration et l’acuité naturelle du texte s’affirment ainsi
de gravures en gravures. Son répertoire est large : Bartok
(chanté en allemand), Verdi, Beethoven, surtout Mozart (un
legs phénoménal) et quelques essais isolés mais d’une justesse
poétique stupéfiante : Stravinsky (Oedipus Rex), Wagner (Le
Vaisseau Fantôme), Gluck (Orphée, chanté en allemand), … Ne
parlons  que  de  nos  coups  de  cœur  au  sein  d’un  coffret
exceptionnellement  captivant.

CD 37. Il est un artiste avec lequel Fricsay s’est montré
d’une  amoureuse  complicité  :  le  baryton  Dietrich  Fischer
Dieskau  :  le  chef  lui  réserve  de  superbes  rôles  ;  il
enregistre aussi en 1951 et 1961, nombre de scènes lyriques
extraites de divers opéras : leur Falstaff de 1951, ample
scène de plus de 17 mn reste mémorable par l’instinct stylé du
diseur comme l’imagination orchestrale du maestro qui veille à
la clarté coloré du discours… Mais leur profonde compréhension
de la psychologie s’affirme davantage encore dans l’air de
Zurga des Pêcheurs de Perles de Bizet dont on reste frappés
par la pureté des phrasés et sa résonance orchestrale. Ses
Verdi ont la juvénilité ardente et lumineuse de Toscanini :
une source à laquelle Abbado plus tard saura s’abreuver (scène
de Don Carlo dans La Forza del destino)… c’est peu dire que le
souffle seul de l’acteur, exceptionnellement articulé, conduit
le  drame  grâce  à  un  chef  qui  s’ingénie  à  le  porter,
l’accompagner,  sublimer  le  relief  de  son  texte.  Dietrich
Fischer  Dieskau  a  bien  parlé  de  l’évolution  du  maestro  :
acuité des contrastes ciselés mordants au début puis contours
tendres et amoureux justement dans les années 1950 et 1960. Ce
cd  37  est  un  modèle  d’élégance  et  de  sensibilité  et  le
français, comme l’italien du baryton mythique est stupéfiant



de sobriété et d’intériorité. Voilà l’un des apports les plus
saisissants du chef trop tôt fauché en 1963 à 48 ans.

Le directeur général de la musique de l’Opéra d’Etat de Berlin
(Städtische Oper de Berlin) depuis 1960 engage un âge d’or
lyrique offrant toujours à son baryton vedette de nombreuses
prises de rôles dont le coffret témoigne ici : Papageno (1955)
; Orphée de Gluck (chanté en allemand en 1956) ; surtout Don
Giovanni de 1958 ; Le Comte Almaviva des Noces de Figaro en
1960…

Fricsay, une passion lyrique

CD 13 à 26. Mozart : une source jaillissante intarissable. Ce
sont  les  Mozart  qui  occupent  le  centre  névralgique  d’une
géographie  émotionnelle  et  esthétique  d’un  immense  pouvoir
d’attraction. Fricsay à Salzbourg comme à Berlin, s’y dévoile
d’une finesse exemplaire, élégante et profonde, subtile et
dramatique. Un équilibre d’une séduction immédiate et qui se
révèle d’écoute en écoute, d’une justesse parfois plus grande
que Boehm.

Nos préférés sont Don Giovanni, Les Noces : deux sommets du
geste Fricsay, de surcroît sublimés par la prise aérée en
stéréo : le duo, complice jusqu’à l’acharnement Dieskau / Kohn
en Giovanni / Leporello, celui tragique composé par Anna et
Ottavio (Sena Jurinac et Ernst Haefliger) atteint le sublime :
entre eux quelle science de la caractérisation grâce au geste
particulièrement ductile et fin, mystérieux et cristallin d’un
Fricsay idéalement équilibré, articulé, dramatique (pilotant
les instrumentistes du RSO Berlin, d’un gant de fer); sans
omettre  non  plus,  La  Flûte…,  Idomeneo  et  l’Enlèvement  au
sérail. On rêve de ce qu’aurait pu donner Cosi (hélas absent
du  catalogue,  le  maestro  étant  mort  avant  d’avoir  pour



réaliser son projet de trilogie Da Ponte à Berlin). Comme
accusant  encore  l’affinité  du  chef  avec  la  subtilité
mozartienne, l’Idomeneo, live de Salzbourg fin juillet 1961
(CD22-23), exceptionnel par la ciselure émotionnelle de chaque
protagoniste  à  une  époque  où  les  seria  du  jeune  Wolfgang
n’intéressaient personne : Pilar Lorengar, Ernst Haefliger,
Elisabeth  Grümmer,  Waldemar  Kmentt  incarnent  avec  une
sincérité  palpitante  respectivement  Ilia  (vrai  personnage
principal), Idamante, Elettra, Idomeneo… Une gravure qui fait
le prestige et l’excellence mozartienne de Salzbourg,avant que
Harnoncourt  et  ses  Viennois  dépoussiérant  ne  viennent
révolutionner  l’approche  de  l’ouvrage,  l’un  des  plus
passionnants  de  Mozart.

Une autre perle doit aussi être soulignée : l’exceptionnel
Oedipus  Rex  de  Stravinsky  (CD  30),  travail  de  ciselure
instrumental encore, avec le passionnant Ernst Haefliger, un
autre pilier de la sonorité dramatique Fricsay (1960).

Le  Vaisseau  Fantôme  (mono  berlinois  de  novembre  1952,  CD
34-35)  s’impose  tout  autant  par  l’énergie  printanière
(toscaninienne) de l’orchestre : une vision très sûre, et
structurée sur laquelle glissent littéralement le parlé/chanté
des solistes, dont le sens du verbe et l’articulation du texte
(y compris pour l’excellent choeur) font merveille : la Senta
solide et incisive, vrai cœur ardent d’un romantisme embrasé
et si proche du texte de Annelies Kupper est époustouflante.
Outre  la  tenue  des  aures  solistes  dont  l’Erik  d’Ernst
Haefliger, le Höllander de Josef Metternich, la direction vive
et percutante, la maîtrise des masses (choeurs et solistes)
dévoilent là encore la sensibilité du maestro.

Cependant  que  Les  Saisons  de  Haydn  (deux  versions  ici
présentées : CD 7-8 / CD 9-10) séduisent immanquablement par
la profondeur des couleurs orchestrales que le chef sait y
apporter,  toute  la  science  du  narrateur,  de  l’architecte



spatial  au  service  d’une  évocation  pastorale  de  plus
spirituelle (introduction schubertienne de l’Hiver) s’affirme
avec une délicatesse et une respiration intérieure des plus
captivantes. Le choix des solistes fait aussi toute la valeur
des deux lectures de plus en plus investies et introspectives
d’un Fricsay, séduit autant par l’éclat suave que le chant
sombre et intérieur. Avouons finalement par sa puissance et
son souffle, sa certitude intérieure, la seconde version (live
Berlinois  de  novembre  1961  :  CD  9-10)  avec  des  complices
familiers Maria Stader (Hanne), Ernst Haefliger (Lukas), et
l’excellente basse Josef Greindl (Simon… qui fait aussi un
excellent  Osmin  dans  l’Enlèvement  au  sérail).  Acuité  des
inflexions  les  plus  sensibles  (vocales  et  instrumentales),
tempi larges et pleinement investis, lumière intérieure : tout
Fricsay  est  là  qui  place  Haydn  à  la  plus  grande  place,
héritier des oratorios de Haendel, du drame humain de Mozart
et par sa carrure symphonique, précurseur de Schubert et de
Beethoven.

La Messe en ut KV427 de MOZART : un sommet irrésistible

Côté oeuvres chorales, outre le Stabat Mater de Rossini et les
deux versions du Requiem de Verdi, c’est assurément la Grande
Messe  en  ut  de  Mozart,  –  stéréo  berlinois  d’octobre  1959
(CD13), qui se distingue : s’y dessinent une ferveur et un
recueillement progressif absolument passionnant, en rien épais
ni solennel : mais humain et intime (l’ange radieux de Maria
Stader  en  introduction,  se  fait  caresse  immédiate  et
naturelle, que ni les Bohm ni les Karajan ne sauront ensuite
égaler par l’intensité naturelle, investie par la grâce. La
pertinence  des  voix  (les  deux  sopranos  associés  :
Stader/Töpper  et  le  ténor  Ernst  Haefliger  produisent  des
joyaux vocaux, étincelles et fusions attendries et percutantes



(sublime Quoniam tu solus sanctus, l’un des moments les plus
bouleversants de la partition, avec évidemment le célestre
«  Et  incarnatus  est  »  pour  soprano  I)-,  l’éloquence  de
l’orchestre et du chœur, la conception globale affirme Fricsay
à son meilleur. Le sens de l’architecture qui va crescendo
sans  jamais  perdre  ni  la  clarté  ni  la  sincérité  restent
superlatif.  Un  sommet  mozartien.  L’année  suivante  la  même
Maria Stader prête sa voix plus âpre et dévorée par l’angoisse
d’une mort de souffrance dans la seconde lecture du Requiem de
Verdi (CD 32-33) : une expérience collective aux déflagrations
subtiles qui place l’homme face à lui-même dans un cycle d’une
violence et d’une tendresse rares (d’autant que le complément
de  ce  Verdi  inoubliable  comprend  aussi  les  Quatre  pièces
sacrées de 1952 réalisées avec le même choeur berlinois : RIAS
Symphonie Orchester Berlin (la seconde séquence Stabat Mater
avec  orchestre,  bouleverse  par  son  humanité  franche,  la
sobriété et la justesse de la direction). Ne serait ce que
pour  ces  deux  seuls  accomplissements,  le  présent  coffret
mérite le meilleur accueil. Une somme musicale et esthétique
inestimable à écouter de toute urgence.

En bonus et non des moindres, car voir le geste de Fricsay est
une  expérience  aussi  formatrice  que  voir  Carlos  Kleiber,
Kubelik  ou  Karajan,  l’éditeur  ajoute  des  compléments
irrésistibles eux aussi : répétitions et performances finales
de l’Apprenti sorcier de Paul Dukas (1961), la Suite Hary
Janos de Kodaly (1961), deux sessions complètes comprenant
répétitions préalables puis performances, réalisées à Berlin.
Coffret incontournable.

CD, compte rendu critique. Coffret événement : Ferenc Fricsay,
Complete recordings on Deutsche Grammophon. Vol. 2 : Operas,
choral  works.  37  cd  Deutsche  Grammophon.  CLIC  de
classiquenews.com  d’août  2015



CD, compte rendu. Puccini :
Turandot  (Bocelli,  Wilson,
Mehta, 2014)
Dans  Turandot  pour  une  fois,  le
titre de l’opéra indique clairement
la  prééminence  du  personnage
féminin  :  si  le  premier  acte  la
rend absente car il est conduit par
le rappel des princes décapités et
l’apparition sur scène du nouveau
candidat aux épreuves :  Calaf (cet
étranger dont l’identité véritable
sera  au  III  le  prétexte  d’une
chasse  répressive  des  plus
terrifiante),  la  jeune  femme  concentre  toute  l’action  aux
actes  II  et  III  :  de  gardienne  du  temple  refusant  toute
sexualité, la fille de l’empereur s’ouvre peu à peu à l’amour.
.. de pétrifiée inhumaine, elle devient aimante et humaine :
une métamorphose que seule peuvent dévoiler  la psychanalyse
et bien sûr, l’opéra. Dans cette production discographique qui
fait suite aux représentations ibériques (Valencia, printemps
2014), la maîtrise du conteur Mehta s’impose immédiatement,
nimbant toutes les scènes d’un souffle souvent prenant. Car le
maestro n’en est pas à sa première Turandot, loin s’en faut…

Zubin Mehta renouvelle avec panache et finesse sa vision de
Turandot
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Flamboyante Turandot flanquée
de ses 3 ministres impétueux,

nerveux, palpitants
Jennifer Wilson, soprano américaine née en 1966 en
Virginie   (Fairfax)  affirme  une  langueur
incandescente marquée par une blessure ancestrale,
celle  de  la  princesse  qui  la  précédée,  humiliée

assassinée  par  un  prince  étranger,  icône  douloureuse  à
laquelle Turandot s’est dédiée en une dévotion exclusive. La
cantatrice affirme un tempérament vocal affirmé et sauvage,
entre puissance et tempérament de feu dotée d’aigus perçants
et soutenus que Zubin Mehta connaît bien pour l’avoir dirigée
en Brünnhilde dans son Ring de 2010. Aux 3 énigmes posées la
soprano apporte une constance enflammée habitée par l’ombre de
son aînée martyrisée.

D’autant que malgré le déséquilibre de la partition, – laissée
inachevée apres la mort de Puccini (après la scène de torture
de Liu au III), Zubin Mehta impose une baguette généreuse,
souvent somptueusement narrative ciselant l’une des partitions
les  plus  spectaculaires  et  modernes  (harmonies  et
instrumentarium) de Puccini.  Le chef sait exprimer avec un
réel souffle les miroitements de ce conte oriental pour lequel
le compositeur a  façonné un imaginaire sonore captivant où
les percussions sont souveraines (atmosphère létale du début
du III comme un rêve qui s’étire et trouve sa résolution avec
le fameux Nessun dorma du prince Calaf. …).
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Temps   fort  antérieur  avec  la
scène  des  3  énigmes,
l’apparition  des  trois
ministres,  leur  asujetissement
au  rituel  épuisant  de  la  cour
impériale, aux préparatifs de la
cérémonie  des  énigmes,  leurs
états  d’âme  portés  par  trois
chanteurs  très  en  verve  et  en

finesse   (ce  qui  est  rare)  de  surcroît  excellemment
enregistrés  (avec le Pong tout en finesse grave de German
Olvera, un baryton mexicain timbré au phrasé passionnant et
qui  fait  l’honneur  du  centre  de  perfectionnement  Placido
Domingo au Palau de les Arts Reina Sofia de Valencia : retenez
ce nom, c’est l’une des révélations de la nouvelle Turandot).
D’une constance juvénile à toute épreuve, le chant soutenu
parfois dur du ténor vedette Andrea  Bocelli soutient tous les
défis de sa partie. Mais à force d’être seulement vaillant en
toute circonstance, le ténor manque de nuances et l’on se
demande  quand  même  comment  à  son  contact,   la  princesse
frigide s’infléchit au désir suscité par cet étranger un rien
raide.

L’argument principal de cette nouvelle version demeure les
chatoiements sonores, le raffinement instrumental que parvient
à  obtenir  Mehta  et  l’exceptionnelle  incarnation  des  trois
ministres impériaux Ping, Pang, Pong (German Olvera, Valentino
Buzza, Pablo Garcia Lopez) qui ici gagnent une réelle vérité
dramatique, intensifiée par la prise de son très équilibrée) :
à chacune de leur intervention, en accord avec un orchestre
nerveux et sensuel, la réalisation rend honneur à l’une des
partitions les plus enchanteresses du grand Giacomo. Que du
bonheur.

Les nouvelles productions sont rares et cette Turandot fait
honneur  au  prestige  de  la  marque  jaune.  Orchestrale  ment
intéressante  car  Mehta  exploite  très  judicieusement
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l’orchestre espagnol, vocalement honorable voire prenante la
version est une belle surprise de cet été 2015. (Parution : 31
juillet 2015).

 

CD.  Giacomo  Puccini  :  Turandot.  Andrea  Bocelli,  Jennifer
Wilson, German Olvera, Valentino Buzza, Pablo Garcia Lopez…
Coro de la Generalitat Valenciana, Orquestra de la Comunitat
Valenciana. Zubin Mehta, direction. 2 CDs 0289 478 82930.

CD.  Compte  rendu  critique.
Monteverdi : L’Orfeo (Savall,
2002. 2 cd Alia Vox)
CD. Compte rendu critique. Monteverdi : L’Orfeo (Savall, 2002.
2 cd Alia Vox). Créé devant un parterre princier au château
ducal  de  Mantoue  en  février  1607,  “l’Orfeo”  de  Claudio
Monteverdi est l’ouvrage premier et fondateur de la scène
lyrique. Combien de nouvelles productions qui attestent de sa
modernité intacte, et le place aux côtés du “Don Giovanni” de
Mozart, telle une partition incontournable. En interrogeant le
mythe d’Orphée, Monteverdi cible les enjeux du genre lyrique :
quel sens et quelle fonction réservés au texte et à la musique
: paroles et musique, forme et sujet, autant d’aspects et
d’éléments  de  la  machine  lyrique,  qui  aujourd’hui  encore,
fondent sa spectaculaire réussite auprès des publics.
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Le  mythe  d’Orphée.
Monteverdi  aborde  à  son
tour,  après  ses
contemporains  Peri  et
Caccini, le mythe d’Orphée.
Le sujet est d’autant plus
fascinant  pour  les
musiciens  qu’il  met  en
scène  le  pouvoir  de  la
musique.  Si  Orfeo  chante
tout  en  s’accompagnant  de
sa  lyre,  la  violence  des
sentiments qui l’anime, il
incarne aussi la fragilité
de la condition humaine. Deux mouvements inverses fondent le
mythe : puissance irrésistible de la musique et du chant ;
faillibilité  et  impuissance  du  cœur  humain.  Si  le  héros
infléchit  dieux  et  destin,  atteignant  même  le  cœur  de
l’inflexible Pluton, il s’en montre indigne en étant possédé
par les passions qui déterminent sa destinée. Le chantre de
Thrace triomphe des forces et des divinités qui le dépassent,
tout en étant l’impuissante victime des forces psychiques qui
l’habitent et le gouvernent. L’homme baroque ne s’appartient
pas. C’est la folie et la déraison qui le pilotent. L’homme
est-il condamné à souffrir ? La musique n’est-elle présente
que pour lui permettre de mieux prendre conscience de cette
détermination misérable ? Le théâtre lyrique n’a-t-il pas pour
objet  de  portraiturer  l’homme  tragique  ?  Ainsi  est  posée
l’équation d’Orphée. Dans l’histoire de la musique, Monteverdi
en traitant un sujet qui est débattu par les élites, apprécié
des princes, donne pour la première fois, le visage de l’opéra
moderne.

Construction. L’Orfeo se déroule en cinq actes. Chaque volet
est  l’occasion  d’exposer  une  idée  principale,  parfaitement
explicite. Musicalement caractérisée selon l’idée motrice du
livret de Striggio. A chaque acte, Orphée dévoile un aspect de
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sa personnalité.

Le premier acte précise la filiation d’Orphée avec Apollon. Ce
sont les Noces éclatantes d’Orphée et d’Eurydice que bergers
et nymphes fêtent en une Arcadie ressuscitée. Au deuxième
acte, rupture de ton et de climat : au bonheur éperdu succède
l’éclair tragique. L’annonce de la mort d’Eurydice par la
Messagère. Orphée décide de retrouver aux Enfers son aimée. Le
troisième acte, décrit la force morale du héros : au bord du
Styx, pourtant accablé par l’Espérance, Orphée envoûte Caron
(Possente Spirto), emprunte sa barque, et pénètre aux Enfers.
Au quatrième acte, l’initié accomplit la traversée symbolique
: il implore, supplie, infléchit par la puissance de son chant
et  par  le  pouvoir  de  la  musique,  le  pouvoir  des  dieux
(Pluton).  Remontant  aux  eaux  originelles  (le  fleuve  Styx
symboliquement  traversé),  le  héros  obtient  le  retour
d’Eurydice. Tout s’inverse : pris de doute, il se retourne et
désobéit à l’injonction qui lui avait été faite (ne pas voir
son aimée le temps de leur remontée vers la terre) : il perd
définitivement Eurydice. Au cinquième acte : Orphée s’épanche
à Echo. Il renonce aux femmes, pleure son aimée, devient fou.
Il est déchirée par les Bacchantes déchaînées ou accueilli en
une apothéose solennelle par Apollon, son « père ». La fin
diffère selon les versions choisies, selon les conceptions
esthétiques des réalisateurs et des chefs.

 

 

 

L’Orfeo de Monteverdi,



version Savall 2002
 

Sur  la  scène  du  Liceu  de
Barcelone,  maestro  Savall  en
large  manteau  mantouan  (comme
celui que portait Claudio lui-
même)  dirige  ses  troupes  au
geste souple, au chant affûté.
Affaire  de  famille:  sa  fille
Arianna  est  Euridice;  son
épouse,  Montserrat  Figueras,  une  troublante  et  si  humaine
Musica. Lecture sage et même classique, voire érudite, comme
l’explique le metteur en scène Gilbert Deflo dans le film
documentaire complémentaire au dvd qui a été simultanément
édité (Opus Arte). Le fond de scène parcouru de miroirs cite
la  salle  des  miroirs  du  Palais  Ducal  de  Mantoue  où  fut
représenté en 1607 l’opéra de Monteverdi. Le miroir invite à
interroger le sens des images, surtout pénétrer le masque des
apparences…  retrouver  le  fil  d’un  itinéraire  initiatique
visant à ressusciter la culture et le théâtre antique grec. La
carrière  du  poète  (un  thème  cher  plus  tard  à  Cocteau)
synthétise les facettes de toute destinée humaine : abandon,
amour  puis  perte,  impuissance  et  folie.  Sans  posséder  la
fureur latine de l’argentin Garrido (cf. cd édité chez K617:
notre référence audio), Savall convainc par quelques tableaux
idéalement réussis: Caron (inflexible Antonio Abete) et sa
barque, Orfeo (fervent Furio Zanassi) implorant aux dieux.
Certes on regrette parfois le manque de mordant, l’absence
d’une  expressivité  plus  dramatique  dans  la  caractérisation
linguistique des situations : et aussi pour Orfeo et Apollo,
des vocalises bien peu précises et propres. Surtout, Sara
Mingardo,  inoubliable  Messageria,  annonçant  la  morsure  du
serpent  et  la  mort  d’Euridice  (point  de  départ  de  l’acte
tragique) reste forte et puissante, digne d’une imprécation
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solennelle et déclamatoire parfaitement sobre et hallucinée…
Une tragédienne à la hauteur de la partition sombre et si
profondément humaine de Monteverdi.

CD.  Compte  rendu  critique.  Monteverdi  :  L’Orfeo,  1607
(réédition). M. Figueras (Musica), A. Savall (Euridice), F.
Zanasi (Orfeo), S. Mingardo (Messaggiera), A. Abete (Pluton),
A. Fernández (Proserpine),… La Capella Reial de Catalunya.
Continuo  :  A.  Lawrence-King,   arpa  doppia  /  L.  Guglielmi
 clavecin, organo di legno & regal, X. Díaz-Latorre,  théorbe
& chitarrone. Le Concert des Nations. Jordi Savall, direction.
Enregistrement réalisé en janvier 2002 au Liceu de Barcelone.
2 sacd Alia Vox AVSA 9911.

LIRE aussi notre dossier Orfeo de Monteverdi

CD,  compte  rendu.  Maurice
Ravel.  Daphnis  et  Chloé
(Philippe Jordan, 1 cd Erato
2014)
CD,  compte  rendu.  Maurice  Ravel.
Daphnis et Chloé (Philippe Jordan, 1
cd  Erato  2014).  C’est  un  superbe
accomplissement  qui  outre  sa  pleine
réussite dans les équilibres si ténus
chez  Ravel,  confirme  les  affinités
indiscutables de Philippe Jordan avec
la  musique  française.  Le  choix  du
programme reste très pertinent car il
apporte une lecture enfin nouvelle sur
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Daphnis  et  Chloé,  ne  serait-ce  que  par  la  présence
« rectifiée » des voix chorales, éléments essentiel ici quand
il est souvent relégué (à tort) dans d’autres versions… Le
chœur  (opportunément  très  présent  dans  la  prise  de  cet
enregistrement parisien de 2014) apporte cette couleur vocale
imprécise  et  flottante  (il  ne  dit  rien  de  précis  ou  ne
participe  pas  linguistiquement  à  l’action),  emblème  de  ce
néoclassicisme  dont  rêvait  Ravel.  Mais  que  Diaghilev  sut
écarter  lors  d’une  reprise  londonienne  en  1914,  goût  ou
économie oblige ?

La subtilité de la partition ravélienne grandit dans cette
restitution sonore où les instruments pèsent autant que les
voix. La récente production du Roi Arthus de Chausson, révélée
dans sa parure orchestrale l’a démontré à l’Opéra Bastille :
Philippe  Jordan  sait  faire  chanter  et  parler  l’orchestre
parisien avec une finesse de ton rare, qui l’inscrit dans le
sillon de son père, Armin. Ecoute intérieure, équilibre des
pupitres,  lisibilité  et  voile  générique,  hédonisme  et
motricité,  le  chef  actuel  directeur  musical  de  la  Maison
parisienne  cisèle  et  sculpte  avec  autant  de  tact  que  de
puissance,  révélant  comme  personne  avant  lui,  –  de  notre
propre expérience récente, le Wagner de Tannhaüser ou surtout
du Ring. Chambrisme et rugosité véhémente d’un orchestre qui
est devenu son complice. Le travail et l’entente s’écoutent
ici,  au  service  d’un  Ravel  à  la  fois  sensuel  et
impressionniste,  antiquisant  et  onirique  au  delà  de  toute
imagination. La baguette éclaire l’oeuvre en la rendant non à
son raffinement précieux mais à sa sobriété enchanteresse.

Daphnis et Chloé étincelle d’intelligence et d’accomplissement
imprévus oubliés : une série de révélation sonore en cascade
grâce  à  la  baguette  enchantée  du  chef  suisse.   La  Valse
surenchérit dans le registre de la sensualité instrumentale ;
elle  s’élève  encore  d’une  marche  pour  atteindre  cette
lascivité impudique, osant des oeillades à peine voilées pour
une extase enfiévrée proprement irrésistible. D’un paganisme



franc  et  mouvant,  Philippe  Jordan,  à  la  fois  caressant,
suggestif, nerveux, fait émerger les mélodies les unes après
les autres avec un sens inné de la séduction comme de la
continuité  organique  (pour  ne  pas  dire  charnelle).  Cette
version n’aurait pas déplu à Béjart pour sa chorégraphie, s’il
l’avait connue. Magistral. Paris a la chance de bénéficier
d’un chef d’une telle maturité raffinée. Et si l’Orchestre
national de Paris était le meilleur orchestre à Paris ?

CD, compte rendu. Maurice Ravel. Daphnis et Chloé
(Ballet en un acte, créé le 29 mai 1913), La Valse
(Poème chorégraphique, créé le 12 décembre 1920).
Orchestre et choeur de l’Opéra national de Paris.

Philippe Jordan, direction. 1 cd Erato 0825646166848, 1h08mn.
Enregistré à Paris en octobre 2014.

Livres.  Compte  rendu
critique.  Alain  Pâris.  Le
nouveau  dictionnaire  des
interprètes  (Robert  Laffont,
Bouquins)
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Livres, compte rendu critique. Alain
Pâris.  Le  nouveau  dictionnaire  des
interprètes  (Robert  Laffont,
Bouquins). Voici un dictionnaire qui
affirme  haut  et  fort  la  place
croissante de l’interprète, désormais
égal  du  compositeur  qu’il  est  sensé
servir. On allait au concert écouter
une  Symphonie  de  Beethoven…  on  va
désormais  applaudir  tel  pianiste,
telle chanteuse, tel orchestre sous la
direction  de  tel  maestro.  Marketing
oblige,  l’industrie  de  la  musique
classique  désormais  indissolublement

liée à celle du disque vit de l’audience et du charisme des
interprètes.  Des  personnalités,  des  tempéraments,  des
sensibilités ont émergé : aux medias, aux plublics de les
suivre,  de  les  repérer,  nouvelles  icônes  d’un  vedettariat
désormais  irrépressible  et  irrésistible.  L’époque  est  donc
celle  des  fans  qui  suivent  leur  vedette  dans  tous  ses
engagements,  ses  rôles,  ses  choix  artistiques.
Voici  donc  dans  un  habillage  complété,  raéactualisé  (la
précédente édition datait de 2004), l’odyssée des plus grands
interprètes, du moins ceux dont on parle le plus, et qui ont
vécu  surtout  après  1900  (  à  peu  près  3000  noms  ainsi
répertoriés),  ayant  une  récente  exposition  médiatique
d’envergure. Les compositeurs y paraissent aussi mais dans
leur fonction de chef et d’interprètes : voyez donc Britten,
Richard  Strauss…  Notoriété,  cohérence,  exhaustivité  des
données  biographiques…  sont  les  critères  assurant  à
l’interprète moderne ici recensé sa place dans ce panthéon
élaboré pour les éditions Robert Laffont. Tout en démontrant
le rythme effréné des expositions d’artistes, sollicitations
planétaires dont ils sont victimes et acteurs à la fois, le
dictionnaire indique aussi des pistes de réflexions sur une
époque mûre à présent qui favorise la frénésie, la quantité,
l’accumulation au détriment comme toujours de la qualité et de
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la cohérence artistique. Et pourtant il faut durer. Contre la
diversité des faits objectifs et des engagements repertoriés,
le lecteur critique fera son propre jugement : que préférer ?
un artiste rare et exceptionnel, dont l’article biographique
se limite à quelques réalisations, ou l’interprète éclectique
et présent partout, surreprésenté. Et pourtant il faut durer…
à quel prix justement.

L’ouvrage l’un des plus complets sur la
question des interprètes est structuré en
plusieurs parties : 1: instrumentistes,
cheffs  d’orchestre  et  chanteurs.  2  :
Ensembles  (orchestres  symphoniques,
orchestres  de  chambre,  ensmebles
spécialisés ; Opéras, Choeur et ensembles vocaux, ensembles de
musique de chambre). Bibliographie, index des interprètes et
des ensembles complètent la proposition. L’auteur Alain Pâris
(photo  ci  contre)  est  lui-même  chef  d’orchestre.
Incontournable.

Livres,  compte  rendu  critique.  Alain  Pâris.  Le  nouveau
dictionnaire  des  interprètes  (Robert  Laffont,  collection
Bouquins). Réédition 2015. 1376 pages. 32 euros. ISBN : 9
782221 145760.
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CD,  compte  rendu  critique.
Rossini  !  Olga  Peretyatko,
soprano. 1 cd Sony classical. On
voudrait  croire  à  la  magie
vocale,  le  charisme  de  la
soprano  russe  née  en  1980  à
Saint-Pétersbourg,  Olga
Peretyatko (épouse à la ville du
chef Michele Mariotti, – depuis
2012), et qui connaît depuis ces
3  dernières  années,  une

exposition fulgurante sur la scène lyrique internationale. La
couverture de ce nouveau disque la met en scène en nymphe
lolita à l’italienne, style vita à la romana, dans un style
rétro fifties…  L’image marketing joue à fond : on comprend
que  les  producteurs  de  chez  Sony  classical  «  développe  »
l’artiste  en  la  positionnant  comme  l’exacte  petite  soeur
d’Anna Netrebko, dont pourtant « la Peretyatko » ne partage ni
le  timbre  blessé  ni  le  médium  charnu  et  délicieusement
sensuel. Car tout ici est une question de format : si la
soprano séduit par la beauté à la fois ronde et perçante du
timbre, ses limites dans les aigus sont vite atteintes et
dévoilées, comme côté style et caractère, la couleur de la
voix convient mieux aux héroïnes alanguies qu’aux piquantes
facétieuses (Il Viaggio a Reims, surtout Rosina du Barbier).
 Sa Traviata diffusée sur Arte récemment avait de fait affirmé
ses talents de tragédienne verdienne… mais dans une palette
d’expressions assez réduite et dans une tessiture serrée.

depuis leur coopération à Pesaro en 2006, la diva suit les
conseils du chef Zedda… 
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Olga Peretyatko est-elle une
rossinienne d’exception ?

Pour autant, chanter Rossini, indique un déplacement complet
du curseur expressif et stylisique, vers ce premier XIXème
siècle,  c’est  à  dire  aux  origines  du  romantisme  italien
d’avant  Bellini,  et  qui  nécessite  de  vraies  dispositions
belcantistes. D’autant que la soprano a choisi pour ce 3ème
album Sony, un programme magnifiquement accompagnée, ciselé
par un spécialiste du répertoire, Alberto Zedda (partenaire de
la diva depuis 2006, l’année de leur rencontre au festival
Rossini de Pesaro) dont on se délecte de la subtilité du
trait, de la vivacité des accents, de l’euphorie générale
d’une  baguette  qui  sait  articuler,  respirer,  taquiner…
L’agilité,  la  précision  quasi  mécanique  des  vocalises,  le
style  surtout  positionné  beau  chant  (bel  canto)  exige  un
talent de diseuse doté de souffle et de finesse. Le programme
se  déroule  en  deux  parties,  indiquant  les  deux  veines
poétiques rossiniennes : la pure agilité ouvre le bal (deux
airs de Folleville et de Corinne du Voyage à Reims), une
prière extatique héroïque (Matilde de Shabran… qui depuis des
décades  fait  le  tremplin  jusqu’aux  étoiles  d’une  certaine
Edita Gruberova), puis les seria Tancredi et Semiramide (le
fameux  Bel  raggio  lusinghier  adapté  pour  la  voix  légère
d’Isabella Colbran) ; enfin en seconde et dernière section,
deux airs comiques, ou deux standards rossiniens : alliant
virtuosité  et  expressivité  :  Una  voce  poco  fa  –  version
soprano-, du barbier de Séville et L’infelice, che opprime
sentira du Turc en Italie. Le récital est consistant. Est-il
pour autant idéalement convaincant ?

Le timbre est beau, la technique sûre (ceux d’une lyrique
colorature), mais…. le format réduit et les aigus vite courts,
en particulier dans les deux airs les plus exigeants : Matilde



de Shabran et Semiramide. Reste Rosina : question de couleur
et  de  caractère,  l’abattage  et  l’intonation  exacte  lui
manquent : pas assez de mordant, de facétie, et l’italien
manque parfois de tenue comme d’exactitude. Même sa Fiorilla
du Turc en Italie – autre femme émancipée, libertaire à la
facétie grave et profonde, manque singulièrement de trouble,
de subtilité. Le programme suit exactement les emplois que le
chef Zedda a confié depuis leur première coopération à Pesaro
à la cantatrice : Folleville et Corinna, Matilde, Amenaide,
Semiramide, Rosina et Fiorilla…

C’est donc un programme en demi teintes avec l’impression, en
guise de conclusion que la soprano a ciblé trop grand, trop
haut  dans  ce  récital  surdimensionné  pour  ses  réelles
aptitudes. La palette de nuances expressives n’offre pas assez
de richesse émotionnelle, d’ambivalence vertigineuse aux rôles
que Rossini a écrit pourtant dans une déconcertante subtilité
de tons et d’intonation.

Quoiqu’il en soit, Rossinienne, « la Peretyatko l’est bel et
bien : sur la scène milanaise en juillet (Scala de Milan), où
elle vient de chanter (4-24 juillet) Desdemona dans Otello,
aux côtés de Juan Diego Florez, un rôle déjà abordé à Pesaro
dès  2007.  Le  disque  mettrait-il  l’accent  sur  ses  vraies
possibilités ?

CD, compte rendu critique. Rossini ! Olga Peretyatko, soprano.
1 cd Sony classical 8887057412.


