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CD.  Maria  Joao  Pires  :
complete  solo  recordings
(20  cd  Deutsche
Grammophon). Né en 1944 à

Lisbonne,  –  la  même  année  que  son
confrère  brésilien  Nelson  Freire-,
Maria Joao Pires fête donc en 2014 ses
70 ans... L’occasion était trop forte
pour Deutsche Grammophon de célébrer
cet anniversaire en éditant un coffret
réunissant ses nombreux récitals comme solistes, à partir de
1989 quand débute ses enregistrements pour le label jaune;
l’enfant  prodige  portugaise  qui  fit  son  apprentissage  à
Lisbonne  puis  en  Allemagne  (Munich,  Hanovre),  s’installant
ensuite au Brésil, après s’être fâché avec son Portugal natal,
puis  se  fixant  en  Suisse,  se  livre  ici  en  ses  champs
d’élection et d’accomplissements : Chopin, Schubert, Schumann.
Trilogie sacrée d’un parcours façonné comme un questionnement
jamais  interrompu,  une  quête  conduisant  aux  constructions
intimes… Malgré des dispositions limitées (petites mains), la
pianiste  d’une  simplicité  exemplaire  et  d’une  humanité
profonde, s’est taillée cette fluidité qui semble surgir de
l’enfance, à force de travail, d’apprentissage, d’assiduité
sur  le  clavier  résistant.  Autre  voie  de  libération  pour
l’interprète autodisciplinée : Mozart dont elle exprime la
claire urgence de l’enfant foudroyé. La mozartienne traverse
et  porte  les  rêveries  miroitantes  de  Wolfgang  depuis  son
enfance : ses premiers concerts sont mozartiens et c’est avec
Claudio Abbado qu’elle joue aussi les Concertos pour piano.
Révélée  par  la  compétition  du  bicentenaire  Beethoven  de
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Bruxelles en 1970 (Premier prix), la pianiste n’ a cessé de
travailler sa sonorité personnelle qui est d’abord une écoute
intérieure. Toute sa démarche rétablit la relation du jeu
pianistique avec le chant du corps et le développement intime
de la personne, c’est pourquoi Maria Joao Pires développe
aussi une pédagogie originale qui fondée sur la transmission,
apporte aux jeunes musiciens la connaissance croisée d’autres
disciplines que la musique : philosophie, histoire de l’art,
danse  et  théâtre.  Son  approche  se  concentre  sur  le  temps
mystérieux, l’équilibre fondateur de l’être le plus intime.
Ecouter ses Schubert (écouter la petite musique du cœur de
l’andante sostenuto de la D 960) permet de mesurer cette quête
au  long  cours  qui  fonde  une  éthique  personnelle,  tout  un
chemin de vie. Une vocation.

 

 

Mozart, Schubert, Chopin transfigurés

Maria Joao Pires en majesté
 

Mais croire que cette économie du geste reste à la surface :
au contraire, la digitalité experte fait surgir de vertigineux
bouillonnements,  des  aspirations  lyriques  à  l’activité
irrésistible,  toujours  d’une  articulation  à  l’éloquence
faussement discrète.
L’élégance tragique de ses Schubert, la nostalgie tendre de
ses  Mozart,  sans  omettre,  l’ivresse  crépusculaire  de  ses
Chopin et la versatilité hallucinante de ses Schumann n’ôtent
rien de leurs gouffres amers, de leurs plongées troubles, ou
de  leurs  divagations  funambules.  Outrepasser  les  ténèbres,
traverser l’ombre pour faire jaillir la lumière.



L’anthologie réunie par Deutsche
Grammophon  fait  la  part  belle
aux solos de la Portugaise mais
aussi à quelques duos à quatre
mains (avec Ricardo Castro dans
Schubert).  Le  connaisseur
retrouve ses Bach (1994, 1995)
et Beethoven (200,2001), surtout
ses Chopin (24 Préludes, 1992;
les  envoûtants  Nocturnes,
1995-1996, et les plus récentes
:  Sonate  n°3  opus  58,  Sonate

pour  violoncelle  opus  65  avec  Pavel  Gomziakov,  Mazurkas
enregistrées en 2008). L’intégrale des oeuvres pour piano seul
de Mozart occupe les années 1989 et 1990, éclairées toutes par
cette  clarté  intérieure  d’une  infinie  pudeur.Ses  Schubert
profonds,  jaillissants  suspendent  le  temps,  emprunts  d’un
rituel qui touche par sa couleur murmurée, sa profonde pudeur
là aussi : Moments musicaux et Scherzi, Sonate D 784 de 1989,
surtout les Impromptus D 899 et D 915 enregistrés en 1996 et
1997 dont la simplicité d’élocution confinant au dénuement  le
plus sobre atteignent souvent une grâce noire, une ivresse
sombre  qui  révèle  les  capacités  puissamment  originales  de
l’interprète. Maturité et approfondissement s’expriment chez
Schubert dans le recueil le plus récent enregistré en 2011,
avec des accents nets taillés en diamants : Sonates D 845 et D
960 où la pianiste aiguise une sensibilité plus contrastée,
riches en nouvelles aspérités, comme un balancement liquide
aux  brumes  définitivement  enfouies  et  pourtant  toujours
pleinement vivaces, de cette activité qui sous le sommeil et
la langueur, révèle à pas feutrés à peine perceptible, ce feu
primitif,  cette  vitalité  première,  celle  du  temps  de
l’innocence qui a conservé son or originel : ses rubatos et
ses phrasés y sont d’un ciselé superlatif. La D 960 reste
l’offrande la plus aboutie et la plus personnelle. Un sommet.
Le  temps  qui  diffuse  Pires  est  celui  de  la  lente
reconstruction,  une  régénération  de  l’intérieure.  Que  ce
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Schubert est salvateur… un baume pour l’âme comme Vermeer nous
l’indique dans Leçon de musique. Coffret événement.

Maria Joao Pires : complete solo recordings (20 cd Deutsche
Grammophon)

CD. Richard Strauss : Elektra
(Evelyn  Herlitzius,
Thielemann, 2014)

CD, critique. Richard Strauss :
Elektra  (Evelyn  Herlitzius,
Thielemann,  2014).  Enregistrée
à la Philharmonie de Berlin, en

janvier  2014,  voici  la  nouvelle
réalisation éditée par Deutsche Grammophon
pour  fêter  l’année  Richard  Strauss.
Soulignons des noms déjà remarqués dans cette distribution
dresdoise qui compte avec celle aixoise de Chéreau (juillet
2013) : l’Elektra embrasée d’Evelyn Hertzilius et le mezzo
sombre, halluciné de Waltraud Meier dans le duo fille / mère,
duo  axial  si  capital  dans  le  dévoilement  de  chaque
personnalité  féminines,  opposée,  affrontée  ;  ici  sans  le
support  visuel  du  dvd  et  la  fulgurante  mise  en  scène  du
Français, les voix paraissent un rien « atténuées » : criarde,
parfois laide mais si investie et expressionniste pour la
première  :  –  avec  le  recul,  totalement  engagée,  prête  à
prendre tous les risques, et mieux convaincante en seconde
partie  à  partir  de  sa  confrontation  finale  avec  sa  sœur
Chrysotémis puis surtout avec son frère Oreste, revenu en
associé de sa sœur pour leur acte vengeur : Evelyn Herlitzius
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nous rappelle un Luana de Vol, même implication au delà de la
vocalité, d’une même humanité brûlée, capable enfin comme peu
de nous rappeler combien l’opéra straussien est d’abord du
théâtre,  une  formidable  opportunité  de  caractérisation  qui
passe autant par le corps que le voix ; à ses côtés, petite et
usée, parfois sans soutien Waltraud Meier (malgré un sens du
texte  digne  du  théâtre  :  verbe  entâché  de  sang  et  de
culpabilité  de  cette  peur  animale  qui  fait  de  l’immense
Waltraud  une  Kundry  et  une  Atride,  ici,  passionnante  à
écouter) ne peut masquer une voix qui a beaucoup perdu).

 

 

 

Passionnante  Evelyn
Herlitzius
 

Heureusement  l’Oreste  de
René Pape est somptueux de
noblesse mâle et droite :
un loup tenu dans l’ombre
prêt à porter le coup de
la  vengeance  sous  la
chauffe  de  sa  sœur
exténuée,  irradiante.  En
Chrysotémis,  Anne
Schwanewilms  straussienne
méritante pourtant dans le rôle entre autres de la Maréchale
du Chevalier à la rose). reste terne et sans l’angélisme ivre
du personnage (son rapport avec Elektra hurlante qui profère à
sa sœur pétrifiée sa malédiction est hélas sans éclat : la
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voix de Chrysotémis n’est pas assez caractérisée et contrastée
avec Elektra). Dommage.

L’orchestre quant à lui en dépit de sa robe somptueuse, de sa
sonorité  rayonnante  et  si  naturelle  (historiquement)  pour
Strauss,  – avec des détails jouissifs, … patine, fait du
surplace. Il étonne par son dramatisme statique : la faute en
incombe à Christian Thielemann, trop épais, trop riche et
voluptueux : pas assez tranchant, fluide et théâtral (tout le
final  est  d’une  pompe  monolithique  assez  assommante).  La
direction de Salonen pour la production aixoise était d’une
toute autre fulgurance. Quant à Karajan, il savait insuffler
l’éclair et la foudre qui manquent tellement ici. Mais tout
n’est pas à écarter : les retrouvailles d’Elektra avec son
frère est un grand moment, le meilleur assurément, car les
voix sont ici superbement habitées et Herlitzius profite en
son réalisme embrasé, du métal fraternel d’un René Pape de
grande classe. Le baryton basse trouve exactement les couleurs
sombres et lugubres, se faisant d’abord passé pour mort, et
finalement  au  nom  révélé  d’Elektra,  confesse  son  identité
princière et se répand en compassion avant le fameux air en
monologue, le plus bouleversant de l’opéra – où la bête se
fait humaine et aimante : C’est ici que Evelyn Herlitzius
confirme  que  son  incarnation  est  bien  celle  de  toute  sa
carrière..; et que l’orchestre se montre rien que narratif,
sans gouffres amères, sans lyrisme exsangue, sans troubles ni
vertiges éperdus. L’enregistrement vaut par ce déséquilibre,
mais  il  reste  intéressant  voire  captivant  grâce  aux  deux
chanteurs, le frère et la sœur. Pape, viril cynique, monstre
tendre ; Herlitzius, incandescente, irrésistible même en ses
faiblesses vocales…  CLIC de classiquenews pour eux deux.

Richard Strauss:  Elektra. Evelyn Herlitzius (Elektra), Anne
Schwanewilms  (Chrysotemis),  Waltraud  Meier  (Clytemnestre),
Rene  Pape  (Oreste),  Staatskapelle  Dresden.  Christian
Thielemann, direction. 2cd Deutsche Grammophon 002890479 3387.



Livres.  François  Bronner  :
François  Antoine  Habeneck
(1781-1849)

Livres.  François  Bronner  :
François  Antoine  Habeneck
(1781-1849).  Voici  enfin  une
biographie  dédiée  à  François

Antoine  Habeneck  (1781-1849),  figure
majeure  dans  le  Paris  romantique  et
musical propre à la Restauration (le très
rossinien Charles X) puis sous le règne
de Louis-Philippe. Le sujet est d’autant
plus  important  que  la  France   ignore
toujours que Paris fut avant Vienne, une
capitale  symphonique  européenne,
concevant 14 ans avant les concerts philharmoniques viennois
(fondés en 1842 par Otto Nicolaï), la Société des concerts du
Conservatoire  dès  1828  à  l’initiative   du  visionnaire
Habeneck. L’idée était de constituer un orchestre indépendant
d’une salle, entièrement dédié aux concerts, en s’appuyant sur
la  richesse  des  classes  d’instruments  du  Conservatoire  :
défense  d’un  répertoire,  professionnalisation  des  jeunes
instrumentistes. Il est vrai que le répertoire qui y est joué,
défendu  par  Habeneck  lui-même  reste  majoritairement
germanique, centré surtout autour des Symphonies de Beethoven,
modèle pour tous : de 1828 à 1840, le chef d’orchestre estimé
fait jouer toutes les symphonies de Beethoven, mais aussi les
oeuvres de Mozart, sans omettre de donner sa chance aux jeunes
compositeurs dont… le fougueux Berlioz : dans le temple de la
musique beethovénienne, Habeneck crée la Fantastique le 1er
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novembre  1830,  un  événement  décisif  de  l’histoire  de  la
musique qui montre combien Paris grâce à Habeneck était devenu
l’année  de  la  Révolution  bourgeoise,  un  foyer  musical
particulièrement actif sur le plan symphonique. Après avoir
soutenu de la même façon Mendelssohn, les méconnus Farrenc ou
Onslow (le Beethoven français), Schneitzhoeffer (compositeur
pour La Sylphide) et Elwart, sans omettre ses confrères, Ries
ou  Spohr,  Habeneck  aura  moins  de  curiosité,  l’institution
créée basculant dans une certaine routine. Dans le Paris post
napoléonien, Habeneck, déterminé, assidu grava les échelons
obstinément au sein de l’orchestre de l’Opéra : son génie de
la  direction  d’orchestre  (plus  de  bâton,  plus  de  violon
directeur) le distingue parmi ses pairs. Le chef s’impose
irrésistiblement à Paris, comme chef principal à l’Académie
royale (créant les opéras de Rossini dont Guillaume Tell en
1829),  puis  à  l’Opéra.  Travail  en  profondeur,  sens  des
nuances, respect de la partition : tout indique chez lui l’un
des  premiers  chefs  d’orchestre,  ambassadeur  d’une  éthique
nouvelle, celle qui fit l’admiration entre autres de Wagner,
le seul musicien parmi ses contemporains, sincère et tenace à
lui  rendre  hommage  ;  mais  aussi  de  Balzac  qui  le  cite
expressément comme l’emblème de la précision et de l’énergie.
Cette  exactitude  lui  inspire  une  autre  réforme,  celle  de
l’abaissement  du  ton  de  l’orchestre  de  l’Opéra  devenu
nécessaire  au  regard  de  l’évolution  des  styles  et  du
répertoire joué. Habeneck est un boulimique, doué d’une grande
activité, passionné par la question de l’écriture symphonique,
beethovénien convaincu.

 

 

Habeneck, premier chef moderne
 



Pourtant  engagé  à  défendre  ses
œuvres, Habeneck fut bientôt critiqué
vertement  par  Berlioz  dont  la
carrière  de  chef   (lui  aussi)
rivalisa rapidement avec celle de son
contemporain….  triste  retournement
d’estime  pour  celui  qui  créa  la
Symphonie Fantastique (1830) puis le
Requiem (1837). Après avoir recherché
pour la réussite de ses concerts au
Conservatoire,  la  direction
foudroyante  de  son  ancien  ami,

Berlioz  n’aura  plus  bientôt  d’adjectifs  assez  dépréciatifs
pour  enfoncer  son  premier  défenseur…  Violoniste  dans
l’Orchestre de l’Opéra de Paris (1804), Habeneck devient aussi
professeur au Conservatoire (1808) ; nommé premier violon de
l’Orchestre de l’Opéra en 1817 à 26 ans, il devient directeur
de l’Académie royale de musique en 1821, puis premier chef
d’orchestre  à  l’Opéra  en  1825.  Il  assure  la  création  des
opéras  majeurs  de  son  temps  :  Guillaume  Tell  de  Rossini,
Robert le diable de Meyebeer, Benvenuto Cellini de Berlioz… A
l’Académie, autour d’un recréation de l’Iphigénie en Aulide de
Gluck (1822), il tente de soutenir les opéras français signés
(Reicha, Berton, Hérold, Kreutzer)… sans grands résultats car
le goût est italien et rossinien : un autre échec demeure la
création  du  Freischutz  de  Weber,  finalement  accueilli  par
l’Odéon (certes déformé et dénaturé en 1824). Son grand œuvre
demeure  la  création  de  la  Société  des  concerts  du
Conservatoire en 1828, l’ancêtre de notre Orchestre de Paris
institué par Charles Munch en 1967. Outre ses travaux pour la
qualité  d’un  orchestre  permanent  à  Paris,  défenseur  du
répertoire symphonique, Habeneck en créant la nouvelle Société
des concerts, institua le premier, une caisse de retraite en
faveur des membres et musiciens sociétaires. Mort en 1849,
Habeneck  participe  indiscutablement  au  milieu  musical
parisien, constatant l’engouement pour l’opéra italien et  la
faveur unanime pour Rossini. Elément finalement dérisoire de
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la grande machine officielle française, son périmètre d’action
est cependant fort étroit, confronté aux dysfonctionnements
multiples  et  aux  intrigues  d’une  administration  paralysée,
sans  guère  de  moyens,  mais  aux  ambitions  affichées,
contradictoires,  toujours  conquérantes.

L’auteur  auquel  nous  devons  chez  le  même  éditeur  :  La
Schiassetti,  Jacquemont,  Rossini,  Stendhal…  une  saison
parisienne au Théâtre-Italien, signe là une nouvelle réussite
: il ne s’agit pas tant de préciser le portrait d’un chef et
musicien  exceptionnel  (l’esquisse  historique  est  en  soi
réussie)  que  de  restituer  surtout  le  bouillonnement  d’une
période musicale extrêmement riche sur le plan des initiatives
nouvelles et de la création des œuvres. Le destin et l’oeuvre
d’Habeneck  malgré  les  tensions,  oppositions  multiples,
jalousies  qui  sèment  son  parcours,  n’en  sont  que  plus
admirables.  Passionnant.

 

 

Livres.  François  Bronner  :  François  Antoine  Habeneck
(1781-1849).  Collection Hermann Musique. ISBN: 978 2 7056
8760 1. 288 pages (15 x 23 cm). Prix indicatif : 35 €.

Lire aussi notre entretien avec l’auteur, François Bronner
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CD.  Carlo  Bergonzi  :  the
Verdi Tenor (17 cd Decca)
CD. Carlo Bergonzi : the Verdi
Tenor  (17  cd  Decca).  On  parle
facilement  du  baryton  Verdi…
dont les rôles sur scène offrent
des  caractérisations  pour
l’interprète  réellement
stimulantes  :  Rigoletto,
Boccanegra…  Mais  c’est  oublier
la  place  central  sur  le  plan
dramatique  du  ténor  verdien  :
Rodolfo  (Luisa  Miller  puis
Traviata), Il Trovatore avec la
comète fulgurante Manrico, Un Ballo in Maschera (Ricardo),
Surtout Don Carlo, et évidemment Radamès chez Aida… Héroïsme
et grâce, élégance et sanguinité : le ténor verdien doit tout
maîtriser.  Aussi bon Puccinien (son Rodolfo de La Bohème
reste anthologique) que verdien, Carlo Bergonzi né en 1924
incarne  l’élégance  et  le  style  dans  une  arène  de  ténors
verdiens qui le plus souvent confondent expressivité et …
puissance. Il a commencé à chanter Rossini (comme bayrton dans
le rôle de Figaro!), perfectionnant ce bel canto saisissant
propre au début du XIXème. Son expérience verdienne, capitale
s’en ressent logiquement.  Le sens du texte accordé à un
legato (tenue et longueur de phrase sont mirifiques grâce à un
souffle exceptionnel) et un phrasé d’une musicalité rayonnante
font toute le prix d’un chant inspiré, subtil (qui fut aussi
bon  dans  Monteverdi  que  dans  les  opéras  postverdiens,
véristes) : une suavité souple qui illustre au mieux ce bel
canto  verdien  que  d’autres  caricaturent  tant.  En  réalité,
Bergonzi a précédé Pavarotti dont il partage cette couleur
solaire et tendre, totalement irrésistible.
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Pour les 90 ans de Bergonzi
 

Pour ses 90 ans en 2014, Decca réédite en un coffret de 17
cd,  les intégrales verdiennes révélant aux côtés d’autres
très grands interprètes, l’art du chant façon Bergonzi : Aida
(avec Tebaldi), Un Ballo in maschera (avec Birgit Nilsson) La
Traviata avec la Stupenda (Joan Sutherland), Don Carlo (avec
Fischer-Dieskau dont il partage ce souci du verbe élégant et
clair : il n’est guère étonnant que les deux chanteurs aient
eu  plaisir  à  se  retrouver  en  récital,  formant  un  duo
légendaire : leur duo Carlo/Posa sen ressent ici), Rigoletto
(avec Renata Scotto et le même Fischer Dieskau : une lecture
sidérante  que  la  direction  de  Kubelik  transcende
dramatiquement), enfin Il Trovatore (avec Fiorenza Cossotto,
dans une gravure scaligène dirigée par Tullio Serfain).
Outre ce Rigoletto suprême de Kubelik (rare enregistrement du
chef chez Verdi), deux autres maestros se révèlent stimulants
pour notre ténor : Karajan (qui signe ici Aida) et surtout
Solti dont Un Ballo in Maschera et Don Carlo restent les
piliers de la discographie verdienne.
En complément, l’éditeur ajoute 4 cd additionnels regroupant
les récitals titre où Carlo Bergonzi aborde différents rôles,
élargissant son répertoire jusqu’à d’autres opéras : La Forza
del  destino,  Giovanna  d’Arco,  I  due  Foscari,  I  Vespri
Sicilianni, Il Corsaro, naturellement Luisa Miller, Macbeth,
et surtout Otello auquel il apporte une couleur rayonnante
enivrée d’une musicalité absolue…  ; approfondissant aussi ses
visions déjà éclairées dans les intégrales. Le dernier cd
aborde en plus de Verdi: Puccini, Cilea, Giordano, Mayerbeer.
Coffret événement donc incontournable pour l’été 2014.



 

 

CD. Carlo Bergonzi : the Verdi tenor 17 cd Decca 478 7373. Au
programme du coffret Carlo Bergonzi : The Verdi Tenor :

 

Aida  (Renata  Tebaldi,  Carlo  Bergonzi,  Giulietta  Simionato,
Wiener Philharmoniker, Herbert von Karajan)
+Un Ballo In Maschera (Birgit Nilsson, Giulietta Simionato,
Carlo  Bergonzi,  Cornell  MacNeil,  Orchestra  dell’Accademia
Nazionale di Santa Cecilia, Sir Georg Solti)
+La Traviata (Joan Sutherland, Carlo Bergonzi, Robert Merrill,
Orchestra del Maggio Musicale Fiorentino, John Pritchard)
+Don Carlos (Renata Tebaldi, Grace Bumbry, Carlo Bergonzi,
Dietrich Fischer-Dieskau, Nicolai Ghiaurov, Orchestra of the
Royal Opera House Covent Garden, Sir Georg Solti)
+Rigoletto (Renata Scotto, Carlo Bergonzi, Dietrich Fischer-
Dieskau, Orchestra del Teatro alla Scala di Milano, Rafael
Kubelik)
+Il  Trovatore  (Antonietta  Stella,  Fiorenza  Cossotto,  Carlo
Bergonzi, Ettore Bastianini, Orchestra del Teatro alla Scala
di Milano, Tullio Serafin)
+Tenor-Arien aus Oberto, Un giorno di regno, I Lombardi, I due
Foscari,  Alzira,  Macbeth,  Giovanna  d’Arco,  Attila,  I
Masnadieri, Il Corsardo, Luisa Miller, Simon Boccanegra, I
vespri siciliani, Falstaff, Otello, La forza del destino
+Opern-Recital  (Orchestra  dell’Accademia  Nazionale  di  Santa
Cecilia, Gianandrea Gavazzeni)

 

 



CD. Beethoven : Les Créatures
de Prométhée (Armonia Atenea,
George Petrou, 2013)
CD. Beethoven : Les Créatures de
Prométhée  (Armonia  Atenea,
George Petrou, 2013). C’est un
Beethoven  dépoussiéré,  tonique
mais  aussi  remarquablement
articulé  qui  s’impose  à  nous
grâce à la sanguinité féline et
élégante de George Petrou et de
son  ensemble  Armonia  Atenea.
Vitalité,  finesse  agogique,
maîtrise  éloquente  des
contrastes  dès  l’Ouverture  (en
son entrée … nageant dans les béatitudes, contrepointant des
éclats  guerriers),  chef  et  instrumentistes,  d’une  élégance
folle et très inspirés (superbe palpitation des cordes), nous
régalent  grâce  aux  bénéfices  des  timbres  des  instruments
anciens  :  un  fruité  mince  mais  intense  et  mordant,  des
attaques plus fines, une sonorité aux dynamiques d’un format
originel  que  la  prise  de  son  magnifie  avec  style  et
intelligence.  On  écoute  ici  du  Beethoven  comme  rarement,
d’autant plus bénéfique s’agissant d’une oeuvre de jeunesse
(supérieure à sa Symphonie n°1 en réalité : l’ouverture fait
souffler  un  vent  tragique  qui  annonce  directement  par  sa
nature théâtrale et son écriture dramatique Leonore III, rien
de moins) ; une partition si mésestimée qu’elle était devenue
« mineure »  dans l’esprit embrumé de tous… à torts évidemment
:  enfin  révélée  dans  sa  stature  d’origine,  à  la  fois
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pétaradante  et  d’une  intensité  d’un  raffinement  inouï,  la
partition du Beethoven trentenaire à Vienne sort de l’ombre.
Depuis  les  premiers  apports  de  la  pratique  historiquement
informée, les orchestres sur instruments d’époque sont de plus
en  plus  nombreux  :  chacun  apporte  sa  carte  sonore,  celle
d’Armonia Atenea regorge de nervosité et de grandeur, servant
un Beethoven viril, altier, mais aussi d’une hypersensiblité
qui le rend humain. L’équilibre et la clarté des pupitres
associés (bois, cuivres…) sont jubilatoires, d’une opulence
caractérisée d’une superbe tenue. Armonia Atenea mérite de
figurer aux côtés des meilleures phalanges maîtrisant et la
technicité  volubile  et  l’intelligence  expressive,  capable
d’une netteté de trait époustouflant comme d’une ampleur de
geste presque détaché et souple, un modèle dans le genre :
Orchestre des Champs Elysées et son « petit frère » : le
JOA,  Jeune  Orchestre  de  l’Abbaye  (ex  Jeune  Orchestre
Atlantique), Anima Eterna de Jos Van Immerseel, sans omettre
le très pertinent orchestre Les Siècle de François Xavier
Roth… le gain en terme d’expressivité et de subtilité sonore
au registre des orchestres sur instruments d’époque dans la
veine symphonique n’est plus à démontrer : l’apport d’Armonia
Aeterna nous le prouve ici avec une finesse fluide rarement
atteinte comme c’est le cas dans ce programme.

 

 

 

Réjouissant  orchestre
chorégraphique
 



La direction ne fait pas que ciseler la très fine
caractérisation parfois pincée de chaque épisode ;
le chef George Petrou n’oublie pas pour autant la
pulsion, le nerf, la tension, la lumineuse espérance

d’une orchestration portée vers la lumière et la glorification
du mouvement.  A Vienne fin mars 1801 (le Ballet les Créatures
de  Prométhée  est  créé  le  28  mars  1801),  Beethoven  semble
prolonger le meilleur Haydn,  et non des moindres : celui de
son oratorio, La Création créé quelques semaines auparavant
(1801), manifeste de toute cette élégance viennoise début de
siècle ou véritable hymne musical de la Vienne des Lumières,
et que le jeune et déjà génial Ludwig dépasse avec un feu
rayonnant,  une claire conscience qu’il y échafaude la musique
de l’avenir : pressé d’être convaincu ? N’écoutez alors que la
plage  11  (Adagio  –  Allegro  molto)  :  une  synthèse
brillantissime dans le style frénétique du premier romantisme
que George Petrou porte jusqu’à incandescence dramatique :
fièvre  orchestrale,  intelligence  dynamique,  ciselure  des
instruments  solistes.  Du  grand  art  !  Mêmes  climats  d’une
profondeur et d’une précision superlative dans l’épisode qui
suit, l’Allegro de la Pastorale dont l’inspiration musicale
(balancement rayonnant entre dignité et panache fou) montre
naturellement  le  génie  beethovénien  …  donc  remarquablement
exprimé par les musiciens d’Armonia Atenea.

Voici  une  nouvelle  vison  particulièrement  convaincante
d’autant plus bénéfique qu’elle ne néglige ni la pétillance
des timbres restitués ni l’esprit de la partition qui aux
côtés de son formidable essor orchestral, est aussi surtout
une  action  chorégraphique.  La  ciselure  des  instruments
solistes  (harpe,  bois,  vent,  corde  dans  le  printanier  et
pastoral  du  Grave,  plage  7)  démontre  la  science  et  la
sensibilité du Ludwig trentenaire (31 ans en 1801). Dans ce
bouillonnant festin de timbres ciselés, goûtez en effet la
harpe (si rare dans l’oeuvre de Beethoven pour être signalée)
toute en légèreté mélancolique ; c’est, s’agissant du seul
usage de l’instrument, une révélation. Même sentiment pour le
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cor de basset (si aimé du dernier Mozart dans La Clémence de
Titus) que Beethoven aime chérir dans le solo della signora
Cassentini, d’une sensualité irrésistible, certainement très
inspirante pour la ballerine convoqué de ce solo de plus de
5mn  (plage 16).

Rien ne manque de ce point du
vue au chef : George Petrou a le
sens des infimes détails comme
de  l’architecture  globale  du
ballet  :  il  reste  constamment
soucieux de l’énergie dramatique
(pulsation dansante des n°8, 15
et  16,  ces  deux  derniers

épisodes semblant faire la synthèse de toutes les symphonies
de Haydn dans l’abandon, l’élégance, l’humour et la facétie
aussi), de l’alternance des épisodes,  du sens du parcours
dramatique.  L’euphorie  et  l’ivresse  jamais  creuses  des
instrumentistes font tous les délices de cette lecture qui
dévoile en bien des points, des trouvailles réjouissantes ; ce
jaillissement irrépressible du Beethoven, symphoniste génial :
l’essor  du  thème  principal  du  Finale,  déjà  esquissé  dans
l’Ouverture- qui sera repris dans le final de la Symphonie n°3
‘Héroïque  »  l’indique  clairement  :  il  fallait  bien  que
l’énergie  palpitante  et  souvent  irrésistible  du  ballet
Prométhée, ainsi révélé par Armonia Atenea, soit finalement
recyclé  dans  un  programme  de  musique  pure,  et  non  des
moindres. De sorte qu’ici, en place d’un final de Ballet, n’en
déplaise  au  chorégraphe  et  danseur  vedette,  initiateur  de
l’ouvrage,  Salvatore  Vigano  (qui  destina  le  Ballet  pour
l’Impératrice si mélomane Marie-Thérèse), c’est bien le chant
du seul orchestre qui se déploie enfin dans un finale dont
l’esprit  symphonique  est  d’une  irrésistible  élégance.  On
connaissait Armonia Atenea comme complice du baroqueux et très
haendélien contre ténor Max Emanuel Cencic (cf. Alessandro ou
le récent Rokoko célébrant Hasse, 2 albums édités aussi chez
Decca) : le plaisir de servir Beethoven avec autant de finesse
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que d’intelligence reste saisissant. Une très grande surprise
et donc, un CLIC de classiquenews pour l’été 2014.

 

 

Beethoven  :  Les  Créatures  de  Prométhée,  ballet  opus  43,
Vienne,  le  28  mars  1801.  Armonia  Atenea,  George  Petrou,
enregistrement  réalisé  en  juillet  et  septembre  2013  à
Athènes).  1  cd  Decca  478  6755.

 

Illustration : George Petrou © Ilias Sakalak

 

 

 

 

CD. Claudio Abbado dirige la
9ème  de  Bruckner  (Lucerne
2013)
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CD.  Claudio  Abbado  dirige  la
9ème  de  Bruckner  (Lucerne
2013).  Deutsche  Grammophon
édite  fin  juin,  le  dernier
concert  public  du  chef
d’orchestre  Claudio  Abbado.
C’était  à  Lucerne  le  23  août
2013, le chef italien dirigeait
« son » orchestre suisse, dans
deux  pièces  maîtresses  du
répertoire  symphonique
romantique  :  l’Inachevée  (8e
Symphonie) de Schubert et la Symphonie n° 9 de Bruckner (elle
aussi inachevée…). D’une intériorité irréelle conférant à sa
direction un état de grâce inoubliable pour les spectateurs
d’alors, Claudio Abbado semblait bien y faire son adieu au
monde et aux hommes…. Fin juin 2014, paraît le premier volet
de ce concert mémorable : la 9ème Symphonie de Bruckner, ainsi
révélée et transfigurée, dans son inachèvement originel (trois
premiers mouvements).

La 9ème (et ultime de Bruckner) lui coûta un long délai de
gestation : plus de 7 ans…. des premières esquisses en 1887 à
l’achèvement du 3è mouvement (Adagio) en 1894. Entretemps,
l’échec de la 8ème Symphonie lui valut une semi dépression :
Bruckner ne reprit la plume qu’en avril 1891. Au terme de sa
vie, le compositeur si peu estimé pour son art, puisa dans les
deux dernières années de sa vie, l’énergie pour terminer sa
dernière oeuvre … en vain. La pleurésie usa ses dernières
ressources  et  le  final  demeura  à  l’état  d’ébauches  et
d’annotations diverses… un casse tête pour les musicologues et
interprètes contemporains.
La 9ème comme c’est le cas de Schubert (mais pas de Beethoven
qui finit son ultime opus, ni de Mahler, auteur d’une presque
10ème),  la  9ème  de  Bruckner  est  donc  une  bouleversante
inachevée. En place du dernier mouvement esquissé, Bruckner
invita à jouer en guise d’ultime épisode, son Te Deum… tel fut
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le cas lors de la création des trois premiers mouvements en
1903, ce que depuis, beaucoup de musiciens ont fait et font
toujours. D’autres écartant les versions en reconstitutions
signés Nowak et Haas, préfèrent terminer le cycle symphonique
de Bruckner par le 37me mouvement (Adagio), tel l’adieu d’un
homme de coeur et de ferveur sincère qui n’aspirait qu’à la
paix de son âme : un auto requiem en quelques sorte.

Abbado  nous  laisse  ici  l’un  de  ses  ultimes
accomplissements  symphoniques  réalisés  avec
l’orchestre qu’il a fondé pour le festival de
Lucerne. Le chef semble graver dans le marbre
cette nouvelle lecture recherchant la part de

l’ombre,  le surgissement de l’inéluctable qui s’exprime dans
le grandiose et  l’expression directe brute âpre du fatum (2
ème  mouvement).  Gageure  réjouissante  l’effet  des  masses
sonores  n’empêche  pas  la  ciselure  des  épisodes  plus
introspectifs voire intimes : les éclairs plus évanescents
s’appuyant sur la légèreté sautillante et ciselée des violons
et  des  bois,  contrastent  idéalement  avec  le  motif  d’une
tragédie puissante (cuivres rugissants) qui s’accomplit après
les pizz des cordes. Si Giulini, autre immense Brucknérien
nous fait ressentir les vertigineuses architectures, Abbado
réussit également en sondant jusqu’au tréfonds des ténèbres,
la désespérance humaine. Il parvient à résoudre l’enchaînement
des  parties  colossales  des  blocs  pupitres  affrontés  sans
perdre jamais la tension ni la continuité du discours formel.
Un cap est franchi avec les passages d’une sourde profondeur
plus  tenue  encore  dans  le  3  ème  mouvement  qui  en  une
coloration  wagnérienne  somptueuse  pleinement  assumée  et
manifeste – citation à peine voilée du testament du maître si
vénéré : Parsifal. Ils apportent les éclairs mordorés d’une
révélation visiblement éprouvée puis cultivée grâce au maître
de Bayreuth. Les éclairages que tisse alors Abbado réussissent
à transmettre l’idée d’une expérience intime qui se fond avec
le prope destin du chef dont la mine physique, celle alors
d’un  frêle  aigle  à  peine  remis  de  sa  longue  maladie…  la
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direction  investie  est  aussi  celle  d’une  bouleversante
tragédie  personnelle.  Ces  deux  lectures  se  mêlent  et
dialoguent ici avec une intensité, une justesse de ton,  une
sincérité  prenante  et  ineffable,  immédiate  et  presque
frontale, entre ressentiment  pudique et proclamation gorgée
d’espoir triomphant,  jamais écoutée chez Bruckner jusque là. 
Une telle profondeur de vue vécue comme une odyssée en apné,
parfaitement conduite, fait entendre une réflexion critique
intérieure riche et très intense qui se rapproche de… Mahler,
compositeur que Claudio Abbado connaît et approche de la même 
manière : impétuosité de la lutte, tensions et vertiges avant
l’illumination finale, aux murmures pleins de renoncement et
de sérénité enfin recouvrée.
La  riche  texture  de  l’orchestre  aux  effectifs  wagnériens
déploie  un  paysage  spectaculaire  et  investi,   humain  et
cosmique comme si chaque volet de la symphonie inachevée était
l’émanation du Ring wagnériens.   Bruckner s’inscrit dans les
pas  de  son  prédécesseur  avec  une  justesse  à  la  fois
respectueuse et fraternelle.   Le cheminement n’est pas sans
rappeler le parcours des symphonies de Mahler.  Le souffle qui
s’y déploie est celui d’un dragon puissant et serein. Sans
forcer le trait dans l’opposition des pupitres cordes/cuivres
que  d’autres  chefs  s’emploie  à  sculpter  jusqu’à  la
démonstration conflictuelle, Ababdo réalise plutôt la fluidité
des  épisodes  en  creusant  pour  chacun,  leur  climat,  leur
profond  équilibre.C’est  donc  pour  Abbado  une  expérience
intime, l’offrande inespérée de son éblouissante sensibilité
orchestrale. Respectueux du manuscrit original transmis par le
Bruckner  incomplet,  Abbado  nous  gratifie  ainsi  des  trois
mouvements autographes et achevés dont l’unité et la cohérence
interne n’auront jamais été aussi mieux investies. Ici le
testament  de  Bruckner  rejoint  celui  du  chef  italien.
Bouleversant.   Évidemment  CLIC  de  classiquenews.

Bruckner  :  9ème  Symphonie.  Lucerne  festiaval  orchestra.
Claudio  Abbado,  direction.  1  cd  Deutsche  Grammophon,
enregistrement  réalisé  en  août  2013  à  Lucerne.



CD.  Berg  /  Schoenberg  :
Resonanz, Jean Guihen Queyras
(Harmonia Mundi)
CD.  Berg  /  Schoenberg  :
Resonanz,  Jean  Guihen  Queyras
(Harmonia  Mundi).  Deux
partitions jalons de la musique
viennoise  :  deux  expériences
amoureuses  radicales…  Le
talentueux  violoncelliste  Jean-
Guilhen Queyras et son ensemble
chambriste  » Resonanz » mettent
en  parallèle  deux  partitions
marquées  par  une  forte
expérience amoureuse, de part et
d’autre  du  choc  de  la  Première  guerre,  écrites  par  deux
auteurs  de  la  Sécession  Viennoise   ;  la  première  post
romantique qui semble faire la synthèse de Strauss, Wagner,
Liszt, commente musicalement la traversée nocturne d’un couple
éprouvée par une annonce imprévue : le texte s’appuie sur le
poème de Richard Dehmel (1896) ; Schoenberg y développe un
épisode crépusculaire, d’un lyrisme irrésistible qu’il dédie
secrètement à sa future épouse, Mathilde von Zemlinsy. « La
Nuit transfigurée » composée à l’extrémité du siècle (1899)
exprime comme nul autre auparavant si ce n’est Wagner, auteur
de la langueur extatique de Tristan, l’itinéraire d’un amour
absolu : ici, l’amant apprenant que l’enfant que son amie
porte,  n’est  pas  de  lui,  lui  pardonne  naturellement,
transformant le climat d’inquiétude et de doute en nuit de
révélation et de consolidation des sentiments… De l’ombre à la
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lumière, un serment amoureux qui prend valeur de fiançailles
pour Mathilde et Arnold.

Il en va tout autrement et même a contrario dans La
Suite Lyrique de Berg. Même si elle évoque aussi la
relation ténue entre deux êtres, la partition de
Berg, composée après la guerre (1925-1926) est d’un

tout autre climat, très en phase avec les temps chaotiques de
sa genèse : elle témoigne d’une expérience vécue différemment
: Berg aime secrètement la jeune Hanna Fuchs mais son désir
absolu, radical, entier et terriblement passionné (qui s’est
révélé récemment à la lueur de lettres passionnées) … n’est
pas partagé. C’est un basculement progressif dans l’implosion
sourde, la destruction désespérée des forces vitales jusqu’à
l’anéantissement ; de fait la partition s’achève en un murmure
qui pourrait être le dernier soupir, l’ultime souffle d’une
âme  vaincue,  exténuée,  accablée,  abandonnée,  désespéremment
seule.  Comme  La  nuit  transfigurée,  la  Suite  Lyrique  cite
Wagner (en particulier Tristan), source de ce poison amoureux,
du venin des passions décisives dont personne ne se remet
vraiment. Mais ici, en une course irrépressible, on passe de
l’espérance aux ténèbres, celles d’une irréalisation amère.

2 partitions majeures, 2 expériences amoureuses contraires

Le Berg, aux côtés de La Nuit transfigurée, emportée avec
précision et souffle, est le plus emblématique du travail
fourni. L’intérêt de la présente lecture offre après l’avoir
créée en France en 2010, la version pour orchestre à cordes
par Theo Verbey, d’après la version finale validée par Alban
Berg (1929). Aux mouvements II,III,IV orchestrés par Berg,
Verbey ajoute les 3 autres restant (I, V, VI), totalisant 6
épisodes  séquences  (comme  les  6  sections  de  la  Symphonie
lyrique de Zemlinsky, dédicataire de l’œuvre). Les Resonanz
habitent  les  vertiges  obsessionnels,  les  déflagrations
silencieuses, transfigurées par la langue dodécaphonique en
autant  de  cris  et  prières  tues,  énoncées  à  l’adresse  de
l’aimée  définitivement  inaccessible.  Sans  rentrer  dans  le
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cryptage intime qui fusionne pensée musicale très construite
et ressentiment personnel,- entre écriture et vie réelle -,
(lire ici le commentaire explicitant dans la notice les milles
joyaux  d’une  œuvre  idéalement  structurée),  il  revient  aux
interprètes de réussir à en exprimer le sens profond, le noeud
de l’inéluctable et du désir, la force amoureuse suscitée de
façon  toujours  souterraine,  semée  d’inquiétude  voire
d’angoisse  muette-,  confrontée  et  donc  exacerbée  par
l’impossibilité  de  vivre  une  relation  tant  espérée.

Actes Sud a publié une récente et remarquable étude de la
partition : – Alban Berg et Hanna Fuchs : Suite lyrique pour
deux amants. Par Constantin Floros-, à la lueur des lettres de
Berg adressées sans réponse à la sœur de Franz Werfel et
d’Alma Mahler, elle-même épouse honorable. Jamais l’écriture
d’un  musicien  n’a  paru  autant  refléter  les  tumultes  et
tourments des pulsions de sa vie intime et personnelle  : la
musique  et  sa  syntaxe  micropulsionnelle,  d’une  activité
rétroactive  comme  manifeste  d’un  déséquilibre  psychique
profond rejoint les meilleurs partitions  lyriques de Berg : 
Wozzeck et Lulu ; les ressorts de la psyché scrupuleusement et
comme cliniquement notés puis exprimés, s’y organisent comme
la radiographie d’une âme et d’un cœur malades. C’est ce que
comprennent  et  réussissent  à  partager  les  musiciens  de
Resonanz grâce à une écoute très subtile les uns des autres,
grâce au respect des microéquilibres qui éclaire la syntaxe
dodécaphonique telle l’algèbre du cœur et de l’âme humaine.
Chacun des 6 épisodes y gagne une lisibilité et une activité
puissante et précise, sans que ce souci du détail n’entame
jamais la cohérence dramatique globale. Une gageure en soi que
l’engagement  millimétré  des  instrumentistes  réunis  par  JG
Queyras réalise avec d’autant plus de justesse convaincante
que les deux œuvres à 25 ans de distance semblent se répondre
l’une l’autre dans l’intensité intime de leur manifestation,
dans la sincérité âpre et franche et ô combien distincte, de
leur  sensibilité  propre.  Il  est  vrai  que  Berg  étant  le
disciple de Schoenberg, ne pouvait manquer d’une façon ou
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d’une autre d’inscrire leur lien musical qui d’un côté comme
de l’autre récapitule ce que l’école de Vienne a conçu de plus
fascinant dans l’histoire de la musique.
Les amateurs désirant en savoir davantage quant à la relation
maudite Berg/Fuchs, se reporteront avec profit au livre Alban
Berg et Hanna Fuchs : Suite lyrique pour deux amants. Par
Constantin Floros (Actes Sud) :  et dont nous avons récemment
rendu  compte  dans  nos  colonnes.   Superbe  sensibilité  des
musiciens.

Berg : Lyrische Suite, Suite lyrique. Schoenberg : Verklärte
Nacht, La nuit transfigurée. Ensemble Resonanz. Jean-Guihen
Queyras, violoncelle et direction. 1 cd Harmonia Mundi HMC
902150, enregistré à Hambourg en juin et septembre 2013.

Approfondir
Alain Galliari : Alban Berg 1935, éditée en octobre 2013 chez
Fayard.
Alban Berg et Hanna Fuchs : Suite lyrique pour deux amants.
Par Constantin Floros (Actes Sud)

CD.  Poulenc  :  mélodies.
Sophie  Karthäuser,  soprano
(2013, Harmonia Mundi).
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CD. Poulenc : mélodies. Sophie
Karthäuser,  soprano  (2013,
Harmonia  Mundi).  Exquise
interprète  de  la  finesse
piquante parfois ambivalente du
Poulenc mélodiste (d’une fausse
simplicité  apparente  et  d’une
grande  profondeur  poétique  en
vérité),  la  soprano  Sophie
Karthäuser  nous  offre  ici  une
véritable  leçon  de  chant
français, dans le sillon de sa
compatriote belge Anne-Catherine Gillet dont l’album dédié aux
Illuminations  de  Britten  d’après  Rimbaud  et  à  l’éternel
Berlioz (Les Nuits d’été : cd Aeon) avait de la même façon
convaincu  la  Rédaction  cd  de  classiquenews.com.  Subtilité,
grâce volubile, richesse poétique et intonation stylée, alliée
à une perfection articulée font ici la valeur de ce recueil
choisi où l’impertinence flirte avec la délicatesse en une
combinaison divinement trouble : les climats poétiques sont
aussi  divers  et  ciselés  que  leurs  auteurs  littéraires  :
Apollinaire  (superbe  ivresse  d’Hôtel…),  Louise  de  Vilmorin
(émaillés de vocalises emperlées réjouissantes), Paul Éluard
(Tel jour tel nuit, 1937), Maurice Carême (la facétie s’y
glisse en délire parfois surréaliste : « les anges musiciens »
qui donnent leur titre au récital, ou « Quelle aventure! »…
extraits  de  La  Courte  Paille,  cycle  de  mélodies,  créé  en
1961)… Au-delà de la constellation polysémantique, se cache
subrepticement  une  gravité  douloureuse,  la  conscience  plus
grave qui s’enracine à l’évocation des souvenirs tragiques
(Bleuet,  1939,  d’après  Apollinaire  -de  loin  le  poète  qui
l’inspire  le  plus  :  évocation  des  jeunes  forces  viriles
fauchées sacrifiées sur le front de guerre : l’on ne saurait
alors  omettre  de  mettre  en  parallèle  le  propre  destin
d’Apollinaire…
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le chant pudique, facétieux, suggestif de Sophie Karthäuser

La  clarté  du  timbre,  la  précision  naturelle  de
l’intelligibilité apportent une touche de juvénilité
savoureuse : on y goûte autant la perfection du
verbe  chanté  que  le  raffinement  poétique  d’une

interprète à la pudeur suggestive. L’éloquence de la diva pour
ce  premier  récital  discographique  a  ciselé  un  choix  de
mélodies parmi les plus inspirées et les plus secrètement
facétieuses,  jouant  de  la  simplicité  comme  d’une  fausse
ingénuité. Mais la sincérité du ton, l’élégance des phrasés
expriment  la  richesse  du  Poulenc  mélodiste,  un  peintre
miniaturiste qui n’écarte pas la pluralité des sens. Sophie
Karthäuser est une remarquable diseuse, habile et charmeuse, à
l’énoncé  franc  et  railleur,  capable  de  fraîcheur  et  de
sincérité comme de vérité crue, glaçante, saisissante par sa
candeur rêveuse, toujours très juste. Elle se hisse d’emblée
au niveau de ses meilleures années : Felicity Lott et Régine
Crespin.

C’est  aussi  la  complicité  de  deux  artistes  qui  semble
ressusciter le duo Francis Poulenc et le baryton Pierre Bernac
: même amour du verbe, même suggestivité filigranée grâce à
l’accord  voix/piano.  Seule  réserve  cependant  :  parfois  la
caractérisation  experte  du  pianiste  dans  couleurs  et
résonances infimes trouble la claire projection du chant de la
cantatrice qui elle réalise une présence miraculeuse de chaque
mot.

L’album enregistré au moment du 50ème anniversaire de la mort
de « Poupoule » apporte aujourd’hui sa plus vibrante offrande,
celle d’une mozartienne accomplie, fervente interprète baroque
également que l’on n’attendait pas chez Poulenc avec autant de
suavité grave, de justesse sincère.  Nouvelle référence et
donc CLIC de classiquenews.

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


Sophie Karthäuser, soprano. Mélodies de Francis Poulenc – 1 cd
Harmonia Mundi HMC 902179. Enregistrement réalisé en 2013

Opéra  Magazine  n°97  (été
2014). Olga Peretyatko
Opéra magazine n°97.Été 2014 – juillet / août 2014. En
couverture,entretien avec Olga Peretyatko, soprano. Avec
Fiorilla d’Il Turco in Italia de Rossini, qu’elle incarne au
Festival d’Aix-en-Provence à partir du 4 juillet, – nouvelle
production de Christopher Alden-, la soprano d’origine russe
retrouve  un  compositeur  particulièrement  cher  à  son  cœur.
Rossini, en effet, a été le fil conducteur de sa carrière,
depuis ses débuts au Festival de Pesaro, en 2006, avec des
rôles  aussi  exigeants  que  Desdemona,  Matilde  di  Shabran,
Aldimira dans Sigismondo. Rencontres : Myung-Whun Chung : Les
2  et  5  août,  le  chef  coréen  dirige  Otello  aux  Chorégies
d’Orange,  avec  «  son  »  Orchestre  Philharmonique  de  Radio
France.  Pablo  Heras-Casado  :  Le  2  juillet,  le  jeune  chef
espagnol dirige Die Zauberflöte en ouverture de la 66e édition
du Festival d’Aix-en-Provence, dans une mise en scène de Simon
McBurney. Marc-André Dalbavie : Le 28 juillet, le compositeur
dirige, lui-même, son nouvel opéra au Festival de Salzbourg :
Charlotte Salomon. Écrit en français, mis en scène par Luc
Bondy,  il  réunit  une  brillante  distribution  :  Marianne
Crebassa, Nora Gubisch, Jean-Sébastien Bou… Philippe Fénelon :
Le 12 août, le compositeur propose son nouvel opus lyrique
dans le cadre du Festival de Peralada : Flaubert & Voltaire.

Anna Pirozzi : Le 9 août, la soprano italienne fait ses débuts
français en Abigaille dans Nabucco, dans le magnifique site
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gallo-romain du festival de Sanxay.

Dominique Trottein : Grand habitué du Festival de Saint-Céré,
le chef français sera au pupitre du Voyage dans la Lune, à
partir du 29 juillet, puis de Cabaret, le célèbre « musical »
de John Kander, à partir du 2 août, dans des mises en scène
d’Olivier Desbordes.

Marlène Assayag et Julie Mathevet : à partir du 29 juillet,
les 2 sopranos françaises sont à l’affiche du Voyage dans la
lune d’Offenbach à Saint-Céré respectivement dans les rôles du
Prince Caprice et de la Princesse Fantasia.

​Événement : Leoncavallo
Toujours avide de raretés, le Festival de Radio France et
Montpellier  a  choisi  de  braquer  ses  projecteurs  sur  le
compositeur de l’immortel Pagliacci. Le 15 juillet, Michele
Mariotti dirigera ainsi, en version de concert, Zingari, opéra
en langue italienne sur un sujet russe, créé à Londres, en
1912. L’occasion de partir à la découverte d’un musicien aussi
prolifique qu’habité par le doute, régulièrement raillé par
ses  pairs  et  qui  ne  réussit  jamais,  malgré  toutes  ses
tentatives,  à  égaler  son  premier  grand  succès.

En coulisse : Festival Rossini de Pesaro. Le 10 août, une
nouvelle production d’*Armida inaugurera la 35e édition du «
Rossini Opera Festival », où seront également à l’affiche Il
barbiere di Siviglia, Il viaggio a Reims et, pour la première
fois,  Aureliano  in  Palmira.  Présents  depuis  le  début  de
l’aventure, en 1980, Gianfranco
Mariotti  et  Alberto  Zedda,  respectivement  surintendant  et
directeur artistique, expliquent comment la manifestation n’a
jamais dévié de sa mission première : défendre la cause de
l’un des plus grands compositeurs d’opéra de tous les temps,
en  illustrant  en  termes  scéniques  les  nouvelles  éditions
critiques de ses partitions et en formant des interprètes
capables de les servir.
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CD.  Réminiscences  :  Wagner,
Liszt,  Strauss  (Schatzman,
Engeli, 2013)
CD.  Réminiscences  :  Wagner,
Liszt,  Strauss  (Schatzman,
Engeli, 2013). Saluons le choix
très subtil de ce programme tout
en  finesse  et  intériorité
complice  :  de  Wagner,  deux
transcriptions  (sur  les  cinq)
enchantent  littéralement
prouvant  dans  une
instrumentation  différente  à
l’original, ici pour violon et
piano, la filiation évidente entre Wagner rendu intime, avec
Brahms (en écoute aveugle, la plage 5, extraite des Maîtres
Chanteurs, prière et ravissement, annonce toute la morsure
amoureuse,  l’élégance  dépressive  de  Johann…).  Le  jeu  du
pianiste manque parfois de nuance et de naturel, plaquant les
accords sans guère de langueur empoisonnée qui fait cependant
toute  la  valeur  de  l’exceptionnelle  «  Ankunft  bei  den
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Schwarzen  Schwänen  »:  où  s’écoulent  l’ivresse  maudite,
l’âpreté  du  poison  tristanesque  entre  amertume  et  profond
désespoir, mais aussi sentiment de révélation et de sombre
mystère  à  l’image  des  cygnes  noirs  évoqué  dans  ce  songe
wagnérien d’une infinie et absolue langueur mystique. Pour
nous, il n’est pas d’oeuvre de Wagner à la fois plus méconnue
ni fascinante.
L’entêtant balancement des Liszt (Première élégie) surprend
par sa proximité avec… Wagner, mais sur un ton plus exalté et
extérieur que son gendre. La parenté climatique d’une pièce à
l’autre est évidente et scelle la cohérence de ce programme
envoûtant. Am Grabe Richard Wagner (S.135) confirme la couleur
introspective et le jeu des hommages entre musiciens.

le violon enchanté de Lisa Schatzman

Les qualités musicales des deux interprètes ne sont pas à
discuter : l’examen critique recherche plutôt les fruits de
leur  entente.  Fusionnels  dans  Romance  oubliée  de  Liszt,
inquiétant et rugueux, le drame qui se joue sur la tombe de
Wagner laisse un parfum d’étrangeté allusive d’une étonnante
maturité,  d’une  éloquente  profondeur.  C’est  dire  aussi  la
modernité du dernier Liszt surtout lorsqu’il rend hommage à
Wagner.
Les deux pièces de Strauss, originellement lieder permettent
dans  ces  tableaux  au  romantisme  vénéneux,  embrumé  par  la
langueur et l’ivresse wagnérienne, de détendre la tension d’un
programme qui exige concentration et tension.

Dans la Sonate violon et piano
(1888),  les  instruments
reprennent  leur  parties
authentiques  dans  une  page
inspirée, conçue par un Strauss
qui semble faire la synthèse de
Schumann,  Brahms  et  Wagner.
Ayant  déjà  à  son  actif  Aus

Italien, le jeune Kapellmeister à Munich est sur le point
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d’achever son poème Macbeth. La Sonate relève de cet héroïsme
échevelé  ;  saluons  l’amplitude  suspendue  des  phrases  très
lyriques que la violoniste française exprime avec une finesse
d’élocution idéale, parfois encore « gâchée » par le jeu moins
calibré de son partenaire au clavier. L’andante cantabile noté
«  improvisation  »  exprime  une  suprême  élégance  moins
artificielle qu’on l’écrit : sa profondeur se concentre en
surface qui n’empêche pas un épisode central plus espressivo
furioso très dramatique auquel succède l’enchantement enivré
du dernier épisode ; là encore quel dommage que le piano ne se
hisse pas au niveau de la violoniste.
Jamais en perte d’inspiration, Strauss se montre tout autant
généreux dans le troisième et ultime mouvement : d’une ivresse
souvent irrésistible où le violon brille par ses débordements
rhapsodiques proche de la forme concerto. Rien ne semble faire
reculer la violoniste trentenaire qui séduit immédiatement par
sa franchise et son élégance. La lyonnaise aujourd’hui premier
violon solo du Symphonique de Lucerne et qui fut la plus jeune
élève à 6 ans de Tibor Varga, affirme une sensibilité rare,
sertie comme un gemme précieux. Magnifique récital. Si le
pianiste avait mieux soigné sa finesse agogique, le disque
aurait assurément été un choc de première importance. Mais
nous livrer les joyaux encore méconnus de la Sonate de Strauss
l’année de ses 150 ans, reste bénéfique et opportun.

Réminiscences.  Œuvres  de  Wagner,  Liszt,  Richard  Strauss
(Sonate pour violon et piano opus 18, 1888). Lisa Schatzman,
violon. Benjamin Engeli, piano. Enregistrement réalisé en mars
2013. 1 cd Claves
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Wagner,  ici  transposé  conserve  sain  envoûtante  langueur
suspendue ; il n’est pas d’oeuvre du génie de Bayreuth, à la
fois plus méconnue ni fascinante : « Ankunft bei den Schwarzen
Schwänen »…

 

 

 

 

 

 

Lisa Schatzman, violon (© Jürg Isler)


