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CD.  Coffret  Giulini  in  Vienna
(15  cd  Deutsche  Grammophon).
2014  est  l’année  des
célébrations de grands chefs :
après  Kubelik,  le  Karajan
straussien,  voici  pour  son
centenaire (né en 1914), Giulini
in  Vienna.  A  la  tête  du
Simphoniker  et  du
Philharmoniker,  Carlo  Maria
Giulini  se  dévoile  en  15  cd
d’une portée esthétique et d’une
profondeur artistique indiscutables.
L’italien qui grandit à Bolzano c’est à dire dans le Tyrol
encore très nettement germanophone, cultive depuis toujours
une  fascination  pour  les  grands  romantiques  allemands  :
Beethoven, Brahms, Bruckner, les 3 « B » de Giulini sont ici
ses  favoris,  lui  permettant  d’atteindre  le  grand  frisson
symphonique, surtout chez Brahms et plus encore chez Bruckner
où le colossal rejoint l’intime millimétré avec des couleurs
éblouissantes de tension intérieure, et une lumière solaire
qui surgit de l’ombre inquiétante. Ses Bruckner sont en cela
plus captivants encore que ses Brahms dont voici une intégrale
exceptionnelle. Il y ouvre des perspectives inexplorées avant
lui, créant des passages mordorés, peignant en plans multiples
atteignant des étagements et une spatialisation inouïe. Les 3
dernières symphonies de Bruckner (7,8 et 9 enregistrées avec
le Philharmoniker de Vienne entre 1984 et 1988) affirment une
intensité  d’apocalypse  pourtant  très  finement  ciselée  d’un
esthétisme là aussi solaire. Une hauteur de vue qui rejoint
celle d’un autre immense wagnérien : Gunter Wand.
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Solaire Giulini

Le seul compositeur italien est ici Verdi (2 cd sur 15):
enregistré  en  1979,  le  Rigoletto  de  Giulini  est  d’un
dramatisme élégantissime, incandescent et fulgurant comme son
Don Giovanni, et servi par une distribution idéale : Placido
Domingo  (le  duc),  Piero  Cappuccilli  (Rigoletto),  surtout
Ileana Cotrubas en Gilda, ardente, embrasée, d’un angélisme
filiale  à  couper  le  souffle.  Quel  style  pour  chaque
protagoniste.

Plus anciens, les Liszt de 1976, Concertos 1 et 2 avec Lazar
Berman, ne sont pas les plus convaincants, ils confirment
néanmoins le geste ample et souple, toujours noble et racé du
chef  mais  avec  un  orchestre  qui  sonne  un  peu  court
(Simphoniker)  et  un  piano  certes  virtuossisime  mais  trop
extérieur  et  souvent  sophistiqué  que  la  captation  met
malheureusement  un  peu  trop  en  avant.

L’autre  joyau  avec  les  Bruckner  et  Rigoletto  reste  chez
Brahms,  le  superbe  Requiem  aux  arrêts  suspendus,  d’une
intériorité et d’une profondeur irrésistibles : le live de
1987  précise  l’art  d’un  Giulini,  maître  des  architectures
chorales, sachant en esthète aussi perfectionniste et exigeant
que  Karajan,  ciseler  le  détail  et  nourrir  les  arches
colossales avec ce souci des phrasés, absolument confondant.
Avec Giulini, il semble que c’est ici toute l’humanité qui
joue son destin : une pleine conscience que les deux solistes
ont totalement intégré (Andreas Schmidt et Barbara Bonney,
cette  dernière  capable  d’enivrer  son  grand  air  enchanté,
halluciné  qui  s’élève  en  lévitation  :  «  Ihr  habt  nun
Traurigkeit »). L’orchestre semble battre l’océan, suscitant
une houle de création du monde.
Le cycle Brahms enregistré de 1989 à 1991 bénéficie d’une
prise  exceptionnellement  fouillée  qui  étincelle  dans  la
suractivité  maîtrisée  de  la  4ème,  saisie  sur  le  vif.  La
direction fourmille de détails, en couleurs et nuances de
timbres sans que jamais l’allant ni l’équilibre structurelle



ne soient dilués. Giulini fouille très loin l’énergie et ce
bouillonnement  tragique  qui  est  coeur  de  la  malédiction
brahmsienne. Le chef tend jusqu’au déchirement les contrastes
et trouve dans les passages plus apaisés, un sentiment de pure
sérénité exténuée (avec une rondeur des bois et des cuivres
confondantes de noblesse caressante). La 4ème est de ce point
de vue totalement stupéfiante.
Des 3 concertos pour piano de Beethoven (tous enregistrés en
live avec le Simphoniker et un partenaire de galère et de
triomphe, Arturo Benedetti Michelangeli en 1979), les deux
premiers sont les plus emblématiques : mozartiens dans cette
articulation  élégantissime  mais  traversés  par  une  urgence
dramatique que le piano de Michelangeli, astucieux et même
facétieux,  d’un  style  enivrant-,  sait  exalter,  dans  des
rubatos et une liberté du jeu interprétatif, magistralement
inventifs. Une connivence magistrale (les deux avancent main
dans la main, portés chacun par le balancement de l’autre
jusqu’à étirer le tempo ou suspendre la mesure au-delà de
tout) qui fait aussi la réussite du 5è Empereur : n’écoutez
que la magie embrasée de son mouvement central, Adagio un poco
mosso : solaire, irradiant. D’une ivresse gorgée de tendresse.
Un  must  absolu  (avec  en  prime,  le  toucher  facétieux  du
pianiste très inspiré là encore grâce au soutien indéfectibal
que sait lui assurer le maestro).
Beethoven,  Brahms,  Bruckner  :  et  dans  l’ordre  magicien  :
l’Empereur, le Deutsches Requiem et la 4ème ; puis de Bruckner
:  les  8ème  et  9ème,  enfin  Rigoletto  au  sommet  :  voici
l’inoubliable  Giulini  viennois.  Bouleversant.

CD. Coffret Giulini in Vienna. 15 cd Deutsche Grammophon.



CD.  Franz  Schubert  :
Arpeggione, Quatuor La Jeune
fille  et  la  mort  (Luigi
Piovano,  2013)  1  cd
Eloquentia
CD.  Franz  Schubert  :
Arpeggione,  Quatuor  La  Jeune
fille  et  la  mort  (Luigi
Piovano,  2013)  1  cd
Eloquentia. Le présent opus met
en  miroir  deux  œuvres
emblématiques de Franz Schubert
composées dans la même période
:  une  période  sombre  qui
aiguise  sa  formidable
sensibilité  musicale.  Ébranlé
voire dépressif, le Schubert de
1824,  celui  des  deux  oeuvres  ici  abordées  –  la  Sonate
Arpeggione et le Quatuor La jeune fille et la mort-, saisit
par ce regard sans concession sur la fragilité humaine et la
désespérante solitude qui est la sienne. Ayant contracté la
syphilis, le jeune homme de 28 ans reste alité condamné malgré
lui mais sa clairvoyance musicalement géniale transparaît sans
fard, pointant une vivacité exceptionnellement mûre pour son
âge. La mort est présente, et la plume d’une rare acuité. Une
irrépressible aspiration au chant de l’amour y croise des
gouffres  amers   ;  l’emprise  de  la  mort  (prémonition
troublante) guerroie avec les dernières forces vitales : c’est
ce que nous offre à entendre le violoncelliste Luigi Piovano
qui réunit autour de lui les cordes seules de l’orchestre de
l’Accademia di Santa Cecilia. Chaque oeuvre est abordée dans
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une version non familière dont les bénéfices se dévoilent en
cours de lecture.

La Sonata en la mineur D. 821 dit l’Arpeggione et le Quatuor
en re mineur D. 810 « La Jeune Fille et la Mort », les deux
versions proposées dans cet album sont des transcriptions ;
pour la première, Luigi Piovano, par ailleurs violoncelle solo
de l’Orchestre Symphonique de l’Accademia di Santa Cecilia,
réunit  les  cordes  seules  de  la  phalange  romaine.  Il  nous
propose une version pour violoncelle piccolo à cinq cordes et
orchestre à cordes ; pour le Quatuor D. 810, Luigi Piovano a
retenu la version pour orchestre à cordes écrite par Gustav
Mahler en 1896.

Pour  l’Arpeggione  D821,  Luigi
Piovano a pris soin de choisir son
instrument dans la connaissance des
possibilités  de  l’instrument
originel  utilisé  par  Schubert
(hybride à 6 cordes entre la viole
de  gambe,  le  violoncelle  et  la
guitare,  conçu  par  le  facteur

viennois  JG  Stauffer  en  1823).  Le  piccolo  utilisé  par  le
violoncelliste italien réalise les octaves originales : il
cisèle  surtout  la  fluidité  chantante  de  l’instrument,
dévoilant tout ce qui dans l’écriture de Schubert relève du
chant pur car le lied est bel et bien primordial ici.

Les solos soulignent l’âprete mélancolique de l’air principal
qui  dialogue  avec  le  second  dansant  presque  populaire  et
rustique,  d’un  caractère  nettement  brillant.  De  toute
évidence,  la  transposition  fait  valoir  l’exceptionnelle
sensibilité expressive du violoncelle solo comme l’instinct
musical du soliste. Le bénéfice des cordes comme un tapis
sonore apporte de nouvelles couleurs une extension orchestrale
évidente, même uniquement aux cordes : la partition gagne de
nouvelles  respiration,  un  souffle  qui  amplifie  l’effet  de
contraste  entre  nostalgie  maladive  (dépressive)  du  premier

http://www.classiquenews.com/wp-content/uploads/2014/06/piovano-luigi-schubert-.jpeg


motif  et  élan  chorégraphique  (plus  insouciant)  du
second.  L’approche  de  Piovano  dans  l’Adagio  accentue  les
qualités que nous remarquions dans le premier mouvement :
langueur  et  mystère  du  premier  motif  où  s’affirment  la
simplicité et la pudeur très profonde du violoncelle requis
(William Forster III de 1795).

Schubert  transcrit  :  geste
allant, clair et fluide
 

Le 3ème épisode (Allegretto) est sautillant d’une précision et
d’un  grand  raffinement  agogique  (comme  son  Saint-Saëns  -
intégrale pour violoncelle et piano-, également éditée par
Eloquentia, remarquablement expressif et là aussi d’une belle
caractérisation  introspective).  Le  violoncelle  affirme  une
flexibilité  aérienne,  une  versatilité  étonnante  assurant
l’allègement progressif de la matière sans perdre l’élocution
très  précise  et  volubile  du  violoncelle,  d’une  musicalité
virtuose. Si le soliste avait souhaité faire briller, chanter
l’instrument, mais aussi émouvoir par une sensibilité pure, il
n’aurait pas agi autrement. L’Allegretto atteint un naturel et
une complicité expressive avec les cordes qui l’entourent :
toute la fin est écrite en légèreté et nuances, réalisant le
haut intérêt de la transposition.

L’idée  de  transcrire  pour  orchestre  à  cordes  l’admirable
Quatuor La jeune fille et la mort D.810, peut surprendre… Que
peut apporter un effectif plus nombreux, immanquablement plus
dense pour ne pas dire davantage, en place d’un quatuor aux
équilibres affinés,  d’une lisibilité inatteignable ? Si la
question mérite d’être posée,  la défense  de la transcription
choisie  se réalise d’elle même… conçue à l’extrême fin du
XIXème par Gustav Mahler.



Les interprètes parviennent à maintenir le niveau d’élocution
préalable  (D.  821)  en  soignant  la  ligne  expressive  ;  ils
évitent surtout lourdeur et épaisseur,  gageure difficile à
relever sur le terme. Ils retrouvent en cela la cohérence de
leur  album  des  transcriptions  des  lieder  de  Mahler
précédemment  édité  aussi  chez  Eloquentia.

L’agilité se détache en particulier dans le premier mouvement 
à l’activité nerveuse, finement énoncée ; les fins de phrase
étant  millimétrées  par  le  violoncelle  toujours  fidèlement
inspiré  du  chef  et  leader  de  l’effectif  (Piovano  a  été
récemment confirmé comme chef soliste de l’ensemble à cordes
romain : une entente dont témoigne et confirme le présent
enregistrement).

Le souci de clarté s’affirme, y compris dans
l’âpreté  qui  manque  parfois  de  rudesse
tranchante dans les tutti rageurs, mais les
cordes savant exprimer ce climat d’instabilité
et  de  profondeur  inéluctable  (ajout  de  la
contrebasse  par  Mahler),  celles  d’une  eau
inquiétante comme un secret qui plonge dans un

lac…  Très  engagés,  acteurs  d’une  force  puissante,  les
interprètes abordent le 2ème mouvement (Andante con moto avec
variations : l’épisode le plus saisissant de Schubert) dans
des qualités des pianissimi bénéfiques, n’empêchant pas qu’une
certaine  pesanteur  (Mahler  moins  inspiré)  s’impose
malheureusement là où la forme quatuor glisse dans la pure
magie suspendue. Pourtant malgré la largeur sonore liée à
l’effectif, l’allant trouve à la fois cette urgence (galop de
la  mort  séductrice),  la  prière  de  la  jeune  fille  comme
l’inquiétant  mystère  qui  flotte  continument  au  dessus  des
instruments. Le Scherzo est âpre et intensément dramatique. Le
violoncelliste  leader  veille  là  encore  aux  équilibres
associant engagement et lisibilité y compris dans le trio plus
détendu et insouciant,  sautillant et gracieux. Le presto
final  est  une  course  échevelée  aux  secousses  finement
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tressées. Le nerf et l’engagement des musiciens réalisent ce
dernier mouvement comme l’élément libérateur de toutes les
tensions préalablement énoncées.  Sans perdre le fil tragique
et lugubre, l’orchestre même épais évite la pesanteur et le
pathos : sa ligne simple et dépouillée suit son cours coûte
que coûte, offrant une couleur orchestrale au drame qui se
joue. Le flux nerveux ne manque pas d’expressivité comme de
caractérisation ; les musiciens misent sur une précision là
encore jamais prise en défaut. La «  chevauchée / tarentelle »
reste l’une des plus passionnantes de Schubert. Le dénouement
spectaculaire et théâtral où la mort reprend ce à quoi elle
avait  fait  mine  de  renoncer,   est  vif,  frappant,  d’une
inéluctable évidence. Voici un jalon dans la complicité du
violoncelliste et de l’orchestre qu’il dirige. Sans atténuer
ni diluer l’intensité schubertienne, les interprètes savent en
éclairer les arêtes vives, souligner les points de force de la
délicate structure. Une gageure scrupuleusement relevée.

Franz Schubert : Arpeggione, Quatuor La Jeune fille et la mort
(transpositions pour soliste et orchestre à cordes). Orchestre
à  cordes  de  l’Accademia  di  Santa  Cecilia.  Luigi  Piovano,
violoncelle  et  direction.  1  cd  Eloquentia  EL  1446,
enregistrement  réalisé  en  mai  2013.

CD.  Coffret  KARAJAN  STRAUSS
(11 cd Deutsche Grammophon)
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Pour les 25 ans de la mort de
Karajan,  Deutsche  Grammophon
édite un superbe coffret, grand
format  et  réunit,  anniversaire
Strauss  2014  oblige,  le  legs
symphonique  straussien  de
Karajan. Y figurent les poèmes
symphoniques  favoris  du  chef
autrichien  dont  Ainsi  Parla
Zarathoustra,  Don  Juan  et  Don
Quichotte,  sans  omettre,  Une
Symphonie alpestre et Une vie de
héros. Généreux, le coffret ajoute la célèbre version de 1960
du Chevalier à la rose pour le festival de Salzbourg (on
aurait préféré l’une de ses lectures de La femme sans ombre,
joyau flamboyant d’essence orchestrale… mais ne boudons pas
notre plaisir avec, en « bonus » très appréciable, l’ensemble
des œuvres réunies, rassemblées sur une 12ème galette :un blu-
ray audio qui rappelle que le son Karajan, c’est aussi un défi
technologique.

Elektra par cœur… A l’aube de la 2ème guerre mondiale, en juin
1939, le Staatsoper de Berlin fête les presque 75 ans de
Strauss  et  produit  une  nouvelle  Elektra  :  l’intendant  du
théâtre Heinz Tietjen a choisi le jeune Herbert von Karajan
(31 ans). Petit, suractif, éduqué et déjà d’une prodigieuse
intelligence sans compter son étonnante sensibilité musicale :
flamboyante,  détaillée,  dramatique.  Irrésistible.  A  cela,
s’ajoute des facultés inouïes qui stupéfient Strauss lui-même
: Karajan dirige alors Elektra sans partition ! De mémoire.
Prodigieuse  capacité  qui  aurait  mené  tout  chef  à  la
catastrophe tant les difficultés de l’ouvrage sont multiples
et permanentes.
Strauss  invite  immédiatement  le  jeune  prodige  pour  le
rencontrer et le connaître. Le lien entre Karajan et Strauss
est donc avéré et s’appuie sur l’estime sincère du compositeur
au  maestro.  Il  est  donc  opportun  d’éditer  en  un  coffret
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superbe sur le plan éditorial et en série limitée, la vision
de Karajan sur Strauss : commémoration croisée qui souligne
les 25 ans de la mort du chef d’orchestre et donc les 150 ans
de la naissance de son compositeur d’élection.

Le coffret Deutsche Grammophone en 11 cd  (et un 12è
bonus  blu-ray  audio)  récapitule  ainsi  un  corpus
musical et esthétique sans équivalent qui est aussi
une odyssée discographique : le legs Strauss par

Karajan  est  une  somme  majeure  qui  affirme  la  remarquable
sensibilité du chef mais aussi cet esthétisme superlatif qui
réussit à concilier détail et structure, micro scintillements
et lisibilité de l’architecture, le tout réconcilié / réalisé
en un flux orchestral souverainement organique. C’est peu dire
que ses lectures d’Une Symphonie alpestre (alliant le lyrisme
échevelé  et  le  colossal,  le  raffinement  du  détail  et  les
mouvements  flexibles  du  drame  sous  jacent),  d’Ainsi  parla
Zarathoustra, de Don Juan ou de Don Quichotte (auxquels « K »
rétablit la profondeur humaine, la sincérité de l’intention à
sa source) restent inégalées.
Mais le chef passionné de technologies (appliquées au son et
aussi à l’image) a au moment où il enregistre ses versions
straussiennes, façonné de la même manière une esthétique du
son en studio marquée essentiellement par une sophistication
spectaculaire de la restitution du micro détail comme de la
structure globale de l’édifice orchestral.
Tout est joué et tout est réinscrit dans l’équilibre général
pour que s’exprime la vitalité première du flux musical. Aussi
noble que Krauss mais plus humain et profond que lui, Karajan
restituant au sentiment de grandeur, l’humanité souterraine et
le souffle même de la poésie, s’est d’emblée imposé comme un
straussien de premier plan. C’est ce qui frappe aux oreilles
immédiatement : le coffret des 25 ans de sa mort nous rappelle
et l’hypersensibilité du chef, et sa vision experte de la
prise de son. Une Symphonie Alpestre éblouit par sa spatialité
et son sens du jaillissement comme de la continuité organique
(il reste dommage que l’autre grande oeuvre aussi colossal que
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raffinée : La Femme sans ombre n’ait pas été enregistrée elle
aussi en studio par le même Karajan épris de beau son).

Dès 21 ans, en 1929, Karajan dirigeait Don
Juan (Mozarteum) et Salomé (Festspielhaus)
de  Salzbourg.  A  Ulm  où  il  était
kapellmeister de l’Opéra (1929-1934), le
jeune maestro straussien dans l’âme assura
crânement en novembre 1933 une nouvelle
production du Chevalier à la rose, puis
d’Arabella (alors quasiment inconnu, créé
en juillet) ; à Aix la Chapelle (dès avril
1935), Karajan enchaîne la même année Le

Chevalier  puis  La  Femme  sans  ombre,  l’une  des  partitions
lyriques  les  plus  orchestrales,  nécessitant  là  aussi
raffinement  et  flamboiement.
Les premiers enregistrements ici réunis remontent à 1943 (avec
le Concertgebouw pour Don Juan ; repris ensuite avec le Wiener
Philharmoniker  en  1960,  l’année  du  Chevalier  à  la  rose  à
Salzbourg) jusqu’à Une Symphonie Alpestre (Eine Alpensinfonie,
gravée  en  1980  par  le  chef  sexagénaire  en  une  pensée
démiurgique là encore stupéfiante : une expérience auditive
que la technologie requise électrise : dans cet enregistrement
le son Karajan s’y déploie dans toute sa perfection avec une
intelligence et une finesse soucieuse des étagements et de la
lisibilité globale).

La version intégrale du Chevalier à la
rose  est  l’autre  argument  phare  de  ce
coffret  anniversaire.  En  juillet  1960,
Karajan  avec  la  troupe  de  l’Opéra  de
Vienne  (dont  il  est  directeur  depuis
1957)  et  avec  le  concours  du  Wiener
Philharmoniker,  offre  au  festival  de
Salzbourg (et pour l’inauguration de son
festspielhaus flambant neuf) l’un de ses
Chevaliers à la rose magique, devenu à juste titre légendaire
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:  l’orchestre  regorge  de  saine  vitalité,  de  détails
flamboyants  doublé  d’une  énergie  théâtrale  irrésistible
(cuivres délirants et généreux)… pas d’Elisabeth Schwarzkopf
(sollicitée pour son Chevalier londonien et en studio de 1956)
mais le soprano moins minaudant, nasillard et sophistiqué de
Lisa della Casa qui incarne une Maréchale (Feldmarschallin)
tout  à  tour,  princière  et  amoureuse,  puis  sage,  prête  à
renoncer à la vie, à l’amour, au désir laissant son Quinquin
(l’Octavian de Sena Jurinac qui distille ici un parfum de
Cherubin) dans les bras de la jeune Sophie (Hilde Güden).
Avant la Maréchale, Lisa della Casa avait chanté aussi bien
que ses Mozart, Madeleine de Capriccio (1950), Arianne (1954),
Arabella  (1958).  A  Salzbourg  en  1960,  la  soprano  suisse

rayonne par sa vérité et
sa  profondeur.  Le  trio
final est d’une finesse de
ton, d’une noblesse mêlant
nostalgie et sincérité :
du très grand Karajan (52
ans).  On  reste  moins
convaincu  par  le  Baron
Ochs, assez caricatural et
finalement  pataud  d’Otto
Edelmann  qui  cependant,
dommage  pour  son  jeu
monolithique,  a  un  vrai
sens du texte… après tout,

Hofmannsthal  le  librettiste  de  Strauss  avait  imaginé  un
aristocrate trentenaire comme sa cousine, plus fin et racé que
cet hobereau provincial mal dégrossi. Heureusement la musique
que sait distiller Karajan, en chef soucieux d’exactitude, de
drame, précis au delà du mot, fièvreux, subtil et pétillant,
réaffirme  la  suprême  élégance  du  sujet,  sa  sensualité
filigranée, la quintessence de l’esprit viennois et autrichien
impérial, tel que créé en 1911 à Dresde où toute l’Europe
s’était pressée pour entendre le chef d’oeuvre de Strauss. Une
version de référence qui a toute sa place ici, même si comme

http://www.classiquenews.com/wp-content/uploads/2014/06/richard_strauss_der_rosenkavalier_karajan_della_casa_jurinac_le_chevalier_a_la_rose.jpg


nous  l’avons  signalé,  nous  aurions  tant  apprécié  de
redécouvrir La Femme sans ombre de Karajan, de surcroît dans
un  accompagnement  éditorial  aussi  soigné  (livret  intégral
édité avec de superbes photographies de 1960).

Le coffret permet aussi de rétablir l’histoire d’amour et de
tension  entre  Karajan  et  les  musiciens  du  Berliner
Philharmoniker, idem avec ceux du Philharmonique de Vienne :
deux phalanges que le chef, aussi tyranique et exigeant fut-
il, a hissé à leur meilleur, affirmant à l’échelle planétaire
leur prestige toujours bien vivace.
Coffret événement. CLIC de classiquenews.com

Contenu du coffret KARAJAN STRAUSS : Une vie de héros, Don
Quixote,  Concertos  pour  hautbois  et  pour  cor,  Till
Eulenspiegel,  danse  des  voiles  de  Salomé,  Mort  et
transfiguration, Ainsi parla Zarathoustra, Métamorphoses, Une
symphonie alpestre, Le Chevalier à la rose (intégrale, version
live Salzbourg 1960), Don Juan. Quatre dernier lieder (Gundula
Janowtiz,  soprano).  Berliner  Philharmoniker,  Wiener
Philharmoniker, Royal Concertgebouw Orchestra (Don Juan)… 11
cd  +  1  blu-ray  audio.  Edition  Deluxe  0289  479  2686  312
Deutsche Grammophon.

http://www.deutschegrammophon.com/fr/cat/4792686


 

 

 

Portrait  d’Herbert  Von
Karajan

Portrait  du  chef  autrichien
Herbert von Karajan, édité sur
classiquenews  à  l’occasion  de
son  centenaire  en  2008.  Le  5
avril 2008 marque le centenaire
de  la  naissance  du  chef
d’orchestre le plus médiatisé du
XXème  siècle.  Voici  donc,  un
nouveau centenaire à fêter, dans
la riche actualité commémorative
de  2008,  qui  compte  aussi  le
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centenaire Olivier Messiaen, et
les 150 ans de la naissance de Giacomo Puccini. Karajan qui
fut toujours pour Wilhelm Furtwängler (autrement plus généreux
et humaniste, mais dont le défaut fut de paraître trop tôt sur
la scène, avant l’essor du disque, vinyle et compact), le
“petit  k”…  est  le  sujet  d’innombrables  célébrations  et
rééditions  (au  cd  comme  au  dvd).  Est-il  juste  dans  la
perspective  de  l’histoire  d’aduler  voire  d’idôlatrer  ainsi
HVK? A torts ou à raisons (pour reprendre le titre de la pièce
de Ronald Harwood, au sujet du procès en dénazification de
Furtwängler). N’en déplaise à ses détracteurs et critiques
dont il faut bien l’avouer nous faisons partie, Karajan est un
nom qui a inscrit chacune de ses lettres dans l’imaginaire
collectif.  L’homme  reste  une  légende  de  la  baguette,
tyrannique  mais  d’une  exigence  absolue,  boulimique  de
l’enregistrement, mais pointu et d’un idéal affûté jusqu’à
l’extrême. Le profil présente ses parts d’ombres, de tâches…
indélibiles (il adhéra de son plein gré au parti nazi, comme
Elisabeth Schwarzkopf, jouant par opportunisme Fidelio pour
l’anniversaire du Führer), ses doutes et ses incertitudes en
particulier, vis-à-vis de Furtwängler, un maître indépassable.
Il  y  a  chez  lui  la  conscience  du  génie  et  forcément  la
démesure  narcissique  parfois,  souvent,  insupportable.  LIRE
notre portrait complet d’Herbert von Karajan

CD. Verdi : Giovanna D’Arco
(Netrebko, Domingo. Salzbourg
2013)
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CD, critique. Verdi : Giovanna
D’Arco  (Netrebko,  Domingo.
Salzbourg 2013). Giovanna d’Arco
est  redevable  à  la  première
manière de Verdi, un compositeur
alors en plein succès celui de
Nabucco, à la manière guerrière,
vive,  fiévreuse  qui  cependant
ici  étonne  par  la  ciselure
délicate réservée à l’héroïne :
Giovanna.  Sur  les  traces  de
Schiller,  une  source  chérie  à
laquelle il puisera encore la trame de Luisa Miller entre
autres…,  Verdi  s’intéresse  au  profil  de  la  jeune  vierge,
paysanne de Domrémy devenue chevalier, inféodée au service
puis  ici, à l’amour du roi Charles VII (Carlo). L’histoire
est totalement réécrite à la faveur d’une  intrigue amoureuse
assez peu vraisemblable mais dont la mise en forme privilégie
une  succession  de  tableaux  avec  choeur,  d’une  dignité
expressive noble et tragique (car la fin produit la mort de
Giovanna expirante et sacrifiée), dans le sillon des grands
oratorios  de  Rossini.  Surprenante  la  relation  du  père
(Giacomo) à la fille : c’est à cause de lui que Giovanna est
dénoncée de sorcellerie et livrée à la haine populaire. Un
comble – conçue dans la jeunesse quand on sait l’importance de
la  filiation  dans  les  autres  opéras,  et  la  tendresse
indéfectible des pères pour leur progéniture. A contrario de
l’action de Giovanna d’Arco, Verdi soigne ensuite la tendresse
du père pour sa fille et vice versa (Rigoletto, Boccanegra et
déjà Stiffelio…). Ici, le cadre romanesque impose des règles
et  un  cadre  que  Verdi  prendra  soin  d’éclater  pour  mieux
affiner le profil psychologique des caractères et colorer avec
subtilité, les relations ténues qui les relient.

Une Giovanna trop charnelle, un Domingo saisissant
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Objet de 3 soirées prestigieuses
au  festival  de  Salzbourg  2013,
cette  production  en  version  de
concert  avait  attiré  les  huiles
autrichiennes et les visiteurs de
marques  par  son  affiche  :  Anna
Netrebko  et  Placido  Domingo
séduisent  toujours  autant.  Et

reconnaissons que le ténor devenu baryton (hier Carlo, ce soir
Giacomo)  offre  à  tous  une  leçon  de  style  et  de  justesse
émotionnelle. Moins d’enthousiasme en revanche pour celle qui
chantera  bientôt  les  grands  rôles  verdiens  :  Leonora  du
Trouvère  et  surtout  Lady  Macbeth.  Anna  Netrebko  fascine
toujours autant par son timbre charnu et opulent. Mais le
problème se précise dès ses premiers airs : le calibre vocal
ne cadre pas avec cette ligne bellinienne, légère et agile,
qui fit jadis les délices d’une Caballé. Trop puissante et
large, la Giovanna de Netrebko ne convainc pas. Le personnage
ne  correspond  en  rien  à  l’étoffe  et  à  l’esprit  de  la
chanteuse… que l’on attend d’autant mieux dans les tourments
crépusculaires et obsessionnels de Lady Macbeth, et que sa
Leonora, révélée récemment au disque, chez Deutsche Grammophon
également, affirmait de bien meilleure manière.

Même Francesco Meli malgré la beauté du timbre lui aussi offre
un portrait systématique, trop mécanique et démonstratif du
roi  Carlo,  amoureux  de  sa  guerrière  Giovanna.  Décidément
l’aîné  des  solistes  Domingo  s’impose  par  sa  distinction
d’intonation, la subtilité de sa diction… qui a contrario de
la noirceur première de Giacomo, dévoile l’humanité du père
qui enfin mais trop tard, reconnaît la beauté morale de sa
fille. Le chef malgré le choeur épais, parvient à insuffler un
nerf continu au drame qui souffre cependant d’un raffinement
trop  souvent  concentré  lorsque  le  roi  Domingo  paraît.  Un
témoignage en demi teintes donc.
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Giuseppe Verdi : Giovanna d’Arco. Anna Netrebko · Plácido
Domingo  Francesco  Meli  ·  Johannes  Dunz  –  Roberto
Tagliavini.  Philharmonia  Chor  Wien,  Münchner
Rundfunkorchester. Paolo Carignani, direction. Enregistrement
live réalisé lors du festival de Salzbourg 2013. 2 cd Deutsche
Grammophon 0289 479 2712 9 2 CDs DDD GH2.

CD. Carlo Gesualdo : Sacratum
cantionum  quinque  vocibus
(Odhecaton, 2013)
CD. Carlo Gesualdo : Sacratum cantionum
quinque vocibus (Odhecaton, 2013). Le
prince assassin, compositeur fantasque
aux  harmonies  étranges  et
déconcertantes  a  aussi  composé  de  la
musique sacrée dont l’expérience et la
quête du salut tendent à effacer les
frasques d’une vie pleine de doutes et
parfois d’actes indignes (il aurait fait assassiner son épouse
et son amant)… Aux côtés des madrigaux plus connus, Odhecaton
s’intéresse  ici  à  la  musique  religieuse  de  Gesualdo  :  en
particulier, le corpus édité en 1603 sous le titre de Sacrarum
cantionum. Contrairement aux Responsoria liés à la Semaine
Sainte (1611), les motets de 1603 éclairent  les différents
textes de l’année liturgique en accents indirects, nuances
ténues d’ombres et de pénombres, immergées dans le doute et
l’imploration  d’un  salut  encore  hypothétique.  On  comprend
aisément qu’un tel travail sur les passages et les contrastes
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expressifs mis en regard avec la mise en musique minutieuse de
chaque mot du texte comme c’est le cas de ses madrigaux-,
aient inspiré le choix de la couverture : Caravage, maître du
clair-obscur indique précisément cette esthétique ambivalente
et  troublante.  Quoique  la  mort  de  la  Vierge,  –  sujet  si
scandaleux à l’époque et dans toute l’histoire de la peinture-
, bascule plutôt vers une issue tragique de l’intention : si
Gesualdo  implore  in  fine  la  miséricordieuse  Vierge,  ses
prières semblent de facto vaines et sans suite si l’on relève
la terrible inertie du corps marial gisant sans vie.

Motets pour la rémission du pêcheur… 

Enregistré dans l’abbaye de la Sainte-Trinité à Venosa, le
programme d’Odhecaton et Paolo Da Col associe voix d’hommes et
instruments dont plusieurs violes de gambe (Venit Lumen tuum).
Sur un orgue historique de la région de Venosa, Liuwe Tamminga
met en contexte le style intense, viscéralement introspectif,
fabuleusement expressionniste de Gesualdo en jouant Giovanni
Maria Trabaci et Giovanni de Macque : autant d’incises aux
lueurs elles aussi harmoniquement improbables, crépusculaires,
létales…

Le geste très sûr de Paolo Da Col restitue chair et ferveur
aux élans souvent habitées, hallucinés, mystiques de la prière
gesualdienne. Le chef a réalisé une nouvelle édition critique
de  la  seule  source  originale,  celle  conservée  à  Naples
(Biblioteca  dei  Girolamini).  Les  12  chanteurs  masculins
d’Odhecaton réalisent un parcours sans faute, frappé du sceau
de l’inquiétude suspendue et hallucinée révélant s’il en était
encore  question,  la  profonde  originalité  du  compositeur
précurseur de Monteverdi, et permettant à ce dernier, dans ses
audaces  harmoniques  inouïes,  de  réaliser  l’avènement  du
baroque au début du XVIIème (Seicento). La prière de Gesualdo
s’y révèle souvent tendue, angoissée sous les mots et leurs
images musicales très denses ; c’est une arche offerte à la
miséricorde divine, implorant l’intercession de Marie, sujet



de  toutes  les  prières.  Gesualdo,  traversé  par  l’angoisse,
recherche repentir et salut. C’est aussi le sens profond du
retable réalisé à son intention pour sa chapelle en 1603,
l’année de la publication du Recueil des motets. Frappé par le
remords, en proie à une vive angoisse et surtout détruit après
la mort de son fils (Emanuele), Carlo qui se faisait flageller
en pénitence, meurt en août 1613. Obtint-il la rémission tant
espérée? Nul ne peut le dire : il nous reste cependant tel un
témoignage bouleversant, la fascinante activité des motets du
Liber primus, acte de contrition, tremplin personnel vers la
rémission…

Carlo  Gesualdo  da  Venosa  (1566-1613)  :  Sacratum  cantionum
quinque vocibus (Liber Primus, 1603). Odhecaton. Ensemble Mare
nostrum, Liuwe Tamminga, orgue. Paolo Da Col, direction. 1 cd
Ricercar. Enregistrement réalisé en octobre 2013 à Venosa.

CD. Gluck : coffret The great
operas  (Gardiner,  Minkowski,
McCreesh, 15 cd Decca)

CD.  Aux  couleurs
acidulées,  le  coffret
Gluck 2014 par DECCA est
un must.  Tout en offrant

une  pluralité  heureuse  des
interprétations,  le  coffret  Gluck
du tricentenaire 2014 rend compte
de la carrière du Chevalier  Christoph Willibald Gluck sur la
scène lyrique, entre Vienne et Paris. Qu’on préfère comme nous

https://www.classiquenews.com/cd-gluck-coffret-the-great-operas-gardiner-minkowski-mccreesh-15-cd-decca/
https://www.classiquenews.com/cd-gluck-coffret-the-great-operas-gardiner-minkowski-mccreesh-15-cd-decca/
https://www.classiquenews.com/cd-gluck-coffret-the-great-operas-gardiner-minkowski-mccreesh-15-cd-decca/
http://www.classiquenews.com/wp-content/uploads/2013/12/CLIC_macaron_200.jpg
http://www.classiquenews.com/wp-content/uploads/2014/06/GLUCK-dossier-homepage-582-237.jpg


Gardiner, d’une sensualité poétique superlative à la hargne
finalement parfois outrée et caricaturale de Minkowski (le
geste est souvent mécanique), qu’importe : les 7 opéras réunis
ici  y  trouvent  d’indéniables  défenseurs  inspirés,
convaincants, chacun, ardent gluckiste, capable d’indéniables
arguments. 300 ans après, le théâtre de Gluck continue de
fasciner et ses œuvres respectives, celles italiennes à Vienne
comme  leurs  reprises  françaises  à  Paris  sans  compter  les
nouvelles partitions pour Marie Antoinette, sont loin d’avoir
dévoiler tout leurs enseignements. D’une version à l’autre, de
Vienne à Paris, se précise l’exigence d’un génie du drame
musical, jalon essentiel après Rameau vers le spectacle total
de Wagner…
Incroyable  jeu  des  chassés  croisés…  Alors  que  le  Comte
Durazzo, intendant des théâtres impériaux à Vienne appelle et
confirme Gluck comme compositeur officiel pour renouveler les
opéras viennois – Gluck s’y affirme peu à peu comme un maître
du genre exotique de l’opéra comique français (La rencontre
imprévue de 1764 marque le sommet de cette veine française à
Vienne), c’est à Paris, adaptant ses opéras viennois (Orfeo,
Alceste…) que le Chevalier se refait une renommée, important
sa conception de la déclamation solennelle remise en forme en
un  drame  resserré,  édifiant,  d’une  redoutable  efficacité
dramatique. Entre Rameau et Spontini, Gluck réforme l’opéra
français à l’époque de Marie-Antoinette.

 

 

 

Réformateur de l’opéra tragique entre Vienne et Paris



Voici  récapitulée,  sa  carrière
entre  Vienne  (années  1760)  et
Paris (années 1770), qui fait de
Gluck,  à  la  veille  de  la
Révolution,  le  champion  de
l’opéra  seria  en  Europe.  Le
coffret Decca est incontournable
en  ce  qu’il  offre  aussi  une
synthèse des lectures les plus
décisives pour la compréhension
de  sa  manière  propre,  de
l’apport  du  maître  au  genre
lyrique à la fin du XVIIIè : cette synthèse dont il est le
seul à défendre légitimiment les vertus esthétiques ; son art
est européen avant la lettre, empruntant à l’Italie (mélodies
suaves), au germanisme (le développement orchestral souvent
stupéfiant),  à  la  France  (choeurs  et  ballets,  sens  des
contrastes  dramatiques).  A  sa  source,  Berlioz  s’abreuve
directement.  Forme  équilibrée,  drame  préservé,  passions
exacerbées…   autant  de  qualités  que  recueillent  tous  les
auteurs de son vivant et après lui : Vogel, Sacchini, Piccini,
Gossec… Voici donc les enregistrements qui ont fait date, en
particulier ceux de Gardiner qui en France aura œuvré de façon
décisive pour la réévaluation des opéras de Gluck : les deux
Iphigénies,  -Iphigénie  en  Tauride  d’après  Racine  de  1779
(Lyon,  février  1985),  Iphigénie  en  Aulide  de  1774  (Lyon,
juillet 1987)-, puis Orfeo ed Euridice (Londres, mai 1991),
sans  omettre  la  sublime  Alceste  de  1767,  point
d’accomplissement  du  Britannique  (Londres,  Paris  1999)  au
service  d’un  sommet  tragique  de  l’opéra  nouvelle  formule,
celle gluckiste rompant avec l’idéal des Lumières légué par
Métastase : chœurs tragiques, ballets funèbres et poétiques de
Noverre. Le chef et ses équipes anglosaxonnes trouvent un ton
idéal,  dramatique  et  d’une  rare  élégance,  proposant  une
lecture du style « bruyant et gémissant » du Chevalier, claire
et racée, d’une perfection indéniablement »européenne ». Sa
reprise à Paris est un jalon de l’opéra tragique néo grec à
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Paris.  C’est  la  version  parisienne  de  1776  que  Gardiner
enregistre ici, délivrant les bénéfices de sa compréhension
très fine et passionnante de Gluck.
 

 

 
Moins abouties et plus brouillonnes que son aîné Gardiner, les
lectures  de  Minkowski  (chœurs  instables,  chanteurs
majoritairement français mais comble dommageable, souvent peu
intelligibles!) s’imposent néanmoins (grâce à l’engagement de
la diva complice mise en avant : Mireille Delunsch) : Armide
version parisienne de 1776/1777 d’après l’original viennois de
1767 (Paris, 1996), Orphée et Eurydice (Poissy, 2002)…
Joyau oublié parce qu’il échoua à Vienne, marquant le début de
la défaveur de Gluck en 1770, l’excellent Paride ed Elena,
magnifiquement ciselé par Paul McCreesh (avec une distribution
féminine remarquable : Kozena, Gritton, Sampson) étincelle par
sa  sensualité  féminine,  traitée  comme  un  huit  clos  d’une
exquise délicatesse et d’une subtile caractérisation.
 

 

 
Impression  générale.  La  comparaison  avec
Minkowski s’avère là encore parfois peu favorable
pour  ce  dernier  :  face  à  l’élégance  et  au
raffinement naturel de ses compétiteurs, McCreesh
et  Gardiner  soignent  la  cohérence  de  leurs
plateaux vocaux, l’équilibre orchestre/voix, la
sonorité suave et dansante de l’orchestre-, le
geste vif du Français bascule souvent dans la

caricature sèche et mécanique, un tranchant qui ne manque pas
de drame (le duo Armide et son père Hidraot, en l’exhalaison
de leur souffle haineux, ensorcelant et fantastique, – contre
Renaud par exemple, séduit immanquablement) mais finit par le

http://www.classiquenews.com/wp-content/uploads/2013/12/nff0317.jpg


rendre trop incisif. Néanmoins, l’offre aussi diversifiée  et
impliquée de part en part, offre un panel d’interprétations
d’une irrépressible attractivité.
En plus des 7 opéras majeurs de Gluck, le coffret regroupe
plusieurs perles historiques, premières approches d’un Gluck
encore  «  non  historique  »  (pas  encore  sur  instruments
d’époque), mais pour les interprètes concernés, d’un style
articulé qui parfois convainc tout autant car chez Gluck et
son style frénétique (puissant et raffiné, expressif et noble
à la fois), il est question aussi d’engagement émotionnel
(Bartoli,  Horne,  Florez,  Baker,  Ferrier…).  Superbe  coffret
Gluck qui séduit autant par le choix des interprètes convoqués
que la sélection des opéras réunis.

Christoph  Willibald  Gluck  :  the  great  operas.  Orfeo  ed
Euridice,  Paride  ed  Elena.  Alceste.  Orphée  et  Eurydice,
Iphigénie en Aulide, Iphigénie en Tauride, Armide. Gardiner,
Minkwoski,  McCreesh.  15  cd  Decca.  Coffret  pour  le
tricentenaire  Gluck  2014.

CD.  Haendel  :  Orlando
(Archiv, René Jacobs, 2013).
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CD.  Haendel  :  Orlando  (René
Jacobs, 2013). Héros aux pieds
d’argile.  Avant  nos  Batman,  
Spiderman,  Hulk ou Superman….
autant de vertueux sauveurs dont
le cinéma ne cesse de dévoiler
les fêlures sous la… cuirasse,
les figures de l’opéra ont elles
aussi le teint pâle car sous le
muscle et l’ambition se cachent
des êtres de sang,  inquiets, fragiles d’une nouvelle humanité
tendre et faillible. Ainsi Hercule chez Lully,  Dardanus chez
Rameau, surtout Orlando de Haendel… avant Siegfried de Wagner,
héros trop naïf et si manipulable. Sur les traces de la source
littéraire celle transmise par L’Arioste au début du XVIème
siècle et qui inspire aussi Vivaldi,  voici le paladin fier
vainqueur des sarasins,  en prise aux vertiges de l’amour,
combattant  si  frêle  face  à  la  toute  puissance  d’Eros.  Un
chevalier dérisoire en somme, confronté au dragon du désir. …

Mais  impuissant  et  rongé  par  la  jalousie  le  pauvre  héros
s’effondre  dans  la  folie.  Que  ne  peut-il  pourtant  fier
conquérant infléchir le coeur de la belle asiatique Angelica
qui n’a d’yeux que pour son Medoro. En un effet de miroir
subtil,  Haendel  construit  le  personnage  symétrique  mais
féminin de Dorinda, tel le contrepoint fraternel des vertiges
et souffrances du coeur : elle aime Orlando qui n’a d’yeux que
pour la belle Angélique.

Passionanntes Angelica et Dorinda
La musique exprime le souffle des héros impuissants, la toute
puissance de l’amour, sait pourtant s’alanguir en vagues et
déferlantes pastorales (l’orchestre est somptueux en poésie et
teintes du bocages), annonce comme Rameau quand il nous parle
d’amour (Les Indes Galantes), cet essor futur du sentiment,
nuançant en bien des points les figures un rien compassées et
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mécaniques du séria napolitains.  Gorgé d’une saine vitalité,
René Jacobs séduit immédiatement par sa frénésie dramatique
qui sait caractériser les personnages et les situations. C’est
nerveux parfois secs et tranchant mais toujours vif et exalté.
Christie  reste  indépassable  par  le  sentiment  et
l’alanguissement.

Car seule faiblesse de l’enregistrement le contre-ténor en
couverture : Bejun Mehta a certes une projection fluide et
claire mais le style aguicheur et fleuri à l’excès manque
singulièrement de simplicité et de naturel. A force de vouloir
en démontrer, le chanteur rate son incarnation et demeure rien
que maniéré : un contresens qui lui est fatal. A contrario de
sa contreperformance, les chanteuses sont… superlatives, en
particulier, l’Angelica de Sophie Karthäuser (qui allie la
grâce  mozartienne  à  la  précision  de  ses  vocalises)  et  la
soprano  vedette  de  l’écurie  Jacobs  depuis  des  lustres,
l’irradiante et diamantine Sunhae Im, d’une fraîcheur juvénile
et tendre capable d’expressivité ardente et naturelle : un
modèle  d’élocation  dramatique  qui  rééclaire  le  rôle  de
Dorinda, en fait bien cette sœur en douleur de l’impuissant
Paladin devenu fou. L’orchestre fiévreux, bondissant redouble
de nuances et dynamiques : voilà un chef qui comprend sans
cependant en exprimer les teintes mordorées voire ténébristes
(écouter ici Christie), le roman de l’Arioste entre l’illusion
de l’amour, la sincérité du cœur, la folie de la jalousie : de
fait, l’orlando de Haendel est contemporain du choc orchestré
par Rameau son contemporain (Hippolyte et Aricie, 1733), et de
20 ans plus tardif que les sommets lyriques précédents signés
Vivald à Venise…  Aucun doute cet Orlando – réserve émise au
chanteur  dans  le  rôle-titre,  est  à  classer  parmi  les
meilleures réussites de la discographie déjà riche. Avec un
chanteur plus simple en tête d’affiche, la lecture aurait
décroché le « CLIC ». Avec le récent Belshazzar de William
Christie  (et  ses  chœurs  des  Arts  Florissants  rien  moins
qu’inouïs), Haendel déploie à nouveau ici sous la baguette
acérée, vive du gantois Jacobs, son irrésistible invention



lyrique. Coffret très très recommandable.

Haendel (1685 – 1759) : Orlando, 1733. Bejun Mehta, Sophie
Karthäuser, Kristina Hammarström, Sunhae Im, Konstantin Wolff…
B’Rock  Orchestra.  René  Jacobs,  direction.  Enregistrement
réalisé au Concertgebouw de Bruges à l’été 2013. 2 cd ARCHIV
Produktion 0289 479 2199 8

CD. Notturno. Thomas Hampson,
baryton chante les lieder de
Richard Strauss

CD.  Notturno.  Thomas
Hampson,  baryton
chante  les  lieder  de
Richard  Strauss…  Un

diseur  né  se  dévoile  ici  avec
une  maîtrise  éclatante.
L’offrande d’un immense chanteur
dont  l’humilité  sert
essentiellement  la  musique  et
les intentions du compositeur :
une telle probité esthétique est
déjà  exceptionnel…  Dès  les
premiers lieder de ce récital idéalement réalisé, l’auditeur
peut apprécier le sens du texte, le souci du verbe évocatoire,
une  prosodie  taillée  pour  l’indicible  et  l’expression  des
mondes émotionnels ténus. Dans Die Nacht de 1885 (la couleur
nocturne est évidemment favorisée, titre oblige), le caractère
enchanté s’affirme nettement aux côtés du travail sur les
couleurs et la perfection palpitante du phrasé. Articulation
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précise, timbrée, souple mettent en lumière l’expertise du
diseur autant soucieux des fins figuralismes poétiques des
textes que de leur tension architecturée et leurs contrastes
dramatiques.

Thomas Hampson, maître diseur
Travail ciselé sur le poème musical. A partir du 3ème lied
(Winternacht de 1886), le style dévoile un autre aspect non
moins essentiel du travail de Hampson sur le style straussien
:  plus  dramatique,  aussi  expressif  et  communicant  que
subtilement  suggestif.

Proche en cela de style parlé/chanté que Strauss recherchait
dans ses opéras conçus comme des comédies légères y compris
ses fresques féeriques orientales comme La femme sans ombre ou
mythologiques,  telle  Hélène  l’Égyptienne.  Le  modèle  absolu
restant Ariadne auf Naxos (Ariane à Naxos), dans sa version
définitive qui emprunte autant au théâtre quà l’opéra puis
surtout Le Chevalier à la rose de 1911 : la qualité de ses
récitatifs  de  ce  style  durchkomponist  subjugue,
rappelant/actualisant la souplesse du récitatif montéverdien,
ou mozartien. Caché l’art par l’art même, faire comme s’il
était naturel de chanté en parlant… Tel n’est pas le moindre
défi réalisé par l’excellent Thomas Hampson.

Ici le divin straussien qui a marqué l’interprétation du rôle
de Mandryka dans Arabella,  que l’on aimerait mieux encore
découvrir dans le rôle du cousin de la Maréchal du Chevalier à
la  rose,  le  Baron  Ochs  von  Larchenau  pour  lequel  il
s’engagerait idéalement par sa finesse conçue dès l’origine
par Strauss et Hoffmansthal et systématiquement outrée dans
nombre  de  productions  irrespectueuses,   embrase  et  cisèle
chaque lied par une rayonnante vitalité.



De  plus  13mn  le  lied  Notturno
donne son titre à l’album et sur
les vers de Richard Dehmel peint,
– comme son autre poème qui fait
la substance poétique déchirante
et  suspendue  de  La  nuit
transfigurée de Schoenberg-,  un
paysage psychique très proche des
intentions  lyriques  de  l’auteur
d’Elektra ou de Salomé. Le lied

envoûte par ses climats de saisissante et mordante étrangeté.
C’est  une  valse  solitaire  enivrée  aux  audaces  en  pertes
d’équilibre où le chant est l’indice d’une hypnose,  d’un
envoûtement à la fois tendre et vénéneux. .. Hampson par sa
subtilité naturelle en fait le sommet central du récital …
avec le languissant concours  ou l’écho fraternel du violon
solo, lui aussi enchanté dont la vibration âpre, déprimée
d’une âme consciente de la perte, celle des amis défunts, se
confesse insidieusement.

Raffinement,   subtilité,   ivresse,  extase,   le  timbre  de
Thomas Hampson en rappelle un autre celui de l’inégalable
Dietrich Fischer Dieskau. Dans le royaume du lied enchanteur, 
le baryton américain affirme son excellence superlative.  En
pleine année Strauss 2014, l’on ne pouvait espérer plus bel
hommage ; c’est qu’aux côtés du symphoniste et compositeur
lyrique,   voici  Strauss,  maître  du  lied  dévoilant  en
complément  à  ses  Quatre  derniers  Lieder  pour  orchestre,
célébrimissimes,  des  perles  introspectives  méconnues  qui
semblent épouser les sentiments et aspirations de l’homme mûr
et vieillissant comme le suggèrent les trois derniers lieder
les plus tardifs …. bavardage autobiographiques diront les
jaloux.  ..  facettes  subtiles  d’un  tempérament  infiniment
musicien, un égal de Schubert, Zemlimsky,  Hugo Wolf dans les
champs infinis du lied suggestif.

Richard  Strauss:  Notturno.   Lieder  par  Richard  Strauss.
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Wolfram Rieger, piano Steinway D. 1 cd Deutsche Grammophon,
enregistrement réalisé à Berlin en décembre 2013 et et janvier
2014.

CD. Messager : L’Amour masqué
(2 cd Actes Sud)

CD. Messager : L’Amour masqué (2 cd
Actes  Sud).  Actes  Sud  inaugure  une
superbe nouvelle collection de livre
cd comprenant le livret intégral de

l’ouvrage choisi, ici le texte original de Sacha
Guitry  (délectable  en  bien  des  points).  La
collection est dédiée à l’œuvre de l’écrivain.
Une trop courte place est accordée selon nous, à
la  mise  en  contexte  et  les  indications  sur  la  genèse  de
l’oeuvre mais, peut-être les numéros prochains apporteront ils
plus de substance : à suivre. Ici, c’est un joyau lyrique
français de 1923 qui nous est révélé, de surcroît dans une
réalisation honnête, c’est à dire qui a compris les bienfaits
de la finesse et de la légèreté suggestive au service d’un
genre que l’on croit à torts mineur : la comédie musicale
typiquement frenchy.

Perle des années folles
Autour du vénérable et si élégant André Messager (le créateur
de Pelléas et Mélisande à l’Opéra Comique en 1901 quand même),
se  réunissent  les  «  jeunes  »  modernes,  Sacha  Guitry  et
l’épouse de ce dernier Yvonne Printemps, muse artistique entre
deux  mondes,  celui  de  la  Variété  piquante,  l’autre  de
l’opérette : dans chacun des deux cas, l’intelligence des
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situations et la qualité poético expressive des textes priment
absolument. Sur les traces d’Henri Christiné (Phi-Phi) et de
Maurice Yvain (Ta bouche), la comédie musicale depuis la fin
de la première guerre, connaît un essor extraordinaire et
André Messager, lui-même compositeur, s’essaie à ce genre à la
mode.

C’est l’époque où Guitry aimerait écrire le
texte d’une comédie musicale sur le séjour de
Mozart à Paris (l’idée est proposée à Messager
qui  déclinant  l’offre,  laisse  la  place  à
Reynaldo Hahn, l’auteur de la comédie finale,
créée  en  1925).  L’Amour  masqué  reprend  en
réalité un premier projet intitulé « J’ai deux
amants, c’est beaucoup mieux », initié avec le

compositeur Ivan Caryll qui hélas décède inopinément. Messager
concrétise l’idée de la comédie musicale où brille le charme
luxueux  aguicheur  d’Yvonne  Printemps,  muse  du  spectacle.
Marivaudage de la Belle Epoque, L’Amour masqué n’empêche pas
cynisme et cruauté au pays du charme souverain. Car ici, tout
se monnaye et si l’on a du cœur, on en aime pas moins l’odeur
des pièces et le contact des billets. A 20 ans, « Elle », la
jeune héroïne réactualise le profil et la mise des cocottes
emperruquée : si elle vit dans le luxe grâce à ses deux
protecteurs (le baron d’Angor et le Maharadjah), la courtisane
est  amoureuse  d’une  jeune  inconnu  («  Lui  »)  dont  la
photographie la saisit aussitôt : mais l’élu de son cœur a
maintenant 20 ans de plus et quand « Lui » accepte de voir la
jeune femme, il se fait passer pour le père du jeune homme de
la photo… quiproquo piquant qui permet de dévoiler le vrai
visage des sentiments dans le labyrinthe des faux semblants et
du jeu cruel de l’amour feint… Acceptera-t-elle d’avoir pour
amant un plus vieux … plutôt que l’Apollon vu sur une photo il
y a 20 ans ? Dans la réalité, Guitry et Printemps avaient
presque 10 ans de différence : elle plus jeune que lui.
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L’Amour masqué avance sans défaillir à travers
les  chansons  serties,  leurs  textes  mordants,
s’appuyant aussi sur des emprunts faits à l’opéra
comique  et  l’opérette  comme  le  rôle  délirant
bouffon de l’Interprète (acte II), ou la citation
détournée  parodique  du  final  du  II  acte  de
Carmen.  Fauré,  témoin  de  la  création  en  1923
admire l’élégance et le style d’un Messager qui

n’a pas vieilli: il est l’éventail avancé comme un étendard du
meilleur esprit des Années Folles. C’est tout le mérite de la
production qui en 2 cd complémentaires, illustre le livre
édité par Actes Sud. La troupe avignonnaise réunie autour du
chef Samuel Jean fait honneur à ce théâtre des doubles et
triples  jeux,  des  séductions  illusoires,  des  masques
enivrants… autant de digressions charmantes qui dévoilent au
final  la  vérité  et  la  sincérité  de  deux  cœurs  amoureux.
Excellente  réalisation.  Editorialement  et  musicalement
réjouissante.

André Messager, Sacha Guitry : L’Amour masqué, 1923. Livre 2cd
Actes Sud Beaux Arts, Hors collection. Parution : juin 2014 /
13 x 18 / 148 pages. Orchestre régional Avignon-Provence. ISBN
978-2-330-03184-8. Prix indicatif : 28 €

Illustrations : André Messager, chef et compositeur. Sacha
Gutry, librettiste de L’Amour masqué (DR)

CD. Gluck : La Clemenza di
Tito (Ehrhardt, 2013)
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CD.  Gluck  :  La  Clemenza  di
Tito  (Ehrhardt,  2013).
L’ouvrage  de  Gluck  surprend
par  sa  coupe  ardente,
l’ambition  de  ses  récitatifs
(du  vrai  théâtre  lyrique  :
toute  la  première  scène
d’ouverture  est  du  pur
théâtre) et ici, une très fine
caractérisation  des
protagonistes  (grâce  à  des
airs qui savent développer l’énergie psychologique de chaque
profil individuel) : Vitellia, Sesto, Titus, Servillia, c’est
à dire le  quatuor embrasé des amours éprouvées, en souffrance
dont  la  couleur  spécifique  fait  passer  du  classicisme  au
préromantisme… tous déjà sous sa plume et avant Mozart, impose
des tempéraments instrumentalement et vocalement passionnants
à suivre du début à la fin.

Maîtrise exceptionnelle du genre
seria. 10 ans avant de réformer
l’opéra sedia avec son premier
Orfeo (Viennois, créé en 1762),
Gluck  affirme  dans  cette
Clémence de Titus de 1752, une
maîtrise  époustouflante  de  la
forme lyrique noble : le seria,
ses règles strictes, sa dignité

morale,  sa  nécessité  vertueuse  inspirée  des  Lumières,  sa
conception codifiée dans l’expression cathartique des passions
humaines  exacerbées  y  trouvent  une  illustration  qui  force
l’admiration.  Le  présent  album  nous  gratifie  d’une
connaissance régénérée de l’art d’un Gluck révélé en génie du
drame. Mai pour autant pas, comme chez Mozart (en 1791), de
déroulement  dramatique  resserré,  d’airs  solistiques  moins
longs, de souffle théâtral irrésistible comme l’incendie du
Capitole dont le divin Wolfgang, à la fin de sa trop courte

http://www.classiquenews.com/wp-content/uploads/2014/05/gluck-clemenza-tito-ehrhardt-werner-arte-del-mundo-dhm.jpg
http://www.classiquenews.com/wp-content/uploads/2014/06/gluck-willibald-christoph-orfeo-.jpg


carrière, fait le premier tableau romantique de l’histoire
lyrique au XVIIIème siècle finissant. Pas encore de duos,
d’ensembles ou de chœurs agissant cachés en coulisses pour une
action simultanée, mais déjà en 1752, une refonte des airs qui
certes longs, savent s’immiscer très subtilement dans la trame
même  de  l’action  :  le  parcours  émotionnel  de  chaque
protagoniste fusionne avec l’action proprement dite et les
arias da capo paraissent étroitement liés et interdépendant
des  situations  scéniques.  Tout  cela  est  remarquablement
exprimé  et  compris  par  Werner  Ehrhardrt  et  son  musiciens
d’Arte del mondo.

Dans cet enregistrement réalisé en novembre 2013, l’équipe des
chanteurs et des instrumentistes réunie par Werner Ehrhardt
défend  avec  conviction  et  subtilité  l’une  des  partitions
méconnues du chevalier Gluck, constellé de pépites lyriques.
Un ouvrage qui remontant à 1752 (créé à Naples) et sur le
livret  de  Métastase  incarne  les  valeurs  humanistes  et
éclairées de l’Europe intellectuelle et savante. Et qui sous
la plume du compositeur passionné de vertus comme de passion,
saisit par la volonté de caractérisation de chaque profil :
voyez le formidable Sesto à l’allure carnassier et martial par
exemple… On y relève les ficelles du milieu napolitain dans
lequel Gluck évolue, celui des Tratetta et Jommelli. Mais le
fiévreux  démiurge  se  distingue  déjà,  20  ans  avant  sa
révolution  parisienne,  par  son  muscle  rebelle,  sa  tension
continue… En somme Gluck avant Gluck.
Vitalité, tempérament et aussi voix caractérisées prêtes à en
découdre parfois à la limite de la justesse mais avec quel
sens du risque (assumé): écoutez ici l’air CD3 plage 5 où le
contre ténor Flavio Ferri-Benedetti (Publio) ose tout … à
l’égal de sa consœur, la mezzo Raffaella Milanesi (ardent
Sesto de braise et embrasé, aux agilités acrobatiques inouïes
révélant des aigus nets dans son air plage 11): ce « nouveau »
et  méconnu  Gluck  saisit  par  son  audace,  sa  musicalité
expressive,  d’une  âpreté  qui  rappelle  les  premiers  jalons
baroques portés par l’engagement des pionniers. De son côté,



Valer Sabadus (Annio) n’usurpe pas sa renommée naissante, aux
côtés des Franco Fagioli, nouveaux contre ténors d’un nouveau
gabarit  :  percutants,  finement  caractérisés  ;  son  timbre
(d’une  fragilité  cristalline  taillée  pour  les  lamentos
introspectifs  et  les  blessures  ténues),  son  style  fin
apportent également une couleur humaine très aboutie à la
ciselure émotionnelle développée et défendue par Gluck (même
cd, plage 18).

Gluck avant Gluck

Lyre brûlante du Gluck
napolitain

Voici  donc  le  génie  dramatique  du  compositeur  à
Naples, déjà maître du seria en 1752, soit 10 ans
avant sa sensationnelle réforme de l’opéra opérée à
Vienne  avec  Orfeo  en  1762…  DHM  Deutsch  Harmonia

Mundi  a  le  mérite  de  soutenir  un  tel  projet  car  les
productions discographiques d’envergure et ambitieuses comme
les révélations lyriques sont de plus en plus rares surtout à
ce niveau d’implication. Ici, le premier Gluck, très italien
évidemment,  contemporain  des  premiers  chefs  d’oeuvres
mozartiens  s’impose  à  nous  par  un  sens  du  drame  que  les
interprètes  parfaitement  menés  par  le  chef  de  L’arte  del
mondo, Werner Ehrhardt, servent en se dépassant unanimement.
Le profil des caractères y gagne un surcroît de relief, qui
doublé par un continu et un orchestre bondissants eux aussi à
l’écoute des vibrations expressives, articule une musicalité
constamment développée dans le sens de l’action. Les 4 cd de
cette  première  sur  instruments  d’époque  montrent  toute  la
science du Gluck « napolitain » des années (1752) : efficace,
vitaminé, souvent direct dans une langue lyrique qui sert et
la  tentation  virtuose  des  airs  de  bravoure  et  l’allant
irrépressible de l’orchestre qui pousse à la résolution du
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drame.

Nous sommes loin cependant du chef
d’oeuvre  mozartien  –  sombre,
funèbre mélancolique-, mais Gluck
âgé de 38 ans, sur un livret de
Metastase sait relever le défi de
la dramatisation psychologique et
des  situations  extrêmes  révélant
les  vraies  natures.  Sans  temps

morts, tout le CD3 (Acte II) est une série d’airs frénétiques 
(de coloration martiale – cor omniprésent) qui déploient les
pulsions, les désirs, les aspirations les plus intimes, jusque
là demeurées cachées par bienséance, pudeur ou calcul. Le chef
gagne par un geste précis, intérieur, expressif certes mais
subtilement suggestif (plage 9 : la soprano Laura Aikin campe
une  Vitellia,  voix  tragique  et  lugubre,  d’une  gravité
douloureuse, languissante et nostalgique dont la déchirante
impuissance s’exprime dans son dialogue avec le hautbois : je
sens geler mon cœur : Sento gelarmi il cor…). C’est l’un des
instants les plus prenants de l’action. L’emblème d’un style
capable de faire jaillir la pudeur la plus juste.

2014 marque le centenaire de Gluck : anniversaire passé sous
silence quand Rameau, son rival dans le coeur de Rousseau,
occupe  légitimement  le  devant  de  l’affiche.  Avec  ce
remarquable  enregistrement,  Werner  Ehrahrdt  poursuit  un
parcours  sans  fautes  semé  d’indiscutables  accomplissements
(dont  Medonte  de  Myslivecek  en  2010)  première  révélation
majeure du maestro et de son ensemble, suivi de La Finta
Giardiniera d’Anfossi, 1774 (enregistré en 2011) ; et DHM
confirme  la  justesse  de  son  discernement,  combinant
défrichement et cohérence artistique car ici le plateau vocal
et  la  lecture  des  instrumentistes  se  révèlent  plus  que
convaincants. Superbe découverte servie par une réalisation
sans défauts.

Gluck :  La Clemenza di Tito (1752). Aikin, Trost, Milanesi,
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Ezenarro, Sabadus, Ferri-Benedetti, L`arte del mondo. Werner
Ehrhardt.  4  cd  DHM  Deutsche  Harmonia  Mundi   (3  CD  Sony
classical). Enregistré à Leverkusen, en novembre 2013.


