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Voyage avec Piotr Ilytch au long de ses dernières années de
vie,  de la fin des années 1880 au début des années 1890
(jusqu’en 1893 l’année de sa mort)…  Comme porté par une quête
identitaire  dont  le  vrai  motif  n’a  jamais  été  réellement
formulé,  le  compositeur  visite  l’Europe  et  rejoint  même
l’Amérique pour y donner concerts et opéras, suscitant partout
une  véritable  reconnaissance,  parfois  inespérée.  Avec  la
légèreté d’un ton romanesque, l’auteur imagine les dernières
années de vie du compositeur russe – entre autres occupé à
composer son ultime Symphonie (n°6,  » Pathétique « ) ; les
vraies motifs et causes de sa mort brutale n’ont jamais été
précisément établis : suicide masqué par arsenic ou verre
d’eau non bouillie bu négligemment qui allait lui transmettre
le choléra ?

 

 

Tchaïkovski
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les dernières années
Laurence Catinot-Crost

 

Nul ne saura au juste la vérité.
Piotr  a  emporté  avec  lui  le
secret de sa disparition … Mais
le livre ne laisse aucune doute
quant à son esprit tourmenté et
fragile  :  Tchaïkovski  est  un
mélancolique  insatisfait  d’une
hypersensibilité  quasi  maladive.
Son  homosexualité,  punie  très
sévèrement  dans  la  Russie
impériale  d’Alexandre  III  le
poursuit  jusqu’à  la  fin  :
destinée maudite et terrible qui
inspire un déchirement permanent.
Le solitaire magnifique, cet être
sublime,  géant  aux  pieds
d’argile, génie  » de verre « ,   croise régulièrement les
figures de deux américaines mélomanes, deux soeurs : Mabel
l’aînée et sa cadette Mary, offrant souvent l’occasion de
raconter  ses  derniers  périples,  ses  aventures,  voire  trop
rarement ses sentiments.
Par le truchement des personnages fictifs, l’auteur dévoile
les derniers instants, trop fugaces d’une vie terrassée par le
secret  et  la  nécessité  du  silence  (citant  de  nombreuses
sources épistolaires qui font surgir Tchaïkovski à la première
personne). En soulignant à travers le personnage de Mabel, la
narratrice  principale  devenue  mère,  la  tendresse  qui  lie
certaines  figures  entre  elles,  l’auteur  éclaire  cette  vie
refusée  à  Piotr,  condamné  à  l’errance,  à  la  fuite,  à  la
dissimulation,  aux  fragments  d’idylles  éphémères  avec  de
jeunes hommes…, à un lent mais inéluctable anéantissement.
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Sans vraiment approfondir le portrait de l’homme, ni suivre
dans le détail de l’écriture musicale, le dérèglement profond
dont a souffert Tchaikovski, le texte est d’abord l’acte d’un
écrivain dont la tendresse pour le musicien se dévoile peu à
peu.

Laurence Catinot Crost :  les dernières années de Tchaïkovski.
Roman historique. Editions Tatamis. pages. Parution le 1er
septembre 2013.
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LIVRES. Jean-François Lattarico : Busenello, un théâtre de la
rhétorique

(Classiques Garnier,2013)

Jean-François  Lattarico,  Busenello.  Un  théâtre  de  la
rhétorique
Paris : éditions Classiques Garnier, collection « Lire le
XVIIe siècle « , 2013.
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Quelle excellente édition : soignée, érudite,
vivante,  pour  ne  pas  dire  captivante,  de
surcroît  sur  un  sujet  méconnu  et  pourtant
essentiel. L’auteur profite d’un âge d’or de
l’opéra vénitien, celui que l’on dit du  »
premier  baroque   »  (par  opposition  à  la
seconde  moitié  du  XVIIème  puis  au  plein
XVIIIè  majoritairement  napolitain),  une
époque qui fait paraître Monteverdi dans la

Cité des Doges comme le fondateur de l’opéra baroque italien :
auteur  après  Orfeo  de  l’Incoronazione  di  Poppea  et  d’Il
Ritorno  d’Ulisse  in  patria,  soit  au  début  des  années
1640. L’auteur ne s’intéresse pas à l’explicite manifestation
de l’essor lyrique, plutôt à ce volet de l’ombre, que l’on a
sousclassé tel un serviteur de la musique : le livret.
C’est  ici  un  livret  d’une  remarquable  qualité,  poétique,
sémantique, esthétique et philosophique signé de l’avocat, fin
lettré,  et  plume  affûtée  :  Giovan  Francesco  Busenello
(1598-1659). L’ensemble des textes et chapîtres réunis démêle
le fin écheveau qui en termes clairs atteste d’une cohérence
interne remarquable : le produit d’un esprit ayant mesurer le
pouvoir et l’imaginaire des mots. Voici donc la première étude
sur l’oeuvre poétique et théâtrale d’un lettré vénitien à
l’époque des académies critiques et fécondes de la Venise du
XVIIème.

 

 

Busenello  :  le  pouvoir  du
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verbe
 

En apportant un éclairage spécifique sur la langue souveraine
du  poète  librettiste,  Jean-François  Lattarico  démontre  la
pleine conscience de Busenello comme écrivain et poète à part
entière. Ayant édité l’ensemble de ses livrets sous la forme
d’une publication autonome, Busenello savait la mesure de son
talent et sa signification première comme homme de lettres.
Ici,  la  syntaxe,  la  structure  linguistique,  ses  rythmes
propres n’inféodent pas la musique mais la complètent et lui
assurent un sens surhaussé par sa flamboyance imaginaire, sa
violence sémantique, tout un monde singulier qui s’appuie sur
les  recherches  et  l’activité  des  académies  libertines
vénitiennes dont est membre Busenello  ; on y décèle aussi
l’admiration pour l’Adone de Marini dont Busenello souligne la
versification  régulière,  les  images  et  la  musicalité  qui
appellent au traitement scénique et musicale. Jean-François
Lattarico  dans  un  précédent  volume  dédié  à  la  poétique
vénitienne (Venise incognita, Essai sur l’académie libertine
au XVIIème, Honoré Champion) avait déjà balisé le terrain
préparant à la présente monographie. Il y était question déjà
aux  côtés  des  genres  héroïco-comique  et  du  roman,  de
l’élaboration du dramma per musica au sein des Incogniti,
cercle  de  lettrés  très  actif  dans  le  domaine  littéraire,
poétique, musical.

Emblématique d’une période féconde où poésie et musique sont
sœurs  complémentaires,  Busenello  écrit  pour  Monteverdi  le
Couronnement de Poppée, mais aussi présentés pour la première
fois comme un cycle d’une rare cohérence, les poèmes toscans
et vénitiens, plusieurs essais théoriques et  romanesques…
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Poète  vénitien,  Busenello
participe activement à l’essor
du  drame  musical  mis  en
musique  par  le  plus  grand
génie  lyrique  de  l’époque,
Monteverdi.  L’auteur  rend
hommage  à  l’écrivain  en
s’intéressant à l’ensemble de
sa  production  et  en  la
resituant dans le contexte de
la  ville  et  des  événements
propres à la cité lagunaire :
rôle  précurseur  d’Ermonia
(Carnaval de 1637, l’année de
la création du premier théâtre
lyrique  public)  ;  fixation
d’un modèle dramatique aristocratique et patricien ; analyse
de  l’esthétique  maniériste  d’après  les  poèmes  de  Marini
(érotisme, mort, satire) ; tentation accomplie du roman avec
La Floridiana et Fileno … surtout outre un essai de portrait
sur la personnalité de l’avocat librettiste, l’auteur étudie
pour la première fois l’ensemble des 6 drames pour le théâtre,
– tous ne sont pas mis en musique -, dont Busenello a fourni
le  livret  :  Gli  amori  di  apollo  e  Dafne,  La  Didone,
L’Incoronazione di Poppea, La prosperità infelice di Giulio
Cesare Dittatore (volet complémentaire à Poppea), La Statira,
principessa di Persia (avec aussi une analyse particulière de
la Lettre sur la Statira, sorte d’essai théorique d’une rare
pertinence),  …   En  souligant  le  génie  poétique  et  la
claivoyance  de  Busenello  sur  la  place  des  mots  dans  la
réussite du théâtre d’opéra, en précisant les formes de sa
pensée critique et synthétique sur les sources antérieures et
les  modes  de  structures  théâtrales  (néoplatoniciennes,
réalistes, …), voici un texte capital qui dévoile une figure
singulière voire exceptionnelle, tout en éclairant aussi l’une
des  périodes  éclatantes  de  l’opéra  de  l’Italie  Baroque.
L’opéra  vénitien  et  sa  rhétorique  poétique  spécifique,  à
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l’épreuve de la scène y gagnent un regard neuf, documenté,
désormais indispensable.

 

Jean-François  Lattarico,  Busenello.  Un  théâtre  de  la
rhétorique. Paris : Classiques Garnier, coll. « Lire le XVIIe
siècle « , 2013. EAN 9782812411472. 459 pages. Prix indicatif
: 39EUR
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Livres. Harry Haskell : Les voix du renouveau Editions Actes
Sud (réédition 2013)

En 1829, Mendelssohn recrée à Leipzig La Passion selon Saint
Mathieu de Bach ; en 1832, Paris comptait déjà ses  » concerts
historiques  » qui remontaient les oeuvres oubliées et perdues
des compositeurs anciens et baroques…
On voit bien que l’intérêt pour l’interprétation des ouvrages
du passé ne remonte pas à aujourd’hui. Cependant en relevant
la question des instruments requis, de la recherche sur le
style, la technique, les enjeux esthétiques et humains, le
courant dit des baroqueux, déferlant sur l’Europe à partir des
années 1970, a réussi à intégrer l’Histoire musicale ; le
phénomène de société est devenu pensée majeure … la mode s’est
muée  en  posture  structurelle  et  analytique,  pratique
instrumentale  et  vocale  essentielle  dans  l’approche  des
oeuvres  anciennes  et  baroque  mais  aussi  classiques,
romantiques et même pour toutes les oeuvres pour lesquelles se
posent  la  question  de  l’interprétation  la  plus  juste.  Ne
faudrait-il  pas  alors  parler  de  meilleure  interprétation
musicale et non plus de lecture  »  authentique  « ?
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Harry Haskell, réédition actualisée

Les  Voix  d’un  renouveau,  version
2013
 

Edité  en  1988  tout  d’abord,  le
texte  de  Harry  Haskell  est  ici
traduit pour la première fois en
français,  ce  qui  a  suscité  des
compléments  nécessaires  et  une
actualisation liée aux dernières
avancées  de  la  pratique  «  
historiquement  informée  «  .
Certes  les  derniers  Centres  de
recherche en France n’y sont que
cités  (CMBV  et  Palazzetto  Bru
Zane …) : il aurait été pertinent
de consacrer aux courant français
un chapitre tout aussi développé
que pour Mendelssohn au XIXè, car
c’est en France que se développe
aujourd’hui, une nouvelle pensée
musicologique  et  musicale,
historique  et  esthétique,  des
oeuvres du passé.
De même, on reste étonné que l’orchestre Les Siècles fondé et
dirigé par François Xavier Roth ou l’expérience formatrice et
exemplaire  à  l’échelle  européenne  du  JOA  Jeune  Orchestre
Atlantique sur instruments anciens, n’y figurent pas, quand
des  artistes  et  chefs  et  leurs  ensembles,  pourtant  moins
décisifs, y sont copieusement remerciés…
Nonobstant ces limites, l’horizon parcouru permet cependant de
revivre les étapes d’un mouvement majeur de l’interprétation
musicale, vis à vis de toutes les oeuvres (et pas seulement
baroques). 
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Arnold Doltmesch, Wanda Landowska, Alfred Deller, mais plus
anciens encore, D’Indy en France, pionnier des redécouvreurs
de  Rameau  par  exemple,  s’illuminent  ainsi  d’une  flamme
nouvelle qui résonne jusqu’à nos oreilles contemporaines.
L’apport  le  plus  pertinent  du  texte  reste  son  évaluation
nuancée du concept d’authenticité ; il remet en question de
façon critique, le statut des instruments anciens : il ne
suffit  pas  de  jouer  sur  des  instruments  d’époque,  ni  de
chanter selon les techniques avérées par les Traités pour
réussir une interprétation… Encore faut il être capable de
goût  et  de  flexibilité  comme  d’instinct.   »  Chanter  pour
convaincre «  dit William Christie, le pape de la révolution
baroqueuse en France … On ne contestera plus à  » Bill le
défricheur  » et le réinventeur si inspiré de Rameau entre
autres que pour tout, prime d’abord la musicalité ineffable de
l’interprète, seul capable de rendre vivant et touchant le
répertoire ancien : «  Avant le concert, 95% de recherche et
de technique ; pendant le concert, 95% de musique « . Tout est
dit, et de magistrale manière.
Voilà  qui  rend  tout  aussi  valides  les  démarches   »
historiquement  informées   »  des  orchestres  modernes  à
l’épreuve du style ancien : ainsi Chailly à Leipzig, ainsi
Abbado  à  Lucerne  ou  encore  l’exceptionnel  geste  lumineux,
analytique  et  si  vivant  du  jeune  Bruno  Procopio  (chef  et
claveciniste franco-brésilien), capable en 2012 et 2013 de
réussir l’approche des oeuvres baroques françaises avec les
instrumentistes de l’Orchestre Simon Bolivar du Venezuela à
Caracas ! Incroyable défi qui ressuscite les exploits de la
révolution  baroqueuse  à  l’époque  des  Harnoncourt,  Kuijken,
Leonhardt,  car  les  musiciens  vénézuéliens  sur  instruments
modernes  découvrent  actuellement  et  le  jeu  baroque  et  le
répertoire baroque français (du Rameau essentiellement, c’est
à  dire  le  plus  difficile).En  restituant  l’épopée  de
l’interprétation des musiques anciennes, le livre de  Harry
Haskell  récapitule  des  siècles  d’approches  critiques  et
polémiques  à propos des partitions et de leur interprétation.
En soulignant les avancées et les prises de risques des plus



inspirés, l’auteur nous offre en filigrane, les clés pour
perpétuer le feu sacré, car … osons le dire, les nouvelles
générations  d’interprètes   pour  la  majorité,  n’ont  guère
autant de tempérament ni d’audace que leurs ainés, véritable
pionniers réformateurs,  il y a maintenant 40 ans … Lecture
essentielle.

 

Harry Haskell : Les voix d’un renouveau. La musique ancienne
et son interprétation de Mendelssohn à nos jours. Traduction
de l’ américain et actualisation : Laurent Slaars. Parution :
octobre  2013.   Editions  Actes  Sud,  384  pages.  ISBN
978-2-330-00607-5.  Prix  indicatif  :  30,00€

CD.  Rameau  :  Dardanus,
version  1744  (Pygmalion,
2012)
CD. Rameau : Dardanus, version 1744 (Pygmalion, 2012)     …   
Le Château de Versailles inaugure avec ce double cd, sa future
collection de témoignages discographiques en liaison avec sa
nouvelle programmation musicale et lyrique, réalisée à l’Opéra
royal …

Loin  de  démériter,  la  lecture  que  proposent  aujourd’hui
Raphael Pichon et son équipe ramélienne  » Pygmalion « ,
manquent  indiscutablement  …  d’épaisseur.  Le  désir  de  se
dépasser,  l’engagement  ne  sont  pas  en  jeu  mais  outre  les
faiblesses d’un plateau de solistes nettement en deçà des
joyaux de la partition, la question centrale demeure l’absence
criante de ce feu inestimable qui justement fait de Rameau non
pas  ce  musicien  savant  –  qu’a  très  habilement  dénoncé  et
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critiqué Rousseau-,  mais bien le génie de l’opéra baroque
français.  Il  est  vrai  que  seuls  les  plus  grands  se  sont
risqués et ont réussi : au dessus des Minkowski, Herreweghe,
et  aujourd  hui  Rousset,  se  situe  en  maître  absolu,
l’inatteignable autant qu’enchanteur, William Christie à la
tête de ses Arts Florissants. Souhaitons que pour l’année
2014, celle des 250 ans de la mort du Dijonais, un éditeur
pertinent réédite l’ensemble des cd Rameau enregistrés par
William Christie… car nous tenons là une somme musicale et
lyrique légendaire autant que nécessaire. Le coffret édité par
Alpha  apporte  certes  un  nouvel  éclairage  sur  une  version
mésestimée de Dardanus … mais il ne suffit pas de jouer sur
instruments anciens, de chanter dans le style historiquement
informé, d’étoffer sa démarche d’un aspect documentaire et de
recherche  pour  convaincre  absolument.  Qui  précisait  avec
raison qu’avant le concert, c’est «  95% de technique et de
recherche ; pendant le concert, c’est 95% de musique ! « …  ?
La maxime n’a pas perdu de sa pertinence et démontre qu’ici
Rameau, en réalisation finale,  reste trop scolaire. Même s’il
est scrupuleusement restitué.
 

 

Un Rameau encore un peu vert
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Or qu’avons nous ici ? Parlons d’emblée des faillites vocales
… Hélas Bernard Richter fait un Dardanus un peu raide et
pointu avec des aigus souvent tendus qui manquent malgré une
indiscutable intelligibilité, de souffle et de délire : on ne
frémit en rien à l’horreur sensée le/nous saisir dans ces
lieux funestes qui ouvrent le IV.
Même l’Ismenor de la basse Joao Fernandes, de loin le timbre
le  plus  savoureux  des  3  rôles  graves  (Ismenor,  Teucer  et
Antenor), reste lui aussi strictement bien chantant si peu
impliqué par les enjeux réels du personnage : trop sage, trop
prosaïque…  dommage  car  la  voix  est  somptueuse.  Et  Benoît
Arnould que l’on ne cesse de présenter toujours comme la jeune
basse prometteuse : son Antenor reste bien sage ; tout aussi
tendu  et  noyauté  voire  contraint  et  d’une  projection
confidentielle  là  encore.  Il  n’est  que  Gaelle  Arquez  qui
exprime d’une certaine façon, dans chacun de ses airs souvent
éplorés et plaintifs, (surtout dans le récitatif libre au
début du V) les tourments d’une  âme véritablement éprouvée …
réussissant à incarner non plus un type mais un être de sang
et  de  langueur,  déchiré  et  tiraillé.  ..  au  comble  de  la
tension et de l’insupportable tragique. De loin, c’est bien la
soprano qui campe une Iphise en proie au doute, d’une justesse
de ton, fragile et inquiète, jamais convenue ni prévisible
(comme  peuvent  l’être  a  contrario  ses  partenaires  si
convenus).
Reste que dans cette version née de la refonte de 1744 : plus
grave et tendue, noire et introspective, si cornélienne au
fond, où Rameau concentre son génie sans jamais le diluer-,
Pygmalion manque de délire, de vérité ; oserions-nous dire de
maturité comme de profondeur ? Le choeur ici réuni peine et
pédale trop souvent, sans enclencher une action progressive.
Certes la science agile et fluide des ballets (très beau final
dont  la  fameuse  chaconne  conclusive  si  suggestive  et
aérienne), la nervosité des cordes en résonance avec flûtes et
basson, accréditent aujourd’hui ce collectif plutôt jeune dans
leur désir de servir Rameau : d’autant que le nom même de
l’ensemble  serait  un  hommage  au  Dijonais….  mais  du  génie
dramatique, de l’art singulier du compositeur philosophe et
théoricien, nous n’avons au final qu’un maigre aperçu. Ne
s’agirait-il finalement que d’un bon devoir d’école, appliqué,
scrupuleux, trop respectueux …. ? Rendez-vous dans quelques



années (ou attendons ce 3eme volet déjà annoncé Castor et
Pollux… au concert debut 2014 puis comme ici au disque ?). Il
n est guère qu’un seul faiseur de rêves et de fulgurance
s’agissant de Rameau : William Christie et ses fabuleux Arts
Florissants!  Autant  de  science  de  grâce  d’humanité,  de
passionnante  poésie  et  de  magie  interprétative  née  d’une
complicité active depuis 30 années ( écoutez ici leur lecture
d’Hippolyte  et  Aricie)  …  autant  de  qualités  qui  nous
paraissent hors de portée des interprètes de ce disque.
Remarque  :  il  est  dommage  que  le  livret  accompagnant  et
présentant les 2 cd ne développe pas l’approche spécifique des
interprètes ; pourquoi défendre aujourd’hui la version 1744 ?
Quels apports en découle t il ? Comment défendre surtout une
nouvelle lecture, avec quels chanteurs et quel orchestre ? De
toutes  ces  questions  passionnantes  nous  restons  tristement
orphelins.
 

 

Rameau  :  Dardanus,  version  1744.  2  cd  Alpha.  Parution  :
octobre 2013. Solistes, ensemble Pygmalion. Raphaël Pichon,
direction. Enregistrement live réalisé en 2012 à l’Opéra royal
de Versailles.
 

CD.  Anfossi  :  La  Finta
Giardiniera,  1774.  Werner
Ehrhardt, 2011
CD. Anfossi : La Finta Giardiniera, 1774. Werner Ehrhardt,
2011      …       Il y a quelques années pour rétablir le
contexte de composition de Mozart et révéler tout ce qui fait
son  génie  à  son  époque,  était  exhumé  le  Don  Giovanni  de
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Gazzaniga  :  une  partition  antérieure  à  Mozart,  certes
attachante qui n’a ni le souffle ni la vision architecturale
préromantique de l’oeuvre mozartienne.

En  novembre  2011,  DHM
enregistrait  cette  Finta
Giardiniera  de  1774  qui  en
pleine  révolution  Gluckiste  à
Vienne,  réalisait  un  triomphe
européen  jamais  connu
auparavant : de fait l’oeuvre
révélée signée Pasquale Anfossi
(1727-1797)  brille  par  son
impertinence,  sa  légèreté
expressive,  ce  tendre  alliage
de  trépidation  comique  et  de
profondeur sentimentale ; car ici c’est Shakespeare (Le Songe
d’une nuit d’été …) et aussi Marivaud qui se croisent dans ce
chassé croisé des coeurs troublés : les identités mêlées se
perdent dans un labyrinthe végétal, ce bois où toutes les
raisons s’égarent ; les couples se défont, se recomposent
selon les humeurs et les lois impénétrable du victorieux et
capricieux  Amour.  Aucun  doute,  les  oeuvres  d’une  telle
qualité,  alliant  tumulte,  vertige  et  profondeur  sont
effectivement rares. Il est donc légitime de les ressusciter :
à DHM revient le mérite d’une telle production, d’autant que
les intégrales au disque sont de plus en plus rares.
 

 

Théâtre enflammé et juvénile
d’Anfossi …
 

Mozart a du connaître cette partition finement troussée de son
confrère Anfossi, né en Italie du nord et très rapidement
formé sur le modèle napolitain : rien de mieux pour maîtriser
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l’art ciselé du comique lyrique. De fait, sa Finta Giardiniera
respire la douceur tendre et volage des amants délirants, dans
un style très européen, riche en formules divertissantes et
faciles mais toujours d’une réelle élégance. On imagine que le
vertige des arias souvent à vocalises, combiné à l’impétuosité
facétieuse  et  souvent  juste  d’un  orchestre  où  dominent
l’agilité des cordes ait immédiatement séduit les auditeurs et
surtout le jeune Mozart qui sur le sillon ainsi inauguré,
s’empresse de rendre et livrer sa propre version de La Finta
Giardiniera (livret de Giuseppe Pietrosellini). Cette élégance
éclectique et européenne vient directement de ses deux maîtres
napolitains,  européens  distingués  autant  qu’adulés  et
sollicités, Piccinni et Sacchini, les deux figures italiennes
majeures  à  Paris  sous  la  règne  de  Louis  XVI  et  Marie-
Antoinette  au  début  des  années  1780.

 

 

Délices  et  trépidations
sentimentales
 

Dans cet Anfossi, nous goûtons les délices d’un vocabulaire
musical et lyrique d’une exquise suavité dramatique, piquante
et tendre … autant de qualités spécifiques que musiciens,
chanteurs et chef s’ingénient à servir ici de leur mieux.
Aucun des rôles ne démérite, autant dans la langueur feinte,
les  serments  sincères  que  le  délire  halluciné  parfois
parodique même (voyez le couple purement buffa des domestiques
: Serpetta et Nardo ; Serpetta regarde évidemment du côté de
La Serva Padrona de pergolèse, regardant du côté de son patron
le Podestà…).



Cette richesse de tons et d’accents est idéalement défendue et
exprimée par la qualité collective des solistes et par le chef
qui assurent un continuo et un soutien orchestral souvent très
palpitant  et  nuancé.  Leur  mérite  vient  d’une  attention  à
varier l’accompagnement, écartant la répétition des formules
comme l’ennui du système.
Les voix fraîches, ductiles, expressives sont des tempéraments
théâtraux, très finement incarnés par tous au point souvent
d’éblouir par une flexibilité dramatique plutôt convaincante
(piquante voire exquise Nuria Rial en Sandrina et Katja Stuber
en Arminda, ou Nedro plein de fougue juvénile de l’épatant
jeune baryton Florian Götz au timbre idéalement mozartien –
pour lui demain les Guglielmo, Figaro voire Leporello ?- …
entre autres).

Voici une perle lyrique qui n’a pas volé son rayonnement au
XVIIIè  et  l’on  comprend  pourquoi  Mozart  ait  certainement
puiser  ici  son  inspiration  géniale  entre  vocalità  et  jeu
purement  dramatique,  délire  et  poésie,  pour  sa  propre
conception du buffa. Superbe découverte servie par une jeune
troupe de chanteurs totalement irrésistible.

Pasquale Anfossi: la Finta Giardiniera, 1774. Mikenko Turk,
Florian Gotz , Katja Stuber,  Krystian Adam, Nurial Rial, … 
L’Arte  del  Mondo.   Werner  Ehrhardt,  direction.  3  cd  DHM.
Enregistrement réalisé en novembre 2011.

 

Mildred  Clary,  «  Benjamin
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Britten » (Buchet Chastel)
Livres. Mildred Clary, « Benjamin Britten » (Buchet Chastel)  
  …     Il manquait une biographie française du plus grand
compositeur britannique de l’après-guerre. Lacune réparée avec
maestrià et conviction par Mildred Clary. Le texte n’est pas
seulement documenté : il ajoute la justesse du portrait et la
pertincence des évocations musicales. Avec « Benjamin Britten
ou le mythe de l’enfance », Mildred Clary nous offre une
biographie essentielle.
 

 

Britten : le mythe de
l’enfance

 

Un  homme  pacifiste,  qui  assumait
pleinement  son  homosexualité  et  sa
vie avec le ténor Peter Pears ; un
être secret qui n’aimait pas parler
de son oeuvre, préférant composer… en
particulier ses opéras. Le portrait
que  brosse  Mildred  Clary  qui  a
travaillé   pour  France  musique,
évoque  avec  tact  et  un  matériel
documentaire très complet, la vie, la
carrière et l’oeuvre du plus grand
compositeur  britannique  de  l’après-
guerre.
L’auteur connaît le sujet pour avoir
consacré  à  Benjamin  Britten  de
nombreuses  heures  d’antenne,  en
particulier en 1986, quand à Aldeburgh, le berceau du poète
musicien, où il est né en 1913 et où il s’éteint en 1976, elle
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consacrait  près  de  quinze  heures  à  l’oeuvre  du
compositeur.L’évocation  suit  la  chronologie  des  faits
marquants d’une vie aspirant au grand large. La naissance
baignée  par  les  embruns  marins,  l’apprentissage  auprès  du
compositeur Franck Bridge qui fut pour lui, plus qu’un passeur
: le mentor qui allait déterminer une vocation.
Entrée au Royal college of Musik de Londres, « l’école de la
tradition » ; la place du piano qui fait de lui un interprète
au clavier, fin et recherché (admiré entre autres par Yehudi
Menuhin…) ; l’admirateur de Stravinsky et de Berg, rencontre
plusieurs  personnalités  qui  vont  élargir  ses  horizons
culturels et accélérer sa maturité de compositeur: le poète
Wystan Hugh Auden, son compagnon Peter Pears (1937) ;  Les
premiers  chefs-d’oeuvre,  comme  Les  Illuminations  (1939),
l’affirmation  de  son  antimilitarisme  forcené…  au  fil  des
pages, le style clair et vivant, renforce l’attraction d’une
oeuvre concise et puissante, en relation avec les engagements
et les positions tranchées. Britten reste un homme de théâtre,
soucieux de rétablir une nouvelle écriture dramatique grâce à
l’appui de ses librettistes et poètes, grâce au concours de
son compagnon, Peter Pears qui créera bon nombre de rôles
importants dont Peter Grimes.
Outre  le  théâtre  auquel  Britten  consacre  une  activité
régulière, couronnée par le succès et la reconnaissance, tous
les aspects de l’oeuvre sont abordés : musique de chambre et
musique  vocale,  musique  orchestrale  et  chorale.  L’enfance
reste un thème cher et longuement traité. Il est au coeur
d’une oeuvre à clés dont on commence de mesurer la modernité
poétique et l’originalité. Mildred Clary suit pas à pas les
journées  d’écritures  et  les  rencontres  ;  lectrice  de  la
correspondance,  les  pages  descriptives  ou  évocatrices  des
oeuvres, ajoutent les pensées et les déclarations autographes.
Poignantes  sont  les  derniere  chapitres  qui  brossent  le
portrait d’un homme malade dont l’opéra « Mort à Venise »
d’après Thomas Mann, est son testament. Un oeuvre centrale qui
dévoile  la  teneur  d’une  sensibilité  à  part  et  d’une
exceptionnelle  intensité  poétique  :  «  la  poursuite  de  la
beauté,  de  l’amour,  doit-elle  nécessairement  aboutir  au
chaos? »

http://www.classiquenews.com/dossiers/lire_article.aspx?article=


Outre la biographie proprement dite, Mildred Clary présente la
chronologie des oeuvres et une bibiliographie « sommaire »
parfaitement présentée, et commentée, titre par titre.

CD. Belshazzar de Haendel par
William Christie
cd événement. Belshazzar de Haendel par William Christie : le
nouvel album des Arts Florissants ( 3 cd )      …

Prolongement de la tournée particulièrement applaudie réalisée
en décembre dernier (Barcelone, Madrid, Londres et Paris),
l’enregistrement de l’oratorio de Haendel : Belshazzar (King’s
Theatre, Haymarket, le 27 mars 1745) est édité en un coffret
discographique étoffé, le 22 octobre 2013.

 

Belshazzar de Haendel par William
Christie
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C’est le premier titre du nouveau
label  créé  par  William  Christie
( » Les Arts Florissants William
Christie Editions « ). En 3 cd,
l’oeuvre  éblouit  par  la  fine
dramatisation  ciselée  par  Bill
l’enchanteur  :  la  distribution
regroupe  plusieurs  chanteurs
particulièrement  engagés.  Allan
Clayton  dans  le  rôle-titre  (feu
cynique  et  barbare  d’un  jeune
souverain dévoré par le pouvoir : son orgueil et sa vanité
blasphématoire  seront  punis),  chant  mystique  et  éthéré  de
Iestyn Davies dans le rôle du prophète Daniel, surtout prière
hallucinée et tendre de la mère de Belshazzar, Nitocris : le
rôle étourdissant par ses vocalises et sa durée à travers la
partition permet à la soprano Rosemary Joshua d’insuffler au
rôle  maternel  toute  la  compassion  enivrée  souhaitée  par
Haendel.
Aux  côtés  des  solistes,  l’orchestre  et  le  chœur  des  Arts
Florissants  (tour  à  tour,  babyloniens,  perses  et  juifs)
restituent la chair palpitante d’un oratorio de la maturité,
véritable opéra spirituel sur le sujet des vanités humaines.
Comme le précise le superbe visuel de couverture, Belshazzar
narre  la  chute  d’un  politique  trop  orgueilleux.  Avec  ce
premier  album  amorçant  la  naissance  de  son  propre  label,
William  Christie  réalise  un  nouvel  accomplissement.  CD
événement, élu coup de coeur de la rédaction de classiquenews.

Handel  :  Belshazzar.  Allan  Clayton  (Belshazzar),  Rosemary
Joshua  (Nitocris),  Sarah  Connolly  (Cyrus),  Iestyn  Davies
(Daniel), Neal Davies (Gobrias). Les Arts Florissants. William
Christie,  direction.  3  cd  Les  Arts  Florissants,  William
Christie Editions.  Parution annoncée le 22 octobre 2013.
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CD. Gossec : Thésée, 1782 (2
cd Ricercar)
CD,  Opéra.  Gossec  :  Thésée,  1782  (Van  Waas,  2012),  2  cd
Ricercar      …           Enfin le génie lyrique de Gossec
nous est révélé ! Tel n’est pas le moindre apport de cette
intégrale enregistrée sur le vif en novembre 2012 à Liège
(Salle Philharmonique).  Audace géniale et très originale de
l’architecture  musicale  avec  des  étagements  dramatiquement
réussis  associant  choeurs  multiples  et  solistes,  première
ouverture en situation (dès avant celle d’Iphigénie en Tauride
de Gluck, car Gossec compose et termine sa partition dès 1778
!), coloration spécifique de l’orchestre (cuivres mis en avant
dont  les  trombones),  vitalité  permanente  du  continuum
orchestral aux inflexions mozartiennes … sans omettre dans le
portrait de Médée (vraie protagoniste de l’opéra malgré son
titre), des inflexions noires, souterraines, … sont quelques
unes des nombreuses qualités d’un ouvrage qui frappe par sa
violence poétique, son intelligence dramatique et musicale ;
tout  cela  souligne  chez  Gossec,  alors  âgé  de  44  ans,  la
richesse du style, le fond fantastique voire diabolique d’une
partition  à  la  fois  psychologique,  noire,  héroïque  et
guerrière, décidément inclassable.Dans le personnage de Médée,
il faut bien évidemment, à la fin des années 1770, déceler un
ultime  rôle  de  magicienne  enchanteresse  dans  la  tradition
magique et baroque, mais ici, porté par une figure criminelle
qui  a  alors  déjà  commis  l’irréparable  (tuer  ses  propres
enfants  pour  se  venger  de  Jason)  :  cette  Médée  amoureuse
haineuse de Thésée s’ingénie en actes sadiques (à l’endroit
d’Eglé),  manipule,  dissimule  pour  mieux  à  l’acte  III  se
répandre en magie noire et furieuses apparitions … Il faut
bien l’intervention de Minerve pour chasser définitivement un
tel dragon féminin.
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Le génie lyrique de Gossec
enfin révélé

 

Autour d’elle, les personnages inféodés
et  aveuglés  un  temps  à  ses  odieuses
machinations, dont un choeur fabuleux
de mordante vivacité (Choeur de chambre
de Namur, dans entre autres, le choeur
des enfers du III martyrisant la pauvre
Eglé),  se  distinguent  par  leur
caractérisation  juste.
Virginie Pochon sait tisser une couleur
à la fois angélique et déterminée pour
le rôle d’Eglé dont l’importance et la
présence  dramatique  (ses  duos  et
confrontations  avec  Médée  aux  II  et
III)  en  fait  un  caractère  au  haut
relief théâtral (comme Ilia dans Idoménée de Mozart, opéra un
peu près contemporain de ce Thésée de Gossec). Les hommes
affirment un très nette assurance, jouant aussi la finesse
émotionnelle de leur profil : rien à dire au chant élégiaque
et tendre mais aussi héroïque de Frédéric Antoun (dommage
qu’il s’agisse du rôle le plus statique de la partition) ;
plus  intéressant  encore  le  Roi  d’Athènes  Egée  auquel
l’excellent baryton Tassis Christoyannis apporte cette vérité
humaine qui structure et rend passionnant tout le rôle : il ne
s’agit  pas  d’un  père  de  façade  agissant  dans  les  scènes
collectives mais réellement d’une autorité réactive, d’abord
conquis  et  manipulé  par  Médée  puis  lui  opposant  une  vive
résistance (après qu’il ait au III, grâce à Eglé, identifier
son fils …) ; à Jennifer Borghi revient naturellement les
palmes d’une véritable prise de rôle : la voix est parfois
serrée et l’articulation du français pas toujours indiscutable
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mais le timbre spécifique éclaire les blessures de la femme
amoureuse (Ah faut-il me venger en perdant ce que j’aime … au
IV) malgré l’horreur de la magicienne rien que terrible et
déchaînée (Dépit mortel, transport jaloux, fin du II). En
cela,  grâce  à  la  fine  expressivité  réalisée  par  le  chef
(excellent Guy Van Waas, artisan et défenseur d’une esthétique
multiple, à la fois postbaroque, classique et déjà romantique,
assimilant et Gluck, Mozart et les accents frénétiques nerveux
de Mannheim car Gossec connaissait Stamitz…), sa Médée sait
rugir de façon inhumaine, aux imprécations infernales très
assurées, mais aussi s’attendrir soudain pour mieux manipuler.
Le profil féminin conçu par Gossec, aux couleurs chtoniennes
inédites  et  vraiment  passionnantes,  annonce  et  nourrit  ce
sillon terrible et tragique qu’illustrent bientôt Vogel (La
Toison d’or, 1786) et aussi Cherubini (Médée, 1797).

Outre l’intelligence des situations, la finesse d’une écriture
idéalement  sentimentale,  parfois  Sturm  und  Drang  donc
préromantique, Gossec se libère (et se révèle véritablement)
dans le traitement orchestral de chaque acte : une puissance
immédiate qui ne s’épargne pas des choeurs simultanés souvent
impressionnants d’audace, de force voire de sauvagerie. La
découverte  est  de  taille  :  elle  revient  au  mérite  des
institutions initiatrices, particulièrement bien inspirées à
la défendre : le Centre de musique baroque de Versailles, le
Centre de musique romantique française à Venise (Palazzetto
Bru Zane). Créé en 1782, Thésée de Gossec était déjà prêt pour
être produit sur la scène dès 1778… s’il n’était Gluck ;
probablement conscient du génie de Gossec, le Chevalier favori
de Marie-Antoinette faisait obstacle à la reconnaissance de
son rival. La présente résurrection discographique accrédite
ses  soupçons  :  nous  voici  bien  en  présence  d’une  oeuvre
composite, esthétiquement aboutie, vraie synthèse à son époque
des tendances lyriques les plus convaincantes. Le génie de
Gossec, père de la symphonie mais aussi compositeur d’opéras,
nous est désormais totalement dévoilé. Réalisation exemplaire.



François-Joseph Gossec (1734-1829) : Thésée, 1782. Jennifer
Borghi, Médée. Virginie Pochon, Eglé. Frédéric Antoun, Thésée.
Tassis  Christoyannis,  Egé.  Katia  Velletaz,  la  grande
Prêtresse, Minerve … Les Agrémens. Choeur de chambre de Namur.
Guy Van Waas, direction. 2 cd Ricercar RIC 337. Enregistré à
Liège en novembre 2012. Voir le reportage vidéo de Thésée de
Gossec.

CD.  Gesualdo  :  Responsoria
1611 (Herreweghe 2012) 1 cd
Phi
CD. Gesualdo : Responsoria 1611 (Herreweghe 2012) 1 cd Phi  
…    Le 8 septembre 2013 marque les 400 ans de la disparition
de Carlo Gesualdo (mort le 8 septembre 1613), compositeur
fantasque, le dernier des maniéristes, qui à l’aube du XVIIè –
Baroque-, au moment des chef d’oeuvre de Monteverdi, poursuit
une  oeuvre  singulière,  harmoniquement  audacieuse  et
foncièrement expérimentale. En témoigne le corpus inclassable
de ses madrigaux et comme ici, une part encore méconnue de son
inspiration,  ses  pièces  sacrées  dont  évidemment  les  27
Responsoria pour l’Office des Ténèbres de la Semaine Sainte
publiés par l’auteur en 1611.
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Philippe  Herreweghe  et  ses
chanteurs  du  Collegium  Vocale
Gent  excellent  dans  les  chants
suspendus  et  singuliers  d’un
Gesualdo d’une maturité épanouie.
L’attention dramatique au verbe,
l’éloquence  de  la  ligne
chromatique,  toujours
surprenante,  mais  jamais
gratuite, le caractère à la fois
lunaire  et  crépusculaire
saisissent  littéralement  ici  :
d’autant plus prenants que les interprètes savent en diffuser
l’énergie,  la  secrète  tension;  le  jeu  d’équilibre  et  de
correspondances  d’une  cohérence  absolue.  La  lecture  ajoute
aussi  ce  souci  de  transparence  et  de  lisibilité  du  tissu
polyphonique accrédité par la propre dévotion de Gesualdo sur
le sujet de la Passion : les souffrances du Sauveur et son
chemin de douleur étant de toute évidence, les points forts de
sa dévotion personnelle.

Le  dernier  des  maniéristes,
le premier des romantiques … 
Ne pas omettre une clé qui écarte tout malentendu sur le
rituel des Ténèbres pendant la Semaine Sainte : le gouffre
aveugle que chacun expérimente et éprouve ici, n’a de valeur
que dans l’annonce de la lumière qui suit immédiatement à leur
conclusion. Le rite des Leçons de Ténèbres étant réalisé au
petit  matin,  l’aurore  matinale  qui  vient  correspond  à  un
accomplissement que l’office prépare : jamais l’éblouissement
final et la Résurrection qu’il soustend n’ont autant pesé dans
la compréhension du cycle. Ce que semble avoir parfaitement
intégré les interprètes, portés par une claire confiance, une
sérénité ineffable qui colore chaque épisode des Responsoria.
Nous tenons là l’un des derniers manuscrits de Gesualdo, en
somme,  son  testament  musical  et  spirituel.  D’une  sobriété
magnétique, Philippe Herreweghe et son collectif semblent les
seuls  à  en  exprimer  l’irrésistible  magie  singulière.
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Magistral.
Carlo  Gesualdo  :  Responsoria  1611.  Collegium  Vocale  Gent.
Philippe  Herreweghe,  direction.   2  cd  Phi  :  LPH010.
Enregistrement  réalisé  en  juin

CD. Philippe Jaroussky. Airs
de Porpora pour Farinelli (1
cd Erato)
CD. Philippe Jaroussky. Airs de Porpora pour Farinelli (1 cd
Erato)   … Après un précédent album Virgin classics dédié au
mezzo  ample  de  Giovanni  Carestini  (1705-1760),  rival  de
Farinelli  et  castrat  vedette  de  Haendel  à  Londres,  le
phénomène Philippe Jaroussky s’intéresse pour le label Erato
ressuscité, au mythe castrat, Farinelli dont on sait combien
sa flexibilité de sopraniste avait ébloui à son époque. A la
source du miracle Farinelli, Nicolo Porpora, compositeur qui
fut son maître et son mentor à Naples pendant sa formation de
chanteur.  Car  il  s’agit  aussi  de  restaurer  la  stature  et
l’oeuvre de celui qui façonna Farinelli à Naples : Porpora.

Jaroussky privilégie surtout les
airs que Porpora a composé pour
son élève favori, le plus doué de
sa  génération,  ceux
spécifiquement  doux,  centraux,
plutôt  lyrique  voire  élégiaque
c’est  à  dire  d’une  virtuosité
médiane, plutôt confortable pour
sa  tessiture  :  en  témoigne  le
très développé air d’Aci, issu de
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Polifemo  (Londres  1735)  :  Alto
Giove … qui suit la prière en duo des deux amants, deux coeurs
à jamais inséparables (Placidetti zefiretti chanté avec la
complicité de Cecilia Bartoli). l’Alto Giove d’Aci (Acis) pose
clairement  le  cadre  d’une  écriture  napolitaine  purement
virtuose et extatique qui met surtout en avant la puissance
nuancée de la voix sur un mode langoureux et très intérieur
(Acis remercie la protection de Jupiter qui le comble en lui
restituant son aimée, Galatée).

Langueur  et  pâmoison  de
Porpora
La langueur et la déploration semblent d’ailleurs couronner
l’inspiration de Porpora pour son élève dans cet autre lamento
extrait d’Orfeo créé aussi à Londres en 1736, et composé au
moment où l’élève quitte son professeur et père, pour Madrid.
Orfeo est le dernier opéra qui associe les deux tempéraments.
Déchirement  à  peine  pudique,  et  d’une  écriture  moins
démonstrative  qu’intérieure  :  c’est  l’époque  (1732)  où  le
castrat  adulé  dans  toute  l’Europe  reçoit  les  conseils  de
l’Empereur  Charles  VI  à  Vienne  (chantez  plus  beau  moins
spectaculaire). Inflexion nouvelle qui colore son chant comme
sa technique d’une profondeur et d’une gravité renouvelées.
De fait, l’activité de Farinelli sur la scène d’un théâtre
s’achève en 1737, marquant aussi la rupture de collaboration
entre Porpora et son élève. En outre, la notice accompagnant
le texte des airs, précise sans l’élucider, un incident dans
les relations du père au fils, du maître à l’élève : Porpora
qui se serait rendu  » coupable  » d’une mauvaise action à
l’égard  de  son  élève,  paraît  en  1759  sous  la  plume  de
Métastase qui écrit à Farinelli, implorant de ce dernier une
mansuétude bienheureuse pour le pauvre compositeur s’enfonçant
dans la solitude, l’oubli et la misère.



De tous ces airs ciselés, émane un esthétisme de contemplation
vocale, suspension et vertiges, pâmoison, surtout comme on l’a
dit langueur. Un goût qui allait détrôner Handel à Londres au
début des années 1730.
Si la voix de Jaroussky est encore capable de legato, on
regrette tout au long du récital un manque de vrais nuances,
une  palette  finalement  restreinte  dans  la  caractérisation
poétique des arias : toutes sont abordées de la même façon
rendant interchangeable chaque texte et chaque situation. Les
défauts de la voix évoluant, on note aussi les mêmes nouvelles
limites du chant que dans son dernier album dédié à Jean-
Chrétien Bach, en particulier dans le passage dans les aigus,
ces derniers étant souvent tirés, à peine couverts ; même
l’agilité du premier air, de pure virtuosité (air d’Alceste
d’Arianna  e  Teseo,  Florence  1728)  demeure  souvent  tendue,
crispée, plus convulsée qu’agile et coulante.
Autre  air  parmi  les  inédits  du  présent  récital,  celui
d’Achille (plage 9 : Nel già bramoso petto) extrait d’Ifigenia
in Aulide (Londres, 1735) : Ifigenia affronte alors à Londres
la  concurrence  d’Alcina  de  Haendel  associé  à  son  castrat
vedette, Carestini : au mérite de Porpora revient ici la fine
caractérisation d’une âme saisie dans les rets d’un amour
incertain qui s’exprime ici naturellement offrant d’Achille,
le  portrait  d’un  coeur  inquiet  dont  Jaroussky  transpose
idéalement les déchirures premières, comme les atermoiements
d’une âme atteinte qui va s’évanouir. Cet ample air de 8mn30
est aussi une sorte de lamento tragique qui s’étire au fil des
phrases du texte de déploration émotionnelle.

C’est donc plus dans les lamentos languissants, amoureux ou
déploratifs,  à  la  tessiture  médiane  donc  plus  confortable
plutôt que dans les airs de caractère et d’agilité que le
contre ténor français réussit à convaincre : de ce point de
vue l’air de Mirteo de Semiramide riconosciuta (Venise 1729)
est aussi le mieux investi, bénéficiant d’une assise vocale
plus assumée et visiblement plus à l’aise (sauf les quelques
suraigus systématiquement tirés).



A ses côtés, Andrea Marcon assure un continuo honnête, qui
pourtant mériterait nuances plus subtiles dans l’intériorité
des  airs  alanguis,  essentiellement  introspectifs  que  nous
venons de distinguer.

Philippe Jaroussky : Porpora, arias pour Farinelli  (1 cd
Erato). Venice Baroque Orchestra. Andrea Marcon, direction

Lire aussi notre dossier Les Castrats et Haendel
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