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

CD,  compte  rendu  critique.
Rossini  !  Olga  Peretyatko,
soprano. 1 cd Sony classical. On
voudrait  croire  à  la  magie
vocale,  le  charisme  de  la
soprano  russe  née  en  1980  à
Saint-Pétersbourg,  Olga
Peretyatko (épouse à la ville du
chef Michele Mariotti, – depuis
2012), et qui connaît depuis ces
3  dernières  années,  une

exposition fulgurante sur la scène lyrique internationale. La
couverture de ce nouveau disque la met en scène en nymphe
lolita à l’italienne, style vita à la romana, dans un style
rétro fifties…  L’image marketing joue à fond : on comprend
que  les  producteurs  de  chez  Sony  classical  «  développe  »
l’artiste  en  la  positionnant  comme  l’exacte  petite  soeur
d’Anna Netrebko, dont pourtant « la Peretyatko » ne partage ni
le  timbre  blessé  ni  le  médium  charnu  et  délicieusement
sensuel. Car tout ici est une question de format : si la
soprano séduit par la beauté à la fois ronde et perçante du
timbre, ses limites dans les aigus sont vite atteintes et
dévoilées, comme côté style et caractère, la couleur de la
voix convient mieux aux héroïnes alanguies qu’aux piquantes
facétieuses (Il Viaggio a Reims, surtout Rosina du Barbier).
 Sa Traviata diffusée sur Arte récemment avait de fait affirmé
ses talents de tragédienne verdienne… mais dans une palette
d’expressions assez réduite et dans une tessiture serrée.
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depuis leur coopération à Pesaro en 2006, la diva suit les
conseils du chef Zedda… 

Olga Peretyatko est-elle une
rossinienne d’exception ?

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



Le timbre est beau, la technique sûre (ceux d’une lyrique
colorature), mais…. le format réduit et les aigus vite courts,
en particulier dans les deux airs les plus exigeants : Matilde
de Shabran et Semiramide. Reste Rosina : question de couleur
et  de  caractère,  l’abattage  et  l’intonation  exacte  lui
manquent : pas assez de mordant, de facétie, et l’italien
manque parfois de tenue comme d’exactitude. Même sa Fiorilla
du Turc en Italie – autre femme émancipée, libertaire à la
facétie grave et profonde, manque singulièrement de trouble,
de subtilité. Le programme suit exactement les emplois que le
chef Zedda a confié depuis leur première coopération à Pesaro
à la cantatrice : Folleville et Corinna, Matilde, Amenaide,
Semiramide, Rosina et Fiorilla…

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

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

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



Seiji  Ozawa  :  the  complete
Warner recordings (25 cd)

 
CD,  coffret  événement,  compte
rendu  critique.  Seiji  Ozawa  :
The complete Warner recordings,
25 cd). Mère chrétienne, père bouddhiste, Seiji Ozawa est la
synthèse Orient Occident, né le 1er septembre 1935 en Chine
(province du Mandchoukuo, la Mandchourie alors occupée par les
japonais),  c’est  l’enfant  de  métissages  et  de  cultures
subtilement  associées  dont  la  force  et  l’acuité,  la
sensibilité  et  l’énergie  ont  façonné  une  trajectoire
singulière, l’une des plus passionnantes à l’écoute de son
héritage musicale parmi les chefs d’orchestre du XXème siècle.
Il partage avec le regretté Frans Bruggen, la même tension
féline au pupitre, soucieuse de précision et de souplesse. une
leçon de communication et de maintien, pour tous les nouveaux
princes de la baguette, rien qu’à les regarder.
D’abord pianiste, Seiji se destine à la baguette et à la
direction d’orchestre sous la houlette du professeur Hideo
Saito, figure majeure de l’essor de la musique classique au
Japon. Sa carrière est lancée avec l’obtention du premier prix
à Besançon en 1959 : l’élève à Paris de Eugène Bigot a ébloui
par sa finesse et son charisme. Il a 24 ans. Le prodige est
l’invité de CHarles Munch à Boston, de Karajan à Berlin. C’est
aussi un élève assidu de Tanglewood dès 1960 : à la discipline
maîtrisée, le jeune chef approfondit son intuition, sa liberté
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et  ses  prises  de  risques  aux  côtés  de  Munch,  Bernstein,
Copland… Assistant de Karajan, Seiji devient aussi celui de
Bernstein.

Dès lors, le nouveau tempérament de la direction
circonscrit  son  propre  répertoire,  idéalement
équilibré  :  la  musique  française,  les  piliers
germaniques, classiques et romantiques, Tchaikovsky
et  Gustav  Mahler  (une  passion  transmise  par

Bernstein que délaissa Karajan). Mais ici pas de Mahler hélas
mais des Tchaikovski à couper le souffle dont la 4ème avec
l’Orchestre de Paris en 1970, qui depuis a perdu cet état de
grâce entre mordant vif argent et dramatisme universel, qui
donne justement à Piotr Illiytch des accents mahlériens. Le
sens du fatum, la claire consciente d’une unicité à la fois
maudite et capable d’espoir, rétablit comme peu, l’héroisme
tchaikovskien, sans omettre sur le plan de l’articulation et
de  la  transparence  un  travail  qui  renoue  avec  Munch  et
Karajan. Rien de moins (cd5).

 

 

 

Faune pointilliste, direction
féline
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L’ascension du jeune oriental très américanisé ne tarde pas :
directeur  du  festival  de  Ravinia  (1964-1968),  Seiji  Ozawa
devient  directeur  musical  du  Toronto  Symphony  orchestra
((1965-1969), du San Francisco Symphony (1970-1976), du Boston
Symphony (depuis 1972 et jusqu’en 2002), de l’Opéra de Vienne
(2002-2010). Ozawa a fondé le New Japan Phiharmonic (1972),
l’Orchestre Saito Kinen (littéralement en hommage à Saito,
1984) , le festival de Matsumoto (1992) enfin en 2003, une
nouvelle compagnie lyrique, the Tokyo Opera Nomori. Diminué à
cause  d’un  cancer  à  l’oesophage,  Ozawa  a  réduit  ses
engagements depuis 2010, revenant peu à peu à la vie musicale
et honorant ses nombreuses responsabilité dans son pays, le
Japon, et déclarant non sans humour, « Je vais essayer au
maximum de m’empêcher de mourir ».
Erato réédite l’ensemble de son héritage enregistré depuis
1969 (Rimski, Bartok, Kodály, Janacek, Lutoslawski à Chicago),
jusqu’à Shadows of time de Dutilleux dont il a piloté la
création à Boston en 1997…

 

Le Boston Symphony est particulièrement à l’honneur dans ce
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corpus  (30  ans  de  collaboration  quand  même)  mais  aussi
d’autres phalanges qui révèlent l’adaptabilité et l’aisance du
chef Ozawa à relever les défis de la direction d’orchestres
aux profils différents : Chicago Symphony orchestra, Orchestre
de  Paris,  Orchestre  National  de  France,  Berliner
Philharmoniker, London Philharmonic Orchestra, Philharmonia,
London Symphony orchestra, Japan Philarmonic orchestra… Ozawa
étend son répertoire aux oeuvres rares (Concerto pour violon
de Sibelius et de Bruch (avec la soliste Masuko Ushioda), et
surtout  japonaises  (évidemment  Takemitsu  est  ses  climats
supendus  filigranés,  certaines  oeuvres  nécessitant  des
instruments traditionnels (dans So-Gu II de Ishii). Mais même
lorsqu’il dirige son compatriote Takemitsu, Ozawa renoue avec
la couleur et le sens du timbre, idéal français (car Takemitsu
doit beaucoup à Ravel et Debussy).
A la tête de chaque phalange, malgré sa singularité voire
l’ampleur  de  ses  effectifs,  le  geste  d’Ozawa  préserve  la
transparence,  la  clarté  des  couleurs,  une  précision  aussi
d’horloger qui pourtant sait tempérer sa métrique trop rigide
pour  favoriser  le  souffle,  la  respiration  intérieure,  une
certaine  vision  à  la  fois  organique  et  pointilliste  des
partitions. En faune inspiré, Ozawa a toujours su instiller et
transmettre une pulsation dynamique étonnamment alerte et vive
voire agile et nerveuse : sa direction de félin le caractérise
principalement.

 

 



A Tanglewood, approchant
Copland, Ozawa reçoit le
goût  de  la  musique
américaine  du  XXème
siècle  :  plusieurs
gravures  de  ce  coffret
Warner  en  témoignent
clairement  :  Concertos
pour  violon  de  Barber
(avec Itzhak Perlman), de
Earl Kim et Robert Starer, Sérénade de Bernstein (hommage à
son  maître)…  Chez  les  français,  Ozawa  allie  sa  maîtrise
rythmique,  son  sens  des  couleurs,  à  une  intelligence  de
l’architecture  totalement  inédite,  ses  correspondances
intérieures  ;  une  telle  affinité  explique  qu’il  s’est
particulièrement  engagé  pour  la  création  des  oeuvres  de
Dutilleux et Messiaen : de ce dernier, création dès 1966 des
Sept  Haikai,  spécilisation  à  peine  voilée  dans
l’interprétation  de  la  Turangalîla  Symphonie,  avant
l’accomplissement lyrique spectaculaire, la création à l’Opéra
Bastille de Saint-François d’Assise en 1983. Il restait un
nouveau  volet  à  se  polyptique  impressionnant  :  Le  Temps
l’horloge de Dutilleux créé au TCE avenue Montaigne, lieu
emblématique de la modernité depuis Le Sacre, en 2009 (René
Fleming et le National de France).

 

Parmi les partenaires, outre la violoniste déjà citée, Masuko
Ushioda (Sibelius, 1971), citons les grands partenaires du
maestro : Alexis Weissenberg (Concerto de Ravel, 1970, avec
l’Orchestre de Paris ; Rhapsodie in blue de Gershwin, 1983
avec le Berliner Philharmoniker), Michel Béroff (Stravinsky,
1971),  Itzhak  Perlman  (Wieniawski,  1971  ;  Kim  et  Starer,
Boston, 1983 ; Barber, 1994 ; Gagneux et Shchedrin, 1994),
Vladimir  Spivokov  (Tchaikovsky,  1981),   Anne-Sophie  Mutter
(Symphonie  espagnole  de  Lalo,  National  de  France,  1984),
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surtout Mitslav Rostropovitch (Concertos de Dvorak, 1985 ; de
Prokofiev et Shostakovitch, 1987 ), …

 

 

Comparaison  édifiante,  l’écoute
comparative des deux versions de
L’Oiseau  de  feu  (ballet
intégral)  :  à  9  années
d’intervalle  ;  d’abord  avec
l’Orchestre  de  Paris  en  avril
1972,  puis  avec  le  Boston
Symphony  orchestra  en  avril  1983.  Ciselée,  et  pourtant
prenante,  comme  inscrite  dans  un  matériau  souterrain,  la
direction  émerveille  par  le  sens  du  climat,  de  la
transparence,  détaillant  chaque  accent  instrumental  en  une
mosaïque  de  couleurs  étonnamment  lisible  :  du  grand  art,
pointilliste et dramatique. La Supplication de l’Oiseau (CD10,
plage 6) allie la définition des timbres (bois et cordes), les
nuances et le sens de l’écoulement en une danse envoûtante
portée  à  incandescence…  A  Boston,  9  ans  plus  tard,  autre
orchestre  autre  équilibre  :  la  sonorité  s’est  arrondie,
disposant  d’un  orchestre  moins  nerveux,  les  détails  qu’y
distille  maître  Ozawa  sont  plus  flous  mais  non  moins
précisément énoncés, avec toujours ce sens scintillant des
atmosphères,  canalisant  la  tension  en  une  formidable
machinerie narrative : un faune ensorceleur qui de l’une à
l’autre gravure, maintient ici et là une étonnante capacité à
exprimer dans la clarté et aussi l’absolu mystère : éloge de
l’action et de l’ombre. Saisissant : Ozawa sait faire sonner
chaque qualité de l’Orchestre, de Paris à Boston. Aucun doute
là dessus, l’Ozawa des années 1970 est d’un acier étincelant,
qui souffle une fièvre détaillée vif argent, architecturée,
« pointilliste » comme le chatoiement d’un Seurat et aussi
l’éclat scintillant organique d’un Titien : ce coffret qui
regroupe  la  majorité  des  enregistrements  de  cette  décade
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miraculeuse forme un corpus incontournable.

 

 

CD,  compte  rendu  critique.
Rameau:  Castor  et  Pollux.
Pygmalion.  Raphaël  Pichon,
direction  (2  cd  Harmonia
Mundi).
CD.  Rameau:  Castor  et  Pollux.
Pygmalion.  Raphaël  Pichon,
direction (2 cd Harmonia Mundi).
Même  si  elle  ne  manque  pas
d’éloquence instrumentale ni de
délicatesse  orchestrale  (la
direction  du  chef  est  de  ce
point  de  vue,  idéalement
équilibrée et minutieuse), cette
lecture souffre d’un plateau de
protagonistes  trop  disparate.  
Le  Castor   de  Colin  Ainsworth
déçoit de bout en bout par un manque de soutien, des aigus
contournés et un style empoulé et précieux dont les artifices
dénaturent  le  simple  récitatif  de  Rameau.  Séjour  de
l’éternelle  paix  sans  tenue  s’effiloche,  sans  vrai
accentuation : le chanteur reste à côté et du personnage et de
la situation ; même constat pour la mezzo Clémentine Margaine
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: Phébé, surexpressive d’un bout à l’autre. Les deux solistes
s’enferment  dans  une  lecture  linéaire,  réductrice  et
finalement caricaturale de leur personnage respectif : Castor
ne cesse de se lamenter, de s’alanguir mollement; Phebé perd
toute  justesse  à  force  d’exhorter  :  ses  imprécations
répétitives s’enlisent; fautive / perfectible, leur conception
même  du  récitatif  français  qui  manque  singulièrement  de
finesse comme de précision : l’art de Rameau est ainsi, il ne
souffre aucune imperfection
Meilleurs sont la Telaire d’Emmanuelle de Negri (remarqiable
intensité et doloriste contenue, subtilite de l’articulation)
; Pollux du baryton Florian Sempey, même si ce dernier affiche
un timbre voilé qui gêne la parfaite clarté de son texte. Son
chant semble continûment serré, engorgé.

Ambassadeur d’un Rameau ciselé, Pichon dévoile une remarquable
sensibilité instrumentale pour la version de Castor et Pollux

1754

Réussite surtout orchestrale

Parmi les meilleures séquences celle d’Hébé qui ouvre la fin
du IV, grâce à l’intervention de la soprano Sabine Devieilhe
(rayonnante  vocalité)  qui  diffuse  ce  parfum  de  sensualité
enivrée dans l’un des tableaux les plus délicats et amoureux
de tout le théâtre ramélien : « Voici les dieux. … » Les deux
gavottes pour Hebe synthétisent tous les défis de la partition
entre respiration et flexibilité comme suspendu et porté par
les flûtes qui doivent être incandescentes et d’une subtilité
rayonnante. Même français tendre et superbement articulé du
ténor  Philippe  Talbot  pour  Mercure,  et  l’air  victorieux
lumineux de l’athlète. Assurément les piliers vocaux de cette
version dont la plus remarquable réussite se situe chez les
instruments.



Danses en légèreté volubile et instrumentalement détaillées
mais parfois courtes, tous les intermèdes flattent l’oreille
par un raffinement instrumental précis et équilibré qui sait
nuancer  dramatisme  et  suprême  délicatesse.  Raphaël  Pichon
pêche même par un excès de retenue qui s’apparente à de la
froideur.  Néanmoins  parmi  les  remarquables  prouesses  de
l’orchestre  attestant  d’une  maîtrise  des  danses  entre
gracieuse suavité et nerf rythmique l’entrée d’Hébé, surtout,
gorgées de saine aération, les gavottes pour la même Hébé
décidément inspirante (l’époux de la soprano Devieilhe serait-
il porté par l’angélisme suave que lui inspire sa compagne à
la ville ?); la précision mordante trépidante des passe pieds
pour  les  Ombres  heureuses  et  la  très  longue  ritournelle
affligée pudique de Telaire au début du V restent elles aussi
irrésistibles.  Comme,  pièce  maîtresse,  la  chaconne  finale
subtil  équilibre  entre  abandon  enchanté  et  inéluctable
finalisation le tout articulé et scintillant de milles éclats
instrumentaux …
Les choeurs sont diversement convaincants selon les épisodes.
A part les hommes (Demons : Brisons les chaines), le choeur
manque de précision linguistique d’une façon générale, certes
bons exécutants mais en retrait continu : la fête de l’univers
qui  clôt  le  drame  manque  singulièrement  d’ampleur  et
d’aérienne majesté : c’est quand même l’apothéose des deux
frères Dioscures à laquelle Rameau dédie son final.

Version essentiellement instrumentale ou la précision reste
souveraine et sous le geste du chef affirme une délicatesse
d’intonation  passionnante;  mais  il  manque  le  concours  de
solistes  vrais  personnalités  dramatiques  et  dans
l’enchaînement des tableaux, un sens du théâtre continu.

C’est  donc  une  lecture  intéressante  du  point  de  vue
instrumentale, mais cette version ici et là encensée comme la
nouvelle  référence,  est  loin  de  la  maturité  des  aînés,
pionniers  chez  Rameau  et  d’une  toute  autre  inspiration  :
Harnoncourt  ou  Christie  décidément  inégalables  pour  la



compréhension profonde de l’opéra le plus joué du vivant de
Rameau et après sa mort jusqu’à la chute de l’ancien régime
sous le règne de Marie-Antoinette. Si Harmonia Mundi avait
opté pour un disque d’extraits comme une Suite de danses, le
geste affûté, ciselé et délicat de Pichon aurait mérité un
CLIC de classiquenews, assurément.

CD. Rameau : Castor et Pollux (version 1754). Avec Philippe
Talbot (Mercure, Un Athlète), Sabine Devieilhe (une Suivante
d’Hébé), Emmanuelle de Negri (Télaïre), … Chœur et orchestre
Pygmalion. Raphaël Pichon, direction. 2 cd Harmonia Mundi HMC
902212.13. Enregistré à Montpellier en juillet 2014

CD, coffret. André Cluytens à
Bayreuth  (Tannhäüser,  Les
Maitres Chanteurs, Lohengrin,
1955-1957-1958,  10  cd
Membran)
CD, coffret. André Cluytens à Bayreuth (Tannhäüser, Les
Maitres  Chanteurs,  Lohengrin,  1955-1957-1958,  10  cd
Membran). Quand le français André Cluytens était le maître de
Bayreuth… Membran réédite une partie de l’héritage du maestro
Cluytens, en 1956, 1957, 1958, période bénie sur la Colline
verte qui depuis a bien décliné en qualité et en pertinence
musicale.  Le  coffret  de  4  opéras   wagnériens  comprend  la
fameuse production des origines celle de 1955 : Tannhäuser
donc  qui  inaugure  la  coopération  du  chef  français  et  du
festival de Baureuth où à la grande joie de celui qui l’a

https://www.classiquenews.com/cd-coffret-andre-cluytens-a-bayreuth-tannhauser-les-maitres-chanteurs-lohengrin-1955-1957-1958-10-cd-membran/
https://www.classiquenews.com/cd-coffret-andre-cluytens-a-bayreuth-tannhauser-les-maitres-chanteurs-lohengrin-1955-1957-1958-10-cd-membran/
https://www.classiquenews.com/cd-coffret-andre-cluytens-a-bayreuth-tannhauser-les-maitres-chanteurs-lohengrin-1955-1957-1958-10-cd-membran/
https://www.classiquenews.com/cd-coffret-andre-cluytens-a-bayreuth-tannhauser-les-maitres-chanteurs-lohengrin-1955-1957-1958-10-cd-membran/
https://www.classiquenews.com/cd-coffret-andre-cluytens-a-bayreuth-tannhauser-les-maitres-chanteurs-lohengrin-1955-1957-1958-10-cd-membran/
http://www.classiquenews.com/wp-content/uploads/2015/07/cluytens-bayreuth-lohengrin-tannhauser-maitres-chanteurs-coffret-10-cd-membran-andre-cluytens-maestro-wieland-wagner-1956-1957-1958-critique-compte-rendu-classiquenews.jpg


convié – Wieland Wagner, le premier maestro hexagonal dans la
place saisit par un souffle  irrésistible : fièvre active et
aussi surtout poétique qui permet l’expression tendre, âpre, 
enivrée  et  sensuelle  ;  approfondissant  avec  passion  et
intelligence ce Wagner ardent, orchestralement voluptueux et
flamboyant aux atmosphères si fabuleuses (en exploitant la
configuration spécifique de la fosse semi enterrée, le chef
obtient  dans  les  lointains  cette  onde  des  cordes
caractéristique,  enveloppante  et  évanescente,  idéalement
onirique). Cluytens est un orfèvre-conteur exceptionnel qui
cisèle le chant de l’orchestre, curieux et généreux en détails
; la maîtrise et la sensibilité éclairent comme peu le talent
du Wagner orchestrateur. Le remarquable atmosphériste veille
aussi  à l’équilibre chanteurs et fosse : et comme bientôt
Karajan et son Ring sculpté chambriste pour le studio dès 1966
(mais  à  Berlin  car  comme  Solti,  autre  immense  wagénrien,
Karajan ne fit pas carrière à Bayreuth!), Cluytens lui a le
souci constant de l’intelligibilité du texte et donc de la
clarification de chaque situation. Tout cela devait idéalement
fonctionner  en  accord  avec  les  mises  en  scène  de  Wieland
Wagner elles-mêmes dépouillées jusqu’à l’épure.

Ardent bien que n’ayant pas l’âge du
rôle,  le  Tannhauser  du  quadra
Wolfgang  Windgassen  exprime  les
désirs et la volonté de dépassement
du  chantre  décadent  (cf.  son
exhortation  emportée  aux  plaisirs
charnels, réminiscence de son séjour
vénusien  dit  sa  nature  lascive),
comme l’être culpabilisé à la fin du
tournoi  (fin  du  II),  puis  l’âme
terrassée  en quête de purification.
…  Windgassen  fait  de  Tannhäuser,

figure de l’artiste Wagner en proie aux incompréhensions de
son époque et de ses contemporain sur la mission salvatrice de
son art, un être tiraillé, tendu, profondément agité (ce que
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confirme aussi sa prononciation spécifique : serpentine) ; sa
confrontation  initiale  avec  Vénus  après  le  Prologue  (très
convaincante Herta  Wilfert) est contrastée et vive. Puis
l’assemblée des chantres affirme une tendresse linguistique
très bien définie que la prise live intensifie en ne gommant
rien  des  déplacements  sur  la  scène.  L’Elisabeth  de  Gré
Brouwenstjin affirme elle aussi une belle santé vocale sens de
la  ligne  vocale),  coeur  ardent  et  reflechi  aux  belles
inflexions chambristes, prêt à défendre le pêcheur Tannhäuser.
Et le Wolfram de DF Dieskau éblouit pas sa finesse virile en
témoin  atteint  mais  impuissant  et  complice  des  amours
d’Élisabeth  et  de  Tannhäuser  :  le  diseur  rétablit  avec
justesse  tout  le  travail  spécifiquement  de  caractérisation
théâtrale défendue par le maestro dans la fosse : du Wagner,
articulé, naturel, fin et subtil comme nous l’aimons, et tel
qu’il n’existe plus à Bayreuth.

 

 

 

Bayreuth 1955

Le  Français  André  Cluytens
conquiert Bayreuth
 



Aux côtés du Tannhäuser
originel  de  1955,  le
coffret  comprend  la
fameuse  nouvelle
production  des  Maîtres
Chanteurs  que  Wieland
Wagner  créa  dès  1956
avec  la  complicité  de
son chef fétiche et qui
fut reprise en 1957 (la
présente  bande)  :
l’idéal  artistique  s’y
écoule  avec  tendresse
et  une  ferveur
dramatique  inouïe  là
encore  (dont  les
saillies  et  accents
comiques si finement troussés par un Wagner décidément complet
et inattendu). Cluytens instille une tension et une générosité
humaine pour le trio béni : Eva, l’inspiratrice ; Walther,
l’apprenti  maître,  mais  aussi  l’impétueux  à  l’insolence
géniale et régénératrice, enfin évidemment Hans Sachs, modèle
absolu pour tout artiste et donc double de Wagner. Comme dans
Tannhäuser, le sens de l’intensité dans la ligne vocale, la
justesse du chant, l’équilibre souverain entre la ciselure des
instruments calibrés depuis la fosse et l’intonation de chaque
air soliste… font merveille ici pour un Wagner intensément
théâtral,  jamais  disproportionné,  proche  du  texte,
essentiellement poétique. L’instant de grâce étant accompli
lors du sublime quintette (Selig, wie die Sonne) au III où le
parti du bien, réceptacle de la mission sacrée et salvatrice
de l’art communie (accord miraculeux entre Sachs, Walther et
Eva  –  angélique  Elisabeth  Grümmer,  diamant  étincelant  au-
dessus des voix)… Des trois opéras intégraux, ce sont ces
Maîtres  Chanteurs  qui  retiennent  surtout  notre  attention
faisant la valeur première ce de coffret historique.
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Ferme  cette  brillante  trilogie  Cluytens  à  Bayreuth,  le
Lohengrin de 1958. Fièvre jusqu’à l’incandescence (ouverture
que n’aurait pas renier un Baudelaire épris de béatitudes
célestes), surtout tempérament de feu et ardent pour une Elsa
palpitante et subtile en tout point (Léonie Rysaneck, autre
diamant à la fois étincelant et fébrile que polit avec une
complicité amoureuse le chef Cluytens, exploitant sa fragilité
lumineuse, son irradiante sensibilité). Les deux rôles noirs
(Telramund et Ortrud sont finement ciselés eux aussi (ernest
Blanc et Astrid Varnay).
Côté attention du chef, on y décèle une même ardeur et énergie
millimétrée en particulier dans le III (cd3) : la direction à
la  fois  fine  et  puissante  du  maestro  français  excelle  à
exprimer ce rêve amoureux entre Elsa et le chevalier élu,
miraculeux,Lohengrin  :  leur  effusion  tendre  que  viendra
bientôt détruire l’esprit du soupçon instillé par Ortrud dans
l’âme  trop  fragile  et  manipulable  d’Elsa.  Cluytens  veille
toujours à la subtilité de l’articulation du texte et de la
clarté de la situation : d’autant que le Lohengrin de Sandor
Konya s’engage, voix peut-être courte parfois mais tendre, aux
aigus tendus : il fait un chevalier descendu du ciel d’une
séduction virile certaine : sa grande confession, révélation
clé de l’ouvrage où il dévoile son identité comme fils de
Parsifal et sauveur mandaté (In fernem Land…) affiche une
détermination  sobre,  linguistiquement  assurée.  Les  années
Cluytens / W. Wagner font espérer pour l’actuel Bayreuth des
jours meilleurs.

 

 

CD,  coffret.  André  Cluytens  à  Bayreuth  (Tannhäüser,  Les
Maitres Chanteurs, Lohengrin, 1955-1957-1958, 10 cd Membran)
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CD,  compte  rendu  critique.
Mozart  :  L’Enlèvement  au
sérail,  Die  Entfhürung  aus
dem  serail.  Schweinester,
Prohaska,  Damrau,  Villazon,
Nézet-Séguin  (2  cd  Deutsche
Grammophon)
CD,  compte  rendu  critique.
Mozart  :  L’Enlèvement  au
sérail,  Die  Entfhürung  aus
dem  serail.  Schweinester,
Prohaska,  Damrau,  Villazon,
Nézet-Séguin  (2  cd  Deutsche
Grammophon).  Après  Don
Giovanni et Cosi fan tutte,
que  vaut  la  brillante
turquerie composée par Mozart
en  1782,  au  coeur  des
Lumières  défendue  à  Baden
Baden par Nézet-Séguin et son
équipe ? Évidemment avec son léger accent mexicain le non
germanophone Rolando Villazon peine à convaincre dans le rôle
de Belmonte;  outre l’articulation contournée de l’allemand,
c’est surtout un style qui reste pas assez sobre, trop maniéré
à  notre  goût,  autant  de  petites  anomalies  qui  malgré
l’intensité du chant placent le chanteur en dehors du rôle.
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Plus  problématique  est  la
Contanze  de  Diana  Damrau  dont
l’agilité parfois mise à mal et
les aigus comme les trilles de
son  grand  air  «  Martern  aller
Arten ». … vraie déclaration de
guerre de la captive à l’endroit

de son geôlier et dans une moindre mesure, expression pour
l’émancipation de la femme, de toutes les femmes, sont tirés
et laissent une impression d’inabouti; la soprano coloratoura
que nous avions tant appréciée dans La Traviata d’ouverture de
la nouvelle saison de La Scala en novembre 2014, ne maîtrise
pas le legato ni la pureté du phrasé mozartien : qu’on écoute
simplement  l’évidence  et  l’assurance  d’une  Grubarova  pour
mesurer l’enjeu dramatique, psychologique, technique de cet
air axial .. ici mal emmanché et qui fait aussi les délices
des  concerts  comme  air  séparé.  L’articulation  mozartienne
exige l’excellence, c’est ainsi. Son premier air cd 1/11 fait
saillir un vibrato mal maîtrisé, des vocalises approximatives,
des  aigus  sans  tenus  proches  du  larsen.  …  puis  l’air  19
(doloriste et presque désespérée préfiguration de Pamina dont
le caractère convient pourtant mieux à son timbre blessé ) et
l’air plus redoutable encore dont nous venons de parler  –
d’émancipation celui là, hélas soulignent les mêmes limites
vocales (souffle court, aigus vibrés  sans soutien, et parfois
justesse  sacrifiée).  La  diva  paierait-elle  un  surcroît
d’activité  récente? De toute évidence,  nous l’avons connue
mieux  chantante  et  son  personnage  souffre  de  ce  manque
d’évidence.
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Paul Schweinestet et Anna Prohaska,
vrais champions de cet Enlèvement

 

 

Nous confirmons ce qui a été dit dans
notre  article  d’annonce  de  cette
production de Baden  Baden 2014 : la
jubilation vient des autres chanteurs
et aussi de la direction du chef Nézet
Seguin : les deux jeunes  tempéraments
que sont Pedrillo (le ténor tyrolien
Paul  Schweinester)  et  Blonde  (Anna
Prohaska) devancent leurs aînés par le
naturel, la précision, la pétillance,
l’amusement facétieux car ils ne sont
pas que les doubles comiques des deux
protagonistes  :  ils  sont  doués  d’une  profondeur  et  d’une
vérité inédite que Mozart a fouillé de façon aussi géniale
qu’inattendue.  ..  la  grâce  comique  de  ce  Pedrillo
irrésistible;   l’engagement  hyperfeminin  et  séducteur  de
Blonde font la valeur de cette lecture incarnée, offrant enfin
de vrais instants de théâtre quand les deux sont confrontés au
vieil ours Osmin. La caractérisation antagoniste qui joue du
grotesque bouffon de la basse saisit  par sa justesse. Et
pourtant  ni  l’un  ni  l’autre  n’ont  des  voix  réellement
puissantes.  Leur  instinct  musical  compense  et  se  révèle
payant.
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De  son  côté,  le  chef  détaille  la
brillante parure orchestrale que Mozart
a conçu pour chaque épisode ; en jouant
constamment  l’écoute  chambriste,  le
délicat   équilibre  entre  voix  et
instruments, le chef relève les défis
d’une  partition  raffinée,  subtile,
palpitante qui regarde et vers La Flûte
enchantée (ensembles de solistes, éclat

privilégiée des clarinettes, bassons et hautbois) et l’urgence
fraternelle de Fidelio. Les ensembles de choeur ou entre les
solistes  sont  ciselés  ;  l’ajout  du  pianoforte  dans  les
récitatifs ajoute au raffinement sonore qui coule ici comme
une onde riche et percutante. Oublions l’air isolé « Martern
aller Arten » où le maestro soucieux de préserver l’allure de
la soliste épaissit le trait et opte pour des tempi parfois
surprenants. Le mouvement général, le sens du théâtre, la
bouillonnante énergie de la comédie turque, trop dotée en
notes, où perce la vitalité des janissaires (entre autres)
sont très convaincants.

CD, compte rendu critique. Mozart : L’Enlèvement au sérail,
Die Entfhürung aus dem sérail. 2 CD Deutsche Grammophon 479
4064

Konstanze : Diana Damrau
Belmonte : Rolando Villazón
Osmin : Franz-Josef Selig
Blondchen : Anna Prohaska
Pedrillo : Paul Schweinester
Bassa Selim : Thomas Quasthoff

Vocalensemble Rastatt
Chamber Orchestra of Europe
Yannick Nézet-Séguin, direction.
Baden-Baden, été 2014.
2 CD Deutsche Grammophon 479 4064
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LIRE aussi notre compte rendu critique de DON GIOVANNI et de
COSI FAN TUTTE par la même équipe Villazon / Nézet-Séguin qui
fait actuellement l’affiche de Banden Baden chaque été (cycle
des opéras de Mozart à Baden Baden)

 

 

 

A VENIR… LA SUITE DU CYCLE MOZART PAR NEZET-
SEGUIN.  Portés  par  le  succès  de  leurs
précédents  Mozart  (Cosi  fan  tutte,  Don
Giovanni et donc le plus récent enregistré en
juillet 2014 : L’Enlèvement au sérail / Die
Entführung  aus  dem  serail),  Yannick  Nézet
Séguin, le ténor Rolando Villazon et l’équipe
réunie à Baden Baden, annoncent leur prochain projet, présenté
sur scène et au disque pour Deutsche Grammophon : Les Noces de
Figaro. Ce cycle Mozart / Baden Baden / Nézet-Séguin, fruit de
prises live corrigées / complétées par des compléments en
studio dans la foulée, s’achèvera en 2020. A venir en 2016 :
Les Noces de Figaro avec un choix de solistes prometteur, tant
du point de vu de leur tempérament vocal que de leur aisance
mozartienne  :  Luca  Pisaroni  en  Figaro,  Sonya  Yoncheva  en
Comtesse, Thomas Hampson en Comte, Christiane Karg en Susanna,
Anne Sofie von Otter en Marcellina, Jean-Paul Fouchécourt en
Don Curzio… à venir sur classiquenews : annonce, infos et
compte rendu du concert puis du coffret programmés à partir de
l’été 2016…

LIRE l’entretien avec le producteur exécutif Renaud Loranger
de  l’Enlèvement  au  sérail  sur  le  site  le  club  Deutsche
Grammophon
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CD,  critique  compte  rendu.
Schubert : Symphonie n°9 « la
grande  ».  Claudio  Abbado,
Orchestra  Mozart  (1  cd
Deutsche Grammophon, Bologne,
2011)
CD,  critique  compte  rendu.
Schuebrt  :  Symphonie  n°9  «  la
grande  ».  Claudio  Abbado,
Orchestra Mozart (1 cd Deutsche
Grammophon, Bologne, 2011). Après
une  Symphonie  n°9  de  Bruckner
(Lucerne, 2013) sublime par ses
élans  et  vertiges  spirituels
malgré  la  massivité  de
l’effectif, également éditée par
Deutsche  Grammophon  (CLIC  de
classiquenews de juillet 2014),
voici une autre gravure de septembre 2011 à Bologne où le
maestro avait depuis 2004 fondé l’Orchestre Mozart, famille
d’instrumentistes  mêlant  talents  chevronnés  et  jeunes
apprentis déjà très expérimentés : de cette équipe à double
profil,  si  complémentaire  (les  vertus  de  la  transmission
transgénérationnelle), Abbado fait une équipe lumineuse animée
par une cohérence exceptionnelle, d’une énergie mesurée et
nuancée  qui  fait  littéralement  merveille  dans  une  vision
attendrie, palpitante, instrumentalement et architecturalement
…  totalement  superlative  :  malgré  l’ampleur  là  aussi  de
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l’orchestre, Abbado sait distiller une claire électricité des
cordes,  ce  fruité  langoureux  et  nostalgique,  sachant
constamment  balancer  entre  énergie,  noblesse,  gravité  et
détachement tendre, voire jaillissement poétique entre le rêve
inespéré et l’innocence recouvré (par la voix de la clarinette
et du hautbois dans l’Andante con moto.

 

 

 

En septembre 2011 à Bologne, Claudio Ababdo retrouve son
Orchestra Mozart

Le Schubert étincelant du dernier
Abbado

 

 

Le chef (qui devait s’éteindre 3 années après ce concert le 20
janvier  2014  des  suites  d’un  cancer)  apporte  sa  profonde
connaissance du massif symphonique composé par Schubert entre
1825, et qui réalise un chef d’oeuvre dans l’art du romantisme
symphonique  immédiatement  après  Beethoven.  L’urgence  qu’il
imprime  au  dernier  mouvement,  allegro,  se  fait  danse
subtilement mesurée, avec un soin pour les détails dans la
combinaison des timbres, une intelligence de la clarté et de
la transparence entre les pupitres qui s’avèrent bénéfiques.
Le feu jamais épais, son énergie d’un raffinement inouï, font
les délices de cette réalisation de surcroît un live où c’est
le geste complice, amoureux, et si perfectionniste du chef qui
rayonne  après  sa  mort.  L’œuvre  est  un  poncif  dans  son
catalogue : il l’a abordé tôt dans sa carrière, dès 1966 à La
Haye, et affinité secrète et continuelle avec Franz, le jeune



Claudio avait remporté le Concours Koussevitsky (le grand chef
créateur et défenseur des Symphonies de Sibelius) en 1958 avec
une  autre  Symphonie  schubertienne,  la  troublante  et
énigmatique « Inachevée ». Ici, avec la même finesse poétique,
Abbado dévoile dans une version complète comprenant toutes les
reprises  (soit  un  peu  plus  d’une  heure  en  durée),  la
versatilité  structurelle  de  Schubert  entre  l’allant
inextinguible  et  le  recul  introspectif,  d’une  tendresse
infinie. L’écart aurait paru acrobatique ailleurs : ici il est
générateur d’accomplissement et de jaillissement constant. Une
fête savoureuse, des timbres en accord, un chef au sommet de
la connivence. Magistral. CLIC de classiquenews.

 

 

CD,  critique  compte  rendu.  Schuebrt  :  Symphonie  n°9  «  la
grande ». Claudio Abbado, Orchestra Mozart (1 cd Deutsche
Grammophon, Bologne, 2011 – Réf.: 00289 479 4652).

 

 

 

CD,  compte  rendu  critique.
Agrippina  :  Ann  Hallenberg,
mezzo ( 1cd DHM)
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CD,  compte  rendu  critique.
Agrippina  :  Ann  Hallenberg,
mezzo  (  1cd  DHM).  Et  si  Ann
Hallenberg était tout simplement
l’une  des  plus  grandes  mezzos
actuelles  dévolues  à
l’articulation  des  passions
baroques ? On se souvient d’une
extraordinaire  récital
précédent,  inscrit  plus
récemment  dans  l’histoire
musicale,  déjà  romantique,
consacrée  au  répertoire  de  Marietta  Marcolini  et  Isabella
Colbran, cette dernière, égérie et épouse de Rossini : un
abattage  précis  et  nuancé,  des  inflexions  justes,  une
intelligence expressive qui rendait service au texte et à la
fine caractérisation des situations dramatiques.  Ici même
idéal  vocal,  naturel,  flexible  et  poétique  au  service  de
l’approfondissement psychologique auquel invite la conception
de ce type de programme. L’autorité de la technique relève les
défis  d’un  programme  où  domine  la  prise  de  risque  et  le
défrichement d’oeuvres inédites.

 

 

 

L’une  des  meilleures  mezzos  actuelles  ose  un  récital
thématique  passionnant

Ann Hallenberg incarne Agrippine
 

Centré  sur  la  figure  d’Agrippine,  femme  ivre  de  pouvoir,
possessive  et  ambitieuse,  l’impératrice  et  mère  de  Néron
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s’impose à nous comme un monstre politique ; son fils Néron la
fera assassiner : sa progéniture montra un diabolisme plus
pervers  encore  qu’elle-même  quoiqu’elle  envisageait  de  le
faire assassiner pour prendre le pouvoir). Ici la lionne prête
à tout expose une énergie de louve radicale, plus instinctive
cependant que réellement stratège. L’opéra baroque a servi
avec passion l’illustration de ce tempérament taillé pour les
scènes  à  la  fois  héroïque  et  tragique,  exubérante  et
effrayante  :  Agrippine  cumule  les  dignités  :  soeur  de
Caligula,  épouse  de  Claude  (qui  était  aussi  son  oncle!).
L’intrigante opère, manipule, trompe pour évincer Britannicus
(le fils de Claude) en faveur de son propre sang: Néron. En
empoisonnant Claude, la louve de Rome met son fils débile sur
le  trône  impérial.  En  projetant  le  le  tuer,  elle  voulait
régner par elle-même. Une telle course au trône menée sans
scrupule et sans compassion mène droit à la folie et à la
détestation des autres.
Le choix des compositeurs, tous du XVIIIè (sauf Legrenzi,
auteur  de  la  fin  du  XVIIè  vénitien),  dévoile  aussi  le
rayonnement du seria en Europe bientôt totalement subjugué par
la virtuosité napolitaine à laquelle Haendel ou Graun savent
apporter une intensité dramatique remarquable. Ce qui frappe
chez  cette  monstrueuse  icône  du  pouvoir  c’est  à  travers
l’ambition pour son fils, la volonté de s’imposer elle-même :
en exprimant désirset vertiges, tensions et doutes aussi, les
musiciens nous la font paraître plus humaine. Les 16 plages de
ce récital très bien pensé, montre à l’envi les aspérités
multiples d’un caractère complexe, taillé pour la tragédie
racinienne.   Ann  Hallenberg  ressuscite  les  intrigues
politiques écoeurantes propre à la Rome des empereurs tout en
démêlant  les  différentes  Agrippines  léguées  par  l’histoire
antique… (lire la passionnante notice rédigé par la mezzo
elle-même). C’est surtout la fille de Germanicus et la mère de
Néron  qui  inspirent  les  auteurs  majeurs  :  Perti,  Magni,
Haendel, Orlandi, Mattheson, Graun)… Ici Legrenzi, vénitien du
premier baroque est le pus ancien (son Germanico sul reno,
créé dans la Cità pour le Teatro San Salvador remonte à 1676).



Aux  côté  des  Haendel  mieux  connus,  –  Agrippina,  opéra  de
jeunesse de son séjour miraculeux en Italie, reste un ouvrage
marqué par une éclatante juvénilité, les airs inédits signés
des opéras de Perti, Porpora (qui ont inspiré au démarrage le
projet de ce programme), Graun surtout, sans omettre Mattheson
ou Legrenzi, font paraître des facettes plus profondes et
humaines de la fille de Germanicus (lui-même écarté en Orient
et assassiné par Tibère), cœur endeuillé désormais absent à
toute compassion ni consolation. Hallenberg choisit Perti pour
ouvrir  et  conclure  son  récital  captivant  :  deux  airs  de
l’opéra  Nerone  fatto  cesare,  chacun  révélant  un  caractère
différent de l’impératrice que le pouvoir a rendu folle. Les
qualités de la diva, idéalement nuancée, capable de phrasés
délectables propices à une saine caractérisation de toutes les
Agrippina  réunies  ici  n’est  pas  hélas  soutenue  par  des
instrumentistes dignes de son éloquente maîtrise. S’ils ne
jouent pas faux, ils atténuent ce galbe sensuel, introspectif
de la chanteuse par des attaques crissées, tendues, raides
d’une imprécision déconcertante. Sans préjuger des conditions
d’enregistrement de ce programme, de ses réécoutes critiques,
apparemment  peu  bénéfiques,  la  mezzo  Hallenberg  méritait
instrumentistes plus affinés, cohérents, nuancés.
Heureusement la tenue instrumentale diffère selon les airs et
certaines séquences sont plus cohérentes et mieux assurées que
d’autres : le guerrier et victorieux « Mi paventi il figlio
indegno  »  du  Britannico  de  Graun  (aucune  des  vocalises
redoutables n’est sacrifiée) : précision, nuance, abattage,
couleurs,  musicalité…  audace  aussi  dans  les  variations  et
reprises toutes ornementées, tout indique la forme superlative
de la diva ; c’est qu’à la différence de beaucoup de ses
consœurs, – et non des moindres- ses trilles ne sont jamais
mécaniques  mais  pleinement  investies,  incarnées,  finement
caractérisées.
Son Agrippina haendélienne captive aussi, en particulier dans
l’air  de  pure  imprécation  hallucinée  «  Pensieri,  voi  mi
tormentate » (où l’acidité des musiciens convient bien au
caractère expressif et âpre de la séquence), où l’obsession



politique  de  la  mère  de  Néron  suit  des  chemins  incisifs,
auxquels fait écho le timbre mordant du hautbois.
Evidemment l’écoute, souvent éreintée par l’instabilité des
instrumentistes d’Il Pomo d’Oro de Riccardo Minasi, peine sur
la  durée  mais  les  qualités  de  la  solistes  sont,  elles,
superlatives et généreuses, prête à compenser toute faiblesse
instrumentale. Dommage car l’intérêt du programme, des pièces
choisies mises ainsi en perspective s’avérait optimal. Pour le
mezzo onctueux, articulé, flexible de la diva et rien que pour
elle. Par ses choix artistiques, Ann Hallenberg continue de
nous surprendre et de nous convaincre.

 

 

Agrippina  :  Ann  Hallenberg.  Arias  extraits  des  opéras  de
Perti,  Porpora,  Legrenzi,  Sammartini,  Mattheson,  Händel,
Graun, Orlandini, Magni.
Nerone fatto Cesare – Giacomo Antonio Perti : « date all’armi
o  spirti  fieri  »,  «  questo  brando,  questo
folgore » L’Agrippina – Nicola Porpora : « mormorando anch’il
ruschello » et « con troppo fiere immagini » Britannico – Carl
Heinrich Graun : « se la mia vita, o figlio » et « mi paventi
il  figlio  indegno  » Nerone  –  Giuseppe  Maria  Orlandini  :
« tutta furie e tutta sdegno » Nero – Johann Mattheson : « gia
tutto valore » Agrippina – Georg-Friedrich Haendel : « ogni
vento, pensieri », « voi mi tormentate », « l’alma mia fra le
tempeste » Nerone Infante – Paolo Giuseppe Magni : « date
all’armi  o  spirti  fieri  » Agrippina  Moglie  di  Tiberio  –
Giovanni Battista Sammartini : « non ho piu vele », « deh,
lasciami in pace » Germanico sul Reno – Giovanni Legrenzi
:  « o soavi tormenti dell’alma »
Ann Hallenberg, mezzo-soprano. Il Pomo d’Oro. Riccardo Minasi,
direction. 1 CD DHM, Deutsch Harmonia Mundi 2015.

 



 

 

CRITIQUE, CD. Evgeny KISSIN :
The Salzburg Recital – Berg,
Chopin,  Gershwin,  Khrenikov
(encores)  (1  cd  Deutsche
Grammophon – août 2021)
CRITIQUE,  CD.  Evgeny  KISSIN  :
The  Salzburg  Recital  –  Brg,
Chopin,  Gershwin,  Khrenikov
(encores)  (1  cd  Deutsche
Grammophon – août 2021) – Les 13
et 14 août 2021, dans le Grosses
Festspielhaus  de  Salzbourg,
Evgeny Kissin réalise un récital
solo,  en  mémoire  de  sa  seule
professeure / in memoriam : Anna
Pavlovna  Kantor  (décédée  en
juillet  2021).  La  rare
d’ouverture  Berg,  pendant  plus  de  13  mn,  diffuse  ses
questionnements affleurés, irrésolus, répétant à l’infini des
interrogations  harmoniques  suspendues,  éperdues…  sans
réponses.  Jusqu’au  poudroiement  sonore  qui  explose  toute
matérialité musicale.

Facétieuses  et  fugaces,  comme  des  pochades  ou  bambochades
scintillantes, les pièces de Khrenikov, expose la volubilité
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digitale du pianiste, peintre et poète, au toucher aérien
(Dance), caressant, suggestif, son goût du brio funambule, des
épisodes brefs, secrets (5 pièces).

Plus chantants, swingués avec subtilité et aussi fermeté, les
3  Préludes  de  Gershwin  égrènent  avec  le  même  brio,  toute
l’imagination si mélodique et rythmée du roi du classique
jazzy dont le dernier volet (Allegro ben ritmato e deciso),
idéalement  débridé,  fouetté,  articulé,  en  une  transe
crépitante.

 

 

 

Salzbourg 2021

Le  piano  scintillant  nuancé
d’Evgeny Kissin
 

 

 

 

La  suite  du  programme  est  plus  introspective  et  comprend
Chopin  dont  le  pianiste  souverain  sur  ces  terres,  joue
plusieurs pièces qu’il a marqué spécifiquement, entre ivresse
éperdue, souvent au souffle extatique (Nocturne opus 61/1) ;
ses  rubatos,  ses  phrasés  filigranés  écartent  tout  effet
appuyé, privilégiant un allant naturel comme distancié mais
d’une articulation claire et idéalement sobre (vocalises et
trilles  sans  aucun  effet,  d’une  régularité,  sans  les



maniérismes  habituels).

Rayonne ainsi une ivresse heureuse que le pianiste semble
ressentir, éprouver, partager avec son public (Impromptus, en
particulier le No2 opus 36, à l’abattage cristallin, comme
tendre et foudroyé, aux splendides crépitements finaux) ; sans
omettre les éclairs de la passion la plus tempétueuse, d’une
véhémence cependant toute maîtrisée et idéalement canalisée,
aux arêtes ciselées comme des couperets, aux scintillements
fulgurants là encore (Scherzo opus 20) : tout est là, dans
cette soie souple et détaillée qui ne refuse pas des éclairs
de  sidération  ;  la  Polonaise  opus  53  est  tout  aussi
impétueuse, d’un panache aux phrasés cependant filigranés :
douceur et déflagration, ivresse éperdue qui en pièce finale
emporte des tonnerres d’applaudissements.
Les 4 « encores » / bis entretiennent davantage le lien qui
s’est tissé alors entre l’audience et le soliste seul en scène
; habitué des récitals, et sachant ménager la surprise, Evgeny
Kissin décoche quelques flèches d’une fulgurance intacte, en
particulier dans son propre tango (Dodecaphonic tango, âpre,
vraie  machine  à  la  trépidation  rythmique)  préludant  au
somptueux et libre, comme improvisé Scherzo de Chopin opus 31
(de plus de 10 mn) : il est lunaire, onirique, dont les
crépitements rappellent ce sens du muscle et d’une nervosité
incandescente  qui  produisent  des  contrastes  vertigineux.
Remarquable  musicalité,  profonde,  sobre,  toujours
admirablement nuancée, aux effets contrastés mesurés, d’autant
plus percutants. Le roi Kissin signe l’un de ses meilleurs
récitals.

 

 

 

 

 



__________________________________

CD  Evgeny  KISSIN  :  The  Salzburg  Recital  –  Berg,  Chopin,
Gershwin,  Tikhon  Khrenikov  (encores)  (  1  cd  Deutsche
Grammophon  –  août  2021)

CD,  coffret.  Compte  rendu
critique.  Andrew  Lawrence-
King  edition  (10  cd  DHM
1995-1999)

CD,  coffret.  Compte  rendu
critique.  Andrew  Lawrence-King
edition (10 cd DHM 1995-1999).
Avant Cristina Pluhar, harpiste
et théorbiste bien connue tout
au  moins  identifiée  avec  son
ensemble  (certes  en  perte
récente  d’inspiration  depuis
quelques  saisons  :
L’Arpeggiata),  il  est  depuis
longtemps,  un  autre  harpiste
passionné  tout  autant  par

l’éloquence des siècles Renaissance et Baroque. Le coffret
édité par DHM Deutsche Harmonia Mundi étonne et rend compte
d’un travail considérable dans le domaine riche et fertile,
envoûtant sur le plan instrumental, de la harpe ancienne (et
médiévale), comme élément soliste ou pilier du continuo, selon
les programmes. Le harpiste britannique a même cofondé un
premier collectif dédié au drame, baroque, Tragicomedia dès
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1988  dont  les  premières  gravures  chez  Warner  /  Teldec  à
l’époque avaient captivé par un travail imaginatif du continuo
et une approche très investie et profonde de l’action lyrique
et dramatique…

 

 

 

Andrew Lawrence-King : la harpe enchanteresse

Connaissez vous ALK ?
 

Par  leur  originalité  et
l’approfondissement  supposé
pour  chaque  sujet  /
thématique,  les  10  cd
regroupent  et  récapitulent
en quelque sorte l’apport de
toute  une  vie  de  musicien
surtout d’instrumentiste, –
propre  aux  années  1990-,  
soucieux de justesse et de
richesse poétique, à partir
de  son  propre  jeu  comme
harpiste, fondateur lui-même
(en  1994)  de  son  ensemble
sur  instruments  d’époque  :
The  Harp  consort  :  Andrew
Lawrence-King  (56  ans);  le
chef  musicien  assure  ainsi
dans la plupart des cas, et
la partie de harpe, et la
direction. Né en 1959, ALK
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(Andrew Lawenre King) joue avec les plus grands dont Hesperion
XXI  /  Jordi  Savall  assurant  souvent  des  parties
d’improvisations  étonnamment  justes  et  inventives  dont
l’esprit de fantaisie maîtrisée se retrouve ici; les 10 cd du
coffret DHM (soit 9 programmes musicaux) donne la mesure d’un
tempérament éclectique, passionné autant par l’opéra que les
formes  plus  originales,  ou  purement  instrumentales.
Complémentaires, relevant d’un tout autre univers instrumental
(ou vocal), voici plusieurs cycles conçus comme autant de
dramaturgies musicales, intensément investies et on l’imagine
fruits  d’un  long  travail  de  recherche  musicologique
préparatoire : le drame médiéval Ludus Danielis (avril 1997);
Italian  Concerto  (1995)  ;  en  particulier  les  2  cd  de  La
púrpura  de  la  rosa,  le  premier  opéra  du  Nouveau  Monde
enregistré en septembre 1997, créé à Lima au Pérou en 1701,
sur le livret de Calderón de la Barca (deux parties : L’amour
de Vénus et Adonis, puis La Vengeance de Mars (ou la mort
d’Adonis).
Mettant l’accent et toute la lumière sur ses possibilités
sonores comme expressives, plusieurs récital où la harpe tient
le premier rôle : Carolan’s harp (mai 1996) ; The Harp of
Luduvico  (Spanish  &  Italian  renaissance),  La  Harpe  Royale
(musique  française  baroque  :  Louis  et  François  Couperin,
Robert de Visée, janvier 1998), His Majesty’s Harper (Dowland,
Byrd, Cormacl McDermott, février 1998)) ; un passionnant The
Secret of the Semitones (JS Bach : Fantaisie chromatique,
Suite BWV 997, Partita BWV 1004, février 1999), sans omettre
la  très  vivante  version  des  Quatre  Saisons  de  Vivaldi,
enregistrée en décembre 1996 avec les instrumentistes mêlés de
son  ensembre  The  Harp  consort  et  ceux  du  Freiburger
Barokorchester de Gottfried von der Goltz (ALK y joue double
harpe et psaltérion, indice d’une sensibilité pour les timbres
que peu avec lui défendent pour un continuo à la fois riche,
coloré  et  expressif).  Dans  ces  9  programmes  se  dessinent
quelques uns des jalons les plus passionnants de la révolution
opérée  par  les  baroqueux.  Seule  réserve  :  étrangement  ne
figure pas – quel dommage-, l’excellent recueil intitulé : Luz



y Norte.

 

 

 

CD,  coffret.  Compte  rendu  critique.  Andrew  Lawrence-King
edition (10 cd DHM 1995-1999 . Référence : 88875090222).

 

 

CD. Coffret événement, compte
rendu  critique.  Sibelius  :
the  Symphonies,  remastered
edition  (Leonard  Bernstein,
1960-1966,  7  cd  Sony
classical.
CD.  Coffret  événement.  Sibelius  :  the
Symphonies,  remastered  edition  (Leonard
Bernstein, 1960-1966, 7 cd Sony classical.
Leonard Bernstein, – comme c’est le cas de
Mahler, est le premier chef à s’intéresser
spécifiquement aux Symphonies de Sibelius
: voici réédité en version remastérisée,
le cycle des 7 Symphonies du compositeur
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finnois,  première  intégrale  enregistrée  au  disque  par  le
maestro  quadragénaire  (Bernstein  est  né  en  1918).  Depuis
Anthony  Collins  dans  les  années  1950,  et  surtout  Serge
Koussevitsky pionnier et créateur pour Sibelius, il n’existait
pas de cycles symphoniques dédiés aux Symphonies de Sibelius,
en particulier de corpus spécifiquement enregistré. L’épopée
visionnaire  et  fondatrice  de  Leonard  Bernstein  pour
l’intégrale des Symphonies de Sibelius, en complicité avec le
Philharmonic  de  New  York,  remonte  à  mars  1960  (7ème)  et
jusqu’à  mai  1967  (6ème).  C’est  la  première  intégrale  de
l’histoire du disque.

En  vérité,  la
connaissance  de
Bernstein et son amour
pour  le  Finnois
remontent  à  beaucoup
plus loin. Assistant à
Tanglewood  du  même
Koussevitzky,  le  jeune
Bernstein  des  années
1940 apprend auprès de
son  maître,  une
maîtrise  orchestrale
inédite  et  aussi  un
goût  spécifique  pour
les  symphonistes  du
XXè.  Ecartant  Richard

Strauss,  il  s’engage  logiquement  pour  Gustav  Mahler
(prolongeant l’oeuvre de Bruno Walter) et surtout se passionne
avec un zèle d’une juvénile ardeur pour le catalogue sibélien.
Les 7 Symphonies de ce coffret en témoignent, de surcroît dans
une prise de son remastérisée qui dévoile tout ce travail sur
l’équilibrage  des  pupitres  et  le  choix  des  tempo,  d’un
mouvement à l’autre, d’une symphonie à l’autre. Dès 1960, dans
la 7ème, Bernstein opte pour une vision élastique et versatile
des tempo selon les mouvements : ralentissant volontiers pour
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mieux accuser la profondeur poétique des atmosphères (comme
dans l’Adagio étiré de la 2ème ; introspection étale – trop?-,
dans le Finale de la 4ème de 1909), tout en assurant la
continuité  et  le  jeu  des  correspondances  organiques  d’une
séquence à l’autre. Bernstein assure la vision de l’architecte
tout  en  ciselant  des  détails  d’ornementation  ou
d’orchestration  saisissant  de  finesse.
Cette  7ème,  synthèse  de  toute  la  pensée  symphonique  et
musicale de Sibelius, reste le testament le mieux affiné de
Bernstein,  plus  proche  des  tempo  -lents-  de  son  mentor
Koussevitzky-, rompant avec la rapidité voulue par Sibelius et
que respecte Beecham par exemple.

Plus instinctive et sentimentale,
moins  intellectuelle  et
analytique (comme cela peut être
le cas d’un Rattle), la passion
de Bernstein pour Sibelius révèle
des  trésors  d’invention
instrumentale,  d’autant  plus
passionnants  que  le  traitement
remastérisé des bandes de 1960 à
1967  nettoyées  (restituées  dans
leur prise originelle soit 24 bit
/ 96 khz), souligne ce travail

particulier  sur  les  combinaisons  de  timbres,  couleurs,
caractères et climats enchaînés (les bois clarinettes, bassons
et hautbois, le tapis des cordes, les cuivres aussi… gagnent
en particulier un relief particulier) qui nous placent au cœur
du  fourneau  orchestral,  comme  si  nous  étions  au  cœur  du
cyclone, dans la matrice à la fois euphorique et palpitante de
la matière sonore (expression du fatum dans l’ample Andante de
la IIè, ou questionnement perpétuel du Finale de la 6ème, à la
fois accomplissement et ouverture baignées de mystère : la clé
des  symphonies  de  Sibelius  ne  serait-elle  pas  dans  leurs
dernières mesures, toutes énoncés comme des énigmes?).
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Aujourd’hui  le  geste  de  Bernstein  à  la  tête  du
Philharmonic  de  New  York  outre  qu’il  montre  la
souplesse transparente dont est capable la phalange
américaine,  insiste  sur  la  problématique  clé  de

l’oeuvre sibélien : le rapport du développement de la forme
rapporté à son expressivité. Adepte de la synthèse voire de la
litote,  Sibelius  n’a  cessé  d’interroger  le  sens  même  du
développement symphonique : que dire et dans quel discours,
dans quel « programme », de quelle façon, selon quel « plan »
? A la fois musique pure et aussi climats musicaux que l’on ne
saurait détacher d’un évident panthéisme, chaque Symphonie de
Sibelius  recueille  et  prolonge  l’enseignement  des  grands
maîtres qui l’ont précédé, Tchaikovski, Mahler, Brahms… C’est
un  laboratoire  qui  renouvelle  totalement  les  choix  du
vocabulaire  instrumental  et  l’architecture  structurelle  de
chacune des pièces symphoniques. Des classiques premières à la
suprême  synthèse  :  cette  7ème  aux  mouvements  fondus,
enchaînés, en un flux permanent de moins de …23 mn précisément
(sous sa baguette).
L’ivresse dionysiaque que Bernstein est le seul à épanouir
chez Sibelius, avec cette acuité et cette sensualité débridée,
étonne toujours aujourd’hui. C’est le fruit manifeste d’une
complicité évidente entre un chef et son orchestre, entre un
interprète  et  un  monde  sonore,  en  totale  affinité.  Une
identification du chef au compositeur que l’on retrouve par
exemple chez Karajan, s’agissant des Symphonies de Beethoven
ou de Tchaikovski. Le legs discographique de Bernstein chez
Sibelius est d’autant plus précieux que Karajan n’eut jamais
le  désir  ni  l’inspiration  d’enregistrer  les  Symphonies  de
Sibelius (à l’exception de Finlandia, le cygne de Tuonela, la
Valse triste et Tapiola, en février 1984 avec le Berliner
Phil. : LIRE notre critique du coffret Karajan, les années
1980 chez Deutsche Grammophon).
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Le coffret Sony classical 2015 comprend
outre les 7 Symphonies, le Concert pour
violon avec le violoniste français Zino
Francescati (New York, 1963), ou d’autres
morceaux  indémodables  nés  du  génie  de
Sibelius : La Valse triste, Le Cygne de
Tuonela, Finlandia, La Fille de Pohjola,
Luonnotar  (soprano  soliste  :  Phyllis
Curtin),  et  proche  du  monde  sibélien,
l’univers  onirique  /  épique  de  son
confrère norvégien, Grieg (Suites de Peer
Gynt).
Il faut absolument écouter lcomme un choix prioritaire le cd
5, réunissant comme en un écart récapitulatif les 6ème de
1967, et 7ème de 1960. La clarté scintillante qui éblouit le
flux  continu  de  la  6ème,  la  ré  mineur  (la  plus
autobiographique  probablement,  comme  l’est  aussi  celle  de
Mahler) dès son amorce allegro, d’un épanouissement sonore
rarement  exprimé  avec  autant  de  plénitude,  semé  d’éclairs
dramatiques, captive : le final du premier mouvement s’achève
comme  une  question  sans  réponse.  L’hédonisme  sensuel,  la
vitalité et l’hypersensibilité de la direction font merveille
dans une symphonie qui est l’expression même de l’âme et de la
sensibilité. Enchaînée avec le 7ème et pourtant distante de 7
années, la 7ème touche par son économie, l’incandescence de sa
matière sonore portée à la fusion : Bernstein nous offre un
métal d’une pureté absolue, faisant couler la riche texture
sibélienne gorgée de ce soleil éblouissant dont il a le secret
dans cette gravure mythique de 1960 : l’amorce de son cycle
discographique où préservant la fine cohérence structurelle de
la Symphonie en un seul mouvement, la versatilité rythmique,
le raffinement agogique, saisissent du début à la fin. Un must
absolu.

Plurielle et généreuse, d’un fini instrumental exceptionnel
admirablement servi par la nouvelle prise de son nettoyée dans
cette réédition 2015, la vision de Bernstein sort régénérée,
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bouillonnante  et  dansante,  d’une  ivresse  atmosphérique,
souvent irrésistible. Chez Sibelius, Bernstein fait chanter
les plus profondes aspirations de l’âme.

CD,  coffret,  compte  rendu  critique.  Bernstein  :  Sibelius.
Remastered edition, The Symphonies. 7 cd Sony classical. CLIC
de classiquenews.
LIRE aussi notre grand dossier Sibelius 2015.

Track listing / programme du coffret Sibelius par Bernstein
2015 :

Bruch: Violin Concerto No. 1 in G minor, Op. 26
Grieg: Peer Gynt Suite No. 1, Op. 46, Peer Gynt Suite No. 2,

Op. 55
Sibelius: intégrale des Symphonies n°1 à 7.

Violin Concerto in D minor, Op. 47
Zino Francescatti (violin)
Valse Triste, Op. 44 No. 1

Lemminkäinen Suite, Op. 22: The Swan of Tuonela (No. 2)
Finlandia, Op. 26. Luonnotar, Op. 70 (Text: Kalevala)

Phyllis Curtin (soprano)
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