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

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



 

 

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

 

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

 

 



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

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

une  pluralité  heureuse  des
interprétations,  le  coffret  Gluck
du tricentenaire 2014 rend compte
de la carrière du Chevalier  Christoph Willibald Gluck sur la
scène lyrique, entre Vienne et Paris. Qu’on préfère comme nous
Gardiner, d’une sensualité poétique superlative à la hargne
finalement parfois outrée et caricaturale de Minkowski (le
geste est souvent mécanique), qu’importe : les 7 opéras réunis
ici  y  trouvent  d’indéniables  défenseurs  inspirés,
convaincants, chacun, ardent gluckiste, capable d’indéniables
arguments. 300 ans après, le théâtre de Gluck continue de
fasciner et ses œuvres respectives, celles italiennes à Vienne
comme  leurs  reprises  françaises  à  Paris  sans  compter  les
nouvelles partitions pour Marie Antoinette, sont loin d’avoir
dévoiler tout leurs enseignements. D’une version à l’autre, de
Vienne à Paris, se précise l’exigence d’un génie du drame
musical, jalon essentiel après Rameau vers le spectacle total
de Wagner…
Incroyable  jeu  des  chassés  croisés…  Alors  que  le  Comte
Durazzo, intendant des théâtres impériaux à Vienne appelle et
confirme Gluck comme compositeur officiel pour renouveler les
opéras viennois – Gluck s’y affirme peu à peu comme un maître
du genre exotique de l’opéra comique français (La rencontre
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imprévue de 1764 marque le sommet de cette veine française à
Vienne), c’est à Paris, adaptant ses opéras viennois (Orfeo,
Alceste…) que le Chevalier se refait une renommée, important
sa conception de la déclamation solennelle remise en forme en
un  drame  resserré,  édifiant,  d’une  redoutable  efficacité
dramatique. Entre Rameau et Spontini, Gluck réforme l’opéra
français à l’époque de Marie-Antoinette.

 

 

 

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

 

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

 



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

caricature sèche et mécanique, un tranchant qui ne manque pas
de drame (le duo Armide et son père Hidraot, en l’exhalaison
de leur souffle haineux, ensorcelant et fantastique, – contre
Renaud par exemple, séduit immanquablement) mais finit par le
rendre trop incisif. Néanmoins, l’offre aussi diversifiée  et
impliquée de part en part, offre un panel d’interprétations
d’une irrépressible attractivité.
En plus des 7 opéras majeurs de Gluck, le coffret regroupe
plusieurs perles historiques, premières approches d’un Gluck
encore  «  non  historique  »  (pas  encore  sur  instruments
d’époque), mais pour les interprètes concernés, d’un style
articulé qui parfois convainc tout autant car chez Gluck et
son style frénétique (puissant et raffiné, expressif et noble
à la fois), il est question aussi d’engagement émotionnel
(Bartoli,  Horne,  Florez,  Baker,  Ferrier…).  Superbe  coffret
Gluck qui séduit autant par le choix des interprètes convoqués
que la sélection des opéras réunis.

Christoph  Willibald  Gluck  :  the  great  operas.  Orfeo  ed
Euridice,  Paride  ed  Elena.  Alceste.  Orphée  et  Eurydice,
Iphigénie en Aulide, Iphigénie en Tauride, Armide. Gardiner,
Minkwoski,  McCreesh.  15  cd  Decca.  Coffret  pour  le
tricentenaire  Gluck  2014.
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DVD.  Rossini  :  Otello
(Bartoli, Zurich, 2012)
DVD.  Rossini  :  Otello  (Bartoli,  Tang,
Zurich, 2012). Cecilia Bartoli fait toute
la valeur de cette production zurichoise
enregistrée  ici  lors  de  sa  première
présentation  en  2012  avant  sa  reprise
récente à Paris (TCE, avril/mai 2014). La
mezzo est Desdemona, soulignant combien
avant Verdi, le profil des protagonistes
est finement ciselé sur le plan musical.
L’amoureuse  victimisée  saisie  par  la
jalousie dévorante du maure y paraît dans
toute l’étendue du mythe romantique. A
l’aune du ténébrisme shakespearien, soulignons comme une arche
progressive,  l’intensité  d’une  voix  furieuse  au  I  et  II,
jusqu’à  la  prière  intérieure,  déchirante  du  III.  Les
contrastes sont éblouissants, l’intelligence dramatique fait
feu  de  tout  bois  avec  un  raffinement  expressif  et  vocal,
indiscutable.  Sa  stature  tragique  s’impose  sur  scène,  à
l’écran et de toute évidence en objet uniquement sonore : sans
la réalisation scénique et visuelle, sa Desdemona marquerait
de la même façon les esprits et les oreilles.

Pour Bartoli et rien que pour elle
…
A ses côtés, l’Otello d’Osborn est honnête malgré des aigus
plutôt  serrés  ;  plus  vibrant  et  palpitant,  donc  libre
dramatiquement,  le  Rodrigo  de  Camarena.  Moins  évident  et
naturel  le  Iago  de  Rocha,  plus  contraint  et  poussé.
Evidemment, la mécanique seria rossinienne n’échappe pas au
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chef Muhai Tang mais son manque de « laisser respirer », ses
absences de suspensions sur le fil du verbe languissant ou
frénétique, marque les limites d’une direction pointilleuse,
étrangère à tout souffle embrasé. Heureusement les instruments
d’époque de La Scintilla (l’orchestre sur instruments anciens
de l’Opéra de Zurich) apporte une couleur spécifique, très à
propos avec le souci linguistique de l’excellente Bartoli.

Moins  inspiré  qu’auparavant,  le  filon  jusque  là  poétique
Caurier et Leiser dessine un drame vénitien sans aucune ombre
ni finesse : une succession de gags et d’idées gadgets qui
rétrécisse le mythe romantique et passionnel, en fait divers
vériste,  misérabiliste,  d’une  austérité  asphyxiante  qui
atteint les idées même de l’actualisation. Pas sûr que l’image
lolita addicted à la bière de Desdemona renforce ou éclaire le
jeu de la diva romaine qui n’a pas besoin de tels détails
anecdotiques  pour  sortir  et  déployer  sa  fabuleuse  furià
lyrique (on atteint un comble de ridicule quand la chanteuse
s’asperge  de  bière  :  mais  bien  sûr  pour  rafraîchir  son
tempérament embrasé ??!!)… L’intelligence eut été d’éviter de
tels écarts. Décidément, pour Bartoli et rien que pour elle.

Gioachino  Rossini  (1792-1868):  Otello  ossia  Il  Moro  di
Venezia. Cecilia Bartoli, John Osborn, Peter Kalman, Javier
Camarena,  Edgardo  Rocha,  Liliana  Nikiteanu,  Nicola  Pamio,
Ilker Arcayürek. Orchestra La Scintilla. Muhai Tang, direction
(1 dvd Decca).

CD.  Vladimir  Ashkenazy  :
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Rachmaninov.  Complete  works
for piano (11 cd Decca)

CD. Vladimir Ashkenazy : Rachmaninov.
Complete  works  for  piano  (11  cd
Decca). Vladimir Ashkenazy a fêté les
50 ans de sa collaboration exclusive
avec  Decca  en  2013.  Ce  coffret
Rachmaninov  vient  souligner  en  2014
une  vocation  personnelle  à  exprimer
les  langueurs  et  tourments  de
l’expatrié si lyrique et tendre à la
fois,  –  passionné  mais  résolument

classique  et  post  romantique  –  Rachmaninov.  Elève  de  Lev
Oborin  au  Conservatoire  Tchaikovsky  de  Moscou,  Vladimir
Ashkenazy a remporté le second prix au Concours Chopin de
Varsovie en 1955, puis le Premier en 1962 (cofinaliste avec
John Ogdon) ; le pianiste se montre souvent puissant mais
aussi éloquent, articulé, et d’une carrure plûtot toujours
très  équilibrée;  les  10  cd  de  ce  coffret  présentant
l’intégrale des oeuvres pour piano de Serge Rachmaninov (+ 1
cd  » bonus « ) concentrent le métier très sûr d’un interprète
visiblement en affinité avec son sujet et dont les talents
reconnus et engagés de chef d’orchestre apportent aussi leur
sens de la structure et certainement une vision approfondie et
synthétique des oeuvres. De quoi nourrir encore le bénéfice de
lectures jamais neutres ni systématiques.

Le piano roi de Rachma

A l’aune des romantiques Chopin et Tchaikovski, Rachmaninov
édifie  une  arche  flamboyante  que  le  lutin  Ashkenazy  sait
éclairer d’un feu original, pétillant, doué d’une très belle
activité intérieure.  Comme Chopin, Rachma fait chanter le
clavier : un art du bel canto que le pianiste russe sait
évidemment porter sans le schématiser. Du grand art. La clarté
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et l’équilibre deux de ses qualités majeures savent aussi
revêtir de superbes couleurs intérieures dans les mouvements
plus  crépusculaires  et  rêveurs  (Andante,  Largo,  Adagio
sostenuto, Intermezzo) des Concertos dont le souffle sous la
direction de Haitink, atteignent véritablement un sommet de
plénitude active, souvent irrésistible (Concertos pour piano
1-4,  avec  le  Concertgebouw  Amsterdam,  propres  aux  années
1984-1986). Même enthousiasme pour la fantaisie concertante
menée avec ivresse et embrasements multiples : Rhapsody sur un
thème de Paganini opus 43 (crépitements dansant de Haitink
(1987).
Parmi les opus très aboutis, les Danses Symphoniques dans leur
versions autographes pour deux pianos (ici avec André Prévin,
enregistré  à  Londres  en  1979);  évidemment  les  Préludes
(1974-1975), et les Etudes Tableaux opus 39 (l’un des plus
anciens enregistrements de 1963… proposé dans le cd  » bonus
 » 11). Ici ne paraissent pas les oeuvres chambristes et les
mélodies,  le  fil  conducteur  et  fédérateur  restant
essentiellement  le  piano  comme  instrument  soliste.  D’un
tempérament  sûr,  de  belle  assise  comme  d’une  articulation
infiniement moins percussive comme beaucoup de ses successeurs
nouveaux champions de l’école russe, Vladimir Ashkenazy paraît
bien ici tel un interprète incontournable pour Rachmaninov.
Son métier de chef lui assure dans les concertos par exemple
une  entente  complice,  idéalement  calibrée,  équilibrée  avec
l’orchestre. Incontournable.

Vladimir Ashkenazy, piano. Intégrale des œuvres pour piano de
Serge Rachmaninov. 11 cd Decca. 478 6348. Parution : mars
2014.



CD.  Bernard  Haitink  :  The
Symphony  Edition.  Beethoven,
Brahms,  Schumann,  Bruckner,
Tchaïkovski,  Mahler  (36  cd
Decca)
CD.  Bernard  Haitink  :  The  Symphony
Edition (36 cd Decca). Il aura 85 ans le
4 mars 2014. Pour fêter l’anniversaire du
maestro, Decca réédite dans ce coffret
commémoratif incontournable le meilleur
de ses enregistrements symphoniques avec
le  Concertgebouw  amstellodamois.  De  la
même génération que Svetlanov ou Boulez,
surtout  Harnoncourt  et  Dohnanyi  ou
l’immense (et regretté) Carlos Kleiber, Bernard Haitink, né en
1929 à Amsterdam, a longtemps pâtit de sa discrétion et de sa
réserve qui l’ont fait passer pour un tâcheron de seconde
zone.  Initié  à  la  musique  symphonique  grâce  aux  concerts
auxquels  il  assiste  au  Concertgebouw  (il  y  applaudit  les
Mengelberg,  Walter,  Klemperer),  il  amorce  dès  1954  son
apprentissage à la direction avec Ferdinand Leitner ; en 1956,
il remplace Giulini dans un concert Cherubini, et devient
l’année  suivante,  directeur  de  l’Orchestre  de  la  Radio
néerlandaise.  En  1959,  Eduard  von  Beinum,  successeur  de
Mengelberg au Concertgebouw, s’éteint brusquement : Haitink en
pleine  ascension  fait  figure  de  champion  de  la  nouvelle
génération, il est donc nommé premier chef en 1961. Eugen
Jochum est alors nommé directeur musical offrant au jeune chef
trentenaire  son  expérience  très  affûtée.  C’est  ainsi  que
toujours humble, Haitink acquiert peu à peu un métier, sa
vraie connaissance des répertoires, surtout germaniques, en
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particulier  le  noyau  :  Beethoven  (la  source  jamais
abandonnée), puis Brahms et Bruckner, ce dernier le conduisant
logiquement vers Mahler dont il reste après Bernstein, Solti,
Kubelik et Boulez, l’un des plus intéressants interprètes. En
1963,  Jochum  se  retire  :  Haitink  prend  les  rênes  du
Concertgebouw… jusqu’en 1988, soit pendant 25 ans, marquant
définitivement  l’histoire  du  prestigieux  orchestre
néerlandais.

 

 

une haute conscience symphonique
 

Le coffret édité par Decca, reprend les perles de la
discographie  de  Haitink  initialement  éditée  sous
étiquette  Philips.  Avec  le  Royal  Concertgebouw
Orchestra, Bernard Haitink édifie une œuvre pour le

studio  qui  saisit  par  sa  cohérence  et  son  sens  de  la
continuité artistique : intégrale symphonique de Beethoven (9
symphonies, ouverture Egmont: enregistrements de 1985-1987)),
Intégrale de même dédiée à Johannes Brahms (Symphonies 1-4
mais aussi Sérénades, Variations Haydn, Ouvertures tragiques
et danses hongroises, de 1970 à 1980) ; les 9 symphonies de
Bruckner (de 1963 à 1972); même cycle plus convaincant encore
chez Schumann (Symphonies 1-4, ouvertures Manfred et Genoveva
; 1981-1984), surtout intégrale Gustav Mahler, enregistrée de
1962 à 1970, dont les opus 2, 6, 7, 8, 9 et 10 sont de toute
évidence des accomplissements majeurs : intensité, puissance,
mais  aussi  vision  organique  et  sens  de  la  gradation
architecturée  de  mouvements  en  mouvements  font  une
exceptionnelle lecture, mûre, personnelle, suractive et aussi
hautement  spirituelle).  Son  excursion  chez  Tchaïkvoski
(Symphonies 1-6 avec entre autres la «  Symphonie «  non moins
captivante Manfred) semble moins aboutie, mais le souffle est
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souvent de la partie (1963-1979).

 

 

 

 

Ici  règnent  les  vertus  d’un  classicisme  forcené  depuis
Beethoven  et  l’appel  des  gouffres  et  des  aspirations
mystiques,  à  l’échelle  du  cosmos  chez  Mahler.  Pas  de
symphonistes français et c’est bien dommage quand on songe à
son Pelléas fabuleux saisi sur le vif à Paris tardivement (à
la  tête  du  National  de  France),  ou  même  d’incursion  hors
Allemagne, vers Sibelius ou Dvorak par exemple… La pensée
symphonique et sa grande culture orchestrale s’imposent ici ;
entre  musique  à  programme,  confession  autobiographique  ou
éloge/essor de la musique pure, Bernard Haitink synthétise la
flamboyante  tradition  symphonique  néerlandaise  depuis  la
seconde moitié du XXè. Sûreté du geste, intériorité de la
lecture, et de plus en plus, transparence et lumière comme ses
concerts  les  plus  récents  l’attestent  :  serviteur  des
compositeurs  romantiques  et  postromantiques  sur  instruments
modernes, Haitink n’aurait pas refusé de dégraisser encore et
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toujours la texture sonore de l’orchestre, grâce à l’apport
des  phalanges  sur  instruments  d’époque,  selon  la  pratique
affûtée historiquement informée…
Ayant divorcé avec son orchestre en 1988 (non reconduit par le
nouvel  administrateur  du  Concertgebouw),  Haitink  se  tourne
surtout vers l’opéra (dirigeant le festival de Glyndebourne
entre  autres  dès  1978).  La  distribution  de  la  9ème  de
Beethoven  (décembre  1987)  ou  déjà,  de  la  8ème  de  Mahler
(septembre 1971) montre le souci du chef symphoniste pour la
voix  et  le  chant.  De  toute  évidence,  voici  la  somme  de
l’héritage  Haitink  pour  l’histoire  du  Concertgebouw
d’Amsterdam.  Une  odyssée  impressionnante  autant  que
convaincante  par  la  probité  du  geste  qu’enrichit
progressivement  un  recul  et  une  mise  à  distance  née  avec
l’acquis des années. Et s’il ne fallait écouter qu’une seule
symphonie  :  reportez  vous  à  la  8ème  «   des  Milles  »
malhérienne  :  la  saga  d’un  souffle  wagnérien  régénéré,
imaginée  par  Mahler  d’après  le  Faust  de  Goethe  y  gagne
justement cet élan et ce feu collectif, sans outrance, carrés
et  poétiques,  profonds,  intérieurs  et  puissamment
architecturés qui sont l’insigne d’un très grand chef, hélas
trop absent en France.

Bernard  Haitink  :  The  Symphony  Edition.  Les  intégrales
symphoniques  :  Beethoven,  Brahms,  Bruckner,  Schumann,
Tchaïkovski,  Mahler.  Royal  Concertgebouw  Orchestra,  Bernard
Haitink. 36 cd Decca 4786360. Coup de coeur de classiquenews
en février 2014.

Beethoven:
Symphonies Nos. 1-9
Lucia Popp, Carolyn Watkinson, Peter Schreier, Robert Hall
Netherlands Radio Chorus
Egmont Overture, Op. 84

Brahms:
Symphonies Nos. 1-4



Tragic Overture, Op. 81
Academic Festival Overture, Op. 80
Variations on a theme by Haydn for orchestra, Op. 56a ‘St
Anthony Variations’
Hungarian Dance No. 1 in G minor
Hungarian Dance No. 3 in F major
Hungarian Dance No. 10 in F major
Serenade No. 1 in D major, Op. 11
Serenade No. 2 in A Major, Op. 16

Bruckner:
Symphonies 1-9

Mahler:
Symphonies 1-9

Schumann:
Symphonies Nos. 1-4

Genoveva Overture
Manfred Overture, Op. 115

Tchaikovsky:
Symphonies Nos. 1-6
Capriccio italien, Op. 45
1812 Overture, Op. 49
Marche slave, Op. 31
Francesca da Rimini, Op. 32
The Storm Overture (Groza), Op.76
Romeo & Juliet – Fantasy Overture

Royal Concertgebouw Orchestra,
Bernard Haitink, direction



CD.  ROKOKO.  Arias  de  Hasse
par  Max  Emanuel  Cencic
(Decca)

CD.  Rokoko  :  arias  de  Hasse.  Max  Emanuel
Cencic, contre-ténor (1 cd Decca). Avec Rokoko,
le contre -énor  croate (né à Zagreb en 1976)
fait  une  entrée  fracassante  chez  Decca.  Si
Cecilia  Bartoli  ressuscite  depuis  peu  la
suavité haendélienne d’Agostino Steffani, Max

Emanuel  Cencic  et  sa  voix  d’or,  au  medium  d’une  richesse
harmonique éblouissante dans ce nouveau programme, célèbre la
passion  dramatique  d’un  autre  contemporain  de  Haendel,  et
comme lui, véritable phare musical européen au XVIIIè : Johann
Adolf Hasse (1699-1783).

 

 

 

cd  » coup de coeur de classiquenews.com « 
Rokoko : Hasse ressuscité

Max Emanuel Cencic dévoile le
génie lyrique de Hasse
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Burney  témoin  voyageur  et
mélomane  précieux  pour  la
période, n’hésite pas à l’appeler
 » Apollon « , tout en soulignant
ce  en  quoi  le  style  hautement
raffiné, virtuose pourtant jamais
décoratif de Hasse, fut l’un des
plus  estimés  de  son  temps,  en
particulier  par  les  têtes
couronnées  de  Dresde  à  Vienne…
Mais c’est surtout la sincérité
et  l’intensité  de  son  écriture
qui frappent aujourd’hui.
Révélant plusieurs airs extraits des opéras Arminio, Siroe,
Tito Vespasiano (deux airs), Tigrane ou La Spartana generosa)
sans  omettre  le  superbe  air  d’ouverture  emprunté  à  son
oratorio « Il Cantico de’ Tre Fanciulli), le contre ténor Max
Emanuel Cencic ne fait pas que ressusciter un compositeur
injustement  méconnu  aujourd’hui  :  sa  voix  flexible  et
suavement timbrée s’affirme convaincante, d’une fermeté souple
et irrésistible dans ce répertoire, dans toute sa plénitude
maîtrisée, avec un medium d’une suavité délectable. Récital
éblouissant,  d’autant  plus  convaincant  que  chef  et
instrumentistes  (Armonia  Atenea.  George  Petrou,  direction)
développent avec le chanteur une superbe complicité expressive
et poétique. Nouveau cd élu coup de coeur de classiquenews.com

 

 

Hasse révélé

D’emblée, c’est un Hasse éclatant et aussi direct qui surprend
ici,  grâce  à  son  orchestre  d’une  finesse  instrumentale
mésestimée (cor, bassons, flûtes…) à laquelle les musiciens
apportent un éclairage enthousiasmant.
La voix du soliste saisit par son assurance, tout en explorant
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plusieurs aspects méconnus du compositeur Saxon :  » Notte
amica  » (cantico de  » Tre Fanciulli « , plage 1) berce par
sa tendresse mozartienne, avec outre sa douceur suave, un
soupçon  de  gravité  tragique  (couleur  du  basson)…  le  brio
n’empêche pas la profondeur, voilà un cocktail gagnant qui
pourrait bien expliquer la réussite de Hasse (comme c’est le
cas de son compatriote et prédécesseur Haendel).
Un  bon  récital  sait  varier  les  humeurs  et  les  climats
expressifs, soignant les effets stimulants des contrastes ;
ainsi le 2 est plus héroïque et pétaradant faisant valoir
l’agilité  triomphale  d’Arminio,  le  héros  unifcateur  des
germains contre les romains…
Le débit vocal assumé par Cencic met en lumière cette coupe
napolitaine si spécifique, que maîtrise habilement Hasse, et
que reprend aussi la vocalità plus artificielle de Jommelli
par exemple.
En maître d’une dramaturgie lyrique équilibrée, Cencic alterne
ainsi affects alanguis suspendus (plage 3, Siroe :  » la sorte
mia tiranna  » d’une dignité héroïque pleine d’effusion plus
introspective) tout en ciselant surtout l’impact émotionnel
des arias plus trépidants : ainsi  » Opprimete i contumaci  »
de Tito Vespasiono (plage 4) frappe par son allant impétueux
d’autant que l’orchestre sert idéalement la cadence à la fois
martiale et fruitée d’une partition très caractérisée. Même
tempête et même houle véritable, et d’une énergie vivaldienne
(mélismes  accentués  du  basson  dialoguant  avec  les  cordes
frénétiques) dans L’Olimpiade qui suit (plage 5) :  » Siam
navi all’onde « … le flot éruptif est ici défendu avec une
hargne instrumentale, une onctuosité vocale jamais prise en
défaut.
Ipermestra (plage 6), est plus détendue et d’une insouciance
quasi absente jusque là dans le programme : l’aria fait valoir
la souveraine flexibilité du medium d’une caressante ivresse.

 

 



Flexibilité d’une voix contrastée

Après le Concerto pour mandoline (qui repose l’écoute suscitée
par la fougue expressive du contre ténor), la seconde partie
du  récital  est  de  la  même  veine  :  souple,  caractérisée,
ardente,  profonde.  Le  soliste  redouble  même  de  généreuse
expressivité  dans  deux  airs  sollicitant  le  souffle  et
l’agilité, le soutien comme le style :  » De’folgori di Giove
 » d’Il Trionfo di Clelia, plage 10) d’une belle nervosité
martiale  (cors  rugissants  très  mis  en  avant)  :  le  héros
civilisateur, vainqueur d’une arrogance noble et généreuse s’y
précise ; comme dans la place suivante ( » Se un tenero
affetto  » de La Spartana Generosa, plage 11 donc) : fureur
vertigineuse et la belle intensité là encore s’affirment avec
une assurance belliqueuse ; l’abattage est d’une rare autorité
vocale  y  compris  dans  les  mélismes  et  cascades  les  plus
acrobatiques,  exigeant  surenchère  expressive  et  précision
rythmique.  Du  grand  art.  Dans  le  second  air  extrait  d’Il
trionfo di Clelia : Dei di Roma : la douceur souveraine se
fait  plus  réconfortante  (avec  une  belle  instrumention
comprenant  hautbois,  flûte  et  bassons);  le  registre  et
l’ambitus -plus central, sont ici idéalement confortables pour
la voix de Max Emanuel Cencic, aux couleurs sombres idéalement
claires et mordantes.
Pour conclure ce récital en tous points abouti, les musiciens
relèvent les défis des deux derniers airs :  » Solca il mar  »
(plage 13, extrait d’Il Tigrane), véritable air de bravoure,
expression d’une stabilité et d’une assurance inflexible sur
l’océan et la houle d’un destin souvent contraire (notez la
métaphore, car le texte parle de tempête et de naufrage) : la
très  belle  complicité  des  instrumentistes  (cors  nobles  et
cordes trépidantes) sert la belle progression dynamique dont
est capable le contre-ténor.
Enfin en guise de coda et d’adieux, rien ne vaut des accents
secs  à  l’orchestre,  ceux  d’une  coupe  frénétique  :  ardeur
expressive,  agilité,  virtuosité  et  expressionnisme  d’une
flamme toute tragique dans Tito Vespasiano, Max Emanuel Cencic



se tire avec subtilité de cet air ample ; il passe de l’orage
tragique éperdu à la langueur plus implorante, réussissant les
passages  avec  ce  moelleux  et  ce  soutien  si  délectables.
Saluons  l’artiste,  l’interprète,  l’instinct  du  musicien,
idéalement  au  diapason  des  affects  d’un  Hasse  souvent
imprévisible,  d’une  constante  rage  dramatique.
Au  total,  en  8  opéras  et  1  oratorio  ainsi  dévoilés,  le
programme  séduit  indiscutablement,  soulignant  et  les  dons
impressionnants du chanteur, et l’art contrasté et raffiné du
saxon Hasse.  Bel accomplissement.

 

 

Rokoko.  Arias  de  Hasse.  Max  Emanuel  Cencic,  contre-ténor.
Orchestre  Armonia  Atenea.  George  Petrou,  direction.  1  cd
Decca. Parution : le 20 janvier 2014.

 

 

Andreas  Scholl,  portrait
(2013)
Télé, ARTE. Andreas Scholl, contre ténor, le 19 janvier 2014,
0h10 … Le quadra hautre-contre allemand Andreas Scholl (né en
1967)  a  marqué  l’interprétation  du  répertoire  baroque
(Purcell, Bach, Haendel…) dans les années 1985-2010 grâce à
une  voix  d’une  remarquable  onctuosité  flexible  qui  l’a
distingué d’entre ses pairs.
Incarnant alors l’idéal vénéré des Farinelli ou Senesino et
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Cafarelli, le timbre aigu du chanteur n’a cessé de fasciner et
de troubler. Quoi de plus déconcertant qu’un homme chantant
avec  des  aigus  féminins,  jouant  sur  scène  de  plusieurs
identités … ?

 

 

 

portrait  du  contre  ténor
Andreas Scholl
l’aventure des castrats
Une voix pour César
Arte, Dimanche 19 janvier 2014, 0h10

 

Riche d’une expérience de
vingt ans comme chanteur
professionnel,  Andreas
Scholl se livre ici : il
explique  comment  il  a
conservé sa voix d’enfant
malgré la mue… Mais une
technique  solide  ne
suffit  pas  pour
interpréter  :  l’art  du
chanteur  doit  aussi
maîtriser les qualités d’un acteur. Comme professeur à l’école
de musique de Mayence, le haute contre qui prend sa retraite
peu à peu, commente et explique ce qui fait aujourd’hui les
qualités d’un bon haute contre…

Documentaire de Manfred Schyko (Allemagne, 2013, 51 mn).
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Son dernier album chez Decca remonte à mars 2012 (Cantates de
Bach).  En  voici  la  critique  que  rédigeait  alors  notre
collaborateur  Camille  de  Joyeuse  :

La voix a perdu de son élasticité, cette suavité
première, naturellement lumineuse et éclatante…
En  revanche,  elle  a  gagné  en  intelligence
d’élocution, en justesse et intensité stylistique
:  le  Bach  d’Andreas  Scholl  est  un  acte
profondément  investi,  aux  aspérités  nouvelles
plus proche du cœur que d’un hédonisme vocal ailleurs… si
lisse et ennuyeux chez bon nombre de ses confrères dont la
surprise du timbre passée, fait place souvent à … un vide
sidéral  quant  au  phrasé  et  à  l’expressivité  ;  souvent
s’agissant des altos (et sopranos) masculins, l’ennui perce
vite, laissant criante une indifférence totale à un chant
souple et surtout vivant; ici, rien de tel; au contraire,
Andreas Scholl incarne une évolution très intéressante de sa
voix et de sa tessiture, preuve qu’on peut chanter longtemps
et bien… parce que les choix de répertoire, intelligents et
opportuns, ont ménagé le cœur du timbre… Prudence et sagesse
de l’interprète, plutôt rares chez les chanteurs.

D’emblée, la cohérence du programme révèle un regard réfléchi
et très personnel: se dessine ainsi un chemin en spiritualité
qui pourrait synthétiser toute l’expérience fervente dont Bach
laisse un témoignage parmi les originaux et les plus poignants
du baroque sacré; Il ne s’agit pas seulement de sélectionner
les cantates correspondant au timbre du contre-ténor; il est
aussi question d’ un parcours poétique et spirituel dont le
sens  se  réalise  grâce  à  la  très  fine  continuité  et
correspondance des thèmes abordés dans les textes des cantates
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ainsi abordées et combinées.

 

 

Elévation, spiritualité, ferveur

La blessure de la voix illumine la prière dialoguée avec le
hautbois soliste de l’air du début de la BWV 82: Ich Habe
genug… (1727: cantate originellement pour basse pour la fête
de la Purification, que le contre-ténor allemand chante dans
la version alternative pour mezzo, cordes et hautbois: climat
serein et apaisé qui pourtant grâce à cette attention aux mots
se fait monologue palpitant, subtilement incarné; caractère
intimiste d’une brulante vérité dans l’articulation ciselée du
verbe.  C’est  la  certitude  du  croyant  touché  par  la  grâce
angélique de l’Enfant ( air central qui est le plus développé:
Schlummert ein, ihr matten Augen…).

Contrepointant le chemin introspectif touché par le Mystère de
la 82, la 169 frappe par son climat d’emblée plus jubilatoire,
d’une  gaieté  d’abord  délicieusement  portée  par  l’orgue
introductif;  Andreas  Scholl  convainc  dés  son  premier  air
parfaitement  préparé  par  l’arioso  précédant:  certitude  à
nouveau du croyant dont le cœur sans jamais dévier de sa
route,  se  réserve  à  Dieu;  contre  les  illusions  du  monde
terrestre  dont  l’air  d’une  très  subtile  et  douce  gravité
désigne la vanité, la voix ouvre tout un horizon céleste ; Le
parcours de l’âme implorante qui aspire a la fin de délivrance
est enfin accompli dans la sélection des deux airs finaux:
récitativo  accompagnato  de  la  BWV  161,  auquel  l’air  aux
cloches de la BWV 53 apporte l’ultime réponse en forme de
résolution pour tout le programme.

Si les instruments manquent de subtilité, le chant expressif,
précis,  naturel  et  très  juste  d’Andreas  Scholl  préserve
l’approfondissement spirituel déposé dans le texte: vision de
la dernière heure éprouvée ici comme une béatitude pacifiante.



L’aboutissement de toute quête spirituelle. La sincérité du
style, la justesse de l’intonation touchent indiscutablement.
Magnifique récital. Superbement conçu.

Andreas  Scholl,  contre-ténor:  Jean-Sébastien  Bach,  Cantates
BWV 82, 169, + extraits des BWV 150, 200, 161, 53. Andreas
Scholl,  contre  ténor.  Orchestre  de  chambre  de  Bâle.  1  cd
Decca. Enregistré en janvier 2011 en France. Ref: 478 2733

 

 

En 2008, Radio Classique dédiait un portrait au contre ténor
Andreas  Scholl.  Voici  la  notice  qu’écrivait  alors  notre
rédacteur Ernst van Beck :

Révélé à partir de 1990, alors qu’il avait à peine dépassé la
vingtaine, Andreas Scholl poursuit une carrière sans faute de
goût,  imposant  son  timbre  lumineux,  souple  et  angélique,
saisissant par l’égalité de son émission et aussi une absence
de  vibrato  expressif…  Après  René  Jacobs,  c’est  le  grand
« Bill » (William Christie) qui le repérant au cours d’une
audition, lui offre d’enregistrer la partie d’alto dans le
Messie de Haendel (1994). Sa carrière était lancée: Cantates
de  Bach,  Monteverdi,  Vivaldi,  puis  une  collaboration  long
terme  avec  Philippe  Herreweghe,  dans  les  champs  élyséens
composés par le Cantor de Leipzig (Messe en si, Passion selon
Saint-Jean et selon Saint-Matthieu…). Timbre raffiné, diseur
des  climats  plus  discrets  et  allusifs,  le  contre-ténor
allemand, âgé de 40 ans (né le 10 novembre 1967), séduit
toujours autant en ange, évangéliste, verbe sacré incarné,
plutôt que caractère de la scène lyrique.



DVD.  Rossini:  Matilde  di
Shabran (Florez, 2012)
DVD. Rossini : Matilde di Shabran (Florez,
2012)   …   Souvenons-nous c’était en 1996,
ici  même  à  Pesaro,  lieu  des  révélations
rossiniennes,  le  jeune  Juan  Diego  Florez
faisait à 23 ans ses débuts foudroyants dans
le rôle de Corradino de Matilde di Shabran :
ténor en or pour oeuvre méconnue. Normal car
il y faut des chanteurs hors pairs, capables
sous le masque formaté d’une comédie légère,
de  vrais  tempéraments  vocaux  qui  osent
prendre des risques. Depuis, le Péruvien divin a chanté 3 fois
ce  rôle  désormais  emblématique  de  son  style  comme  de  sa
carrière ; un rôle fétiche lié à ses débuts fulgurants, en
quelque sorte qui méritait bien d’être filmé, ici pour la
reprise en 2012 … Le Florez 2012 est plus libre et inventif,
fin et nuancé encore qu’à ses débuts, sans avoir perdu aucun
de ses aigus filés d’une candeur et d’une précision inouïes.
Le jeu d’acteur a gagné une imagination qui fait miracle.
Mis en perspective avec sa participation 2013 au même festival
(Guillaume Tell en version française où il éblouit dans le
rôle d’Arnold), Juan Diego Florez affirme bien ses affinités
inégalées au bel canto rossinien, tissé dans la clarté solaire
et le style le plus raffiné qui soit.

 

 

Florez  plus  rossinien  que
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ur le disque en 2006 avec une partenaire mémorable elle aussi,
-Annick Massis-, l’oeuvre a donc les faveurs de l’archivage,
mais pour le transfert au dvd, le ténor change de complice
pour le rôle titre en la personne de Olga Peretyatko, nouvelle
voix rossinienne chez Sony classical, voix ronde et corsée,
d’une musicalité à la hauteur de son royal partenaire (la diva
vient de sortir un premier album dédié à Mozart, Rossini,
Johann Strauss où sa coloratura s’épanouit avec un mordant
très affirmé). En outre, l’exceptionnel Nicola Alaimo, repéré
dans Stiffelio de Verdi (où il jouait Stankar, le père vengeur
avec une justesse vocale et dramatique impeccable) à Monaco
dernièrement,  fait  tout  le  relief  du  rôle  d’Aliprando  :
subtilité,  simplicité,  flexibilité  :  quelle  distribution  !
Après Riccardo Frizza, Michele Mariotti dirige l’action avec
une vivacité efficace sans surlignage abusif ni démonstration
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pâteuse : les finales d’acte dont le quintette du I donnent le
vertige et le tournis par leur évidente précision et leur
irrésistible  nervosité  collective.  Dans  sa  version
napolitaine,  plus  riche  et  caractérisée  que  la  création
romaine de 1821, cette Matilde di Shabran a certes un livret
un rien léger, mais ce qu’y réalisent les interprètes, tous à
l’avenan, relève d’un miracle récent, à inscrire en lettres
blanches parmi les redécouvertes les plus extraordinaires de
l’histoire rossinienne récente. Incontournable.

 

Rossini : Matilde di Shabran. Juan Diego Florez (Corradino).
Olga Peretyako (Matilde), Nicola Alaimo (Aliprando)… Orchestra
e  coro  del  Teatro  comunale  di  Bologna.  Michele  Mariotti,
direction. Mario Martone, mise en scène. 2 dvd Decca 0743813

 

CD.  Verdi  :  Boccanegra
(Hampson, Zanetti, 2013)
CD.  Verdi  :  Simon  Boccanegra  (Hampson,  Zanetti,  2013)  …
Enregistré à Vienne (Konzerthaus) en mars 2013, cette nouvelle
lecture de Simon Boccanegra (1856) qui prend à son compte
toutes  les  corrections  finales  entreprises  par  Verdi  avec
Boito  (1879),  saisit  immédiatement  par  son  engagement
collectif, le souffle dramatique souvent électrique permis par
les excellents instrumentistes du Wiener Symphoniker (preuve
qu’aux côtés du Philharmoniker) le  » Symphoniker  » souvent
minoré (au profit des Philharmoniker), affirme dans les 2 cd,
une  santé  expressive  remarquable,  modulée  avec  finesse  et
profondeur psychologique par le chef Massimo Zanetti : la
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direction  jamais  démonstrative  recherche  la  vérité  souvent
ténue et intérieure des personnages ; à l’écoute des phrasés
et des multiples accents ciselés d’un verbe ainsi régénéré, le
maestro réussit un Verdi surtout théâtral, d’un raffinement de
nuances exemplaire. Voilà évidemment une superbe surprise pour
l’année du bicentenaire Verdi 2013.

 

 

 

Hamspon,  Zanetti  :  duo
épatant
 

Le  génie  diseur  de  Thomas
Hampson fait merveille, dans un
tel  écrin  orchestral.  La
balance orchestre et voix est
même  idéale,  mettant  toujours
le sens et les intentions du
chant au devant de la scène.
Son Boccanegra a l’étoffe des
grands  acteurs,  fabuleux  lion
solitaire, marqué par ses actes
(des  choix  difficiles  qui
politiques montrent son éthique
valeureuse),  assumant

pleinement  son  désir  de  justice  sociale  :  voici  et  le
politique  impressionnant  et  moralement  noble,  et  le  père
aimant, comblé mais destiné à la mort… Le baryton exprime tous
les gouffres amers d’un être devenu par amour (pour la fille
de Fiesco, Maria hélas morte trop tôt), un véritable homme
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d’état : politique avisé, grand par son inéluctable humanisme
… (le voici le modèle tardif de tous les opéras serias du
XVIIIè : Boccanegra, doge de Gênes est un prince inspiré par
les Lumières, et les plus hautes valeurs morales de fraternité
comme de paix). Sous l’étoffe de cet homme admirable, Hampson
laisse  percer  naturellement  les  tiraillements  de  l’homme,
amoureux dépossédé, pourtant père récompensé …  le venin qui
l’oppresse de façon croissante, offre de façon manifeste cette
étreinte insupportable du destin sur un coeur maudit … toute
l’esthétique sublime et tragique de Verdi se concentre là ;
dans ce destin irrépressible, au moment où devenant doge,
Simon comprend qu’il a perdu celle qu’il aime … vertiges du
solitaire  abandonné  qui  est  cependant  un  politique
incontournable  (comme  Philippe  II  dans  Don  Carlo  :  roi
redouté, homme détruit parce que celle qu’il aime et qu’il a
épousé, Elisabethn ne l’aime pas …).
Aux côtés du Boccanegra d’Hampson, aussi fin et vraisemblable
que celui contemporain de Domingo), le Paolo de Luca Pisaroni
partage un même sens du mot, un style mesuré et racé qui place
là encore le texte, rien que le texte et son articulation
dramatique  au  premier  rang.   Force  noire  agissant  dans
l’ombre, celui qui instille le poison dans la vie de Simon
gagne une prestance remarquable.  Le ténor maltais Joseph 
Calleja nous déçoit légèrement : son abattage textuel n’a pas
le mordant comme l’éclat de ses partenaires masculins ; les
aigus sont étrangement voilés et vibrés ; seule la couleur
naturelle  et  ce  style  naturellement  phrasé  ressortent  et
sauvent un rôle qui n’est peut-être pas réellement fait pour
lui. L’intensité juvénile, sa vaillance, l’héroïsme du jeune
amoureux d’Amelia lui échappent. Reste la soprano Kristine
Opolais : habitués au style raffiné de Hampson, on cherche en
vain à comprendre son texte ; de toute évidence, malgré une
technique  solide  (souffle,  hauteur  assumée,  passages  des
registres…), la cantatrice affiche un grain de voix trop …
vieux pour le rôle : toute la candeur et l’élégance princière
de la fille de praticien génois échappent à sa prise de rôle
(n’est pas Kiri Te Kanawa qui veut).



Pour l’expression d’une âme tourmentée qui cherche la paix
intérieure, qui aspire coûte que coûte à la réconcilation
politique, cette version portée par Thomas Hampson atteint
l’indiscutable  réussite  de  son  ainé  Placido  Domingo  :
Boccanegra récent, depuis son passage de ténor en baryton. Que
le chef et ses instrumentistes suivent le baryton américain
dans  cette  esthétique  de  la  nuance  et  de  l’intensité
dramatique, fait toute la valeur de cette nouvelle version
discographique : on acquiesce sans réserve à ce dramatisme de
haute volée, où le dernier symphonisme de Verdi (avant Otello
composé  avec  le  même  Boito),  la  réécriture  de  certains
passages collectifs (comme la scène du Conseil au I) ou plus
introspectifs  où  l’approche  plus  psychologique  des
protagonistes  surtout  de  Simon  est  davantage  fouillée  …  
Magistrale. Si l’on rétablit en complément de ce coffret,
l’autre  réussite  remarquable  signé  Jonas  Kaufmann  dans  un
récital Verdi (chez Sony classical) lui aussi éblouissant, on
se  dit  que  contrairement  au  chant  wagnérien  (en  pleine
déliquessence – c’est quand même le bilan de cette année du
bicentenaire 2013), les chanteurs verdiens n’ont jamais été
plus  convaincants  :  Domingo  II  et  Hampson  en  Boccanegra,
Kaufmann en Otello (l’aboutissement le plus bouleversant de
son récent récital Verdi), l’opéra verdien a encore de beaux
jours devant lui.  Coffret incontournable.

 

Verdi : Simon Boccanegra. Thomas Hamspon, Luca Pisaroni, Joseh
Calleja,  Kristine  Opolais  …  Wiener  Symphoniker,  Wiener
Singakademie.  Massimo  Zanetti,  direction.  Enregistrement
réalisé à Vienne en mars 2013.  2 cd D

 



CD. Wagner: the operas. Sir
Georg Solti (Decca)

CD. Wagner: the operas. Sir Georg Solti (36 cd Decca)

le miracle Solti chez Wagner
Attention  coffret  miraculeux  !
La voici enfin cette intégrale
qui reste avec celle de Karajan
chez  DG  (Der  Ring  des
Nibelungen),  le  temple
discographique qui contient l’un
des messages wagnériens les plus
pertinents du XXème siècle. Aux
chefs du XXIè de nous éclairer
et  nous  éblouir  avec  une  même
ardeur contagieuse ! Le Wagner
du chef hongrois déborde de vie,
de fureur, de vitalité enivrante… Orchestralement, la vision
est  des  plus  abouties;  vocalement,  comme  toujours,  les
productions  sont  diversement  pertinentes.  Solti,  bartokien,
straussien, mozartien mais aussi verdien, occupe Decca dans
des coffrets non moins indispensables. Mais, s’agissant de
Wagner, l’apport est considérable.

Voici en 35 cd, 10 opéras parmi les plus connus (non pas les
plus anciens , de jeunesse, encore meyerbeeriens et weberiens
tels  les  Fées  ou  Rienzi):  Le  Hollandais  volant  (Chicago,
1976), Lohengrin (Vienne, 1985-1986), Les Maîtres Chanteurs
(Vienne, 1975), Parsifal (Vienne, 1972), L’or du Rhin (Vienne,
1958), La Walkyrie (Vienne 1965), Siegfried (Vienne 1962), Le
Crépuscule des dieux (Vienne 1964), Tannhäuser (Vienne 1970),
Tristan  und  Isolde  (1960).  L’éditeur  ajoute  en  bonus,
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répétition et extraits: une révélation quant à la vivacité et
l’énergie du chef au pupitre (répétition de Tristan und Isolde
avec John Culshaw en narrateur qui fut aussi le producteur
entre autres accomplissements du Ring version Solti).

20 ans de studio avec le
Wiener Philharmoniker

Le coffret comprend donc tout Wagner par Solti au studio chez
Decca: soit une lecture wagnérienne de 1958 (L’or du Rhin,
premier enregistrement de Wagner en stéréo et à ce titre,
archive historique magnifiquement audible à ce jour!) jusqu’au
dernier enregistrement: Lohengrin de 1986. Les 10 opéras ainsi
enregistrés montrent la passion de Solti pour le théâtre de
Wagner pendant près de 20 ans, au moment de l’essor du cd
avant  la  vague  du  compact  disc:  l’esthétique  sonore  avec
effets spatialisés si tentants dans les mondes imaginés par
Wagner  pour  le  Ring  éclate  aussi  avec  plus  ou  moins  de
réussite (exactement comme la Tétralogie de Wagner par Karajan
chez DG): tout le tempérament volcanique, électrique, d’une
précision  exemplaire  d’un  Solti  émerveillé  par  Wagner  s’y
réalise pleinement avec un orchestre désormais en vedette pour
cette quasi intégrale: le Wiener Philharmoniker. C’est donc
outre la valeur d’une interprétation historique à l’endroit de
Wagner,  le  testament  discographique  d’un  authentique
wagnérien, habile narrateur pour le studio. Karajan avait le
Berliner Philharmoniker et sa touche carrée, impétueuse; Solti
réussit à Vienne avec une phalange réputée pour la splendeur
de ses cordes, cuivres et bois. L’orchestre qui éblouit tant
chez Strauss et Mozart, confère à Wagner, de fait, une couleur
marquante  par  son  élégance  et  sa  fluidité,  son  sens  des
couleurs  et  peut-être  moins  son  chambrisme  si  proche  du
théâtre  chez  Karajan;  Solti  convoque  surtout  la  fresque,
l’exaltation lumineuse et solaire.



Un Ring de légende

Quand  Solti  et  le  producteur  John  Culshaw  proposèrent  au
légendaire Walter Legge d’Emi le projet d’une intégrale Wagner
au  studio,  le  sollicité  chassa  d’un  revers  de  la  main
l’audacieuse offre, arguant qu’il ne se vendrait pas plus de
50 exemplaires : c’est Decca qui hérita du projet, porté par
le chef hongrois, odyssée qui reste à ce jour le plus grand
succès  discographique  de  tous  les  temps.  Une  vision,  une
cohérence théâtrale de premier plan avait lancé Culshaw quant
il découvrait la direction de Solti dans La Walkyrie à Munich
en 1950…
Clé de voûte du présent coffret Wagner, la Tétralogie s’écoute
toujours autant avec le même intérêt: connaisseurs du profil
évolutif de Wotan en cours d’action, les deux concepteurs
Solti et Culshaw retiennent d’abord George London pour L’Or du
Rhin puis surtout le mémorable Hans Hotter, Wanderer défait
dans La Walkyrie et Siegfried, détruit pas à pas rongé par le
poids  et  les  conséquences  de  ses  propres  lois…  Autres
incarnations flamboyantes et justes: la Brunnhilde de Birgit
Nilsson (qui sera aussi son Isolde en 1960), le Siegfried de
Wolfgang  Windgassen,  l’éblouissante  et  si  bouleversante
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Sieglinde de Régine Crespin en 1965, les Hunding et Hagen de
Gottlob Frick… c’est à dire les voix les plus solides d’alors
pour Wagner.
Celui qui ne brilla jamais à Bayreuth sauf une seule année en
1983 (avec Peter Hall pour une nouvelle Tétralogie) et qui
dirigea un Ring avorté à Paris en 1976, trouve une éclatante
coopération première à Vienne avec le Philharmoniker… sous la
baguette du chef, instrumentistes comme chanteurs s’embrasent
littéralement.
Aux côtés du Ring légendaire, ajoutons d’autres éloquentes
approches: le baryton sud-africain Norman Bailey dans le rôle
titre du Hollandais volant, abordé dans la continuité des 3
actes  (ce  que  souhaitait  Wagner  et  qu’il  ne  put  jamais
appliquer);  le  Tannhäuser  de  René  Kollo;  le  Lohengrin  de
Placido Domingo, partenaire de Jessye Norman en Elsa; sans
omettre  un  Parsifal  lui  aussi  électrique,  au  dramatisme
trépidant et intensément spirituel, regroupant en 1972, une
distribution qui donne le vertige: Kollo (Parsifal), Amfortas
(Dietrich Fischer -Dieskau), Christa Ludwig (Kundry), Gottlob
Frick  (Gurnemanz),  Hans  Hotter  (Titurel)…  Immense  legs.
Acquisition incontournable pour l’année Wagner 2013.

Wagner: The operas. Georg Solti. Livret consistant comprenant
notice de présentation sur Solti et Wagner: la carrière du
chef,  track  listing,  synopsis  avec  repères  des  places
concernées pour chacun des 10 ouvrages wagnériens. Decca 36 cd
0289 478 3707 7 3.


