
Nouvelle édition Glenn Gould
2015. Entretien avec Michael
Stegemann
Réédition  Glenn  Gould  2015  :
grand  entretien  avec  Michael
Stegemann, spécialiste de Gould
à  l’occasion  de  la  nouvelle
édition  éditée  par  Sony
classical,  ce   11  septembre
2015, soit un somptueux coffret
de 81 galettes (78 cd audio + 3
cd d’entretiens du pianiste canadien sur son travail, la place
de  l’enregistrement  et  du  disque,  sa  conception  du  geste
musical). Michael Stegemann a participé à la nouvelle édition
GOULD 2015 éditée chez Sony (la dernière édition il y a 5 ans
s’est totalement écoulée : plus aucun titre n’est disponible,
preuve que le phénomène Gould est bien vivace… Qu’en sera-t-il
en 2015 ? Le « cas » Glenn Gould frappe immédiatement l’esprit
par  la  radicalité  de  sa  posture  artistique  (il  faut  lire
précisément  sur  ce  qu’il  pensait  des  artistes  et  des
journalistes en général) et aussi l’apparente contradiction de
ses choix d’interprétation (s’adresser au plus grand nombre en
refusant le concert public et s’enfermant à partir de 32 ans,
dans les studios d’enregistrement). On pense ordinairement que
toutes les bandes enregistrées par le pianiste canadien sont
connues ou ont été toutes éditées. C’est en réalité bien peu
connaître le fonds qui reste encore à explorer, défricher,
classer et identifier, une tâche titanesque à laquelle Michael
Stegemann se dédie corps et âme et qui pour cette nouvelle
édition Gould 2015, porte ses fruits en dévoilant de nouveaux
inédits de surcroît dans un son remastérisé. C’est une odyssée
discographique  qui  commence  donc  en  1955  avec  le  premier
enregistrement  de  Glenn  Gould  pour  la  Columbia…  un  jeu
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microphonique  passionnant  qui  s’est  joué  souvent  dans  le
studio mythique de 30ème Avenue à New York, où le pianiste
jamais  satisfait,  toujours  explorateur,  enregistrait  des
prises et des prises de la même séquence de la même partition,
puis analysait, comparait, choisissait au terme de discussions
riches avec les ingénieurs qui l’accompagnaient dans sa quête
de l’inatteignable… Le travail de Gould en studio récapitule
aussi l’histoire de l’enregistrement audio et des techniques
successives pour produire un son riche et naturel (en 1955, la
prise  fut  mono  –  bien  que  certaines  photos  indiquent
clairement la présence d’un 2ème micro, jusqu’en 1957, date de
la  stéréophonie,  élément  capitale  pour  l’essor  des
enregistrements discographiques… Rencontre entretien réalisé à
Paris en juillet 2015.

 
 

 
 

Depuis longtemps, Michael Stegemann fait partie des partisans
et admirateurs de Glenn Gould pour sa personnalité artistique
et l’héritage que nous continuons de découvrir aujourd’hui :
une  biographie  (éditée  en  Allemagne),  un  vaste  cycle
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d’émissions radiophoniques dédiées à l’œuvre complet de Gould
(1987-1988)  ont  témoigné  de  sa  passion  pour  le  pianiste
canadien ; pas une passion indéfectible et aveugle mais au
contraire raisonnée et critique. L’édition 2015 est le fruit
de recherches méticuleuses menées pendant 3 ans… C’est cette
exigence sur le corpus Gould aujourd’hui accessible, qui a
piloté la nouvelle édition Gould 2015 : pour Sony classical,
le  musicologue  prolonge  donc  la  dernière  édition  de  2012
(réalisée alors pour les 30 ans de la disparition du pianiste
en 1982). Ce qui séduit le chercheur et producteur c’est la
technique  phénoménale  de  Gould,  sa  sonorité  réfléchie,
aboutissement d’heures et d’heures d’un labeur acharné de la
part de l’instrumentiste et des ingénieurs de la Columbia
d’alors  ;  son  goût  pour  la  technologie  et  bien  sûr  les
possibilités de l’enregistrement dont il aura envisagé tous
les  enjeux,  les  limites,  les  perspectives  multiples  pour
l’approfondissement et la clarification de l’interprétation.
Quand il meurt à 50 ans seulement, Gould laisse un corpus de
bandes dont on mesure actuellement l’ampleur par le nombre, la
cohérence sous la profonde originalité artistique.



Lire  les  partitions  laissées  par  Gould,  découvrir  ses
annotations  très  précises  sur  l’effet  recherché,  sur
l’emplacement des microphones envisage la vision du pianiste,
son sens de la dramaturgie microphonique : en scénographe,
Gould enregistre en ayant conscience de la spatialité de la
prise : quand il joue et interprète, il pense aussi technique
et enregistrement, c’est à dire auditeurs et microphones. La
nouvelle édition Gould qui paraît en septembre 2015 prend en
compte chaque indication précisée par le pianiste,de surcroît
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dans  un  son  remastérisé  qui  dévoile  plus  loin  encore  la
conception du Gould ingénieur acoustique, comme le fut aussi
Karajan  pour  ses  propres  enregistrements  et  lui  aussi
passionné de technologie nouvelle. On imagine aisément Gould
jouant, enregistrant, puis écoutant et réécoutant ses prises,
les refaisant encore et toujours : pensée en quête d’un son
idéal, mais aussi travail sur le son et l’architecture de la
sonorité. (dans une clarté et un relief naturel inouï – vrai
défi pour les ingénieurs aujourd’hui-, qu’a permis alors la
préparation de son piano Steinway dont les marteaux frappaient
plus  près  les  cordes  …  Cruelle  réalité,  la  chaise  basse
taillée pour lui et dont il ne pouvait se passait, grince ;
l’artiste lui-même comme pris par sa propre approche et ses
cheminements intérieurs, chantonne pendant les prises ; tout
cela  s’entend  mais  intelligemment  aujourd’hui  dans  une
définition  sonore  régénérée  et  critique  que  permet  le
traitement remastérisé. Sa conception des pièces pour piano de
Sibelius révèle une véritable « orchestration microphonique »
de l’enregistrement incluant pendant les séances, des micros
placés à différents endroits, à des distances précises du
piano.  C’est  d’ailleurs  en  interprétant  précisément  outre
Bach, Sibelius donc, Scriabine et Krenek que se précise le
goût de Gould pour l’expérimentation. Même les 6 premières
Sonates de Haydn enregistrées en 1957 sont portées par ce sens
du  dépassement  et  de  la  liberté,  qui  réinvente
l’interprétation et la manière d’aborder les partitions.

En  se  posant  la  question  de  la  réception  de  ses
enregistrements, en se mettant à la place de l’auditeur,

Gould  a  anticipé  les  nouvelles  qualités  de  la  musique
enregistrée à l’ère digitale : en s’adressant à un nouveau
public (plus vaste) qui n’a plus besoin d’aller au concert,
Glenn  Gould  avait  déjà  conçu  le  principe  de  la  musique
dématérialisée, que l’on peut écouter, quand on veut, où on
veut et dans le dispositif acoustique que l’on a choisi chez
soi. Une révolution dans la pratique et la façon concrète de
vivre la musique que le pianiste canadien a envisagé 30 ans
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avant l’ère numérique.

Cette conception très personnelle de la musique qui n’empêche
pas de communiquer au plus grand nombre, grâce au vecteur de
la technologie a correspondu à sa personnalité complexe et
certainement  handicapée  par  une  forme  d’autisme  qui  l’a
conduit à devenir agoraphobe, à ne pas supporter le contact
physique,  à  avoir  une  phobie  des  voyages.  Cette
hypersensibilité l’a évidemment beaucoup limité dans sa vie
quotidienne,  mais  elle  est  le  ferment  d’une  conception
originale et visionnaire, d’une exceptionnelle invention sur
le plan artistique.

Michael  Stegemann  connaît  quasiment  tout  de  l’oeuvre
enregistrée  de  Gould.  Parce  qu’il  s’agit  d’un  musicien
perfectionniste, qui préparait méticuleusement chaque prise et
chaque  séance  d’enregistrement,  toutes  ses  bandes  restent
précieuses pour qui veut percer le secret de la fabrique Gould
et aussi pour qui veut approfondir sa propre compréhension des
partitions. Aujourd’hui, il subsiste un nombre incalculable de
prises  conservées,  non  utilisées  à  l’époque  des
enregistrements. En artiste libre mais exigent, Gould pouvait
concevoir plusieurs interprétations toutes divergentes, mais
toutes cohérentes… Si l’on connaît ses Variations Goldberg
évidemment de 1957, il existe aussi une version de 1954 pour
la  Radio  canadienne,  et  aussi  deux  autres  enregistrements
réalisés à Salzbourg et à Vancouver qui mériteraient d’être
publiées  de  façon  critique  là  aussi.  Les  connaître
éclaireraient davantage sa fabuleuse liberté comme son respect
absolu de Bach. Parmi les autres perles connues non publiées,
le  spécialiste  cite  aussi  les  mélodies  de  Mendelssohn
enregistrées  avec  Leopold  Simoneau  :  une  rareté  à  éditer
d’urgence. Sans omettre un célèbre enregistrement de l’opus 22
de Beethoven : mais là, on ignore où sont les bandes.

 



 

Quintessence du geste et du son Gould. En passant en revue 
tous les enregistrements connus de Gould, parmi ceux déjà
édités et surtout ceux à paraître dans la nouvelle édition
2015,  dans  quelles  œuvres  Gould  se  révèle-t-il  le  plus  ?
Difficile  question  qui  exigeant  forcément  une  vision
réductrice, ne déroute pas Michael Stegemann lequel précise
les joyaux enfin édités remastérisés à connaître d’urgence :

 

 

1) Les Variations Goldberg de JS Bach de 1955, certes ultra
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connues mais qui sont un pilier central pour comprendre la
démarche folle du painiste, le premier à oser jouer à deux
mains,  un  cycle  conçu  pour  le  clavecin.  L’enregsitrement
demeure un record de vente absolu, devançant Louis Amstrong
dans les années 1950.

2) La transcription de Liszt de la 6ème Symphonie de Beethoven
: tout le génie expérimental et libre de Gould, sa faculté
d’inventer tout en respectant le texte musical se dévoilent
ici.

3)  La  marche  turque  de  Mozart,  jouée  en  respectant  les
indications métronomiques en particulier pour l’Allegretto que
la plupart des pianistes adaptent selon leur goût et leur
disposition  technique  au  risque  de  dénaturer  le  caractère
originel de l’oeuvre.

4) L’intermezzo de Brahms pour sa carrure magnétique et la
beauté de la sonorité produite.



 

L’Edition Glenn Gould 2015  » GLENN GOULD REMASTERED, The
complete Columbia Album collection  » se présente sous la
forme d’une boîte miraculeuse, soit un grand coffret de 78 cd
+ 3 cd d’entretiens de Gould sur son travail et la sur la
musique. Le coffret célèbre les 60 ans de la signature du
pianiste  canadien  chez  Columbia  masterworks.  Le  livret
d’accompagnement et de présentation des 78 cd est un ouvrage
imposant de 416 pages comprenant de superbes photographies de
Glenn Gould. Attention : textes et articles présentant chaque
programme  des  81  cd  sont  uniquement  en  anglais.  Seule
l’introduction et un texte contextualisé (« Donner une vie
nouvelle  à  l’art  de  Glenn  Gould  »  par  Andreas  K.  Meyer,
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producteur chargé de la remastérisation du fonds audio Glenn
Gould) sont traduits… De toute évidence, par l’ampleur des
répertoires  choisis  et  donc  présentés  remastérisés,  dans
l’apport critique et commenté de ce legs gouldien, le coffret
Sony comprenant l’intégrale Glenn Gould pour Columbia est déjà
historique. Prochaine critique complète dans le mag cd dvd
livres de classiquenews.com

 

 

CD,  compte  rendu  critique.
Jonas Kaufmann. Nessun dorma
:  The  Puccini  album  (1  cd
Sony classical, 2014)
CD, compte rendu critique. Jonas
Kaufmann.  Nessun  dorma  :  The
Puccini  album  (1  cd  Sony
classical,  2014).  Outre  la
promesse  et  l’élan  irrésistibles
portés  par  une  voix  unique  au
monde aujourd’hui, Jonas Kaufmann
nous montre quel puccinnien il est
(après  ses  Verdi,  Wagner,
Schubert, et son récent programme
de chansons berlinoises des années
1920 : « Du bist die Welt für mich… ») : dans ce nouveau
récital romain de septembre 2014, sa force expressive et sa
subtilité émotionnelle fusionnent ici et font le miracle de
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son Nessun dorma et aussi, surtout, de son Dick Johnson, rôle
souvent caricatural à la scène (comme l’est le baron Ochs,
cousin pourtant profond de la Maréchale, dans le Chevalier à
la rose de Strauss, sublime contemporain de Puccinien). La
richesse du jeu d’acteur fait de chaque prise de rôle un
profil vocal et dramatique abouti souvent captivant. Heureuse
sélection  d’un  couplage  qui  met  en  avant  la  capacité
exceptionnelle du ténor pour la caractérisation émotionnelle :
puccinnien il l’est, et il le montre avec quelle finesse, et
dans la puissance et dans la subtilité linguistique.

Le récital débute dans les affres et les vertiges extatiques
de Des Grieux (sa sublime prière amoureuse vraie confession
irrésistible) et de Manon Lescaut (en duo) premier vrai succès
lyrique qui révéla le jeune Puccini sur la scène européenne..
on peut être gêner par le timbre épais charnel de la soprano
qui lui donne la réplique pour leur étreinte sensuelle qui
conclut l’air conquérant, éperdu, échevelé (oh saro  la più 
bella…).
Plus convaincant sait être le ténor aux aigus déchirants et
mordants (désespérés) dans les deux dernières  scènes sombres
et tragiques (pour Manon) : ah Manon, mi tradisce puis quand
expire la jeune femme et la déploration du pauvre chevalier
impuissant et démuni  (Presto in fila)…
Les deux airs  qui suivent sont davantage captivants car ils
ne  cèdent  pas  à  la  déclamation  lyrique  parfois  aux
épanchements théatralisés de ce qui a précédé. Airs des opéras
de jeunesse, si peu connus et à torts. Tous deux d’après un
livret de Ferdinand Fontana, ils montrent certes encore le
compositeur  débutant  sous  l’emprise  du  Verdi  Symphonique
(celui d’Aida) mais déjà dans l’air de Roberto au II de Villi,
perce une intensité brûlée qui dans le rôle du protagoniste
fait l’épaisseur d’un héros terrassé, à la fois désespéré et
embrasé par un sentiment tragique entre terreur et tristesse
en lien avec l’atmosphère fantastique du sujet (l’air débute
avec les sanglots des femmes mortes délaissées ou trahies par
leur amant ; une alerte pour Roberto qui a quitté sa fiancée



pour une courtisane et qui apprend alors qu’il a provoqué la
mort de son premier amour… ): ce que le diseur réalise sur les
derniers vers « que tristezza », -vertige de la raucité d’une
voix capable tout autant d’aigus filés-, renforce au-delà de
la justesse stylistique de l’intonation, la sincérité et la
puissance du texte. Remarqué par l’éditeur Riccordi, grâce à
Le Villi, Puccini se voit commander un nouvel opéra : Edgar.
Les deux ouvrages mènent au triomphe de Manon Lescaut et sa
couleur printanière, d’une ardeur juvénile qui semble couler
tout  au  long  de  la  partition  tel  un  romantisme  juvénile
revivifié.  Ce  Roberto  annonce  l’étoffe  du  Pinkerton,
l’officier américain qui se rend compte mais trop tard lui
aussi du mal qu’il a causé…

L’ivresse et l’extase paraissent dans le seul souffle du ténor
qui comme nul autre soigne et la beauté de ses phrasés et la
tenue colorée de ses aigus, offrant toujours une parfaite
lisibilité et de ses propres sentiments et des enjeux de la
situation  :  son  Rodolfo  laisse  pantois  par  sa  fluidité
caressante, sa facilité à la langueur, une détermination pour
la suavité hallucinée, capable d’exprimer dans le murmure et
les  pianissimi  là  aussi  embrasés,  les  émotions  les  plus
intimes (superbe duo Rodolfo et Mimi terminé en coulisses,
plage 8).

 

 

 

Jonas Kaufmann en puccinien fauve
Calaf, Rodolfo, Mario, Jonas Kaufmann sublime surtout le rôle

de Dick…

 



Gravité  et  juvénilité,  ardeur  (féline)  et
intensité radicale (comme s’il donnait tout car
demain étant un autre jour, sa vie pouvait en
découler), le ténor fait de Mario Cavaradossi,
peintre  libertaire  bonapartiste,  rebelle  dans

l’Italie monarchiste et répressive, une autre âme terrassée
d’une  force  romantique  irrésistible.  Le  travail  sur  Dick
Johnson,  voyou  aventurier,  prend  une  autre  dimension  en
concertation / dialogue avec le tissu foisonnant et subtil de
l’orchestre (l’un des plus riches selon le ténor visiblement
inspiré par l’ouvrage) : Kaufmann en fait un héros tragique
bouleversant exactement comme le voit l’héroïne, la Fanciulla
del  West,  Minnie  ;  le  second  air  Risparmiate  lo  scherno…
(celui d’un roué condamné, vilipendé par la foule menaçante et
sussurrant  comme  un  serpent  justicier)  devient  le  dernier
chant d’un condamné pour lequel orchestre et ténor trouvent et
cisèlent des couleurs inédites, d’une force inouïes… tragique,
salvateur,  voici  le  grand  air  d’exhortation  à  l’élan
cathartique,  le  plus  beau  de  l’album  :  un  Dick  sublimé,
dévoilé, révélé… qu’on aimerait écouter sur la scène tant
cette incarnation discographique est saisissante.

Taillé à présent pour les héros militant nourri d’une revanche
et d’une haine mais aussi capable d’une tendresse à fleur de
peau, Kaufmann fait un somptueux Rinuccio dans Il Tabarro,
puis dans Gianni Schichi, capable d’un hymne fraternel qui
semble exprimer toute la douleur des opprimés puis l’élan le
plus facétieux : l’abattage linguistique et la pétillence du
chanteur époustouflent dans les deux registres.

Tout oeuvre et tend vers son Nessun dorma : un hymne pour une
aube  nouvelle  («  que  personne  ne  dorme  »…  audelà  de  la
situation de terreur dans la continuité de l’opéra, c’est dans
la voix du chanteur fraternel, la prière énoncée à l’humanité
entière pour renouveler l’espoir d’une existence nouvelle).
L’air le plus célèbre qui a fait la gloire de son prédécesseur
Pavarotti, est incarné avec une noblesse fauve par un ténor
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diseur  au  chant  voluptueux  et  rugueux  :  où  a-t-on  écouté
ailleurs  une  telle  suavité  éperdue,  une  telle  richesse
harmonique du timbre, à la fois cuivré et caressant ? D’autant
que  l’orchestre  de  Pappano  réalise  un  travail  d’orfèvre,
révélant des facettes instrumentales et des couleurs d’une
finesse elle aussi envoûtante (malgré quelques tutti assez
ronflants que le chef aurait pu éviter). Sublime puccinien :
dommage  que  ses  duos  avec  l’impossible  soprano  Kristine
Opolais (timbre épais, imprécis, terreux) dont on ne saisit
toujours pas l’utilité de sa présence dans le présent récital.

Cd  événement,  compte  rendu  critique.  Jonas
Kaufmann, ténor. Nessun Dorma, The Puccini Album
: Manon Lescaut (DesGrieux), Le Villi (Roberto),
Edgar, La Bohème (Rodolfo), Tosca (Mario) Madama
Butterfly  (Pinkerton),  La  Fanciulla  del  West
(Dick Johnson), La Rondine (Roggero), Il Tabarro

(Luigi),  Gianni  Schichi  (Rinuccio).  (1  cd  Sony  classical,
enregistrement rélisé en septembre 2014). Orchestre et chœur
de l’Accademia nazionale di Santa Cecilia. Antonio Pappano,
direction.

__________

LIRE aussi notre annonce du cd Du bist die Welt für mich… 

__________

Actualités de Jonas Kaufmann
Après avoir chanté Don José aux Chorégies d’Orange en juillet

2015, le ténor est à Paris :
Le 12 octobre 2015, Paris, TCE : Ariadne auf Naxos (Bacchus),

version de concert
Le 29 octobre 2015, Paris, TCE : Récital Puccini (programme de

son album Sony)

Le 19 novembre au cinéma : Récital Puccini filmé à la Scala de
Milan en juin 2015
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Du 8 au au 20 décembre 2015 : Paris, Opéra Bastille : La
Damnation de Faust (Faust, 6 représentations)

Cd,  annonce.  Fantaisies
Lyriques  (transcriptions).
Pascal  Contet,  Pascal  Meyer
(1 cd Sony classical).
Cd, annonce. Fantaisies Lyriques
(transcriptions). Pascal Contet,
Pascal  Meyer  (1  cd  Sony
classical).  Transcrire  signifie
mieux  diffuser  ses  oeuvres  et
aussi régénérer l’approche d’une
partition  d’un  air  grâce  aux
timbres spécifiques des nouveaux
instruments de la transcription.
Joués  à  l’opéra  par  un
orchestre,  les  airs  lyriques
ainsi  transcrits  pénètrent
l’intérieur des salons bourgeois, mais aussi les lieux de
sociabilisation,   c’est  un  nouveau  public  pour  les
compositeurs. Même les symphonies de Beethoven connurent un
succès phénoménal transcrites pour piano  (merci Liszt). Rien
de  plus  naturel  donc  que  de  redecouvrir  airs  et  mélodies
(précisément  :  Bellini,  Verdi,  Wagner,  mais  aussi  Gardel,
Escaich, Schubert…) grâce au chant accordé de l’accordéon et
de  la  clarinette  au  timbre  si  proche  de  la  voix  :  une
combinaison qui est aussi un condensé expressif d’une rare
qualité  fusionnelle  voire  poétique.  C’est  la  promesse  du
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nouveau cd à deux voix de l’accordéoniste Pascal Contet et du
clarinettiste Paul  Meyer. Un cycle lyrico-instrumental en 13
épisodes où Bach, Wagner, Schubert sont revisités, où Escaich
dialogue avec Verdi… FANTAISIES LYRIQUES par Pascal Contet et
Paul Meyer 1 cd à paraître le 4 septembre 2015 chez Sony
classical.  Compte  rendu  critique  complet  à  venir  dans  le
magasin cd des livres de classique news.com

 

 

 

Tracklisting : Fantaisies lyriques, transcriptions

1 – Fantaisie sur Norma de Vincenzo Bellini (14’33)

2 – Jean-Sébastien Bach – Sicilienne de la Sonate pour flûte
et clavecin en mi bémol majeur, BWV 1031 (3’35)

3 – Fantaisie sur Rigoletto de Giuseppe Verdi (10’53)

4 – Thierry Escaich – Capriccio sur Rigoletto – création
(2’13)

5 – Franz Schubert – Litanei (2’44)

6 – Richard Wagner – Adagio (3’45)

7 – Thierry Escaich – Capriccio sur La Traviata – création
(5’27)

8 – Fantaisie sur La Traviata de Giuseppe Verdi (9’15)

9 – Fantaisie sur Don Carlos de Giuseppe Verdi (9’25)

10 – Carlos Gardel – Volver tango chanson (arrangement Tomas
Bordalejo : 5’24)

11 – Improvisation – Travel 1 (Paul Meyer, Pascal Contet :
1’16)



12 – Carlos Gardel – Por una cabeza(arrangement Tomas
Bordalejo : 2’54)

13 – Improvisation – Travel 2 (Paul Meyer, Pascal Contet :
2’18)

Paul Meyer, clarinette
Pascal Contet, accordéon

 

Arrangements accordéon & clarinette
Pascal Contet & Paul Meyer, sauf T. Escaich (4, 7) et C.

Gardel (10, 12)
Enregistré à Montreuil (93) en mai 2015

 

 

 

CD. Coffret événement, compte
rendu  critique.  Sibelius  :
the  Symphonies,  remastered
edition  (Leonard  Bernstein,
1960-1966,  7  cd  Sony
classical.
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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
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
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(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
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
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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?).

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
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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).

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
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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,
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)

CD. Jean Martinon (1910-1976)
: Chicago Symphony Orchestra.
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The  complete  recordings  (10
cd  RCA  Sony  classical.
1964-1969)
CD. Jean Martinon (1910-1976) :
Chicago Symphony Orchestra. The
complete  recordings  (10  cd  RCA
Sony  classical.  1964-1969).  Le
coffret Sony classical regroupe
quelques  unes  de  perles
inestimables  du  Martinon
américain alors au sommet de sa
vibrante sensibilité orchestrale,
comprenant  la  fin  de  son
engagement  à  la  direction
musicale  du  Chicago  Symphony
Orchestra  soit  10  albums,  édités  dans  leurs  pochettes  et
présentations recto / verso d’origine, entre 1964 et 1969
(avec toutes les notices originelles). Le chef qui devait
ensuite (1969 à 1973) se dédier au National de France, laisse
ici une empreinte forte de son héritage symphonique. A ceux
qui pensent que son activité à Chicago ne fut qu’un passage,
l’écoute  des  bandes  témoignent  d’une  finesse  d’approche
irrésistible, Martinon opérant par clarté, mesure, équilibre,
transparence,  réussissant  dès  le  premier  album  (Ravel  et
Roussel, les piliers de son répertoire) une plénitude de son
et une profondeur dans l’approche, idéales. La suite n°2 de
Bacchus et Ariane saisit par sa langueur élégantissime, aux
résonances de l’ombre, une lecture introspective d’une infinie
poésie qui fouille jusqu’à la psychanalyse le dialogue du dieu
et de son aimée enivrée….
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Eteint en 1976, le Français Jean Martinon réalise une carrière
mirifique  qui  passe  par  la  direction  du  Chicago  Symphony
Orchestra

Miroitant symphonisme de Martinon
 

Trop courte approche qui prolonge ses
excellentes gravures pour Philips de
1954 : fragilité palpitante, agogique
murmurée, le chef semble étirer le

temps et recréer l’oeuvre en creusant chaque
mesure, lui apportant une résonance énigmatique
et  spirituelle  d’une  incroyable  puissance
suggestive. Que ce chef a à nous dire, laissant
contradictoirement, la partition respirer par
elle-même,  dévoilant  d’insondables  richesses  sonores,
d’imprévisibles failles mystérieuses qui alternent avec des
frémissements échevelés d’insectes conquérants… De l’ombre à
la transe, la traversée bouleverse par son intelligence, sa
sensualité,  sa  précision  et  sa  délicatesse  rythmique.Ce
Roussel est l’enregistrement le plus ancien du legs Sony (il
s’agit des archives RCA), remontant à novembre 1964 (mais
Martinon connaît son Roussel depuis au moins 10 ans déjà!). Le
Ravel (Daphnis et Chloé) déploie une opulence flamboyante,
exploitant  toutes  les  ressources  de  l’orchestre  en
combinaisons  sonores  et  instrumentales,  en  nuances
millimétrées.  Du  grand  art.
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Symphoniste  scintillant  et
dramatique,  Martinon  domine
très  largement  aussi
l’interprétation  de  Varèse
(Arcana)  et  Frank  Martin
(Concerto pour 7 instruments à
vent, Chicago mars 1966) ; de
même Nielsen (et sa Symphonie
n°4 « inextinguible », octobre
1966), L’Arlésienne, Suites 1
et  2  (avril  1967)  ;
l’éblouissant  Mandarin
merveilleux (Suite de concert,
avril  1967)  ;  très
intéressant,  le  programme  du
cd 6 qui regroupe la Symphonie

n°4 de Martinon (Le jardin vertical : Adagio misterioso : un
écho  du  christianisme  sincère  et  hautement  spirituel  de
l’auteur qui fut aussi un alpiniste assidu – la partition lui
a été commandée pour les 75 ans de l’Orchestre de Chicago), et
la n°7 en un mouvement (mais 8 séquences caractérisées) de
Peter  Mennin  (1923-1983),  l’un  des  plus  européens  des
compositeurs américains (ses 9 symphonies sont composées avant
30  ans).  Le  cd  8  est  un  enchantement  ravélien  (Rapsodie
espagnole  et  surtout,  manifeste  d’intelligence  et  de
raffinement équilibré, Ma Mère l’Oye, Chicago, avril 1968).
L’énergique et lumineuse Symphonie n°1 de Bizet (douée d’un
tension ciselée aux cordes ce dès le premier mouvement) comme
le  Songe  d’une  nuit  d’été  de  Mendelssohn  respectivement
enregistrés  en  avril  1968  et  mai  1967,  attestent  de  la
maturité artistique de l’orchestre née de sa complicité avec
le chef Français. Ce legs de l’intégrale enregistré à Chicago
montre  le  degré  d’accomplissement  et  d’approfondissement
artistique auquel un maestro hexagonal a su mener l’un des
meilleurs  orchestres  américains  :  l’élargissement  du
répertoire, la culture de la musique de son temps, le retour
régulier tel un ressourcement salutaire, aux impressionnistes
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français dénotent une claire conscience musicale qui savait
jouer et penser la musique : ici se situe sa proximité avec
Furtwängler qu’il apprécia etpu observer, plus que tout autre…
Après Martinon, parfait continuateur de son prédécesseur Fritz
Reiner, c’est Solti qui recueillera les fruits du Français
menant  la  phalange  jusqu’à  l’incandescence,  au  début  des
années 1970.

 

 

Jean Martinon (1910-1976) : Chicago Symphony Orchestra. The
complete recordings (10 cd RCA Sony classical. 1964-1969).
Parution annoncée le 16 mars 2015.

 

 

CD.  Valer  Sabadus,  haute-
contre.  Gluck,  Sacchini  (De
Marchi, 2014)
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CD. Valer Sabadus, contre-ténor.
Gluck,  Sacchini:  Le  Belle
imagine (1 cd Sony classical).
Parmi  les  étoiles  du  chant  de
tête,  incarnation  actuelle  des
castrats  mythiques  style
Farinelli  ou  Cafarelli,
plusieurs jeunes chanteurs de la
nouvelle  génération  se  sont
récemment affirmés sur la scène
:  évidemment  Franco  Fagioli,
David  Hansen  et  aussi,  en
troisième position mais très prometteur, Valer Sabadus : les
trois  contre  ténors  ont  fait  la  réussite  de  l’excellente
production recréatrice initiée par leur aîné et confrère, Max
Emanuel  Cencic  :  Artaserse  de  Leonardo  Vinci  (1730).
Magistrale production où s’impose pour l’éclat de la vocalité
virtuose du seria napolitain, le chant maîtrisé des voix de
fausset  enfin  accordé  à  un  jeu  scénique  cohérent…  et  des
tempéraments dramatiques d’une nouvelle profondeur.
Et puis, il y eut ensuite, au festival d’Aix 2014, également
publié en dvd, l’éblouissante et trouble Elena de Cavalli
(1659), opéra des travestissements et de la sensualité masquée
enivrante  où  s’est  confirmé  un  talent  immense  pour  la
fasinante fusion des sexes : le Menelas de… Valer Sabadus, un
rôle d’une force érotique majeure, révélant la puissante lyre
suave et volptueuse du compositeur vénitien… comme l’intensité
diamantine d’une voix singulière.

Aujourd’hui, pour Sony classical, le contre ténor
qui  est  devenu  simplement  Valer  Sabadus  (après
s’être appelé Valer Barna-Sabadus) affirme une même
autorité vocale, agile et caractérisée chez Gluck
et  Sacchini,  deux  auteurs  du  plein  XVIIIè,

élégantisismes  mais  pas  moins  humains  et  profonds  pour
autant..  Le  chanteur  opère  une  glissement  chronologique,
ouvertement tourné vers la seconde moitié du XVIIIè, ce moment
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viennois  d’importance  où  le  chevalier  Gluck  confirme  sa
réforme  au  début  des  années  1770,  passant  du  baroque  au
néoclassicisme,  …  où  se  précise  un  style  expressif,
essentiellement  dramatique  (c’est  à  dire  centré  sur
l’intelligence des situations moins sur la seule performance
vocale), tout autant servi par l’Européen Antonio Sacchini,
qui  d’ailleurs  retrouvera  en  France  le  même  Gluck.  Valer
Sabadus chante de Gluck,  entre autres le Cid (créé à Londres
en 1773) comme le Paris de Paris et Hélène créé à Vienne en
1770, écriture lyrique prolongeant sa Semiramide riconosciuta
(Vienne, 1748).

 

 

 

Porté par la direction fine et subtile d’Alessandro De Marchi…

Valer  Sabadus  chante  Gluck  :
éblouissant !
 

Saluons au début de ce récital lyrique, l’élégie tendre de
l’aria de Paride (oh, del mio dolce ardor) en dialogue avec le
hautbois, instrument d’une âme dévoilée, saisi par Cupidon,
désirante : legato et passage aisés qui laisse se déployer une
voix aux aigus charnus, taillés pour les personnages blessées,
en souffrance mais dignes (le fonds de commerce futur de notre
excellent soliste).

Gluck  s’affirme  dans  sa  franche  coupe  orchestrale  d’un
dramatisme  direct,  d’un  souffle  irrésistible  qui  semble
annoncer  et  Mozart  et  Beethoven  :  l’ouverture  des  fêtes
d’Apollon (acte d’Orphée, Vienne 1769) confirme le tempérament
du Chevalier pour une fureur nouvelle mais élégante, très



viennoise  –  préhaydnienne.  D’un  maintien  et  d’une  tenue
mesurée  défendue  par  la  nervosité  scintillante  du  chef,
l’orchestre  sait  être  précis  et  mordant  à  souhait.  Une
écriture  intesément  dramatique  à  mettre  en  parallèle
évidemment  avec  le  Mozart  de  Don  Giovanni.

En Orfeo, La voix se fait écho de sa propre errance, avec la
flûte en résonance (Chiamo il mio ben cosi)… Timbre corsé et
clair mais d’une brillance blessée qui exprime idéalement le
tourment des héros sacrifiés démunis tel Orphée : ainsi le
poète face au choeur infernal.
On retrouve ici ce que sera les futurs mouvements les plus
réussis de l’Orphée et Euridice de Gluck à Paris au début des
années 1770 : mais ici, l’époque est aux années 1760 : et le
futur ballet des furies, s’intitule Danza des spectres et des
furies, intégré dans Don Juan ou le festin de Pierre (Vienne
1761) : une page vivaldienne par sa fureur électrisante, son
souffle orchestral où perce le chant alterné et combiné des
cordes et des cuivres. Précis, équilibré, chatoyant aussi par
des couleurs finement tissées, l’orchestre sait tempérer et
calibrer  idéalement  ses  effets  dramatiques  avec  un  souci
constant de la clarté : un maître mot que n’aurait pas renié
Gluck soi-même.

Dans le second air extrait du même Paris inaugural, Valer
Sabadus accroche chaque verbe du récitatif comme une brûlure
ardente,  sachant  conduire  l’air  proprement  dit  avec  une
gravité souterraine, l’expression d’une psyché qui grâce à
l’exigence de Gluck se colore et se nourrit différemment, hors
des  cascades  de  notes  et  de  vocalises  essentiellement
extérieures. En 1770, l’air « le belle immagini… » qui donne
son titre au récital est d’une noblesse tendre, irrésistible,
d’autant que chanteur et instrumentistes y réalisent une belle
complicité  expressive  :  au  chef  revient  ce  souci  des
équilibres et du format ténu, véhicule du sentiment, non plus
de la passion démonstrative. Le climat est proche de Mozart.
Si son Paride est halluciné, crépusculaire, voire lugubre, son



Rodrigo (Cid, Londres 1773) est amoureusement tendre, d’autant
plus lumineux avec le concours de la flûte affectueuse. Saber
Sabadus, pour cette première mondiale, dévoile un Sacchini au
style européen, vraie célébrité à son époque, et vedette à
Londres et à Paris (où il est justement exposé en challenger
de  Piccinni,  les  deux  napolitains  étant  comparés
systématiquement à Gluck dans les années 1780 soit sous le
règne de Marie-Antoinette) : l’écriture de ce Cid est très
sentimentale,  ciselée,  pudique,  langoureuse  mais  humaine,
touchée constamment par la grâce et l’élégance du genre seria
(agilité virtuose du « Placa lo sdegno o cara » où l’abattage
de Sabadus fait mouche, comme l’air qui suit d’une sensibilité
élégiaque attendrie là encore). De plus le timbre juvénile de
Valer  Sabadus,  intense,  incarne  idéalement  l’ardent  désir
volcanique du jeune amant audacieux (ample air : Ecco,o cara…
se pietà tu senti al core… ») qui en maître de ses sentiments,
est prêt au pardon, à la tendresse obligée : cet air est une
prière irrésistible.

Dommage de terminée sur une note plus artificielle, – quoique
subtilement  ornementée  au  violon  /  violoncelle-,  celle  de
l’air de Scitalce de Semiramide reconosciuta : un air proche
du pathos napolitain, plus convenu, et après la franchise
introspective de Paride ou de Rodrigo, semble empêtré dans une
cascade  obligée  de  vocalises  de  bon  ton.  Même  si  l’on
reconnaît comme on a dit l’imbrication très délicate des deux
instruments obligés dans le chant du soliste.

Le  travail  du  chef  et  des  instrumentistes  doit  être
particulièrement  salué  par  sa  finesse  et  son  étonnante
richesse  agogique  (un  raffinement  qui  devrait  inspirer
certains chefs conquérants du même répertoire tels Christophe
Rousset, infiniment moins profond). Une telle balance entre
instrumentistes et voix relève d’un chef qui depuis des années
a révélé une étonnante voire saisissante maîtrise dans le
répertoire  du  baroque  tardif  et  romantisme  naissant,  à
l’époque du XVIIIè, servieur particulièrement zélé par exemple



de Jommelli (un compositeur né en 1714 dont le tricentenaire
est passé totalement sous silence).

Outre  les  considérations  musicologiques  sur  la  valeur
intrinsèque de chaque air, ce récital du contre-ténor Valer
Sabadus est une totale réussite. Le chanteur est bien de la
génération des interprètes fins et originaux, d’une musicalité
sûre, d’autant plus convaincant qu’il est accompagné par un
superbe chef et un orchestre aux couleurs d’une subtilité
saisissante. C’est avec ses confrères et contemporains Franco
Fagioli  et  David  Hansen,  le  champion  actuel  du  chant  de
contre-ténor,  alliant,  finesse,  puissance,  originalité,
personnalité.  Notre  époque  est  merveilleuse  :  que  les
directeurs  et  producteurs  d’opéras  sachant  employer  chacun
avec intelligence et discernement, sans omettre le chef que
l’on entend si rarement en France.

 

Valer Sabadus, contre-ténor. Hofkapelle München. Alessandro de
Marchi, direction. Gluck, Sacchini: Le Belle imagine (1 cd
Sony classical). enregistrement réalisé à Munich en février
2014.

CD. Mozart : Cosi fan tutte
(Kassian, Currentzis, 2013)

CD.  Mozart  :  Cosi  fan  tutte  (Kassian,  Currentzis,
2013).  Décapant,  enivré  :  le  Cosi  du  chef  Teodor
Currentzis né grec mais citoyen russe (42 ans). Livré

tout  chaud  des  presse  Sony  en  ce  17  novembre  2014,  le
Currentzis nouveau vient de sortir : la suite après des Noces
décapantes, de la trilogie Mozart Da Ponte. Avant Don Giovanni
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(à paraître automne 2015), voici un Cosi supérieur encore aux
Noces de l’an dernier : en énergie mais ciselée, en voix mieux
homogènes, en finesse et subtilité (le duo Despina Alfonso
fonctionne à merveille), en juvénilité ardente, naïve, celle
des  fiancés  parieurs  (Ferrando  et  Guglielmo)  d’un  bout  à
l’autre totalement engagés, et même palpitants. Ces officiers
y apprennent l’inconstance et la philosophie d’en accepter le
jeu.

A  Perm,  capitale  culturelle
isolée, à l’extrémité orientale
de l’Oural, sévit une baguette
embrasée,  celle  du  directeur
artistique  de  l’Opéra  local,
Teodor Currentzis (depuis 2011).
Non  content  d’être  reconnus
modialement  pour  leur
interprétation de Casse-noisette
de Tchaikvoski grâce aux Ballet
maison  qui  rivalise  avec  le
Kirov  et  le  Mariinsky,  Perm
gagne  même  une  crédibilité  mozartienne  avec  cette  odyssée
discographique menée à vive allure et qui s’avère totalement
passionnante malgré ses options parfois radicales; ni tiède ni
complaisante,  la  direction  du  chef  entend  régénérer
fondamentalement notre écoute et notre mémorie sonore de la
trilogie mozartienne : le travail sur les tempi, les phrasés,
la  dynamique  et  toutes  les  nuances  hagogiques  servant
l’explicitation  des  climats  et  des  situations  comme
l’articulation  du  texte  d’une  comédie  déjantée  restent  là
encore saisissants. La farce, l’ivresse d’un temps de folie
collective,  tous  les  possibles  d’une  situation  née  d’un
quiproquo époustouflant, le plus impressionnant de l’histoire
de l’opéra, sont revivifiés ici avec un tempérament de feu.
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La  verve  dont  est  capable  le
frénétique  Currentzis  qui  a  quitté
son  Athènes  native  pour  étudier
auprès  d’Illya  Musin  à  Saint-
Pétersbourg, dès ses 22 ans, gagne en
éloquence et en pétulance : jamais la
scène  napolitaine  ne  fut  aussi
électrisante  et  électrique  tant  le
chef  semble  radicaliser  son  geste,
mais  à  juste  titre,  celui  des

instrumentistes et des chanteurs pour chaque mesure. L’art des
transitions entre récitatifs accompagnés au pianoforte et airs
orchestraux  y  est  particulièrement  soigné,  offrant  une
nouvelle continuité souple mais très caractérisée pour chaque
séquence. Toute la dernière partie, à partir de la défaite de
Fiordiligi  dans  son  duo  avec  Ferrando  déguisé  en  faux
albanais, le faux mariage en présence du faux notaire (Despina
hilarante), le finale où tous se démasquent, relève d’une
vitalité  hallucinée  à  la  morale  très  juste,  …  une
préfiguration des comédies les plus pétillantes à venir (La
Chauve Souris, La vie parisienne…) : Currentzis a un geste
percussif  et  tranchant,   essentiellement  et  naturellement
théâtral, d’une justesse dramatique peu commune : peut-être le
fruit de son ancienne collaboration avec l’autre champion du
drame incarné, le metteur en scène tout aussi exacerbé par sa
manière  jusqu’auboutiste,  Dmitri  Cherniakov,  à  l’opéra  de
Novosibirsk dès 2004 ? Currentzis sait capter l’insouciance
d’un temps de folie collective, la pulsation qui fait imploser
l’ordre  apparent  de  la  vie,  même  si  tout  redevient  à  un
équilibre final, – comme dans Les Noces de Figaro- la musique
ayant superbement dévoilé la psyché trouble et contradictoire
de chaque protagoniste et avec quelle finesse, on sent bien
que  le  lendemain  tout  peut  recommencer  :  Mozart  a  cette
capacité à révéler la fragilité inhérente des situations où
tout nouvel ordre peut à nouveau basculer. Currentzis se fonde
sur cette motricité du désordre pour établir une approche
résolument vertigineuse.
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Ivresse, palpitations, délires de
Cosi

 

Au  terme  de  répétitions  sans
limitation de durée (clause de
son  contrat  à  Perm),  en  cela
accompagné  par  de  vrais
instrumentistes  complices  qui
partagent  son  même
perfectionnisme  radical  (les
musiciens de l’ensemble qu’il a

fondé à Novossibirsk : MusicAeterna), le chef peut être fier
d’avoir atteint un nouveau standard de perfection, dans les
attaques, dans l’unisson motorique des cordes ; la précision
fait  loi,  toujours  au  service  d’une  expressivité
justifiée. Jamais Cosi n’a semblé si proche de l’éros et du
désir troublant ; la violence des fiancées d’abord réticentes
à toute approche infidèle face aux jeunes orientaux venus les
éprouver  en  l’absence  supposée  de  leurs  fiancés,  paraît
suspecte : sous la braise agressive, deux volcans sont prêts à
se laisser enflammer… Et le duo Despina qui a tant de froideur
enjouée vis à vis de la gens masculine, avec Alfonco, vieux
cynique  glaçant  achève  de  boucler  un  tableau  passionnant,
résolument  ironique  et  mordant,  d’autant  que  les  jeunes
officiers se font prendre à leur propre jeu : l’infidélité des
femmes,  la  facilité  avec  laquelle,  déguisés,  ils  les  ont
retournées, offrent une leçon de réalisme sentimental qui n’a
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rien à envier ni à Marivaux ni Musset ni au Flaubert de
l’Education sentimentale ou de Madame Bovary. Mais ce geste
électrique, embrasé rompt définitivement le joug des lectures
si nombreuses et si conformes, ternes, tièdes, lisses (celui
du Mozart poli et décoratif). En réformant l’approche musicale
par le souffle et la vie, Currentzis redéfinit aussi notre
propre place d’auditeur, notre expérience musicale et aussi le
jeu  même  des  interprètes  :  certains  y  souscrivent
naturellement,  comme  aimantés  par  tant  de  vivacité
communicante, d’autres restent de marbre, souvent hors sujet à
notre avis, parfois d’une consternante tiédeur : c’est le cas
des deux voix féminines exprimant bien platement l’inconstance
des deux soeurs… quant leur servante Despina éblouit par son
jeu étourdissant d’intelligence et de finesse. Autre réserve,
péché d’orgueil d’un chef qui pense d’abord par son orchestre
: le volume sonore de l’orchestre, beaucoup trop élevé par
rapport aux voix ; l’orchestre déjà stylistiquement survolté
couvre  le  chant  si  détaillé  par  exemple,  de  la  sublime
Despinetta  de la jeune soprano Anna Kassian: or le travail
naturel, flexible, ciselé de la jeune cantatrice confirme bien
son talent, récemment couronné par le Concours Bellini 2013 -,
une voix exceptionnelle à suivre désormais.

Globalement,  l’enregistrement  satisfait  notre  attente  :
affirmant  une  intelligence  ivre  réellement  délectable  qui
souligne la folie et les délires de cette mascarade née d’un
dangereux pari : la nature comique, légère, délirante du sujet
y gagne un surcroît de vitalité. Comparée à leur anthologie
Rameau publié aussi en novembre 2014 mais réalisé il y a déjà
deux ans (Rameau : the sound of light, 2012), le style des
musiciens nous paraît plus homogène et moins disparate.  C’est
donc un CLIC de classiquenews, confirmant le choix de cette
version de Cosi tel un excellent cadeau de Noël.



Mozart  :  Cosi  fan  tutte.  Simone  Kermes
(Fiordiligi),  Malena  Ernman  (Dorabella),
Christopher Maltman (Gugielmo), Kenneth Tarver
(Ferrando), Anna Kasyan / Kassian (Despina),
Kostantin Wolff (Don Alfonso).  MusicAeterna
(orchestre  et  choeur).  Teodor  Currentzis,
direction. 3 cd Sony classical 88765466162.

Enregistrement  réalisé  en  janvier  2013  à  Perm,  Opéra
Tchaikovski.

 

 

 

 

 

approfondir

CD. Rameau : the sound of light (Currentzis,
2012). Voici un Rameau qui fait réagir : lisez
d’abord le titre de cette anthologie, The sound
of light, le son de la lumière… Lumineux et même
solarisé  (serait-ce  une  référence  indirecte  à
son appartenance à une loge comme à ses nombreux
ouvrages pénétrés de symboles et rituels maçonniques : de Zaïs
à  Zoroastre…?).  Frénétique,  motorique,  surexpressive…  la
lecture de Teodor Currentzis, jeune chef athénien formé dans
la classe d’Illya Musin à Saint-Pétersbourg (à 22 ans) qui est
passé par l’Opéra de Novossibirsk puis actuellement Perm, – où
il est directeur artistique, ne laisse pas indifférent : sa
baguette suractive exaspère comme elle transporte.
Pour le 250ème anniversaire de sa mort, le compositeur vit une
année 2014 finalement florissante : aux concerts (Le Temple de
la gloire, Zaïs… resteront de grands moments de redécouverte…
à l’Opéra de Versailles), ou à l’opéra (Castor et Pollux, Les
Indes  Galantes,  Platée…),  s’ajoutent  plusieurs  réalisations

http://www.classiquenews.com/wp-content/uploads/2014/11/mozart-cosi-fan-tutte-currentzis-3-cd-anna-kasyan.jpg
http://www.classiquenews.com/cd-rameau-the-sound-of-light-currentzis-2012/


discographiques dont ce programme pourtant enregistrée déjà en
juin  2012  à  Perm  (Maison  Diaghilev,  Oural).   LIRE  notre
critique complète du cd RAMEAU : The sound of light (1 cd Sony
classical, enregistré en 2012, édité en décembre 2014)

DVD.  Strauss  :  Ariadne  auf
Naxos,  1912  (Kaufmann,
Harding, 2012)

DVD.  Strauss  :  Ariadne  auf  Naxos,  1912
(Kaufmann, Harding, 2012). Salzbourg 2012. Sous
la direction articulée très fluide et résolument
chambriste de Daniel Harding, la réalisation du
metteur  en  scène,  Sven-Eric  Bechtolf,  déploie
d’indiscutables  arguments,  au  service  de  la
version originale d’Ariadne (1912) qui diffère
de  celle  plus  tardive  et  plus  familièrement

choisie  de  1916  :  perceptible  entre  autres  pour  les
connaisseurs, dans les interventions insolentes et brutales du
commanditaire  perruqué  pendant  le  lamento  d’Ariadne  (qu’il
juge ennuyeux et lisse), mais aussi dans les époustouflantes
variations  dévolues  à  l’air  de  Zerbinette,  vocalises
impressionnantes et interminables qui se terminent en orgasme
vocal délirant, des plus élégants, et enchanteurs.
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Ariadne, somptueuse version de 1912
 

Toute la verve des deux auteurs (Strauss et son
librettiste Hofmannstahl, rappelons le, fondateurs
du  festival  autrichien  en  1922)  est  là  :  entre
comique bouffon (première partie savoureuse entre

théâtre et scène chantée) et déclamation tragique (l‘opéra
proprement  dit  dans  la  seconde  partie),  deux  mondes  qui
cependant,  malgré  leur  antinomie,  faisaient  contraste,
réalisent  un  théâtre  jubilatoire,  et  même  ici  d’une
irrésistible  cohérence.  Hofmannsthal  est  d’ailleurs  présent
sur  scène  accompagnant  les  chanteurs  acteurs  comme  s’il
s’agissait  en  présence  du  commanditaire,  d’une  répétition
générale.
Saluons la tenue excellente des
comédiens  italiens,  quatre
chanteurs impeccables ; de même,
 la  Zerbinette  parfois

vociférante et imprécise dans sa
coloratoure  infinie,  mais
présente  et  puissante  d’Elena
Mosuc dont l’habit entre la fraise tagada et le pouf Second
Empire restera mémorable ; l’Ariane d’Emily Magge, dont les
basses  absentes,  et  la  ligne  lisse,  empêchent  une  pleine
incarnation troublante et réellement déchirante de l’amoureuse
abandonnée par Thésée, sur son rocher de Naxos. L’attente se
fait sentir quand paraît finalement l’époustouflant Bacchus de
Jonas Kaufmann : le libérateur, le salvateur, prototype du
héros providentiel, celui dont le chant dionysiaque et exalté,
félin, animal, assure la résurrection d’Ariadne tragique qui
s’était  vouée  à  la  mort.  Leur  rencontre  est  un  instant
magique, inscrit au coeur de la mythique hofmannsthalienne.
Les  spectateurs  s’accordent  à  la  langueur  pâmée  de  la
princesse : ils se laissent totalement hypnotiser par le chant
ardent et voluptueux, tendu, viril, osons le dire… érotique,
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du ténor germanique. L’impact est total. Et la réussite de son
apparition, suprême. C’est en définitive par un subtil jeu de
mise  en  abîme  tout  au  long  du  spectacle,  une  référence
allusive à la relation trouble d’Hoffmannsthal et de la jeune
veuve Ottonie von Degenfeld, liaison ou attraction que révèle
la correspondance de l’intéressé.

 

 

 

 

L’engagement  de  tous  les
interprètes  (les  3  nymphes
accompagnant  et contrepointant
Adriadne sont d’une rare éclat
vocal  comme  scénique),  la
version retenue ici (donc celle
des  origines  soit  1912),  les
couleurs  somptueuses  du  Wiener
Philharmoniker, le plateau vocal
globalement  passionnant,
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révèlent  dans  la  scénographie  très  efficace  de  Sven-Eric
Bechtolf, le raffinement de cette comédie douce amère qui
renoue  avec  le  Cosi  fan  gutte  de  Mozart,  entre  verve
délirante,  délicieuse  ivresse,  profondeur  poétique.   Une
remarquable production salzbourgeoise heureusement transférée
en DVD.

DVD. Strauss / Hofmannsthal : Ariadne auf Naxos, 1912. Emily
Magge,  Elena  Mosuc,  Jonas  Kaufmann…  Wiener  Philharmoniker.
Daniel Harding, direction. 2 dvd Sony classical.  Enregistré
au festival de Salzbourg à l’été 2012.

CD. Rival Queens. La Genaux /
Bordoni  contre  La  Kermes  /
Cuzzoni (1 cd Sony classical)
CD.  Rival  Queens.  La  Genaux  /
Bordoni  contre  La  Kermes  /
Cuzzoni (1 cd Sony classical).
En  gants  de  boxe,  mais  robes
XVIIIè, les deux divas vedette
de  l’écurie  Sony  classical
s’offrent  comme  à  l’époque  du
Haendel Londonien et de Porpora
son rival napolitain, une joute
lyrique : ces reines rivales, –
l’une  soprano  (Simone  Kermes),
l’autre  mezzo  (Vivica  Genaux)
surenchérissent en performances coloratoure, sur les traces
des divas adulées au XVIIIè à Londres entre autres ce 6 juin
1727  dans  l’opéra  de  Bononcini  :  Astianatte.  Francesca  
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Cuzzoni  et  Faustina   Bordoni  la  Vénitienne,  de  la  même
génération (nées en 1696 et 1697) s’y révèlent redoutables,
déterminées et même agressives, n’hésitant pas à s’injurier et
s’empoigner.
Sur le plan strictement musical et artistique, l’enjeu de la
joute demeure expressif et technique : l’agilité, mais aussi
l’étendue  de  la  tessiture  (aigus  très  haut  perchés),
l’habilité à colorer et nuancer sa propre expressivité sont de
rigueur. Pourtant outre la suprême virtuosité, il faut surtout
une  justesse  de  ton,  une  expressivité  et  une  style  qui
privilégie  la  finesse  intérieure  sur  la  seule  carrure
tapageuse et démonstrative. L’idéal aurait assurément été de
les écouter dans les mêmes airs, ce qui aurait supposé deux
tessitures  égales  :  en  réalité  la  chose  aurait  pu  être
réalisée  car  les  deux  chanteuses  citées  (Francesca  et
Faustina) ont incarné à deux temps différents, le même air
dans l’Artaserse de Hasse à Venise en 1730 (l’air :  « Va tra
le selve ircane « , créé d’abord par la Cuzzoni, est ensuite
repris dans une version différente par la Bordoni à Dresde en
1740). Mais respectant la couleur et le grain du timbre de
chacune, le choix des airs prend en compte l’agilité claire de
Vivica, le flou dramatique de Simone : osons dire d’emblée que
cette  joute  tourne  à  l’avantage  de  Vivica  Genaux  dont  la
précision des vocalises, le brillant claire du timbre, la
musicalité  souple,  surtout  son  souci  du  verbe  et  de
l’intelligibilité  écrasent  les  capacités  (réelles)  de  sa
rivale : comparée souvent à Bartoli, Simone Kermes paraît
souvent terne, manquant de fluidité sobre, toujours tournée
vers un intensité et une nervosité violente et spectaculaire,
qui certes veut en découdre mais manque singulièrement de
profondeur comme de poésie, de finesse comme nuances. Naples,
Londres, Rome et surtout Venise, les opéras ici ressuscités
dont la majorité en « premières mondiales » illustrent l’essor
du genre seria acrobatique et rien que virtuose, propre aux
années 1720 et 1730 : traitant l’autre de garce et de catin,
poussées chacune par leurs partisans particulièrement remontés
en ce soir du 6 juin 1727 au Haymarket de Londres, deux divas



célèbres, la parmesane Faustina Bordoni (née en 1696) et la
Vénitienne Francesca Cuzzoni (née en 1697) que la dignité et
l’élégance  habituelle  tenaient  dans  la  bienséance  la  plus
respectable,  se  crêpent  le  chignon  sur  scène  devant  un
parterre médusé … dont la princesse de Galles.La Genaux /
Bordoni contre La Kermes / Cuzzoni
2 divas sur le ring …
L’Astianatte de Bononcini n’espérait pas une telle publicité :
un pugilat mémorable dans l’histoire de l’opéra baroque. Leur
collaboration pour un même opéra remonte à 1718 à Venise :
elles se retrouvent ensuite sur la même affiche en 1719 à
Venise et Milan puis 1721 à Venise, également; de 1726 à 1728,
la Royal Academy of music de Londres engage les deux divas au
risque d’enflammer leur rivalité de plus en plus explicite… de
fait,  l’événement  inconcevable  se  produit  donc  en  1727,
chacune à peine trentenaire revendiquant le statut de « prima
donna ». Si les témoignages (surtout celui de Tosi) fixent
dans l’imaginaire, le beau chant d’expression de la Cuzzoni –
Orphée (son cantabile amoureux en particulier) et celui de
bravoura de la Bordoni – Sirène (agilité coloratoura), ils
nous  restent  pour  imaginer  concrètement  leurs  formidables
capacités, des airs taillés pour ces machines à vocalises
acrobatiques. En réalité les commentaires sur les deux divas
sont assez proches, révélant des tempéraments en miroir : les
deux étant aussi douées l’une que l’autre pour l’introspection
de caractère ou la performance acrobatique : profondeur et
virtuosité. De quoi faire rêver les divas modernes.

De  fait,  le  programme  de  ce  disque  laisse  envisager  des
qualités spécifiques qui pourraient bien aujourd’hui, selon
l’écriture des airs, singulariser l’une par rapport à l’autre.
A  écouter  les  airs  de  Pollarolo,  Lucio  Papirio  (air  de
Papiria, 1720), de Lucio Vero d’Ariosti (1727), Numa (1741) et
Didone abbandonnata (1742)  de Hasse : La Bordoni (ici Vivica
Genaux) devait étonner par son souffle illimité. Face à elle :
les airs virtuosissimes de Cuzzoni éclatent dans Da tempesta
il legno infranto du Cesare de Haendel (en 1724), ou l’air,



ici chanté par Kermes,  » Benché l’augel s’asconda  » (Mandane
du  Ciro  riconosciuto  de  Leonoardo  Leo  (Turin,  1739)  qui
renvoie à une esthétique plus intérieure.

L’intérêt  du  disque  est  évidemment  de  distinguer  des
particularités  distinctives  voires  discriminatoires  qui
départagent  inévitablement  les  talents.  C’est  aussi  un
répertoire passionnant qui révèlent toutes les nuances de la
virtuosité : de 1720 à 1739, entre les vénéto émiliens tels
Ariosti, Bononcini, Giacomelli, Pollarolo) et les compositeurs
passés et très fortement marqués par le moule napolitain :
Arena, Hasse, Leo, Poropora, Sarro, Vinci…

Eclat et intériorité de La Genaux / Bordoni

Cuzzoni eut-elle réellement ce cantabile amoureux, douée d’une
expressivité poétique à tomber telle que l’incarne ici à sa
façon La Kermes ? Malheureusement, l’expressivité courte et
sans guère de nuances de son Andromaque dans l’opéra fameux de
Bononcini (Astianatte, cadre des affrontements historiques),
air  » Svenalto, traditor  » où l’héroïne est prête à mourir,
comme hallucinée et au bord de l’évanouissement… laisse un
goût d’inachevé. L’air d’agilité du Ciro riconosciuto de Leo
( » Benché l’augel s’asconda  » de Mandane, Turin, 1739)
manque de pêche, de brio, de clarté, d’incisivité et la voix
fait valoir des usures problématiques… le souffle est court et
le style manque singulièrement de finesse comme de réelle et
souple implication (même constat pour sa récente Comtesse des
Noces de Figaro de Mozart emporté par ailleurs à l’orchestre
par Teodor Currentzis : Kermes y paraissait comme le maillon
faible).



Préfère-t-on  pour  autant
l’agilité  de  bravoure  de  La
Genaux,  épatante  mitraillette
mais  aussi  (et  mieux  que  sa
consœur,  tant  pis  pour  elle),
troublante, enivrante grâce aux
couleurs intérieures d’un chant
pas  que  démonstratif  ou
strictement  virtuose  ?..  Mais
réellement  enivré  et  même
enchanté  capable  de  couleurs
intérieures  convaincantes  :  la

chaleur du timbre outre son agilité, sa claire vibration font
la réussite de l’air de Papiria  » Padre amoroso  » (Venise,
1720) : prière sincère d’une fille à son père indécis… Même
épanchement pudique et d’une dignité blessée dans Lucio vero
d’Ariosti (créé à Londres en 1727 comme l’opéra fameux de
Bononcini) : La Genaux / Bordoni exprime au plus juste la
douleur mesurée d’un cœur qui s’interdit tout épanchement… 
Dans un air nettement plus virtuose enchaînant les cascades de
notes  et  de  vocalises  comme  justement  l’opéra  de  la
confrontation  malheureuse  (Astianatte  de  Bononcini,  Londres
1727  dont  elle  chante  l’air  d’Ermione),  la  musicalité
coloratoure  de  la  mezzo  canadienne  fait…  mouche  :  une
assurance déterminée qui exprime la volonté d’un cœur capable
de volonté cruelle.

L’affrontement  a  révélé  ses  apports  et  ses  enseignements.
Insouciante ou bonne joueuse, pariant sur la seule énergie du
défi, Simone Kermes savait-elle que son étoile aurait à en
pâtir ? Heureuse Vivica Genaux (déjà habituée à l’agilité
napolitaine dans un recueil ancien dédié à Farinelli et aux
castrats) : la diva de Fairbanks captive de bout en bout par
son agilité et son intelligence, sa finesse expressive comme
sa précision technique. Reconnaissons que sa rivales Kermes ne
partage pas à la même hauteur, la chaleur et la richesse
harmonique du timbre, la vitalité précise et construite de la
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coloratoure… Outre le tonus et l’éclat de La Genaux / Bordoni,
saluons  l’intérêt  du  répertoire  ici  abordé.  Les
instrumentistes  de  La  Cappella  Gabetta  manquent  parfois
cependant de vraie subtilité, faisant basculer l’ensemble vers
une  stricte  nervosité  démonstrative…  Pas  facile  décidément
d’éviter  les  effets  au  détriment  de  la  profondeur.  En
l’occurrence, la joute ici départage clairement les talents en
présence…

 
CD. Rival Queens. La Genaux / Bordoni contre La Kermes /
Cuzzoni (1 cd Sony classical)

CD.  Mozart  :  3  dernières
Symphonies  n°39,40,  41
(Nikolaus  Harnoncourt,
Concentus  Musicus  Wien,
décembre  2012,  2  cd  Sony
classical)
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CD.  Mozart  :  3  dernières
Symphonies n°39,40, 41. Nikolaus
Harnoncourt,  Concentus  Musicus
Wien, décembre 2012, 2 cd Sony
classical.  Parues  le  25  août
2014, les 3 dernières Symphonies
de  Mozart  (n°39,40,  41)
synthétisent ici, pour Nikolaus
Harnoncourt  et  dans  cet
enregistrement réalisé avec ses
chers  instrumentistes  du
Concentus  Musicus  Wien,
l’expérience de toute une vie (60 années) passée au service du
grand  Wolfgang  :  sa  connaissance  intime  et  profonde  des
opéras, les plus importants dirigés à Salzbourg entre autres
(la  trilogie  Da  Ponte,  La  Clémence  de  Titus,  La  Flûte
enchantée…),  suffit  à  enrichir  et  nourrir  une  vision
personnelle  et  originale  sur  l’écriture  mozartienne  ;
s’appuyant sur le mordant expressif si finement coloré et
intensément  caractérisé  des  instruments  anciens,  le  chef
autrichien réalise un accomplissement dont l’absolue réussite
était déjà préfigurée dans son cd antérieur dédié au Mozart
Symphoniste (Symphonie n°35 Haffner, édité en janvier 2014,
« CLIC » de classiquenews)  ou encore aux Concertos pour piano
n°25 et 23. Dans cette réalisation particulièrement attendue,
Harnoncourt  envisage  les  3  Symphonies  non  plus  comme  une
trilogie orchestrale – ce qui est aujourd’hui défendu par de
nombreux  musicologues  et  chefs-  mais  comme  un  «  oratorio
instrumental en 12 mouvements », subtilement enchaînés, en un
tout  inéluctablement  organique.  Par  oratorio,  Harnoncourt
voudrait-il jusqu’à évoquer une partition touchée par la grâce
divine, dont la ferveur sincère nous touche évidemment par sa
justesse poétique et les moyens mis en œuvre pour en exprimer
le sens ?
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La souple vivacité des instruments d’époque éclaire
le  raffinement  et  l’énergie  d’un  Mozart
prébeethovénien…  qui  semble  de  facto  dans  ses  3
ultimes  massifs  symphoniques  ouvrir  un  nouveau

monde;  son  style  prépare  déjà  l’éclosion  du  sentiment
romantique : on demeure saisi par la sombre coloration si
pudique et ténue de la symphonie intermédiaire et centrale la
40 en sol mineur, tissée dans une étoffe des plus intimes
comme si Mozart s’y révélait personnellement entre les notes…
Harnoncourt  sait  approfondir  pour  chaque  épidode/mouvement,
une irrésistible tension où propre à l’été 1788, à l’occasion
d’une très courte période de productivité, Mozart accouche de
ce cycle qui frappe par son intelligence trépidante, l’espoir
coûte que coûte, même s’il est aussi capable de vertiges noirs
et suffocants, par un sens du temps tragique et tendre qui ne
s’embarrasse  d’aucune  formule  européenne  si  commune  à  son
époque : le langage qu’y développe Mozart n’appartient qu’à
lui, et dans bien des mesures, il annonce tous les grands
symphonistes romantiques du siècle suivant…

 

Harnoncourt en digne successeur de Bruno Walter qui dans les
années 1950, il y a 60 ans, apportait lui aussi un témoignage
et une compréhension décisifs chez Sony classical, marque de
toute évidence l’interprétation mozartienne dans ce double cd
incontournable.  Outre  la  pertinence  du  propos,  le  chef,
pionnier  de  la  révolution  baroque,  montre  avec  quel  feu
juvénile et réformateur, il entend encore nous apprendre des
choses  sur  Mozart  !  Le  geste  est  en  soi  exemplaire  et
admirable  :  d’une  jeunesse  exceptionnelle…A  ce  degré
d’approfondissement, il partage une acuité artistique avec son
pair en France, William Christie. En soulignant que la 40ème
ne comporte pas de réelle entrée ni de finale, – comme la
39ème dont le finale en forme de destruction mélodique puis
harmonique attend une résolution-, Harnoncourt qui distingue
nettement  l’immense  portique  finale  de  la  41  (Jupiter),
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apporte la preuve de l’unité interne associant les 3 volets en
une  triade  inséparable.  Ici  chaque  mouvement  engendre  la
pulsion de celui qui s’enchaîne après lui, semble en découler
naturellement…  Réussir  cette  fluidité  cyclique  et  d’une
profonde cohérence organique est déjà en soi un défi méritant
qui fait toute la valeur de cette nouvelle interprétation des
Symphonies de Mozart.

 

 

 

 

 

Au centre du triptyque, la Symphonie centrale, la fameuse et
irrésistible  K550  en  sol  mineur  (enregistrée  en  décembre
2012), est l’axe le plus prenant et le plus saisissant du cyle
mozartien. Le sol mineur est la tonalité de la mort et de la
tristesse… Dans le premier mouvement, Harnoncourt soigne la
morsure des cors, l’ivresse de la construction façonnée comme
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une  course  à  l’abîme…  Du  second  mouvement  (andante),  il
éclaire l’ombre caressante et plus mystérieuse d’une rêverie …
(superbe horizon des cordes évanescentes et concrètes à la
fois). Le travail sur le murmure coloré des bois (chant ciselé
de la clarinette) est exceptionnel. Sa claire diction et les
multiples éclairs de lumière telle la succession d’aubes d’une
sereine espérance sont d’un ton déjà… beethovénien.  Dans le
IIIè  mouvement,  l’éloquence  de  l’harmonie  instrumentale  se
montre poussée à l’extrême : rondeur et fruité des bois, éclat
nuancé des vents : c’est un idéal pastoral (cors profonds et
caressants) qui annonce là encore tellement le grand Ludwig.
Plus incisif encore, au bord de l’implosion, l’Allegro assai
du IV se montre mordant et comme aspiré par une irrépressible
force  d’engloutissement.  Et  pourtant  dans  cette  machine  à
coupe, l’écriture exacerbée semble émanciper la forme jusqu’à
sa  désintégration,  Harnoncourt  sait  encore  cultiver
l’incomparabale nostalgie et la suave tendresse dont il a le
secret. Le résultat final est un étourdissement qui réclame
évidemment la résolution apporté par l’ut  majeur de la 41è,
jupitérienne…  vaste  architecture  de  reconstruction
progressive,  particulièrement  bienvenue  après  l’activité
inouïe de la K550; quand il parle de cette opus axial et
décisif  dans  l’éclaircissement  de  la  passion  mozartienne,
Harnoncourt indique ouvertement le génie divin de Wolfgang… ce
qui justifie donc l’usage du terme d’oratorio pour l’ensemble
du cycle.
On savait que les trois dernières Symphonies étaient liées par
une secrète cohérence : Harnoncourt nous en  dévoile toute la
magie interne, le flux organique, le jeu des réponses de l’une
à  l’autre.  Mais  à  travers  sa  sensibilité  et  sa  justesse
poétique, c’est essentiellement la sincérité de Mozart et sa
modernité  qui  se  dévoilent  sans  fards  en  une  prodigieuse
réalisation.La  Seul  K  550  en  donne  une  irrésistible
illustration.

Ainsi, la seule Symphonie en sol et l’écoute des morceaux les



plus introspectifs (Andante et son questionnement fondamental
et profond) puis du Finale (en forme de tourbillon irrésolu)
confirme,  entre  classicisme  et  romantisme,  l’étonnante
modernité de Wolfgang : un explorateur visionnaire, un génie
définitivement inclassable qui en 1788 ose l’inouïe, permet à
tous les autres grands compositeurs après lui de poursuivre la
grande histoire symphonique. Il ne s’agit pas seulement d’un
jeu formel mais bien de traits singuliers aux résonances de
l’ombre où Mozart pose continument la question du sens de la
musique et des moyens propres au discours musical. Le dernier
mouvement fait apparaître l’exténuation de la mélodie puis
l’implosion du cadre harmonique. Jamais aucun symphoniste n’a
été si loin dans le développement de la forme … une sorte de
mise à plat du métier à laquelle Harnoncourt apporte un souci
des  timbres,   de  chaque  intention  instrumentale  veillant
autant  au  relief  qu’à  l’équilibre  des  combinaisons  entre
pupitres.

La fuite en avant ou la course à l’abîme qui impose son rythme
et  son  oeuvre  de  démantèlement  laisse  en  fin  de  parcours
l’auditeur  littéralement  déboussolé  :  Mozart  ouvre  des
perspectives  jamais  explorées  avant  lui…  l’éloquence
millimétrée des instruments montre à quel degré de maturité
linguistique le chef autrichien a conduit ses instrumentistes,
proposant des sonorités jubilatoires inoubliables où cuivres,
vents et bois caressants et remarquablement loquaces préparent
à tous les langages et toutes les syntaxes des symphonistes
après Mozart dont à Vienne, évidemment Beethoven et Schubert.

Autant la sol mineur déroute par sa palpitation envoûtante
fondamentalement irrésolue,  autant dès son entrée magistrale
par son allegro vivace,  la Jupiter affirme sa souveraine
quiétude balisée à laquelle Harnoncourt apporte de superbe
respirations  sur  un  tempo  plutôt  (lui  aussi)  serein.  Le
Cantabile qui suit affirme mais sur le ton d’une tendresse
franche, le sentiment de plénitude avec des pupitres (bois et
vents)  d’une  fusion  magique.  Mozart  n’évite  pas  quelques



lueurs  plus  inquiétantes,   tentation  de  l’abîme  bientôt
effacée/atténuée par la somptuosité discursive de l’orchestre
aux teintes et nuances d’une diversité étonnante. Mais on sent
bien que la dynamique jaillissante et millimétrée, les mille
nuances  expressives  et  les  mille  couleurs  qu’apporte
Harnoncourt profite de sa connaissance très poussée de la vie
et de l’écriture mozartiennes : Harnoncourt a en mémoire,
l’expérience  de  Mozart  dans  l’oratorio  haendelien  et  dans
celui des grands compositeurs contemporains, en particulier
CPE  Bah  dont  il  dirige  l’oratorio  La  Résurrection  et
l’Ascension de Jésus, au printemps 1788 soit juste avant de
composer  le  triptyque  qui  nous  occupe  :  scintillement
instrumental,  raffinement orchestral,  combinaisons jubilaire
des solistes de chaque pupitre. … l’idée d’un rapprochement
entre  l’écriture  hautement  inspirée  du  fils  Bach  est
évidemment  tentante.  Qu’il  soit  ou  nom  fondamentalement
inspiré par un sujet sacré fondant sa religiosité expliquant
sous la plume de Harnoncourt l’usage du terme « oratorio » …,
l’éloquence très individualisée de chaque instrument ou de
chaque pupitre rappelle évidemment par leur jeu concertant en
dialogue  permanent,   l’arène  continue  d’un  vrai  drame
instrumental – nous ne dirions pas oratorio mais plutôt en
première choix, opéra instrumental-, dont la souffle et comme
le discours nous parlent constamment. La pulsation rayonnante
du finale de la 41 (Jupiter) en marque la victoire finale, le
point d’accomplissement,  et dans le cycle tripartite,  la
résolution spectaculaire tournée vers la lumière… comme le
final de La Flûte enchantée ou encore par son entrain d’une
irrépressible activité,  le tourbillon conclusif des Noces. On
y retrouve le même sentiment : même si cette fin rétablit
l’équilibre qui a vacillé,  on sent nettement que la machine
peut  repartir  affirmant  toujours  et  encore  l’oeuvre
refondatrice d’un Mozart lumineux et bâtisseur. La vision est
supérieurement approfondie,  superbement réalisée. On savait
Harnoncourt  immense  Mozartien  comme  l’ont  été  hier  Erich
Kleiber ou Karl Böhm, ou Karajan, Giulini, Abbado… La trilogie
symphonique  pourrait  bien  être  le  point  central  de  son



testament artistique et musical.  Double cd magistral. Un
accomplissement de tout l’édifice déjà abondamment documenté
du Harnoncourt mozartien chez Sony classical.

 

 

CD. Mozart : 3 dernières Symphonies n°39,40, 41. Instrumental
oratorium,  Oratorio  instrumental  (Nikolaus  Harnoncourt,
Concentus Musicus Wien, décembre 2012, 2 cd Sony classical).


