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La fête à Hector !


du 2 au 10 mars


La fête à Hector !


du 2 au 10 mars


Semaine Berlioz sur France Musique
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F
aut-il continuer à uti-
liser l’expression 
« musique contem-
poraine » ?  Non, lan-
ç a i t  l ’autre  so i r 


Renaud Capuçon aux Vic-
toires de la musique, propo-
sant « musique d’aujourd’hui »  
pour la remplacer, « parce que 


musique contemporaine, ça 


fait peur à tout le monde. »  
Fantasme, idée reçue, vérité 
criante ou bonnet blanc et blanc bon-
net ? Encore faut-il savoir de quoi il est ques-
tion. Y aurait-il une musique d’aujourd’hui qui 
ne serait pas contemporaine et, dans le 
même temps, une musique contemporaine 
encore plus contemporaine que celle d’au-
jourd’hui ? Bienvenue chez Kafka… 
ou chez Raymond Devos ! Pourtant, si l’on 
a l’impression de jouer sur les mots, c’est 
qu’en réalité ces deux termes jumeaux véhi-
culent des images mentales, et probablement 
des musiques, diamétralement opposées. 
L’une (la musique d’aujourd’hui) serait géné-
reuse, ouverte, plurielle, curieuse de mille 
courants et insoumise au dogme, tandis que 
l’autre (la contemporaine) convoquerait à 
elle seule le fantôme de Pierre Boulez, sa 
doctrine, ses oukases, ses héritiers et, en 
fi ligrane, son langage menaçant : au mieux 
l’ennui et la leçon, au pire la punition et la 


fessée atonale – cette 
musique qu’Olivier Messiaen 
jugeait « sans couleurs, grise 


et noire », responsable de 
tant de ravages ces soixante 
dernières années. Simplifi ons 
encore : d’un côté, la musique 
d’aujourd’hui n’aurait pas 
peur de souffl  er lyrisme, émo-
tion, mélodies, chercherait à 
séduire l’auditeur et ne renon-
cerait pas à son plaisir – c’est 


avec raison que Capuçon, dans son discours, 
inclut la musique de fi lms, après avoir rendu 
un vibrant hommage à Michel Legrand –, 
tandis que la musique contemporaine déve-
lopperait un goût vertigineux pour la 
recherche, l’expérimentation atonale, les 
eff ectifs instrumentaux rares et cultiverait 
une forme d’entre-soi la condamnant à être 
jouée par les seuls festivals et ensembles 
spécialisés ou labellisés contemporains : la 
meilleure façon de se couper du circuit tra-
ditionnel des salles de concerts, du répertoire 
et d’un potentiel public. Un public qui, à coup 
sûr, aimerait entendre un peu plus de 
musique d’aujourd’hui dans la musique 
contemporaine, histoire d’avoir moins peur 
et de dire un jour, détournant le mot de Sacha 
Guitry : la musique contemporaine ? Nous 
sommes contre… Tout contre. ◆ 
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Contre la musique 
contemporaine ?







NOUVELLE GÉNÉRATION


SAMEDI 30 MARS, 16  H    30


Deux jeunes prodiges de la musique : la soprano


Hélène Carpentier et le guitariste Thibaut Garcia


ALICE SARA OTT, PIANO


SAMEDI 30 MARS, 20    H    30


La pianiste germano-japonaise donne vie


aux pièces de Debussy, Chopin, Satie et Ravel


BERGEN PHILHARMONIC 


DIMANCHE 31 MARS, 16 H    30


Edward Gardner et le Bergen Philharmonic Orchestra


interprètent la Symphonie n° 1 de Brahms, puis le


Concerto pour piano d’Edvard Grieg avec Alice Sara Ott


ÎLOT  
BERGEN+


AUDITORIUM DE LA SEINE MUSICALE


CONCERTS LES 30 ET 31 MARS 2019


DE 10   € À 45   €
INSULAORCHESTRA.FR  


LASEINEMUSICALE.COM


01 74 34 53 53


Brimborion


Pont de Sèvres ou Billancourt


La Seine Musicale, Boulogne-Billancourt


Crédits photos : © Bergen Philharmonic Orchestra, ©LuisCastillaPhoto, ©Esther Haase - Deutsche Grammophon, ©CD92 - Olivier Ravoire
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ARRÊT SUR IMAGE


K
urosawa dont le premier film en tant que réalisateur, La 
Légende du grand Judo, date de 1943, vint très tardivement 
à la couleur, en 1970, avec Dodes’ka-den – qui marque aussi 


sa rencontre avec le compositeur Toru Takemitsu. Quinze ans 
plus tard, avec Ran, tous deux se retrouvent pour la plus longue 
partition cinématographique du musicien, parmi un riche 
catalogue qui en compte plus de quatre-vingt-dix. Homme- 
orchestre, du scénario au montage, Kurosawa, pour cette his-
toire inspirée du Roi Lear de Shakespeare transposée à l’époque 
médiévale, « travaille » l’image à la manière des peintres de la 
Renaissance, organisant plans et séquences selon un procédé de 
dégradés et de tonalités changeantes, leur attribuant une fonc-
tion dramatique. En outre, comme dans le théâtre japonais, il ca-
ractérise chacun de ses personnages par une couleur symbolique. 
Jamais peut-être les timbres suggestifs de la partition n’auront 
épousé autant l’esthétique du cinéaste, par cette combinaison 
extraordinaire d’un orchestre symphonique se souvenant de 
Messiaen et de Mahler, de sons électroniques et d’instruments 
traditionnels, biwa et shakuhachi. Au moment de la gigantesque 
attaque du troisième château, scène clé, le réalisateur coupe le 
son direct au profit de la musique, cinglante et caverneuse. u


Franck Mallet


RÉALISATEUR
AKIRA KUROSAWA


l Âgé de 76 ans au moment du 
tournage de Ran, le réalisatesur 
japonais passa dix années  
à scénariser chaque séquence  
au moyen de la peinture. 
Ces images furent publiées 
séparément, avec le scénario.


COMPOSITEUR
TORU TAKEMITSU


l Entremêlant Orient et Occident, 
Takemitsu tient une place à part 
dans le paysage contemporain par 
le chatoiement de textures fines et 
cristallines, tournées vers l’épure 
et l’abstraction. Le concept de ma, 
caractéristique de la perception 
nippone du temps et de l’espace, 
est intimement lié à son style, où 
le déroulement expressif naît du 
rapport entre son et silence, créant 
un mouvement fluide et continu.
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Michel, mon ami


B
on, maintenant, ça 
suffit : il faut que nous 
devenions amis ! »
Voilà une des plus 
belles phrases qu’on 
m’adressât jamais. 


C’était Michel Legrand qui me télé-
phonait après avoir achevé l’un de 
mes livres, Oscar et la Dame rose.  
Il me lançait ces mots avec le courage 
crâne du gamin qui, dans la cour, 
s’approche d’un autre pour lui  
demander d’être son ami.
Jusque-là, je ne l’avais fréquenté que 
d’une façon mondaine lors de pre-
mières théâtrales. Quelle aubaine !  
Je l’admirais, j’allais désormais l’aimer. De temps en temps, 
nous nous retrouvions donc pour déjeuner. Au-dessus de fruits 
de mer, je découvrais la place de la littérature dans sa vie,  
il découvrait celle de la musique dans la mienne. Parfois, nous 
rivalisions de mémoire : je fredonnais ses mélodies évidentes 
et raffinées, il me récitait par cœur des passages de mon livre. 
J’admirais son ouverture d’esprit à toutes les musiques, lui,  
si cultivé, qui, normalement asséché par une formation très 
académique, aurait dû se fermer aux courants moins nobles. 
Une fois, je soutins qu’il était le fils caché que Gabriel Fauré 
avait eu avec George Gershwin. Éclatant de rire, il répliqua :
Caché ? Pas vraiment !
Candide, il savait dire l’amour ou l’amitié, aussi lyrique dans 
la vie qu’en musique, mais, avec la même candeur 
terrible, il assassinait quiconque révélait pré-
somption ou manque de professionnalisme – un 
vrai tueur de toutes les arrogances. Bien sûr, nous 
caressions l’envie de faire mille choses ensemble, 
car une amitié de créateurs se cimente en œuvres. 
Lorsque j’entrepris de réaliser Oscar et la Dame 
rose au cinéma, il s’exclama : « Naturellement, je 
fais la musique du film ? » Naturellement, il n’y 
avait pas de mots plus justes…


Quand nous visionnions les  
séquences, il se penchait vers les 
scènes projetées sur l’écran et mur-
murait : « Vous entendez, là ? Il y a 
une descente chromatique des violons 
en sourdine… »
Assurément, je ne percevais rien 
puisque j’avais débarrassé la bande-
son du Schubert que j’y avais d’abord 
collé, mais Michel Legrand préten-
dait que la musique se trouvait tou-
jours déjà là, dans les images, dans 
les personnages. Tel un disciple de 
Platon, il soutenait que créer ne 
consiste pas à inventer, mais à prêter 
attention. Il se rendait donc attentif 


à la musique présente dans le monde, dans les êtres,  
dans les situations, dans les textes. 
Car cet homme si inspiré et si inspirant ne s’inspirait pas 
lui-même, n’atteignant sa musique que par le biais des autres. 
Tout sourire masque une fêlure : Michel Legrand se méfiait 
d’un morceau qui serait par lui-même et pour lui-même sa 
raison d’être – il n’avait pas assez confiance en lui, je crois, 
fissuré par un doute intime. Jeune, contre l’avis de sa  
professeure Nadia Boulanger, il avait refusé de se présenter 
à la Villa Médicis. Fuite ou intuition ? Les deux… Intuition 
que la musique vivante ne se faisait plus là, au sein  
d’institutions rassies dotées de modèles archaïques.  
Mais fuite aussi d’une carrière de compositeur pur, lequel 


s’isole pour accomplir son œuvre. Michel avait  
emprunté les chemins, tous les chemins, du jazz, 
de la variété, du cinéma, du théâtre. Ses deux 
concertos uniquement instrumentaux, si tardifs, 
témoignent de ce désarroi, manifestant une 
écriture moins ferme, moins rayonnante.
Car sa musique jaillissait d’une rencontre, 
comme une histoire d’amour naît d’une ren-
contre. Ce fut sa folie et sa sagesse, cette passion 
des rencontres… Et surtout son génie. u


Il soutenait  
que créer  


ne consiste pas  
à inventer, 


mais à prêter 
attention


LA PETITE MUSIQUE


D’ÉRIC-EMMANUEL SCHMITT


ÉRIC-EMMANUEL 
SCHMITT


est écrivain, dramaturge  


et réalisateur.


Son dernier ouvrage,


Madame Pylinska et  


le Secret de Chopin, est 


paru chez Albin Michel.


«
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PLANÈTE MUSIQUE


C’EST AU FIL DES PAGES DE SON DICTIONNAIRE INTIME ET DES MOTS  
ÉGRENÉS PAR ORDRE ALPHABÉTIQUE QUE LE TÉNOR SE LIVRE ET SE DÉVOILE  


EN COMPAGNIE D’ALAIN DUAULT.


ARGENT
Je n’aime pas parler d’argent.  
J’ai d’ailleurs la chance d’avoir 
des personnes habilitées à le 
faire à ma place. Je sais que 
l’argent est nécessaire et quand 
j’en ai, j’en fais profiter ceux  
que j’aime. Personnellement,  
je n’ai besoin de rien. Je n’ai 
pas de voiture, pas de frais de 
toilettes, aucune envie de frivo-
lités, je n’aime pas jeter l’argent  
par les fenêtres. Je n’ai jamais 
souffert du manque d’argent, 
même lorsque je n’en avais pas.


BILAN
Ce mot me rappelle ma for-
mation de comptable. J’ai 
travaillé durant un an dans 
l’entreprise où mon oncle 
Salvatore était chef comptable. 
En même temps, je passais la 
fin de la journée et une partie 
de la nuit au cabaret comme 
chanteur de variétés. Je passais 
mes journées dans les chiffres, 
à faire et refaire des comptes, à 
m’occuper des écritures sur les 
livres de comptes, à repasser les 
comptes, à vérifier les comptes, 
jusqu’à l’overdose. Ce qui m’a 
définitivement brouillé avec 
les chiffres et les bilans. Je 
ne compte plus rien : ni mes 
représentations, ni mes rôles, 
ni les ventes de mes disques. 
Je ne compte pas les années 
qui passent, je vis intensé-
ment le moment présent, sans 
compter, sans faire de bilan. 
Puisqu’on dit que quand on 
aime, on ne compte pas, c’est 
bien que j’aime énormément.


CAPRICE
Je ne suis pas quelqu’un de 
capricieux, même si je recon-
nais qu’il m’arrive, parfois, de 
faire quelques petits caprices. 
Tant que le caprice est tolé-
rable, tolérons-le. J’ai eu par-
fois auprès de moi des per-
sonnes capricieuses. Comme 
je les aimais, je m’efforçais de 
les contenter. On dit souvent 
que les artistes sont capri-
cieux ; je crois plutôt qu’ils 
ont sans cesse des doutes sur 
eux-mêmes et qu’ils essaient 
de se protéger. On doute 
toujours, on n’est jamais sûr 
à 100 % de sa voix et on sait 
que tout peut toujours être 
remis en cause, que tout peut 
s’effondrer, à chaque presta-
tion. Quand la voix va bien, 
on a l’impression de pouvoir 
tout surmonter. Dès qu’elle 
va un tout petit peu moins 
bien, on voit tout en noir.  
Il y a aussi des caprices chez 
les spectateurs qui peuvent, 
du jour au lendemain, vous 
faire passer du statut de demi-
dieu à celui de… rien du tout.  
Il suffit d’une note ratée un 
soir et le dieu s’effondre. Alors, 
ces caprices des dieux, n’en fai-
sons pas tout un fromage !


GAUCHE
Je n’ai jamais été ni de droite 
ni de gauche. Je suis un artiste 
persuadé que ma mission est  
de faire oublier au public les 
tracas de la vie quotidienne, le 
temps d’une représentation. Je 
crois qu’un artiste ne devrait 
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pas s’impliquer dans la vie poli-
tique. Il peut et doit avoir ses 
propres opinions, mais il ne doit 
pas utiliser sa popularité et son 
art à des fins politiques. Tout 
comme l’homme politique ne 
devrait pas utiliser un artiste 
pour influencer les électeurs. Ce 
qui ne m’empêche pas d’avoir  
des contacts avec les politiques. 
J’ai été décoré par François 
Mitterrand, par Jacques Chirac 
et par Nicolas Sarkozy. J’en suis 
fier, je n’avais évidemment rien 
demandé. J’ai reçu ces décora-
tions comme une reconnais-
sance de mon travail.


JEU
Le grand ténor Giuseppe di  
Stefano était joueur. Je l’ai 
connu et j’ai parlé avec lui de 
cette addiction. Il m’a dit qu’il 
avait ça dans le sang, que c’était 
une drogue, une nécessité abso-
lue. On entend dans ses inter-
prétations ce côté joueur, qui se 
lance et risque le tout pour le 
tout afin de briller un moment, 
au risque de tout perdre, 
jusqu’à sa voix. Je me trouvais 
à Ravenne, je logeais dans une 
très belle maison transformée 
en hôtel. Cette maison appar-
tenait à Giuseppe di Stefano 
qui l’avait perdue au jeu. On 
m’a aussi raconté 
que, invité par 
l’opéra de Monte-
Carlo, il a décou-
vert que celui-ci 
jouxtait le casino, 
où il s’est bien sûr 
précipité. Très vite, 
il a demandé une 
avance sur son 
cachet, puis son 
cachet tout entier. Il 
l’a joué, il l’a perdu. Il a alors 
demandé son deuxième cachet. 
Il l’a joué, il l’a perdu. Il est alors 
parti sans demander son reste, 
mais surtout sans chanter les 
deux représentations. Pourtant, 
tout le monde l’adorait, parce 
qu’il était généreux, parce qu’il 
avait du tempérament. Mais il 
avait ce démon. Je ne suis pas 
joueur. Ce qui me convient 


d’autant mieux qu’il y a ce dic-
ton : « Heureux au jeu, mal-
heureux en amour. » Je préfère 
inverser le dicton !


TREMBLER
J’étais devant le pape Jean-
Paul II. Il était assis sur son 
fauteuil dans la cour de Cas-
tel Gandolfo. Il était penché 
en avant, le visage semblant 
regarder ses pieds. Ses mains 
tremblaient. Son corps et sa tête 
aussi. On aurait dit une pou-
pée de chiffon usée. Je venais 
de chanter un récital entier, 
accompagné de l’orchestre et 
des chœurs. Pas une seule fois 
il n’avait levé la tête. Il semblait 
endormi. On me dit d’avancer 
vers Sa Sainteté pour recevoir 
sa bénédiction. Je m’approchai 
sans grande conviction, pensant 
que, si son corps était là, son 
esprit était déjà loin. Il déposa 
dans ma main un chapelet et 
une médaille. Le contact de sa 
main m’émut. Il tourna la tête 
vers moi et mon regard ren-
contra le sien. Je reçus comme 
une décharge électrique. Ses 
yeux, d’un bleu transparent, 
m’avaient scanné l’âme. Dans 
ce regard, on pouvait lire l’in-
telligence d’un homme extraor-
dinaire. J’eus la sensation qu’il 


pouvait lire en moi 
comme dans un livre 
ouvert. Je reçus sa 
bénédiction comme 
une déflagration 
dans mon corps. 
Cet homme était 
vraiment hors du 
commun. Plus tard, 
j’eus l’honneur et le 
privilège de chanter 
devant Sa Sainteté 


une cantate composée par 
Marco Tutino sur les paroles de 
Karol Wojtyła, Jean-Paul II. u


ACTUALITÉS
➔ Mon dictionnaire intime  


de Roberto Alagna vient de  


paraître aux éditions Le Passeur. 


➔ Il chantera Otello de Verdi à 


l’Opéra Bastille, les 7, 10, 13, 16,  


20, 23, 26 et 29 mars.


ÇA SE JOUE HORS DU MONDE


L 
e brillant critique 
musical Jacques 
Drillon explore la 


dua l i té  ent re  l a 
musique jouée et celle 
que l’on écoute. Cet 
amoureux  de  la 
langue française nous 
entraîne dans une 
réflexion savoureuse 
où Jankélévitch côtoie 
Kafka, Nietzsche ou 
Godard. Tous se concertent 
pour répondre à la difficile 
question : « Qu’est-ce que la 
musique ? », au-delà de cette 
alchimie qui transporte celui 
qui joue hors du monde, dans 
un paradis (perdu ?) suspendu 


au milieu de nulle 
part. Partisan d’une 
musique qui vit par 
elle-même, libérée 
des indications, titres, 
intentions qui l’enfer-
meraient dans l’en-
clos stérile de la 
reproduction musi-
cale, l’auteur l’envi-
sage comme une 
œuvre vivante, un 


temple, un mirage dont chaque 
interprétation serait une révéla-
tion, un instant d’absolu, insai-
sissable. u Estelle Murail


➔ La Musique comme paradis  


de Jacques Drillon, Buchet/Chastel, 


80 p., 10 €.


C
’est l’histoire d’une 
admiration tournée en 
amitié, où se lit la com-


préhension intime d’un art au 
travers de l’affection portée à 
un être, et quel être ! Rudolf 
Serkin. L’absolu pouvoir de 
sidération de la « Hammerkla-
vier » selon Serkin ou l’urgence 
de sa cadence du 5e Concerto 
Brandebourgeois auront décidé 
de cette nécessité : comprendre 
les secrets de ce musicien passé 
au travers des horreurs du siècle 
avec la famille Busch, qui pré-
férait disparaître dans les 
œuvres et prônait le collectif de 


Marlboro avant 
la solitude du 
récital. Cha-
pitres brefs, 
plume pudique, 
le portrait se 
compose par 
touches. Celui 
de l’auteur y 
paraît aussi, 
ombre dans celle du modèle 
peint avec tant de justesse en 
ces lignes trop brèves où les sou-
venirs expliquent l’art. u  


Jean-Charles Hoffelé


➔ Rudi. La Leçon de Serkin d’André 


Tubeuf, Actes Sud, 224 p., 18 €.


À
l’image d’un manuel détaillé 
explorant les profondeurs d’une 
science complexe, Anatomie de 


la Folle Lyrique analyse avec minutie 
les rapports entre opéra et homo-
sexualité. Des réflexions mûries qui 
témoignent d’un rapport viscéral à la 
musique et d’une connaissance aigüe 
d’un genre décrit dans ce qu’il a de 


plus grandiose et fascinant. Dans cette 
étude à caractère typologique, l’auteur 
fédère par ses dernières lignes : 
« Quand vous écoutez de l’Opéra, 


entendez- vous parler vos désirs les 


moins approuvés ? » u  Aude Giger


➔ Anatomie de la Folle Lyrique de 


Wayne Koestenbaum, Philharmonie 


de Paris, 448 p., 16,90 €.


SOUVENIRS LIMPIDES


DRAG QUEEN DE LA NUIT


Un essai philosophique qui perçoit  
la musique telle qu’elle est, une utopie.
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NOTES ET


FAUSSES NOTES


Blogs, Facebook,  
Twitter, Instagram, 


YouTube, Pinterest… 
Classica a surfé sur 


Internet pour y dénicher 
des pépites.


I
l y a quelque chose qui ne tourne pas rond 
chez le Borusan Quartet. Quelque chose qui, 
en temps normal, serait, somme toute, tout 


à fait banal… pour un enfant de 4 ans ! Un 
pincement de doigts vidant l’hélium d’un 
ballon de baudruche vient travestir le 
Quatuor n° 1 d’Haydn en une mélodie aussi 
drolatique qu’agaçante. On admirera toutefois 
le sérieux de son interprète, Efdal Altun. u
➔ https://bit.ly/2SA5TXU


UN QUATUOR
QUI NE MANQUE PAS D’AIR


Revivez les plus 
grands moments 
de la cymbale dans 


l’Adagio de la Symphonie 
n° 7 de Bruckner sur le 
compte Facebook du 
London Philharmonic 
Orchestra ! Suspens et 
frissons garantis. u
➔ https://bit.


ly/2SbAX0T


UN MAÎTRE 
REMASTERISÉ


Le Venezuela
DÉCROCHE


SA 1re ÉTOILE


J
e suis honoré de rejoindre les rangs de ceux 
qui ont contribué à populariser la musique clas-
sique », peut-on lire dans un tweet posté le 


23 janvier par le chef vénézuélien Gustavo 
Dudamel, heureux propriétaire d’une étoile sur le 
célèbre Walk of Fame d’Hollywood. Il rejoint ainsi 
les quelques rares chefs à avoir reçu cette distinc-
tion :  Leonard Bernstein, Bruno Walter ou Eugene 
Ormandy, pour ne citer qu’eux. u
➔ https://bit.ly/2SAZL1X


DEUX SECONDES 


DE PLAISIR


A
rchive bien connue des amateurs de Toscanini, 
l’Hymne des nations donné en 1944 avec le NBC 
Symphony a fait l’objet d’une restauration, visible 


sur la chaîne YouTube rpf16mm. Cette version 
bénéficie du master d’origine et d’un montage 
légèrement retouché (recadrage de certains plans et 
prises de vue supplémentaires).  u
➔ https://www.youtube.com/watch?v=BnC1OZWfk_ 


PAR CLÉMENT SERRANO


Le scaphandrier :  —  
À 300 m de profondeur, 
la pression est grande. 
Le poisson :  — T’as 
jamais fait de récital 


d’alto ?
Mike Magatagan pour la 
page Facebook Classical 


Music Humor. 


ABYSSAL


«
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JEAN GUILLOU


L’ORGUE NE SE CONSOLE PAS


S
es contemporains Isoir 
ou Chapuis auront 
réinventé Bach en s’en-
gageant dans la voie de 


l’interprétation historique-
ment informée ouverte par 
Helmut Walcha. Jean Guillou 
s’en sera gardé, organiste 
certes au même degré d’excel-
lence qu’eux mais qui rêvait de 
faire sortir les orgues des 
églises et assaisonnait ses 
interprétations d’un degré de 
recréation qui le plaçait à part. 
Virtuose fantastique, impro-
visateur surtout, et de pur 
génie, compositeur comme le 


furent les organistes roman-
tiques Guilmant, Widor, 
Vierne, il s’adonnait à la poé-
sie, que ce soit en la publiant 
(Le Visiteur) ou en la suscitant 
en scène avec Marceau : mime 
et orgue, quel mariage ! – qui 


n’étonnera guère chez cet 
artiste curieux de tout, s’adon-
n a n t  a u x  m u s i q u e s  d e 
l’Extrême- Orient ou cultivant 
sa faiblesse pour l’orgue de 
barbarie. L’orgue n’aurait été 
que profane, il en eût été 
enchanté, tant il considérait 
les œuvres en elles-mêmes, 
purement dans leur substrat 
musical. Il voyait au-delà de la 
tr ibune, son imaginaire 
sonore dépassait les res-
sources, pourtant considé-
rables, de l’instrument. Avec 
Jean Guillou, c’est une excep-
tion dans le monde restreint 
de l’orgue qui s’éteint, seul à 
avoir tenté de l’ouvrir au 
monde, ce que documente 
une discographie aussi abon-
dante que variée. u J.-C. H.


 HOMMAGES.


WILMA LIPP ET THEO ADAM
Une mozartienne, un wagnérien : deux 
voix de légende viennent de nous quitter. 


L’illustre organiste 
français s’est éteint  
à l’âge de 89 ans.


E
lle aura été la Reine 
de la nuit de l’En-
s em bl e  Moz a r t 
fondé à l’Opéra de 


Vienne après guerre par Böhm, 
Karajan et Krips. Aigus stel-
laires, legato magique, une 
vraie « voix lactée », bien autre 
chose qu’une colorature à 
cocotte. Le cinéma s’empara de 
son joli minois mais c’est en 
scène que Wilma Lipp (née en 
1925) métamorphosera son 
instrument, lui offrant la Com-
tesse des Noces, Donna Elvira 
et, hors Mozart, Antonia, Eva 
des Maîtres, vraie soprano 
blonde enfin devenue ce lyrique 


dont elle rêvait. La beauté de 
son timbre demeuré légendaire, 
son accent viennois délicieux 
ne doivent pas faire oublier son 
sens du théâtre, l’intelligence 
qu’elle mettait à incarner un 
texte. Theo Adam, son exact 
contemporain (né en 1926) 
laisse d’abord le souvenir de 
son Wotan tragique pour 
Böhm à Bayreuth. C’est oublier 
un peu vite ses années de 
manécanterie au Kreuzchor de 
Dresde, avec Bach pour pain 
quotidien, secret de son chant 
d’une beauté toute instrumen-
tale, vrai baryton-basse souve-
rain chez Mozart, mais versé 


dans les modernes par goût : 
son Wozzeck est impérissable, 
et c’est avec le Prospero d’Un  


re in ascolto de Berio qu’il  
surprendra Salzbourg. Le 


Semperoper de Dresde l’aura 
encore vu en scène, incarnant 
l’Ermite du Freischütz, en 2006 : 
80 ans et la voix intacte ! u


Jean-Charles Hoffelé
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UN BEAU LABEL


◗ Changement de statut 


pour un orchestre en 


région : l’Orchestre 


d’Auvergne a récemment 


obtenu la qualité 


d’« Orchestre national  


en région ». Un label 


prestigieux l’intégrant  


au cercle des orchestres 


nationaux en France.


LONG-THIBAUD


◗ En novembre 2019,  


retour du piano  


au Concours Long- 


Thibaud-Crespin :  


la présidence de cette 


édition sera assurée par la 


pianiste Martha Argerich.


EN 


 BREF
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UN VÉRITABLE FESTIVAL


LE PRINTEMPS D’UNIVERSAL
Une belle fl oraison d’albums que sauront 
apprécier connaisseurs et esthètes.


D
eutsche Grammo-
phon fête  ses 
solistes. Le clari-
nettiste Andreas 
Ottensamer par-


tage ainsi un récital roman-
tique avec Yuja Wang, Lang 
Lang ouvre son « Piano Book », 
Daniil Trifonov (photo) se 
glisse sous les ailes de L’Oiseau 
de feu tandis que Grigory 
Sokolov et les sœurs Labèque 
proposent, séparément, de 
nouveaux albums. Le label 
poursuit par ailleurs sa colla-
boration avec le compositeur 
Guillaume Connesson dont on 
attend en avril le prochain 
disque. L’orchestre n’est pas 
oublié puisque Andris Nelsons 
poursuit son intégrale Chosta-
kovitch (nos 6 et 7). Les 100 ans 
de l’Orchestre philharmonique 


de Los Angeles appellent une 
large rétrospective (35 CD et 
3 DVD) et un programme
John Williams dirigé par 
Dudamel. Parmi les rééditions, 
citons des hommages à Giulini 
et aux violonistes Shaham, 
Milstein et Mintz.
Decca mise sur la jeune fl ûtiste 
Lucie Horsch dans une antho-
logie baroque, sur Valentina 
Lisitsa qui vient d’enregistrer 
l’œuvre complet pour piano 
de Tchaïkovski (10 CD) et 
Nicola Benedetti qui joue le 
concerto pour violon que 
Wynton Marsalis lui a dédié. 
Riccardo Chailly oublie un 
temps ses classiques pour s’in-
téresser à Nino Rota. Autre 
artiste phare du label, Renée 
Fleming se penche sur des 
lieder de Schumann, Brahms 


et Mahler. Ce dernier sera 
aussi d’actualité grâce à la réé-
dition de ses symphonies par 
Bernard Haitink, accompa-
gnées de celles de Bruckner, 
toutes venues d’Amsterdam. 
Decca annonce également des 
coffrets Lagoya, Karajan, 
Backhaus et Ansermet. ◆


Philippe Venturini


 LES 


MEILLEURES


VENTES


 DU 28 JANVIER 
AU 3 FÉVRIER


Cinéma
Renaud Capuçon
(ERATO)


Entre 2
Camille et Julie 
Berthollet
(WARNER)


Concert 
du Nouvel An
Christian Thielemann 
(SONY)


Schumann
Gautier Capuçon
(ERATO)


Entre elle et lui
Natalie Dessay, 
Michel Legrand 
(ERATO)


 1


2


3


4


5


 LES COUPS DE Q
 CLASSICA


no  209


Sophie
Bourdais


(Télérama)


 Christian
Merlin


(Le Figaro)


 Francis Drésel
(Radio


Classique)


 Lionel Esparza
(France 


Musique)


 Marie-Aude
Roux


(Le Monde)


Jean-Yves
Grandin


(Melomania)


Sophie Bussière
(Fnac 


Montparnasse)


« Portraits »
Quatuor Modigliani
(Mirare)


RRR RR RR RRR RRR RR RRR RR


Haendel, Serse
Franco Fagioli, Il Pomo d’Oro, 
Maxim Emelyanychev (DG)


RR RR RRR RR RRR RR RRR RRR


Vivaldi, Il Giustino
Ottavio Dantone 
(Naïve)


RRR RR RR RRR RR RR RR RR


Purcell, King Arthur 
Vox Luminis, Lionel Meunier 
(Alpha)


R RRR R RR RR RR RR RRR


Debussy, Prélude… , Jeux
Les Siècles, F.-X. Roth 
(HM)


RRR RR RR RR RR RR — RR


Mozart, Symphonies nos 39 à 41 
Ensemble Appassionato, 
Mathieu Herzog (Naïve) 


RR RR R R RR RR RR X


« Baïka » 
Nemanja Radulovic 
(DG) 


R RR RR R R R — RR


 « Livre 1 »
Jules Matton
(Fondamenta)


RRR RR R — — — X R


Nous aimons…  R Un peu  RR Beaucoup  RRR Passionnément  X Pas du tout  — N’a pas écoutéNous aimons…  R Un peu  RR Beaucoup  RRR Passionnément  X Pas du tout  — N’a pas écouté
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SUR LE CD
CLASSICA
LE MAGAZINE


MOZART


par L. et A. Jussen
1 • Sonate pour piano à quatre 
mains K. 381 : Allegro 5’21
Extrait du CD DG 481 2177


MOZART


par A. Schiff, la Camerata 
Academica et S. Végh
2 • Concerto pour piano n° 11 
K. 413 : Larghetto 8’14
Extrait du coffret Decca 448 1402


LES CHOCS DU MOIS


MOZART


par I. Faust et A. Melnikov
3 • Sonate pour pianoforte
et violon K. 526 : Presto 7’03
Extrait du CD Harmonia Mundi HMM 902360


BERLIOZ


par S. Degout, Les Siècles 
et François-Xavier Roth
4 • Les Nuits d’été : 
« Sur les lagunes » 5’43
Extrait du CD Harmonia Mundi HMM 902634


BRAHMS


par P. Moraguès et F. Braley
5 • Sonate pour clarinette et 
piano n° 2 : Allegro amabile 8’31
Extrait du CD Indésens Inde 111


OFFENBACH


par J. Devos, l’Orch. de 
la Radio de Munich et 
L. Campellone
6 • Le Roi carotte : 
« Le voilà… C’est bien lui » 4’06
Extrait du CD Alpha 437


SCHUMANN


par S. Gabetta 
et B.Chamayou
7 • Fantasiestücke op. 73 : 
Zart mit Ausdruck 3’13
Extrait du CD Sony Classical 8898535222


PACINI


par J. Fuchs, l’Orch. national 
d’Île-de-France et Enrique 
Mazzola
8 • La Regina di Cipro : « Allor ch’è 
a mezzo la notte bruna » 5’07
Extrait du CD DG 4817950


SCHUMANN


par G. Capuçon 
et M. Argerich
9 • Pièces dans le style populaire 
op. 102 : Nicht Schnell, 
mit viel Ton zu spielen 4’38
Extrait du CD Erato 9029563421


MOZART


par N. Znaider et l’Orchestre 
symphonique de Londres
10 • Concerto pour violon n° 2 
K. 211 : Rondeau. Allegro 4’18
Extrait du SACD LSO Live LSO0804


COURBOIS


par E. Zaïcik et Le Consort
11 • Ariane : « Ne vous réveillez 
pas encore » 3’53
Extrait du CD Alpha 439


 LA TRIBUNE DES CRITIQUES DE DISQUES


TOUS LES DIMANCHES, SUR FRANCE MUSIQUE, DE 16 H À 18 H, 
JÉRÉMIE ROUSSEAU PRÉSENTE « LA TRIBUNE DES CRITIQUES DE DISQUES ».


LE 3 MARS : Wassermusik de Telemann / LE 10 MARS : Les Nuits d’été de Berlioz
LE 17 MARS : Symphonie n° 45 « Les Adieux » de Haydn / LE 24 MARS : Alexandre Nevski de 
Prokofiev / LE 31 MARS : Concerto pour piano n° 2 de Brahms
Enregistrement en public le jeudi, à 19 heures, au studio 109 de la Maison de la Radio.


Renseignements : www.francemusique.fr


L’ALPHABET DE VINCENT BOREL


L
a médiatisation de la 
musique est obnubilée 
par la précocité, le prime 
time de l’émission 
Prodiges l’indique. 


Pour autant, un Mozart devenu 
vieux aurait-il connu tant de 
dévotion ? L’enfant virtuose a 


toujours fasciné. Il relève du 
phénomène de foire. Songeons 
à Domenico Scarlatti, ce diablotin 
du clavecin, ou à Mendelssohn 
achevant son Octuor op. 20 
à 16 ans. Cet intérêt pour l’enfant 
prodige est assez morbide. 
Un pianiste de 5 ans ne saurait 


jouer Rachmaninov, cela tient de 
l’aberration biologique, du singe 
savant, du freak. L’engouement 
pour les Benjamin Button 
musicaux s’eff ace dès que 
l’adulte paraît. Déchue de 
sa singularité, la star d’après 
n’aimera pas vieillir. Combien de 
photos d’artistes fi gés à 30 ans 
afi n d’attirer à un concert dont 
le live démontrera le décalage 
temporel ? L’âge gagne les 
Prodiges d’hier et une inexorable 
vague de nouvelles Victoires 
cherche à atteindre le podium. 
Mais, parmi la pléiade des jeunes 
2019, qui saura rester dessus ? 
Un corps meurtri par trop de 
concerts peut vite jouer de sales 
tours. Le temps peut aussi ne pas 
effl  eurer qui a su mener sa 
carrière. Notre ultime diva, Annick 
Massis, l’a démontré en abordant 
pour la première fois Lucrezia 
Borgia la veille de ses 61 ans, au 
Capitole de Toulouse, mémorable 
soirée de plénitude belcantiste, 
preuve qu’il est loisible de 
perdurer sans (trop) craindre 
le nombre des années. ◆


J
COMME 


JEUNE


RETROUVEZ CHAQUE MOIS 
LES CHOCS DE CLASSICA SUR
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VICTOIRES DE LA MUSIQUE


LES HEUREUX
LAURÉATS
Artiste lyrique de l’année, révélations, 
meilleur soliste instrumental, la statuette 
en forme de « V » en aura ému plus d’un.


L
a Seine musicale 
a  a c c u e i l l i ,  l e 
13 février dernier, 
la 26e édition des 
Vic toires  de  la 


musique classique, présentée 
par Leïla Kaddour et Judith 
Chaine. L’enregistrement de 
l’année a été attribué aux 
Troyens de Berlioz avec Joyce 
DiDonato, Michael Spyres, 
Mar ie-Nicole  Lemieux, 
Marianne Crebassa, Stanislas 
de Barbeyrac, Cyrille Dubois, 
Stéphane Degout et Nicolas 


Courjal, soutenus par l’Or-
chestre philharmonique de 
Strasbourg, sous la direction 
de John Nelson. Le baryton 
Stéphane Degout (photo) a 
remporté la distinction d’ar-
tiste lyrique, tandis que celle 
du soliste instrumental est 
revenue au pianiste Nicholas 
Angelich. Le compositeur 
Guillaume Connesson a éga-
lement été récompensé pour 
son concerto pour violon Les 
Horizons perdus. Deux jeunes 
révélations, artiste lyrique et 


soliste instrumental, lors 
de ces Victoires : la mezzo- 
soprano Éléonore Pancrazi et 
le guitariste Thibaut Garcia. 
Enfi n, une Victoire d’honneur 
a été remise au pianiste Lang 
Lang pour l’ensemble de 
sa carrière. Une soirée ponc-
tuée de moments riches de 


symbolique : l’hommage 
rendu à Michel Legrand par le 
violoniste Renaud Capuçon, 
jouant la musique du fi lm Un 
été 42, ou l’interprétation du 
Deuxième trio de Schubert par 
trois formations d’âges diffé-
rents, se passant le relais sur 
scène. ◆ Aude Giger


D
. 
G


H
O


S
A


R
O


S
S


IA
N


B
ien longtemps avant Bastille, 


mais tout juste avant Garnier, 


l’Opéra de Paris a vécu un 


demi-siècle fastueux dans 


la salle de la rue Le Peletier 


– entre 1821 et 1873. Imaginez donc ! 


C’est ici que Gilbert Duprez lance son 


fameux contre-ut de poitrine qui fait 


se pâmer les Parisiens ; c’est encore 


ici que la si jeune Cornélie Falcon 


(à peine 22 ans lorsqu’elle crée le rôle 


de Valentine dans Les Huguenots !) 


déploie son grand (mais éphémère) 


soprano dramatique. Au service 


de ces voix légendaires : un 


« vaisseau extraordinaire », rappelait 


Louis Bilodeau dans les colonnes 


du précédent Classica (page 45), 


et surtout une « acoustique 


absolument exceptionnelle »…


Si le confort acoustique ne se jauge pas 


à la seule taille d’une salle, loin s’en faut, 


certains de nos chanteurs d’aujourd’hui 


devraient prendre garde à ne pas 


toujours plier et (trop) pousser leur 


instrument aux disproportions de 


certains théâtres lyriques. On en connaît 


qui y ont hélas laissé leur voix, et 


dans un passé qui n’est pas si lointain.


Il y a une vingtaine d’années, lorsque 


Cecilia Bartoli osa La Cenerentola au 


Met, un critique du New York Times nota 


ceci : « Tout chanteur qui a dû se mettre à 


brailler, de crainte que sa voix ne projette 


pas suffi  samment dans ce si vaste 


espace, devrait se manifester auprès du 


Met pour une leçon avec Madame Bartoli. 


Elle qui a compris (malgré sa voix, qui 


n’est pas grande) que la moitié du 


combat consiste à attirer, et captiver 


les auditeurs »… Dompter l’immensité 


et l’assujettir à ses propres moyens. 


Privilégier les irisations délicates 


d’un timbre au volume des décibels. 


Un souffl  e, un frémissement : à Bastille, 


souvenir de Jonas Kaufmann expirant en 


Werther et suspendant 2 700 personnes 


à ses lèvres, « Là-bas, au fond du 


cimetière, il est deux grands tilleuls ! » 


Dans cette même salle, il y a quelques 


jours, une merveilleuse invocation à 


la lune, susurrée par Camilla Nylund. 


« Manque de volume ! », ai-je pu lire ici 


ou là. Tout au contraire : exemplaire leçon 


de musique et d’intégrité vocale, art et 


défense de la nuance et des demi-teintes 


contre la loi du toujours plus fort. ◆


Retrouvez les grands concerts 


du mois sur francemusique.fr


POST SCRIPTUM
Chaque mois,  
 STÉPHANE GRANT  
feuillette le dernier numéro 
de Classica.
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À LA RADIO
FRANCE MUSIQUE
03/03 À 20 H 
Faust de Gounod, par P. Beczala, 
L. Pisaroni, S. Degout, Orch. du 
Teatro Real, dir. D. Ettinger. 
Enreg. à Madrid en 2018.
14/03 À 20 H
Un requiem allemand  de 
Brahms, par R. Mühlemann, 
R. Rosen, Orch. national de 
France, dir. E. Krivine. En 
direct de la Maison de la Radio.
15/03 À 20 H 
Ivan le Terrible de Rimski- 
Korsakov, par Orch. du Bol-
choï, dir. T. Sokhiev. En direct 
de Toulouse.


21/03 À 20 H 
Rhapsodie de Rachmaninov, 
Don Quichotte de Strauss, par 
E. Moreau (violoncelle), Orch. 
philh. de Radio France,  
dir. L. Shani. En direct de la 
Maison de la Radio.
29/03 À 20 H 
Turangalîla Symphonie de 
Messiaen, par R. Muraro 
(piano), C. Millar (ondes 
Martenot), Orch. philh. de 
Radio France, dir. S. Mälkki 
(photo). En direct de la Mai-
son de la Radio.


RADIO CLASSIQUE
05/03 À 20 H 
Ariane à Naxos de Strauss, par 
C. Hunold, I. Savage, A. Morel, 


E. Sutphen,  Orch. du Capitole, 
dir. E. Rogister. En direct de 
Toulouse.
12/03 
Journée spéciale Festival de 
Pâques d’Aix-en-Provence, en 
présence de R. Capuçon.


FRANCE 2
07/03 À 00 H 
La Flûte enchantée de Mozart, 
par A.-C. Gillet, A. Giustiniani, 
M. Cassi, B. Uyar, Orch. de 
l’Opéra de Wallonie, dir. 
P.  Arrivabeni, ms. C. Roussat. 
Enreg. à Liège en 2016.
21/03 À 00 H 
Parsifal de Wagner, par A. Scha-
ger, W. Koch, R . Pape , 
A. Kampe, Staatskapelle Berlin, 
dir. D. Barenboim, ms. 
D. Tcherniakov. Enreg. à Berlin 
en 2015.


FRANCE 3
02/03 À 00 H 
Pas sur la bouche d’Yvain, par 
C. Géa, C. Galois, M. Connan, 
dir. B. Conti, ms. C. Clin. Enreg. 
à l’Opéra de Marseille en 2016.
16/03 À 00 H 
Requiem de Verdi, par E. Gri-
maldi, E. Gubanova, J. Calleja, 
V. Kowaljow, Orch. du Capitole, 


dir. T. Sokhiev. Enreg. à Orange 
en 2016.
23/03 À 00 H 
Lucia di Lammermoor de 
Donizetti, par Z. Marková, 
J.-F. Borras (photo), F. Sempey, 
Orch. régional d’Avignon- 
Provence, dir. R. Rizzi-Brignoli, 
ms. F. Bélier-Garcia. Enreg. en 
Avignon en 2016.


ARTE
11/03 À 00 H 30 
Thamos de Mozart, par S. Piau, 
A. Martin, R. Van Mechelen, 


A. Wolf, Accentus, dir. L. Equil-
bey, ms. Y. Kokkos. Enreg. à La 
Seine musicale en 2018.
31/03 À 23 H 30 
Don Carlos de Verdi, par J. Kauf-
mann, S. Yoncheva, Orch. de 
l’Opéra de Paris, dir. P. Jordan, 
ms. K. Warlikowski. Enreg. à 
l’Opéra Bastille en 2017.


MEZZO
08/03 À 20 H 30 
Requiem  de Berlioz, par 
M. Spyres (ténor), Philharmo-
nia Orch., dir. J. Nelson. En 
direct de Londres.
10/03 À 20 H 30 
Symphonie fantastique et 
Cléopâtre de Berlioz, par 
L. Richardot, Orch. révolution-
naire et romantique, dir. 
J.-E. Gardiner. Enreg. à Ver-
sailles en 2018.
15/03 À 20 H 30 
Harold en Italie et Roméo et 
Juliette (ext.) de Berlioz, par 
T. Zimmermann (alto), Les 
Siècles, dir. F.-X. Roth. Enreg. à 
la Philharmonie en 2019. 


Les grands concerts


À LA TÉLÉVISION


SUR


LE WEB


www.culturebox.
francetvinfo.fr
w Philémon et Baucis de 
Gounod, par N. Nahoun, 
S. Droy, A. Duhamel, 
Orch. symphonique 
Centre-Val de Loire-
Tours, dir. B. Pionnier, 
ms. J. Ostini. Enreg. à 
Tours en 2018.
w Don Giovanni de 
Mozart, par M. Werba, 
M. Persson, D. Behle, 
S. Marin-Degor, Le 
Cercle de l’Harmonie, 
dir. J. Rhorer, ms. 
S. Braunschweig. Enreg. 
au Théâtre des 
Champs-Élysées.


www.concert.arte.tv
w Les Troyens de Berlioz, 
par E. Semenchuk, 
S. d’Oustrac, 
B. Jovanovich, V. Gens, 
S. Degout, Orch. de 
l’Opéra de Paris,  
dir. P. Jordan,  
ms. D. Tcherniakov. 
Enreg. à l’Opéra Bastille 
en 2019.
w Così fan tutte de 
Mozart, par R. Gleadow, 
J. Prieto, V. Nafornita, 
S. Guérin, Orch. de 
chambre de Lausanne, 
dir. J. Weilerstein, 
ms. J. Liermier. Enreg.  
à Lausanne en 2018.


www.operavision.eu
w La Gioconda de 
Ponchielli, par B. Uria-
Monzon, S. Tro Santafé, 
S. La Colla, F. Vassallo, 
Orch. de La Monnaie, 
dir. P. Carignani, ms. 
O. Py. Enreg. à Bruxelles  
en 2019.
w Billy Budd de Britten, 
par P. Hoare, J. Imbrailo 
(photo), J. Relyea, 
A. Nohr, Orch. de 
l’Opéra national de 
Norvège, dir. 
M. Wigglesworth,  
ms. A. Miskimmon. 
Enreg. à Oslo en 2019.


Page réalisée par Sévag Tachdjian







Vendredi 22 mars 2019, à 19 h 00 - Mairie du 16e Paris


Allemagne, Autriche, Belgique, Bulgarie, Canada, Chili, Chine, Corée, Croatie,
Ecosse, Egypte, États-Unis, France, Georgie, Hong Kong, Hongrie, Irlande, Italie,
Japon, Macédoine, Mexique, Pays-Bas, Roumanie, Royaume Uni, Russie,
Suède, Suisse, Syrie, Taiwan, Ukraine, Vietnam…


Marisa Bruni Tedeschi, Rena Shereshevskaya, Reiko Nakaoki, Helena Kroon,
Hélène Mercier, Yves Henry, Tristan Pfaff, Jacques Caulin, Marc André,
Christian Debrus, Jean-Marc Luisada, Marc Laforet, Pierre Cheremetiev, Eric
Heidsieck, Hubert Guillard, Shoichi Hase, Alexis Golovin …


remis par dix critiques musicaux des principaux média internationaux


FNAC, ou : Concours des Grands Amateurs, 
23, rue Raynouard - 75016 Paris (joindre une enveloppe timbrée)
Information au 01 47 55 45 20
Tarif : 25 euros pour la finale et 13 euros pour le demi-finale


www.pianoamateurs.com - e-mail : gerard@pianoamateurs.com


chaque auditeur aura un bulletin de vote


29e Concours International


des Grands Amateurs de Piano


29th International Piano Competition


for Outstanding Amateurs


96 candidats


du monde entier


Jury


Prix de la presse


Prix du public


Demi-finale


Réservation Finale


SAMEDI 23 MARS 2019
à 17 h 00


Finale


Grand Amphithéâtre de la Sorbonne   
45 Rue des Ecoles - 75005 Paris 
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C
haque spectacle lyrique, 
de Munich à Paris en 
passant par Londres 
ou tant d’autres scènes 
internationales, semble 
depuis quelques années 


répéter à l’infi ni cette obsession de la lai-
deur vestimentaire comme expression 
d’un prétendu réalisme du discours 
dramaturgique. À Paris, les dernières 
nouvelles productions, celles de Simon 
Boccanegra et des Troyens, ont atteint 
de ce point de vue des sommets dans 
cette volonté d’enlaidissement dont on 
ne comprend ni la nécessité objective ni le besoin subjectif 
d’une expression de la part des créateurs de costumes. De quoi 
ont-ils besoin de se venger ? Quelle expiation secrète cette mal-
traitance visuelle cache-t-elle ? Pourquoi ce style grunge, qui 
correspond à cette mode indécente des jeans déchirés, s’est-il 
imposé sur les scènes lyriques ? Quel mépris du « peuple » 
cela traduit-il, comme si celui-ci était défi nitivement inapte 
au goût et voué à être fagoté comme un ensemble de SDF ? Car 
ces créateurs et créatrices de costumes seraient-ils disposés à 
porter les fripes qu’ils infl igent aux choristes et au regard des 
spectateurs ? Il fut un temps, pas si lointain, où le public prenait 
plaisir à « s’habiller » pour aller à l’Opéra, ne serait-ce que par 
respect pour les interprètes qui portaient tous des costumes de 
nature à éclairer l’époque et le lieu d’une action racontée par 
la mise en scène. Alors, avec cette clochardisation du costume, 
comment s’offusquer que nombre de spectateurs viennent 
à l’Opéra vêtus comme le sont les chanteurs sur scène ? Pas 
question bien sûr de revenir à une archéologie 
du costume d’opéra et l’évolution du regard scé-
nique doit aller de pair avec les choix portés par 
la dramaturgie – mais sans qu’il soit nécessaire de 
verser systématiquement dans le moche ! Si l’on 
songe aux mises en scène de Patrice Chéreau, du 
Ring à La Maison des morts, de Robert Carsen, 
de Rusalka à Capriccio, de Michael Haneke, de 


Don Giovanni à Così fan tutte, d’Ivo Van 
Hove, de Salomé à Boris Godounov, de 
tant d’autres metteurs en scène qui ont 
su rééclairer des œuvres dont on croyait 
qu’on en connaissait tout, tous ont tra-
vaillé dans des esthétiques différentes 
bien sûr, dans des univers évidemment 
contemporains, avec des préoccupa-
tions d’analyses historiques, sociales, 
psychanalytiques – mais aucun n’a cru 
nécessaire d’exhiber le moche comme 
vertu visuelle ! Car ce n’est pas le laid 
qui constitue le dénominateur commun 
de ces récents spectacles envahis par ces 


fringues hideuses (le laid, Umberto Eco l’a lumineusement 
montré, est une catégorie qui peut être opérante en art, de 
Goya à Baudelaire en passant par Lautréamont ou Schiele), 
mais bien le dépareillé, le déchiré, le moche. Pourquoi ? Au-delà 
d’une polémique de premier degré du type « les Anciens et les 
Modernes », comment réfl échir à cette étrange décadence de 
l’esprit, cette « houellebecquisation » du regard qui croît sur les 
scènes lyriques ? Est-ce une volonté de « revanche sociale », une 
manière de « gilet-jaunisation » de l’esthétique qui considére-
rait que le beau est un scandale visuel pour les laissés-pour-
compte ? Est-ce une façon de baisser une tête honteuse pour 
affi rmer quelque contrition vis-à-vis des prétendus « fastes » 
de l’opéra ? Et si l’on raisonnait de manière différente ? Si l’on se 
disait qu’une des fonctions de l’opéra est de procurer du plaisir 
au spectateur, que le beau est un élément de ce plaisir, que la 
sublimation esthétique est un des chemins possibles de cet art 
qui contribue à l’élévation de l’être humain afi n de l’arracher 


au premier degré de son rapport au monde. Pas 
question de nier que l’art a aussi pour fonction 
de refl éter le monde – mais le monde n’est pas 
toujours moche ! Un poète contemporain a écrit : 
« La pluie, l’or, le cramoisi, / Les voûtes des chapelles, 
cette longue chevelure dénouée, / Un fauteuil d’eau 
sur la rivière, un ciel ébouriffé d’oiseaux : / tout est 
parfois si magnifi que. » ◆


L’esthétique du moche
De quoi 


les créateurs 
de costumes 


ont-ils besoin 
de se venger ?
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 L’HUMEUR


D’ALAIN DUAULT


ALAIN DUAULT


est poète, 
musicologue et 


directeur artistique
 de « Viva l’Opéra » 


au cinéma.
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LES ESSENTIELS
Notre sélection du 1er au 31 mars 2019


OPÉRA COMIQUE
Les 30 mars, 1er, 3, 5, 7 et 9 avril
Le Postillon de Lonjumeau d’Adolphe Adam


THÉÂTRE DES CHAMPS-ÉLYSÉES
23 mars
Totenfeier et « Babi Yar »


F
leuron de l’opéra- 


comique, le Postil­


lon revient sur les 


planches qui l’ont vu 


naître… en 1836, le 


13 octobre : « J’avais 


choisi cette date, raconte 


le compositeur dans ses 


Souvenirs, persuadé que 


cela me porterait bon­


heur. Le succès dépassa 


mon attente. Ce fut un 


triomphe ! » Volé à sa 


belle le jour de ses noces, 


le postillon Chapelou est 


recruté comme soliste 


par le directeur de l’Opé-


ra, qui l’entraîne à Paris… 


Un ouvrage alternant 


des séquences parlées 


et chantées, pour ténor 


chevronné – Michael 


Spyres  (photo)  en 


Chapelou –, chef enjoué 


– Sébastien Rouland – 


et metteur en scène 


averti – Michel Fau, lui 


aussi de retour au Co-


mique, et dans l’un  


de ses répertoires pré-


férés, après sa mémo-


rable Ciboulette… u


➔ www.opera-comique.com.


➔ www.theatre.
.champselysees.fr.


➔ www.maisondelaradio.fr.
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G
râce à l’Orchestre 


philharmonique 


de Rotterdam, 


son chef Yannick Nézet- 


Séguin et la basse Mikhail 


Petrenko, nous assiste-


rons non pas à une, mais 


à deux raretés ! Toten­


feier, page juvénile de 


Mahler composée en 


1888 d’après le flam-


boyant poème épique de 


Mickiewicz, associée à la 


grave Symphonie « Babi 


Yar » pour basse, chœur 


de basse et orchestre, 


s u r  c i n q  p o è m e s 


d’Evtouchenko dénon-


çant l’antisémitisme so-


viétique – un acte poli-


tique pour Chostako vitch, 


en 1962. u


S
on dernier album, 


consacré à De-


bussy, est à mar-


q u e r  d ’ u n e  p i e r re 


blanche, mais c’est avec 


la Sonate n° 3 de Chopin 


qu’il s’illustre en récital, 


combiné à De Falla, dont 


il est aujourd’hui l’un des 


interprètes les plus ac-


complis – avec les 


Quatre Pièces espa­


gnoles (créées par son 


compatriote Ricardo 


Viñes, il y a un siècle, à 


Paris) et les danses tré-


pidantes du Tricorne. u


THÉÂTRE DES
CHAMPS-ÉLYSÉES
24 mars
Javier Perianes


MAISON
DE LA RADIO
17 mars
Jean Rondeau et 
Violaine Cochard


T
ous deux sont so-


listes du Concerto 


pour  deux c la­


vecins en ut mineur 


BWV 1062 de Bach, une 


partition retenue par 


Stanley Kubrick pour son 


fameux Barry Lyndon, 


avec d’autres pages 


comme Musique pour les 


funérailles de la Reine 


Mary de Purcell et le 


Concerto pour violoncelle 


en mi mineur de Vivaldi. 


Ainsi se dessine le pro-


gramme de ce concert en 


hommage au réalisateur 


américain, sous la hou-


lette de l’Orchestre phil-


harmonique de Radio 


France, dirigé par Nicolas 


Altstaedt. u
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➔ www.insulaorchestra.fr.


➔ www.opera-dijon.fr.


N
é sur la scène de l’Opéra de Toulon en 2011, 
ce spectacle reprend la route pour d’autres 
représentations, dont deux à Caen puis à 


Aix-en-Provence (les 7 et 8), avant de se diriger vers 
le BOZAR de Bruxelles (Belgique) et le Theater an 
der Wien (Autriche) – ces deux derniers en version 
de concert, respectivement les 17 et 22 mars –, 
avant de repartir pour Paris, au Théâtre des 
Champs- Élysées… la saison prochaine. u


THÉÂTRE
Les 1er et 3 mars
Le Freischütz de Weber


GRAND THÉÂTRE
Les 22, 24, 26 et 28 mars
Les Boréades de Rameau


CAEN


DIJON


S
ous la houlette du prodige Barrie Kosky, voi-
ci une nouvelle production dijonnaise des 
Boréades, ultime chef-d’œuvre de Rameau, 


dont la création prévue en 1763 fut stoppée par 
les Menus-Plaisirs du roi. Dirigé par Emmanuelle 
Haïm (photo) à la tête de son Concert d’Astrée, 
l’ouvrage réunit une pléiade d’excellents chan-
teurs, d’Edwin Crossley-Mercer à Emmanuelle de 
Negri, d’Hélène Guilmette à Mathias Vidal. u
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Du baroque revisité 
du Concerto pour 


orgue de Poulenc 
pour trois timbales et 


cordes, de 1937, au pri-
mitivisme revendiqué 
du Sacre du printemps 
de Stravinsky, le chef 


letton Mariss Jansons 
fait jaillir de son Or-
chestre symphonique 
de la Radiodiffusion ba-
varoise le bouillonne-
ment éruptif des danses 
bigarrées de la première 
moitié du xx


e siècle. u


PHILHARMONIE DE PARIS
Le 23 mars
Poulenc / Stravinsky


PHILHARMONIE 
DE PARIS
Le 26 mars
Requiem de Verdi


O
péra ou péplum 
religieux ? Ré-
ponse avec Teo-


dor Currentzis à la tête 
de la troupe des chan-
teurs de l’Opéra de 
Perm pour un Verdi 
sans images, étrenné 
deux jours plus tôt au 
Conservatoire de Mos-
cou, et qu’il emporte 
ensuite en tournée 
(Belgique, Allemagne, 
Autriche et Suisse) 
pour revenir en France, 
à  A i x- e n - Prove n ce 
(le 14 avril). u


PHILHARMONIE DE PARIS
Les 30 et 31 mars
Week-end Bartók


A
u  s e i n  d ’ u n 
« Week-end Bu-
dapest », Iván 


Fischer (photo) est à la 
tête de son formidable 
Orchestre du Festival 
de Budapest associé 
a u x  C h œ u r s  d e 
femmes Pro Musica et 
d’enfants Cantemus, 


p o u r  u n  f l o r i l è g e 
d’œuvres de leur com-
patriote Bartók enca-
drées par les exception-
nels suite du Mandarin 


merveilleux et Château 


de Barbe-Bleue – avec 
en solistes la soprano 
Ildikó Komlósi et la 
basse Krisztián Cser. u


S
D


P


➔ www.philharmoniedeparis.fr.
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IL EST TEMPS DE RÉSERVER
MANON À BORDEAUX


Du 5 au 14 avril
Créé à Genève en 2016, 
ce spectacle d’Olivier Py 
bénéficie de la direction  
de Marc Minkowski et  
d’une double distribution 


avec notamment Nadine Sierra 
(photo) et Amina Edris (Manon).


LADY MACBETH DE 
MZENSK À PARIS
Du 2 au 25 avril
L’ouvrage qui marqua les 
premières années de l’Opéra 
Bastille, y revient, cette fois 


dans une mise en scène de 
Krzysztof Warlikowski et sous 


la baguette d’Ingo Metzmacher.


PASSIONS À PARIS
Les 18 et 19 avril


À la Philharmonie, Jordi 
Savall, avec le Concert des 
Nations et La Capella Reial 
de Catalunya, puis William 
Christie et ses Arts Florissants 


se succèdent pour la Saint 


Matthieu et la Saint Jean de Bach.
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OPÉRA
Les 6, 8, 10, 12 et 
14 mars
Trois Contes


de Gérard Pesson


FESTIVAL MARS 
EN BAROQUE
Du 26 février
au 31 mars


M
iniaturiste et 
arachnéen, le ly-
risme si typique-


ment français de Gérard 
Pesson (photo) poursuit 
sa route avec une créa-
tion à partir de « trois ré-


cits distincts, auto-


nomes, mais  entre 


lesquels circulent des 


éléments, des échos, 


d e s  t h è m e s  c o m -


muns » : La Princesse au 


petit pois d’Andersen, Le 


Manteau de Proust de 
Lorenza Foschini et Le 


Diable dans le beffroi de 
Poe. Destinés à six 
chanteurs, dont Maïlys 
de Villoutreys, Melody 
Louledj ian et  Marc 
Mauil lon, et un en-
semble instrumental 
(Ictus), ces Trois Contes 


bénéficient de la mise 
en scène de leur drama-
turge David Lescot. u


➔ www.opera-lille.fr.


➔ www.opera-rennes.com.➔ www.marsenbaroque.com.


LILLE


MARSEILLE


OPÉRA
Les 15, 19, 22, 24 27,  
29 et 31 mars
L’Enchanteresse


de Tchaïkovski


OPÉRA
Les 17 et 18 mars
Passion selon 


saint Jean


de Bach


C
ette année, le fes-
tival met en paral-
lèle trois destins 


de personnages d’opé-
ra : la Didon de Purcell, 
l’Ulysse de Monteverdi 
(Le Retour d’Ulysse), et 
l’Enchanteresse de 
Tchaïkovski. L’opéra en 
quatre actes, de 1887, n’a 
jamais encore été repré-
senté en France. Coincée 


entre Mazeppa et La 


Dame de pique, c’est une 
rareté absolue sur un li-
vret inspiré d’Andersen, 
à découvrir grâce à un 


spécialiste du répertoire 
russe, le metteur en scène 
Andriy Zholdak (photo). u  


LYON


RENNES


S i Damien Guillon 
chante Bach de-
puis quelques an-


nées, ce sera – sauf er-
reur – la première fois 
qu’il dirige la Passion se-


lon saint Jean, bien sûr à 
la tête de son Banquet 
Céleste, rejoint par le 
Chœur de chambre Mé-
lisme[s] et la Maîtrise de 


Bretagne, avec en so-
listes Thomas Hobbs 
(l’Évangéliste), Tobias 
Berndt (basse), Céline 
Scheen (soprano ; pho-
to), Paul- Antoine Bénos 


(alto), Nicholas Scott 
( t é n o r )  e t  B e n o î t 
Arnould (Jésus). Égale-
ment à Nantes le 26. u
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À
l’occasion de sa 
dix-septième édi-
tion, Mars en Ba-


roque se penche sur 
« l’atelier du musicien » 
baroque et plus particu-
lièrement Bach, Vivaldi 


et Campra, dans des 
œuvres ou des versions 
inattendues et des 
« mises en perspectives 


éclairantes ». Avec les or-
ganistes et clavecinistes 
Jean-Marc Aymes et 
Jean-Luc Ho, l’ensemble 
Amarillis avec Hasnaa 
Bennani (soprano), 
Concerto Soave et Maria 
Crístina Kiehr, le Chœur 
Les éléments… u


➔ www.opera-lyon.com.
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ARIANE ET BARBE-
BLEUE À TOULOUSE
Du 4 au 14 avril
Au Capitole, à l’Ariane 


à Naxos de Strauss et 
Hofmannsthal succède 


l’Ariane et Barbe-Bleue  
de Dukas et Maeterlinck, avec  


Sophie Koch (photo) en Ariane.


LE RETOUR D’ULYSSE 
À VERSAILLES
Les 18 et 19 avril
Ce fut, en 1998, une création 
mythique à Bruxelles grâce 
à la compagnie Handspring 


Puppet et William Kentridge… 
À découvrir en France, dirigée 


par Philippe Pierlot (photo).


LE FREISCHÜTZ À 
STRASBOURG
Du 17 au 29 avril
Figure de proue du 
romantisme allemand, 
le Freischütz de Weber 


retrouve la scène alsacienne 
dans une production de Jossi 


Wieler et Sergio Morabito.
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➔ www.lesgemeaux.com.
➔www.operanational.
.durhin.eu.


OPÉRA DU RHIN
Les 17, 19, 21, 23 et 25 mars
Beatrix Cenci de Ginastera


O
uverture sur le 


m o n d e ,  t o u -


jours, à Stras-


bourg, grâce à l’Opéra 


du Rhin. Après le Japon 


la saison dernière, 


cette année l’Argen-


tine, avec la création 


française du troisième 


opéra d’Alberto Ginas-


tera, dont la première 


fut donnée à Washing-


ton, en 1971. L’histoire 


tragique de Béatrice 


Cenci hante l’imagi-


naire des artistes de-


puis le xvii
e siècle, de 


Guido Reni à Cameron, 


de Percy Shel ley à 


Melville, en passant par 


Stendhal – le composi-


teur façonna son livret 


d’après les Chroniques 


italiennes de Stendhal 


et Les Cenci de Shelley. 


Marko Letonja dirige, 


tandis que le jeune 


Mariano Pensotti, issu 


de la scène de Buenos 


Aires, fait ses débuts 


dans l’art lyrique (éga-


lement à Mulhouse les 


5 et 7 avril). u


STRASBOURG


LES MUSICALES 
FRANCO-RUSSES
Du 22 février 
au 16 mars


THÉÂTRE DU CAPITOLE
Les 1er, 3, 5, 8 et 10 mars
Ariane à Naxos de Strauss


LES GÉMEAUX
Les 15, 16 et 17 mars


Cantates profanes 
de Bach


U
ne première sai-


son d’amit iés 


franco-russes 


sous la direction artis-


tique du chef Tugan 


Sokhiev. De nombreux 


rendez- vous, dont La 


Nouvelle Babylone, le 


film de Kozintsev et 


Trauberg de 1929, avec 


sa belle partition signée 


Chostakovitch interpré-


tée en direct, ainsi que 


La Damoiselle élue de 


Debussy et le ballet 


complet de Daphnis et 


Chloé de Ravel. Deux 


opéras en version de 


concert, La Dame de pi-


que de Tchaïkovski et 


Ivan le  Terr ib le  de 


Rimski- Korsakov – ce 


dernier repris le lende-


main à la Philharmonie 


de Paris. u


A
vec ces deux can-


tates, BWV 201 


« La Controverse 


entre Phébus et Pan » et 


BWV 213 « Hercule à la 


croisée des chemins » 


d’un lyrisme empourpré 


proche de l’opera seria 


(la seconde est sous- 


titrée Dramma per mu-


sica), La Chapelle Rhé-


nane et son chef Benoît 


Haller fêtent leurs dix 


ans de résidence aux 


Gémeaux. u
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➔ www.lesmusicalesfrancorusses.fr.


M
a r s ,  l e  m o i s 


d’Ariane ? Sans 


conteste, car 


avant Paris (qui 


re p re n d , a u 


TCE, la produc-


tion aixoise signée 


Katie Mitchell), Tou-


louse s’offre une 


toute nouvelle 


Ariane à Naxos ! 


Confiée au met-


teur en scène 


Michel Fau, elle 


promet de jubi-


ler encore plus du 


côté de la commedia 


dell’arte, et ce sera en 


outre l’occasion pour  


l a  j e u n e  s o p ra n o 


Catherine Hunold  


de faire ses débuts 


dans le rôle-titre, 


tandis qu’Anaïk Morel 


y incarnera Le 


Compo siteur et 


Jessica Pratt 


sa première 


Zerbinetta. u


➔ www.theatre.
.ducapitole.fr.
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SORTIR


➔ www.lpo.org.uk.


LE PRINTEMPS DES ARTS
Du 15 mars au 14 avril


P
as plus classique 


que moderne, la 


musique est tou-


jours d’actualité » pour 
le Printemps des Arts, 
q u i  m e t  e n  a v a n t 


Beethoven avec ses 
quatuors à cordes et 
u n e  i n t é g r a l e  d e s 
Concertos pour piano 
dirigée du clavier par 
François-Frédéric Guy 


➔ www.printemps.
.desarts.com.


PHILHARMONIE
Les 7, 8 et 9 mars
Patricia Kopatchinskaja


ROYAL FESTIVAL HALL
Le 2 mars
Vladimir Jurowski


G
enève redonne deux fois son 
Ring de 2014 mis en scène par 
Dieter Norm, qui déclarait à 


l’époque vouloir « retourner à une 


naïveté narrative et esthétique, 


comme si nous racontions l’opéra à 


des enfants ». À revoir pour sa direc-
tion d’acteurs et son théâtre à la fois 
grandiose et épuré (décors de Jürgen 
Rose), sous la baguette de Georg 
Fritzsch, avec, parmi les rôles princi-
paux, Tómas Tómasson, Tom Fox, 
Michaela Kaune, Will Hartmann, 
Petra Lang et Michael Weinius en 
Siegfried. u


I
l faudra traverser la 
Manche pour écouter 
le chef russe dans la 


va ste  f resq u e  d es  
Saisons de Haydn, ré-
pertoire plutôt rare 
chez lui, à la tête des 


Chœurs et de l ’Or-
chestre philharmo-
nique de Londres, avec 
le concours de Sophie 
Bevan, Mark Padmore 
e t  A n d rew  Foste r- 
Williams. u


BERLIN


LONDRES


MONTE-CARLO


C
A


R
O


L
IN


E
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U


T
R


E


L
a violoniste, invitée de l’Orchestre philhar-
monique de Berlin et de son chef Kirill 
Petrenko, joue le Concerto pour violon de 


Schoenberg – suivi de la 5e Symphonie de Tchaï-
kovski – puis un concert final dont elle a le secret, 
où elle est à la fois soliste et narratrice du Pierrot 


lunaire de Schoenberg, accompagné de valses de 
Strauss arrangées par Webern et Schoenberg. u


GRAND THÉÂTRE
Les 5, 6, 8, 10, 12, 13, 15  
et 17 mars
L’Anneau du Nibelung  
de Wagner


GENÈVE


Pages réalisées par Franck Mallet : concerts@classica.fr
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➔ www.geneveopera.ch.


(photo), Schütz par Les 
Cris de Paris, Bartók 
par Renaud Capuçon, 
les deux Concertos 


pour piano de Brahms 
avec en soliste Philippe 
Bianconi, ainsi qu’un 
portrait de Kagel. u


➔ www.berliner-philharmoniker.de.
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Toujours Legrand


N
ous avions noué, ces 
dernières années, une 
chaleureuse amitié 
avec Michel Legrand 
au fi l des émissions de 
radio. J’y célébrais 


avec gourmandise la partie la moins 
connue de sa fabuleuse carrière : ces 
années cinquante où il avait révolutionné 
le métier d’arrangeur en déployant toutes 
les ressources de l’art symphonique pour 
habiller les chansons de Catherine 
Sauvage, Francis Lemarque, Claude Nougaro, ou même Dario 
Moreno. Il faut réécouter les trop oubliées Lavandières du 
Portugal chantées par Jacqueline François en 1955 : un succès 
international où la patte de Legrand fait merveille, aérienne, 
colorée par la voix de sa sœur Christiane, virtuose des Double 
Six et des Swingle Singers. Mais nous nous sommes rapprochés 
davantage après sa lecture de mon essai sur la musique contem-
poraine, Requiem pour une avant-garde, qui l’avait enchanté : 
je le précise (puisqu’il le répétait lui-même) non pour mettre 
en valeur ce livre, mais pour souligner en quoi le compositeur 
des Parapluies de Cherbourg conservait un souvenir vivant, et 
par certains aspects cruels, du contexte musical de sa jeunesse.
Les choses étaient à la fois bien et mal parties pour cet élève 
chéri de Nadia Boulanger ; car une telle fi liation l’incitait à 
reprendre le sillage d’une musique moderne inspirée par 
Stravinsky et Ravel… mais elle le plaçait à contre-courant des 
jeunes loups qui, simultanément, grandissaient plutôt dans 
la classe de Messiaen et prétendaient faire « table rase » de 
tout héritage. Peu porté aux combats idéologiques de Boulez 
et de ses amis, Legrand savait qu’il n’avait rien à 
faire de ce côté-là ; mais il sentait aussi que le vent 
de la mode, si puissant à Paris, souffl ait dans ce 
sens, laissant au bord du chemin les talents d’un 
Jean Françaix, d’un Jean-Michel Damase et de 
quantité d’autres… C’est pourquoi, sans doute, 
comme maints compositeurs prometteurs de sa 
génération, il allait rechercher cette « troisième 


voie » qui lui permettrait d’écrire de la 
musique, de la faire jouer, d’atteindre 
un vaste public et de participer au mou-
vement artistique de son époque loin 
des guerres picrocholines de l’avant-
garde autoproclamée. Maurice Jarre, 
Antoine Duhamel, Georges Delerue, 
Gérard Calvi ou François Rauber al-
laient ainsi connaître dans le monde de 
la chanson et du cinéma, des succès que 
peu de compositeurs « sérieux » de la fi n 
du XX


e siècle seraient en mesure de leur 
disputer. Il s’agissait certes de succès impurs et de musiques de 
circonstance, faites pour accompagner des images ou des chan-
teurs ; mais, après tout, nombre de chefs-d’œuvre des siècles 
passés sont eux-mêmes des musiques de circonstances com-
posées pour les offi ces religieux ou les divertissements royaux !
Assoiffé d’expériences et d’aventures, Michel Legrand allait se 
réinventer tous les dix ans, tel un phénix, de la chanson à la 
musique symphonique légère, puis du jazz au cinéma et aux 
comédies musicales, avant de boucler la boucle par ses ultimes 
concertos. Ces chemins de traverse lui valent paradoxalement, 
à l’heure de sa disparition, d’être mentionné partout dans 
la presse, y compris populaire, comme « un des plus grands 
compositeurs de notre époque » – sous des plumes qui, sans 
doute, n’ont aucune idée de ce qu’on appelle la « musique 
contemporaine ». On a pu souligner que la France, une fois 
encore, n’avait pas su reconnaître un talent à sa juste valeur 
(trois oscars et aucun césar !). Et Michel Legrand n’aura pas 
davantage obtenu la prosternation institutionnelle dont 
bénéfi ciait un Boulez. Mais, selon l’implacable justice du 


temps, sa musique est partout, elle restera dans les 
mémoires à la mesure de quelques grands fi lms, 
des interprètes la reprennent chaque jour en 
concert – ce qui constitue le rêve de tout créateur. 
Ainsi est-il entré glorieusement dans cette « his-
toire » dont les jeunes loups du Conservatoire lui 
rebattaient les oreilles, quand lui ne songeait qu’à 
faire de la musique. ◆


Il allait 
se réinventer, 


tous les dix ans, 
tel un phénix


 BENOÎT
DUTEURTRE


est écrivain.


son dernier ouvrage,


En marche !, est paru


chez Gallimard.


 À VOIX HAUTE


PAR BENOÎT DUTEURTRE
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ils parlent d’une seule et même voix. 
« Après un concert, quelqu’un est venu nous 
dire : Lucas est le romantique, Arthur est le 
rationnel. Cinq minutes plus tard, une autre 
personne affirmait l’exact opposé ! », 
s’amuse Arthur, le cadet de 23 ans. D’ail-
leurs, sur scène, ils n’ont aucun mal à inter-
changer leurs rôles. « Nous avons grandi 
ensemble, poursuit Lucas. Nous avons eu 
les mêmes professeurs, reçu les mêmes 
influences. Nous avons chacun notre per-
sonnalité mais nous devons ne faire qu’un 
quand nous jouons. »


ILS SE PRENNENT AU JEU
Lucas commence le piano à l’âge de 
5 ans, en 1998. C’est l’année du mondial 
de football, il a envie de jouer La Mar-
seillaise. Puis vient le tour d’Arthur. « J’ai 
été inspiré par Lucas. » Ils grandissent à 
Hilversum aux Pays-Bas, avec une mère 
flûtiste et un père timbalier à l’Orchestre 
philharmonique de la Radio néerlan-
daise. Ils ont 8 et 5 ans quand leur pro-
fesseur particulier les encourage à jouer 


ensemble. Ils se prennent au jeu, donnent des concerts dans des 
petites églises, jusqu’au jour où Jaap van Zweden, alors chef de 
l’orchestre dans lequel leur père est titulaire (il est désormais au 
New York Phil’), propose au duo de jouer le double concerto de 
Mozart à Utrecht. Ils ont 12 et 9 ans. Repérés par la pianiste 
Maria João Pires qui les prend sous son aile, ils s’installent avec 
elle l’année suivante. Six mois au Portugal, quatre au Brésil. « En 
dehors des cours que nous prenions avec elle, nous pouvions l’en-
tendre jouer tous les jours Schubert, Mozart, Beethoven, Chopin. 
Elle a une approche très pure et naturelle de la musique », se sou-


L
e froid et la pluie n’ont pas 
découragé le public lillois 
venu en nombre écouter 
les frères Jussen à l’heure 
de la pause déjeuner. Il est 
midi trente et l’auditorium 


du Nouveau Siècle s’est rempli à la vitesse 
du son pour le flash concert donné par 
ces jeunes prodiges néerlandais qui se 
font encore (trop) rares dans l’Hexagone. 
Chevelure dorée, yeux bleu lagon, teint 
à la pâleur enfantine, silhouette affutée, 
costume d’officier de marine : ils ne pré-
sentent pas la nouvelle collection croisière 
d’un grand couturier mais tiennent la 
barre à quatre mains, pour une traver-
sée enchanteresse. En particulier dans la 
musique française – un répertoire qui leur 
est cher. Que ce soit dans la Sonate pour 
piano à quatre mains de Poulenc ou dans 
Ma mère l’Oye de Ravel, leur approche est 
raffinée, leur sonorité, transparente. Au fil 
de ces phrasés liquides, se dessine un pay-
sage qui se reflète dans une eau cristalline. 
Impossible en les écoutant de déterminer 
qui joue quoi, tant leur jeu se confond. Plus troublant encore, leurs 
corps se déplacent sur le clavier avec une souplesse commune, les 
postures scéniques sont elles aussi semblables. Depuis la salle, ils 
se ressemblent à s’y méprendre.
« Vous êtes toujours d’accord ? – La plupart du temps oui » : leur 
réponse fuse, immédiate, identique, à l’unisson. Le ton est donné 
dès le début de notre entretien qui se déroule dans les coulisses 
de l’auditorium. « Cela m’arrive souvent dans les interviews qu’on 
me prête les propos de mon frère et vice versa », s’amuse Lucas, 
l’aîné, 26 ans. Mais les deux frères n’en prennent pas ombrage : 


PÈRES ET FILS, FRÈRES ET SŒURS… LA MUSIQUE SERAIT-ELLE INSCRITE  
DANS LES GÈNES ? EN TOUT CAS, ELLE EST SOUVENT AFFAIRE DE FAMILLE.  


TOUS LES MOIS, NOUS PRÉSENTONS LE PORTRAIT D’UN CLAN DE MUSICIENS.


Lucas et Arthur Jussen 


ÊTRE UNIQUE
À DEUX 


PAR ELSA FOTTORINO
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UN AIR DE FAMILLE À RETROUVER
SUR LECD
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qui, de toute évidence, n’est pas trafiquée 
pour l’interview. Il s’agit peut-être là d’une 
des vertus de leur éducation « normale », 
où ils n’ont ni été mis en concurrence ni 
sur un piédestal. « Aujourd’hui, aux Pays-
Bas, si vous écoutez tous les parents, sur une 
classe de vingt enfants, il y a dix-huit génies 
précoces. Les parents ne veulent plus que 
leurs enfants soient normaux. Les nôtres 
nous ont préservés de cette tendance », 
racontent-ils. Et à l’exception de l’année 
passée avec Maria João Pires, les deux frères 
ont suivi une scolarité ordinaire, jouaient 
au foot tous les samedis matin, n’ont pas 
été coupés du monde.
Mais force est de constater, qu’ils font 
tout de même figure d’exception. Rares 
sont les partenaires masculins dans ce 


type de formation. « Peut-être avons-nous un jeu féminin », 
avance Arthur. Une chose est sûre, si « féminin » signifie « sen-
sible », alors ils ne sont pas en reste. u


➔  22 mars : invités par l’orchestre de Picardie, ils interpréteront  


Together Remember to Dance, le concerto pour 2 pianos, percussion 


et cordes de Dobrinka Tabakova, au Théâtre impérial de Compiègne


➔  23 mars : même programme au Théâtre municipal d’Abbeville


Actualités


vient Lucas. « Sa façon de phraser et de 
respirer est unique. Il y a un peu d’elle dans 
notre Fantaisie de Schubert », ajoute 
Arthur. « Et toujours une grande humilité 
vis-à-vis de la musique », complète l’aîné.


EXIGENCE RADICALE


Une humilité également perceptible 
chez ces deux frères qui n’ont pas sou-
haité accomplir une carrière de soliste. 
« Nous savons au plus profond de nous-
mêmes que d’autres pianistes peuvent 
jouer aussi bien sinon mieux les concer-
tos de Rachmaninov. Par contre, nous 
avons le sentiment que nous pouvons, à 
deux, créer quelque chose d’unique sur 
scène », dit Lucas. « Nous avons plus de 
choses à dire ensemble que quand nous 
sommes seuls », confirme Arthur, même si chacun travaille aussi 
le répertoire pour piano seul. Et pour atteindre la quintessence 
de leur art, ils sont d’une exigence radicale. « Nous travaillons 
incroyablement dur pour atteindre le meilleur de nous-mêmes. 
Quand je me regarde dans un miroir, je me demande : suis-je à 
120 % ? », dit Arthur avec détermination. La réponse est posi-
tive : la preuve, leur dernier enregistrement du Concerto pour 
deux pianos de Poulenc et l’Orchestre du Concertgebouw, dirigé 
par Stéphane Denève (DG), leur cinquième album pour le label 
jaune. Une interprétation d’une extrême justesse et précision.
Au-delà de la musique, ils partagent leur quotidien, les voyages, les 
obligations protocolaires, les après-concerts. Et s’entendent avec 
la même complicité que deux amis de longue date. Une complicité 
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Et Dieu créa… 
le théâtre vénitien


LES HOMMES ET LES HABITANTS  
DE L’OLYMPE SONT À LA FÊTE.  
LES DÉLIRES DES UNS FONT ÉCHO  
AUX DÉSIRS DES AUTRES. UN RÉGAL.


D
e u x  c h e f s -
d’œuvre de 
l’opéra vénitien 
du xvii


e siècle, 
La Finta Pazza 


d e  S a c r a t i 
(1641 ; photo bas) La Divisione 


del Mondo de Legrenzi (1675 ; 
photo haut) viennent de renaître 
sur les scènes de Dijon et de 
Strasbourg. Ils renouvellent notre 
émerveillement devant cet 
incroyable répertoire. La Finta 


Pazza, revue et orchestrée par 
Leonardo García Alarcón, mise 
en scène par Jean-Yves Ruf, est un 
régal d’ironie et de lyrisme sur 
fond de travestissements amou-
reux. C’est l’occasion d’entendre 
enfin cet opéra, séminal pour la 
musique française, puisque, invi-
tée à Paris par Mazarin, la parti-
tion de Sacrati ouvrit les oreilles 
de l’enfant Louis XIV aux délices 
italiens. Quelques rideaux et de 
fins éclairages suffisent à redon-
ner la magie du théâtre à 
machines. Dans le rôle d’Achille 
travesti, le bel alto de Filippo 
Mineccia affronte une flamme 
vocale nommée Mariana Flores. 
Elle campe, avec une stupéfiante 
présence, la rouée feignant la folie 
pour mieux atteindre ses buts. 
Nourrice et Eunuque l’y aideront 
de leurs commentaires séditieux. 
L’occasion de retrouver l’épatant 
Marcel Beekman et de découvrir 
la voix androgyne de Kacper 
Szelazek. L’œuvre, abondante en 


ensembles vocaux, irradie de sen-
sualité grâce aux pupitres  
de la Cappella Mediterranea. 
À Strasbourg, Les Talens Lyriques 
de Christophe Rousset offrent un 
opéra libertin, La Divisione del 


Mondo. D’un compositeur à 
l’autre, la fabrique de l’opéra a 
subi des changements considé-
rables. Quatre-vingt-dix arias très 
brèves, sonnant déjà comme du 
Keiser, ponctuent ici une action 
délirante. Le désir, incarné par 
Vénus, jette le chaos chez les 
dieux qui, tous, la convoitent. La 
mythologie grecque étant affaire 
de famille, l’habile Jetske Mijnssen 
transpose l’Olympe en une tribu 
d’ultra- riches multipliant les 
scènes de ménage afin de se 
désennuyer de son immortalité. 
L’odieux Jupiter de Carlo 
Allemano est somptueux. Julie 
Boulianne impose une Junon 
caractérielle. Le contre-ténor Jake 
Arditti joue un Apollon dépressif 
et intégriste et Soraya Mafi, une 
Diane au timbre subtil. Cordes 
par quatre, flûtes, cornets à bou-
quin et un riche continuo mené 
avec maestria par Christophe 
Rousset apportent une palette de 
contrastes à une œuvre témoi-
gnant d’une totale liberté d’esprit 
et d’une stupéfiante énergie. Elle 
sera reprise à l’Opéra royal de 
Versailles les 13 et 14 avril. u


Vincent Borel


➔ Opéra de Dijon, 5 février, 20 h


➔ Opéra de Strasbourg, 8 février, 20  hG
IL


L
E


S
 A


B
E


G
G


 /
 O


P
É


R
A


 D
E


 D
IJ


O
N


K
L
A


R
A


 B
E


C
K







CLASSICA / Mars 2019 n 31


T
cherniakov peut-il croire 
au mythe ? Assurément 
non. Voici, dans une dic-


tature en déliquescence, qu’Énée 
fait assassiner son royal beau-
père, sans avoir compris que les 
ennemis auraient aussi bien fait 
le travail. Son épouse, Créuse, 
lucide, se suicide. Énée fuit pour 
se retrouver en clinique psychia-
trique, où une sympathique 
patiente, qui se prend pour la 
reine de Carthage, lui rappelle 
cette épouse perdue : même robe 
jaune – et, si Garanca n’avait 
renoncé, même physique élancé. 
Au jeu de rôles, la rencontre sera 
pour elle projection, pour lui 
repli. Passant outre ses regrets, il 
assumera son obsession, la lais-
sant se suicider aux barbitu-
riques… C’est diablement intel-
ligent et superbement dirigé, 


Stéphane Degout et la Cassandre 
de Stéphanie d’Oustrac, intense, 
venimeuse – mais passe-t-elle le 
20e rang ? Jovanovich y parvient 
sans peine mais sans génie poé-
tique non plus. Ekaterina 
Semenchuk, beau timbre, n’a ni 
la dignité ni l’intensité de Didon. 
On se console avec un Cyrille 
Dubois magistral. u Pierre Flinois


mais cela se tient si loin de l’émo-
tion, de la vérité des Troyens. 
Reste la partition, fleuve irrésis-
tible, qu’on ne saurait tarir. 
Philippe Jordan s’y emploie 
pourtant à force de privilégier 
une battue raffinée mais désin-
carnée. La distribution aligne 
quelques bonheurs cependant, à 
commencer par le Chorèbe de 
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LES TROYENS DE BERLIOZ, Paris, Opéra-Bastille, le 31 janvier


La méprise de Troie
RUSALKA


La production de Carsen, 


toujours magnifique, est 


portée par la baguette 


généreuse de Susanna 


Mälkki. Nylund, Vogt, Mayer 


et De Young font une équipe 


homogène, sinon une soirée 


d’exception. Paraît  


la Princesse étrangère  


de la somptueuse Karita 


Mattila, 58 ans, et la soirée 


prend feu, enfin !  


(Bastille, 07/02)


CONCOURS DE PIANO 
D’ORLÉANS


Au concert de présentation 


des lauréats de cette 


compétition vouée au piano 


contemporain, se sont 


distingués la Française 


Maroussia Gentet, le 


Coréen Jo Hyeonjun et 


l’Ukrainien Kirill Zvegintsov 


qui, par son jeu concentré, 


fluide et virtuose, a dominé 


de ses doigts agiles les 


écueils labyrinthiques de la 


pièce Crimson de Rebecca 


Saunders avec un naturel 


confondant.  


(Paris, CRR, 05/02)


QUATUOR DANEL
Spécialistes du 


compositeur russo-polonais 


Mieczysław Weinberg,  


les Danel se confrontaient 


en cinq concerts à cette 


somme déchirante 


d’humanité. Lyrisme, 


homogénéité de ton, 


densité sonore : 


passionnant d’engagement.  


(Paris, Cité de la Musique, 


04 au 08/02)


SERGEY 
KHACHATRYAN


Vibrante sensibilité, 


intonation parfaite, cadence 


à l’humour coruscant…  


La douce splendeur du 


violoniste arménien aura 


illuminé la soirée le temps 


du Concerto n° 1 de 


Chostakovitch. (TCE, 26/01)


L’ÉMOTION  
N’OPÈRE PAS


Gstaad : luxe, cordes et volupté


L
a 19e édition des Sommets 
musicaux de Gstaad 
(31/01 au 02/02) a cou-


ronné deux altistes, l’Anglais 
Timothy Ridout et le Français 
Jean Sautereau pour Soliloque de 
Yan Maresz, autour de la figure 
tutélaire de Gérard Caussé. Pour 
les concerts du soir, les directeurs 
Renaud Capuçon et Ombretta 
Ravessoud ont encore eu la main 
heureuse cette année. Un public 
attentif a pu apprécier l’origina-
lité du projet Vocello porté par le 
violoncelliste Henri Demar-
quette (photo) et le Chœur 
Sequenza dirigé par Catherine 
Simonpietri. On retiendra 
notamment les œuvres de 


Tanguy, Hersant et Janulyte. Le 
lendemain, à Saanen, le flûtiste 
Emmanuel Pahud, au sommet de 
son art, nous a donné une 


éblouissante leçon de finesse, de 
précision, et de couleur dans 
deux concertos de Mozart et 
Ibert avec un Orchestre de 
chambre de Paris en grande 
forme et dirigé par Douglas Boyd 
lors d’une vigoureuse « Haffner ».
L’incomparable András Schiff  
(p. 52-55) a clôturé le week-end 
en jouant deux concertos de 
Mozart (15 et 17) avec son pro-
digieux Cappella Andrea Barca. 
Toute trace d’ego a disparu dans 
son jeu plein de nuances et son 
toucher miraculeux qui font sou-
rire le piano comme au premier 
jour. Plus qu’un maître, un frère 
d’âme de la musique. u


Olivier Bellamy


RENCONTRES SUR LES SOMMETS SUISSES AVEC HENRI DEMARQUETTE, 


EMMANUEL PAHUD, ET DE JEUNES ALTISTES AUTOUR DE YAN MARESZ.
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I
ls défilent en fond de 
scène, hommes et 
femmes aux belles sil-
houettes qui se croisent 
comme des passants 


indifférents. Les notes du Boléro 
de Ravel s’élèvent doucement, se 
densifi ent, les soulèvent comme 
les vagues montantes d’un 
océan. La partition enfl e encore 
et la tension monte. Les voilà 
pris au piège, hypnotisés par la 
mélopée, habités par le rythme 
obsédant, saisis par la puissance 
sensuelle de ce morceau démo-
niaque. Ils s’individualisent, se 
cherchent, se trouvent, animés 
par des pulsations animales, bas-
sins jetés en avant dans une 
transe érotique. On reconnaît la 
fameuse gestuelle du Boléro de 
Maurice Béjart, métaphore du 
sacrifi ce d’une (ou d’un) élu(e) 
au plaisir violent des mâles, mais 
non, ce n’est pas le ballet de 
Béjart, juste un emprunt. D’ail-
leurs, l’apothéose est tout autre : 
un couple de danseurs magni-
fi ques délimite un espace intime 


(habilement figuré par trois 
traits sur le tapis), s’y niche, s’en-
roule et explose dans un enlace-
ment d’une rare intensité. Le 
désir brûlant et partagé, comme 
une revanche sur tant de ballets 
qui mettent plutôt en scène sa 
brutalité, une ode à la passion et 
à la volupté… Quelle belle sur-
prise que ce Boléro-là ! Qui est 
donc ce chorégraphe si bien 
inspiré ? On ne le saura pas… 
Cette pièce est l’une des cinq 
d’un spectacle joliment intitulé 
Plaisirs inconnus que présentait 
le Ballet de Lorraine au Théâtre 
national de Chaillot à Paris pour 
fêter le cinquantenaire de la 
compagnie. Cinq chorégraphes, 
célèbres ou non, dont l’identité 
reste volontairement cachée. Tel 
est le pari bravache de Petter 
Jacobsson, le directeur de la 


troupe : l’anonymat permettrait 
au spectateur de regarder avec 
un œil neuf, sans à priori, sans 
être infl uencé par la notoriété du 
créateur, sans ces références qui 
interfèrent toujours malgré soi 
dans notre jugement et dans 
notre capacité à découvrir. 
Au lieu d’aller voir une œuvre 
de Béjart, Noureev, Pite ou 
Naharin, nous voilà donc plon-
gés dans l’inconnu. Et celui-ci se 
révèle riche en surprises. Le deu-
xième ballet est un vertige : cette 
fois, tout tourne, tournoie et 
donne le tournis. Danseurs en 
rotations incessantes formant 
des cercles mouvants qui 
s’agencent et se disloquent, 
impression d’immuable comme 
le cycle des planètes au sein d’une 
mystérieuse galaxie… De beaux 
moments encore dans les pièces 


qui suivent : ces couples à la ges-
tuelle classique évoluant sur un 
air baroque dans des portés à la 
limite du déséquilibre, ces 
grappes humaines énigmatiques 
qui s’imprègnent de la Marche 
funèbre de la Symphonie n° 3 de 
Beethoven curieusement éthé-
rée… Quel spectacle déconcer-
tant ! Avouons-le, on doutait du 
bien-fondé de cette expérience 
un brin soixante-huitarde, crai-
gnant un artifi ce relevant moins 
de l’art que du marketing. On 
avait tort. L’idée de ces Plaisirs 
inconnus était bonne : c’est vrai, 
l’anonymat libère le regard et 
nous ouvre à la surprise, 
à condition bien sûr de ne pas 
en abuser. Peut-être aussi a-t-il 
permis aux chorégraphes mas-
qués d’avoir cette audace et cette 
créativité ? ◆


DANSEZ,
MAINTENANT   PAR.


 DOMINIQUE SIMONNET.
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BELLES RÉUSSITES 
QUE CES LUMINEUX 
BALLETS IMAGINÉS PAR 
DES CHORÉGRAPHES 
DE L’OMBRE. 
LA VOLUPTÉ DES 
CORPS, LE VERTIGE 
DES ÉMOTIONS, 
L’OBSESSION DES 
RYTHMES SONT AU 
CENTRE DE TOUT.
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LA GIOCONDA 


DE PONCHIELLI, 
Bruxelles, La Monnaie, 


 le 10 février


À
Bruxelles, Olivier Py 
s’attaque au mélodrame 
par excellence, cette 


Gioconda qui, en 1876, antici-
pait le vérisme avec les moyens 
encore sensibles du grand ly-
risme italien. Las, diffi cile au-
jourd’hui de rassembler une 
distribution idéale, et la pro-
position bruxelloise n’enthou-
siasme pas : Hui He chante avec 


l’élégance et l’ambitus requis 
mais a le charisme de l’absence, 
Stefano La Colla hurle, Scott 
Hendricks grince. Seuls Szilvia 
Vörös et Jean Teitgen font dans 
la subtilité. C’est enfin Paolo 
Carignani qui sauve la mise en 
portant la partition avec le ly-
risme enlevé qui convient. 
Car Py se complait dans un pre-
mier degré quasi respectueux de 
l’action, réduite à faire grimper 
tables et chaises, entassées par 
des protagonistes pratiquement 


laissés à eux-mêmes en matière 
d’expression tant ils s’effacent, 
faute d’une direction d’acteurs 
engagée, dans l’ampleur méphi-
tique d’un décor qui devient en 
soi l’objet même du spectacle. 
Si Pierre-André Weitz nous 
offre une Venise des bas-fonds, 
longue et sinistre perspective 
de béton sale où plafonds et 
passerelles montent et des-
cendent dans la froideur d’un 
regard refusant la luxuriance du 
sujet vénitien, plan d’eau (voir 


Tristan), miroir de loge (voir 
Salomé), costumes, éclairages, 
tout ici a été vu, trop vu. Même 
si la machine fonctionne par-
faitement, la lassitude s’impose 
par l’absence de ces images qui 
frappent (Salomé en débordait), 
et surtout le manque de force du 
jeu d’acteurs. ◆ Pierre Flinois


Une Gioconda de mal en Py
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MAUVAISE 
DIRECTION 


7 MINUTI 


DE BATTISTELLI, 
Nancy, Opéra, le 1er février


T
roisième création de 
Giorgio Battistelli à 
l’Opéra national de 


Lorraine, 7 Minuti raconte les 
discussions animées de onze 
ouvrières alors que leur usine 
vient d’être rachetée. Quand 
leur porte-parole auprès de la 
direction revient leur annoncer 
que rien ne change à l’exception 
d’une diminution de leurs 
pauses de sept minutes, le débat 
devient explosif. Avec cet 


« opéra syndical », Battistelli 
creuse à l’italienne une théma-
tique politique inaugurée par 
l’incandescent théâtre lyrique 
de Luigi Nono mais c’est vers la 
sophistication vocale de 
Luciano Berio qu’il s’oriente, 
accentuée par un classicisme 
assumé. Toutes efficacement 
caractérisées par la mise en 
scène de Michel Didym dans 
leur espace de travail devenu 
agora d’une lutte sociale, ces 
travailleuses révoltées s’af-
frontent avec une exaltation 
dont font preuve Francesca 
Sorteni et Eleonora Vacchi 
quand la contralto Milena 
Storti, dans le rôle de Blanche la 
conciliatrice, offre toute la 


Extension du domaine de la lutte
CONVAINCANT 
OPÉRA SYNDICAL
C
OPÉRA SYNDICAL


beauté charnue de son timbre et 
une présence apaisante. À la 
direction de l’Orchestre de 
Nancy, Francesco Lanzillotta 
valorise la clarté et la transpa-


rence d’une œuvre particulière-
ment accessible qui alterne 
temps lisse et temps strié, avec 
de séduisantes polyrythmies. ◆


Romaric Gergorin
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des enfants viennent dire l’in-
nocence face au crime premier. 
Une heure durant, ils miment  
le chant que les solistes lancent 
désormais depuis la fosse : exas-
pérant. Symptôme ? En vingt 
jours, on aura vu trois nouvelles 
productions très attendues de 
stars de la mise en scène ly-
rique et ressenti la même dé-
ception : Romeo Castellucci ne 
parvient plus à fasciner, Dmitri 
Tcherniakov détourne tant Les 
Troyens qu’on a du mal à y ad-
hérer et Olivier Py peine à se 
renouveler. On ne sait si la las-
situde vient des créateurs eux-
mêmes (le facile « ils en font 
trop ») ou d’une saturation face 
à des propositions de plus en 
plus décevantes par leur répé-
titivité. Mauvaise passe, que les 
hasards du calendrier accen-
tuent, ou déclin ? ◆


Pierre Flinois


M
émorable prise de 
rôle d’Annick Massis 
en Lucrezia Borgia. 


Aborder cette partition à l’âge 
où l’on raccroche, tout en ayant 
su préserver un instrument 
somptueux, pouvait être un 
événement. Ce le fut. Des aigus 
triomphaux, des fi lés comme 
on n’en entend plus, une pré-
sence et un investissement sans 
faille. À se demander pourquoi 
une interprète de cette trempe 
n’a rencontré qu’indifférence 


dans sa patrie. Y aurait-il un 
syndrome Crespin ? Soutenu 
par la direction attentive, poé-
tique, de Giacomo Sagripanti, 
le bel canto devient prouesse 
enchantée. Le ténor turc Mert 
Süngü arbore un métal clair. 
L’Alfonso d’Andreas Bauer 
Kanabas, glacé de tourments, 
est  une prémonit ion de 
Philippe II. Emilio Sagi a rêvé 
une Renaissance soft et queer. 
Pas de quoi déconcentrer une 
audience qu’Annick Massis a 
téléportée auprès des divas éter-
nelles, Caballé, Sutherland, 
Moffo. ◆ Vincent Borel


Un monstre de beauté au Capitole
LA TENSION EST
À SON COMBLE
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A
ttendait-on trop de ce 
Primo Omicidio, qui dit 
le malheur de l’homme 


jaloux, marqué par le rejet di-
vin ? De cet oratorio de Scarlatti 
qu’il a redécouvert, laissant un 
enregistrement vieux de vingt 
ans pour en dire les beautés, 
René Jacobs se refuse à la fl am-
boyance dans cette musique 
d’une relative discrétion, qui fi -
nit par s’enliser à l’acte II. Faute 
aussi de solistes majeurs : hors 
le Lucifer de Robert Gleadow, 
on cherche en vain l’éblouisse-
ment. Pire, Romeo Castellucci 
avait-il quelque chose à ajouter 
à ce vide ? L’ acte I nous renvoie 
à l’abstraction esthétique d’un 
Bob Wilson, fl outé à la Rothko.  
En contraste, l’acte II s’installe 
sur une prairie naturaliste, où 


Omicide 
involontaire


UNE EXASPÉRANTE 
SENSATION DE VIDE


IL PRIMO OMICIDIO DE SCARLATTI, 
Paris, Opéra Garnier, le 24 janvier


LUCREZIA BORGIA DE DONIZETTI, 
Toulouse, Capitole, le 24 janvier 
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C
oncert inou-
b l i a b l e  d e 
Neeme Järvi qui, 
à plus de 80 ans, 
transmet son 
immense expé-


rience à l’Orchestre national de 
France sans avoir besoin de 
hausser le ton. Les méandres 
angoissés de la Symphonie n° 1 
de Rachmaninov et les climats 
contrastés de la Sixième de 
Chostakovitch prennent une 
dimension implacable parfois 
tempérée par une ironie grin-
çante (Radio France, 17/01). 
Pétillant de vivacité, ludion 
énergique, Mikko Franck, avec 
un excellent Philhar, imprime 
une lecture âpre, sans concession 
et expressionniste de la Sympho-
nie n° 6 « Tragique » de Mahler 
qui laisse un sentiment d’inéluc-
tabilité (Radio France, 18/01). 
Quant au Gewandhaus de 
Leipzig, sous la baguette de son 
directeur musical Andris 
Nelsons, il impressionne par son 
homogénéité et sa pureté sonore 
(Symphonie « Rhénane » de 
Schumann et Symphonie 
« Italienne » de Mendelssohn). 
Le Concerto pour piano de 
Schumann se déroule sans 
accrocs sous les doigts habiles 
d’Hélène Grimaud qui reste 
pourtant à la surface des notes 
(Philharmonie, 21 et 22/01). 


ORCHESTRES


Les vigueurs  
hivernales à Paris
CE DÉBUT D’ANNÉE TRIOMPHAL DANS 
LES SALLES PARISIENNES EST FORT 
ENTHOUSIASMANT POUR LA SUITE.


Remplaçant Yuri Temirkanov, le 
solide Vassily Sinaisky à la tête 
du puissant Orchestre philhar-
monique de Saint-Pétersbourg 
soutient sans frémir un Boris 
Berezovsky déchaîné dans le 
Concerto n° 1 de Tchaïkovski  
et offre de la Symphonie 
« Pathétique » une vision tradi-
tionnelle et narrative non 
dénuée de grandeur épique 
(TCE, 23/01). Pour sa part, 
l’Orchestre de la Scala répond 
aux sollicitations de Riccardo 
Chailly, formidable de précision 
rythmique et d’incandescence 


(Concerto pour orchestre de 
Bartók) ; Maxim Vengerov tra-
duit le feu intérieur du Concerto 
n° 1 pour violon de Chostako-
vitch, y compris dans la cadence 
virtuose (Philharmonie, 25/01). 
Entre deux représentations des 
Troyens, Philippe Jordan se 
confronte à la Symphonie n° 3 
de Mahler avec l’Orchestre 
national de l’Opéra de Paris. 
Une conception très claire, voire 
analytique, qui impressionne 
par les forces en présence plus 
qu’elle n’émeut (Opéra Bastille, 
30/01). À la place d’Emmanuel 
Krivine souffrant, Charles 
Dutoit (photo) fait feu de tout 
bois dans La Damnation de 
Faust de Berlioz. Les musiciens 
du National, les Chœurs et la 
Maîtrise de Radio France, les 


solistes (le Faust de John Osborn, 
la Marguerite de Kate Lindsey, 
le Méphisto de Nahuel Di 
Pierro) participent à cette fête 
enthousiasmante pour le cœur 
et l’esprit (Philharmonie, 03/02). 
Souple comme une liane, le Fin-
landais Santtu- Matias Rouvali 
se montre à la hauteur de sa 
jeune réputation face à un Phil-
har sous le charme (Prélude à 
l’après-midi d’un faune de 
Debussy et Petrouchka de Stra-
vinsky). En soliste, le Britan-
nique Sheku Kanneh-Mason 
(19 ans) manque un peu de den-
sité (Concerto pour violoncelle 
d’Elgar), mais sa prestation 
continûment juste sur le plan 
stylistique laisse présager des 
lendemains enchanteurs (Radio 
France, 08/02). u Michel Le Naour
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■ Parfois, ma lassitude face à cer-
tains concerts ou spectacles me fait 
craindre l’état bien triste et stérile de 
l’auditeur blasé. Les Troyens à la Bas-
tille qui font les malins sans en avoir 
les moyens ou ce Thamos salzbour-
geois dont la brutale agitation scé-
nique cherche en vain à masquer les 
faiblesses musicales sont-ils en réa-
lité d’honorables productions que je 
ne suis plus capable d’apprécier, 
après trop de soirées à l’opéra ? Fau-
drait-il, à l’image de quelques ar-
tistes, s’imposer une année sabba-
tique pour, de retour dans les salles et théâtres, retrouver la 
fraîcheur, l’envie ?Des questions que je sais partager avec 
nombre de collègues ou ardents mélomanes, un peu honteux 
comme le serait un éternel vacancier soudain indifférent aux 
plages de sable fi n et aux fl ots d’azur, ou un gastronome 
abonné aux restaurants étoilés et rêvant de la cuisine de son 
enfance… L’inquiétude est légitime à l’idée d’une passion 
émoussée, d’une ferveur assoupie.
■ Mais voici que, pour démentir cette funeste impression 
d’avoir épuisé sa propension à l’émerveillement, surviennent, 
surgissent, la divine surprise, le moment magique, l’élixir de 
jouvence musical. Inaugurée par cet indigeste Thamos pesam-
ment illustré par Carlus Padrissa et dirigé sans le je-ne-sais-
quoi indispensable dans Mozart par Alondra de la Parra, 
(charitable, je ne mentionnerai pas les chanteurs…), la 
Mozartwoche a offert, dès le lendemain, un merveilleux ca-
deau. Sous les ors clairs du Mozarteum, l’excellent Robin 
Ticciati emportait dans son élan le Chamber Orchestra of 
Europe, souple, volubile et brillant comme à son 
habitude, pour une Symphonie « Linz » spiri-
tuelle, incisive, poétique aussi. En première par-
tie, le chef britannique accompagnait sa compa-
triote, la soprano Louise Alder, que j’entendais 
en concert pour la première fois. Sa robe suran-
née et froufroutante de diva n’ôtait rien à ses 


souriants attraits, en parfait accord 
avec une voix onctueuse, flexible, 
encore légère mais déjà riche de ly-
riques promesses. De Servilia à 
Fiordiligi – en passant par une 
Suzanne et une Zerline idéales –, elle 
semblait avoir bénéfi cié « en direct » 
des conseils du génie des lieux. Quelle 
heureuse perspective que sa pro-
chaine prestation dans le rôle-titre de 
Sémélé (Haendel), sous la baguette de 
John Eliot Gardiner en avril prochain 
à la Philharmonie de Paris 1 !
■ Dans l’effervescence un brin 


étourdissante de La Folle Journée de Nantes, on se balade de 
salle en salle, dans des conditions d’écoute plus ou moins fa-
vorables, au gré de programmes délibérément choisis ou at-
trapés un peu au hasard, en fonction d’un horaire adéquat ou 
d’une place disponible… C’est la règle du jeu qui suscite 
quelques déconvenues mais aussi des bonheurs inattendus. 
Cette année, l’Ensemble Masques (en référence aux spectacles 
de l’Angleterre élisabéthaine) animé par le claveciniste Olivier 
Fortin fut l’un d’entre eux. Cohésion et personnalité des 
timbres (profondes cordes graves de la gambiste Mélisande 
Corriveau et de Benoît Vanden Bemden au violone), vélocité 
du violon de Sophie Gent et balancement très « swing » de la 
petite troupe tout entière… Dès les premières mesures de la 
Sonate à 5 en fa majeur de Johann Rosenmüller, les toux se 
sont tues et l’écoute s’est chargée de cette intensité particulière 
propre aux concerts « où il se passe quelque chose ». Joie sup-
plémentaire, totalement imprévue : la dernière pièce, une 
noble passacaille de Georg Muffat, s’acheva en quelques 


phrases sobres dont la mélodie m’a rappelé l’air 
de Michel Lambert, « Vos mépris chaque jour », 
pur chef-d’œuvre découvert, il y a longtemps 
maintenant, grâce à l’art incomparable de Cyril 
Auvity. Vous avez dit blasée ? ◆
1. À noter que Lucile Richardot incarnera 
les deux personnages de Junon et Ino…


Vous avez dit blasée ?


L’inquiétude 
est légitime 


à l’idée 
d’une passion 


émoussée
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Cent cinquante ans après sa mort, Hector Berlioz continue  
à incarner l’archétype du musicien romantique, au point d’éclipser 


encore – injustement parfois – la plupart de ses collègues 
français. Comme Beethoven, Liszt ou Wagner, il est devenu  


une sorte de mythe auquel s’attache aujourd’hui une imagerie 
très spécifique. Quelle est la part de réalité de ces stéréotypes 


que Berlioz s’est souvent employé à forger lui-même ?


Anniversaire


QUI  
ÉTIEZ-VOUS
VRAIMENT


MONSIEUR


 BERLIOZ ?
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UN PHYSIQUE  
OMBRAGEUX, MIROIR  
D’UNE ÂME ORAGEUSE
.VRAI ET FAUX.


Une chevelure et un regard. Le portrait réalisé par 
Émile Signol en 1832 peint la flamme perçante de 
Berlioz, 29 ans, sous l’océan de la crinière blonde et 
rougeoyante. Quelques mois plus tôt, le bouillant 
Hector a interrompu son séjour italien pour une 
rocambolesque escapade jusqu’à Nice. Dans ses 
bagages, pistolets chargés et improbable déguisement 
de femme de chambre, avec l’intention de revenir à 
Paris pour surprendre son infidèle Camille Moke 
et tuer sans délai fiancée, mère et rival. Revirement, 
tentative de suicide, puis écriture du Retour à la vie, 


ce curieux « mélologue » musico-textuel. Au même 
moment, l’ami Joseph d’Ortigue livre le premier 
portrait littéraire du musicien : « Un nez aquilin, 
une bouche fine et petite, le menton saillant, des yeux 
enfoncés et perçants, qui parfois se couvrent d’un voile 
de mélancolie et de langueur. Une longue chevelure 
blonde et ondoyante ombrage son front déjà sillonné de 
rides et sur lequel se peignent les passions orageuses, qui 
ont tourmenté son âme depuis son enfance. »
Les contemporains de Berlioz n’ont cessé de for-
cer le trait, et les caricaturistes ont mis en scène 
cette chevelure agitée à la tête d’orchestres gigan-
tesques, dans différentes attitudes exaltées. C’est 
en réalité l’image que Berlioz lui-même ne cesse 
de construire savamment à travers sa correspon-
dance et ses Mémoires. Sous sa plume, l’hyperbole 
est toujours de rigueur, au fil de ses déceptions ou 
de ses enthousiasmes, comme dans cette missive 
adressée à Liszt au moment de la création du 
Te Deum : « C’était colossal, babylonien, ninivite ! » 
Cette image d’échevelé est aussi véhiculée par sa 
musique, ses œuvres s’apparentant toutes plus ou 
moins à des autofictions. Berlioz y paraît en héros 
hoffmannien (La Symphonie fantastique), shakes-
pearien (Le Retour à la vie), byronien (Harold en 
Italie), goethéen (La Damnation de Faust), et du 
premier de ses personnages lyriques, inspiré par le 
fameux sculpteur florentin, il aurait aisément pu 
dire : « Benvenuto Cellini, c’est moi ! »
Le terrain était donc préparé, et la postérité s’est 
engouffrée dans cette brèche très romanesque. 
Moins de dix ans après sa mort, l’écrivain Barbey 
d’Aurevilly assurait ainsi : « Je ne crois pas que dans 
l’histoire des hommes de génie, il y en ait eu un de 
l’intensité dévorante et immanente de Berlioz. » 
Quelque temps plus tard, Romain Rolland pei-
gnait Berlioz en véritable possédé musical : « Il 
n’est pas un musicien, il est la musique même. Il ne 
commande pas à son démon ; il est vraiment sa proie. 
Qui a lu ses écrits sait comment il était terrassé, 
ravagé, dévasté par l’émotion musicale. »


L’EMPEREUR  
DES ROMANTIQUES
.VRAI ET FAUX.


Berlioz peut être perçu comme une géniale éma-
nation de l’esprit de son temps. De son vivant 
déjà, le poète Théophile Gautier écrivait : « Hector 
Berlioz nous paraît former, avec Hugo et Eugène 
Delacroix, la trinité de l’art romantique. » Si sa 
relation avec le cercle des artistes Jeunes-France 
n’a pas été aussi étroite que ce que l’on a affirmé, 
l’auteur de la Symphonie fantastique partage 
bel et bien les passions de ses contemporains 
romantiques. Il admire Goethe, Thomas Moore, D
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Page de droite, de 
gauche à droite et  
de haut en bas : 
Hugo, Delacroix, 
Shakespeare, Virgile.


Portrait de Berlioz 
par Jean-Gabriel 
Goulinat, d’après  
une peinture  
d’Émile Signol.
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Byron et Walter Scott, il octroie à l’imagination 
une place nouvelle dans l’esthétique musicale, 
qu’il fait dialoguer avec les autres disciplines 
artistiques, il se reconnaît dans la poétique de 
Victor Hugo préconisant un « art libre », déta-
ché des fers de la routine et de l’académisme. Le 
Conservatoire ou le Prix de Rome sont pour lui 
des Bastilles musicales qu’il cherche à dynamiter, 
sans égard pour les représentants de l’École.
Mais Berlioz n’eut pas une relation monolithique 
au romantisme. Celui que Saint-Saëns décri-
vit comme « un paradoxe fait homme » aspirait 
simultanément à une forme de classicisme intem-
porel : Hugo le faisait vibrer mais il admirait 
Racine ; Beethoven et Weber étaient ses modèles 
mais il vénérait la grande déclamation gluckiste ; 
quant à Shakespeare, il fut son idole absolue mais 
l’Antiquité classique ne cessa pas de le hanter 
pour autant. Inspirés de Virgile mais traités « dans 
le système shakespearien », Les Troyens, son opéra 
testamentaire, incarnent au final une forme de 
synthèse idéale.
Loin d’être représentatif de la musique de son 
temps, Berlioz se trouve en réalité assez décalé 
par rapport aux courants dominants de l’époque :  
il est tout d’abord passionné par Gluck et 
Beethoven au moment où triomphe Rossini 
qu’il abhorre ; il tente ensuite d’insuffler un vent 
de libéralisme dans l’art musical au moment où 
le goût « juste milieu » du régime Louis-Philippe 
consacre l’opéra- comique d’Hérold ou d’Auber 
et le grand opéra de Meyerbeer et d’Halévy ; il 
cherche enfin à prolonger sa carrière sous un 
Second Empire qui n’a plus d’oreille que pour 
une nouvelle génération d’artistes et pour les 
frivolités d’Offenbach.


 « Shakespeare, en tombant ainsi sur moi à l’improviste,  
me foudroya. Son éclair, en m’ouvrant le ciel de l’art  


avec un fracas sublime, m’en illumina les plus lointaines 
profondeurs. Je reconnus la vraie grandeur, la vraie beauté, 


la vraie vérité dramatique [...] Mais la secousse avait  
été trop forte, et je fus longtemps à m’en remettre.  


À un chagrin intense, profond, insurmontable,  
vint se joindre un état nerveux, pour ainsi dire maladif,  


dont un grand écrivain physiologiste pourrait seul  
donner une idée approximative » 


(Mémoires)
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EN COUVERTURE


MALHEUREUX 
EN AMOUR
.VRAI.


L’amour et la musique sont « les deux ailes de 
l’âme », selon Berlioz. Est-ce parce qu’il avait une 
conception trop idéale de l’amour qu’il connut une 
vie sentimentale aussi douce-amère ? Puisque l’ac-
trice Harriet Smithson ignore trop longtemps ses 
déclarations enflammées, il décide de se fiancer à la 
pianiste Camille Moke, mais cette dernière l’aban-
donne pour le facteur de pianos Camille Pleyel. 
Berlioz finit par arracher le consentement de son 
idole anglaise mais Hector-Roméo et Harriet- 
Juliette sont vite rattrapés par le désenchantement 
de la vie conjugale : les trivialités parisiennes ont 
raison de l’ivresse shakespearienne. Tourments 
intérieurs, jalousie d’Harriet, séparation. Dans 
ses Mémoires, Berlioz décrit leur couple comme 
deux « pauvres artistes s’aimant et déchirés l’un 
par l’autre », que seul Shakespeare aurait pu com-
prendre. Il se rapproche de la cantatrice Marie 
Recio, se ruine pendant des années en entretenant 
deux ménages, assiste le cœur brisé à la longue 
déchéance d’Harriet. À sa mort, il épouse Marie, 


dont curieusement il occulte la présence tout au 
long de ses Mémoires. Faut-il croire les témoignages 
d’amis la décrivant comme déplaisante, domi-
natrice et difficile ? Après la mort de sa seconde 
femme, en 1862, Berlioz revient à ses improbables 
amours de jeunesse : Hector avait alors 12 ans 
et Estelle six de plus. Dans son Dauphiné natal, 
l’étoile inaccessible incarnait l’amour absolu. Cin-
quante ans plus tard, Estelle se dérobe quand il lui 
avoue ses sentiments : l’amitié mélancolique aura 
raison de la passion amoureuse.


UN ARTISTE MAUDIT
.FAUX.


À l’en croire, la France serait restée sourde à son art. 
Les difficultés se sont incontestablement accumulées 
sur sa route : toute sa vie, Berlioz dut lutter. Contre 
la volonté paternelle, qui l’obligea dans un premier 
temps, lui, le fils de médecin provincial, à suivre 
des études de médecine. Contre le directeur du 
Conservatoire, Cherubini, qui ne fit rien pour aider 
le jeune homme avide d’apprendre. Contre l’Aca-
démie, dont les modalités d’évaluation des jeunes 
compositeurs – la fugue et la cantate – n’étaient pas 
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adaptées à la singularité d’un artiste pensant timbre 
et espace autant que mélodie et harmonie. C’est à 
l’usure qu’il obtint, en 1830, le premier Prix de Rome 
– plus haute consécration pour un compositeur – 
après quatre tentatives infructueuses. Au même 
moment, les Trois Glorieuses portent au pouvoir 
Louis- Philippe, le Roi-Citoyen, dont le premier 
geste, destiné à incarner la monarchie libérale, est 
de dissoudre la Chapelle royale. Une importante 
perspective de carrière s’efface aussitôt pour le 
jeune Hector, qui ne peut pas non plus vivre de ses 
concerts, comme le fera Liszt, ni de l’enseignement 
du piano, à la manière de Chopin. Au Conservatoire, 
il n’obtiendra qu’un poste peu glorieux de sous- 
bibliothécaire et c’est finalement le journalisme qui 
lui permettra de gagner sa vie.
Le critique musical du fameux Journal des débats 


compte alors sur l’influence que lui octroie sa posi-
tion pour s’imposer comme une personnalité musi-
cale incontournable et pour forcer la porte de l’Opéra 
– la carrière théâtrale restant alors la voie rêvée, tant 
sur le plan symbolique que pour le confort matériel 
qu’elle permet. Las ! la création de Benvenuto Cellini à 
l’Opéra de Paris (1838) se solde par un échec lamen-
table : le ténor Duprez se retire après des caprices de 
star, Habeneck peine à diriger une partition d’une 
virtuosité à couper le souffle, notamment pour les 
chœurs très sollicités, le public boude et la critique 
conspue le « Malvenuto Cellini ». Il est encore difficile 
de croire aujourd’hui, malgré cet humiliant échec, 
que l’Opéra de Paris se ferma définitivement au 
musicien le plus doué de sa génération. Berlioz dut 
avaler d’autres couleuvres, comme le naufrage de 
sa Damnation de Faust. C’est à l’étranger qu’il lll


 « Il faut avoir un drapeau tricolore sur les yeux pour ne pas  
voir que la musique est morte en France maintenant, et que 


c’est le dernier des arts dont nos gouvernants voudront  
s’occuper. On me dit que je boude la France, non je ne boude pas,  


le terme est trop léger : je la fuis comme on fuit les pays  
barbares quand on cherche la civilisation, et ce n’est pas depuis  


la Révolution seulement. Il y a longtemps que j’avais étouffé  
en moi l’amour de la France. […] Sans l’Allemagne,  


la Bohême, la Hongrie et surtout la Russie, je serais mort 
de faim en France mille fois. […] Il y a un seul théâtre lyrique  


à Paris, l’Opéra, et il est dirigé par un crétin et il m’est fermé » 
(1848, Correspondance générale, III)
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trouva les succès que la France lui concédait avec 
trop de parcimonie : de l’Angleterre à la Russie, en 
passant par l’Allemagne, en particulier grâce à la 
générosité de Liszt.
Cet état de fait doit néanmoins être tempéré car 
Berlioz fut aussi, paradoxalement, un musicien 
officiel. Il connut quelques heures de gloire, lorsqu’il 
fut adoubé par Paganini notamment, et il obtint de 
très belles commandes nationales, certes ponctuelles, 
comme celle de la Grande Messe des morts (1837), qui 
reçut un accueil exceptionnel, ou encore celle de la 
Grande Symphonie funèbre et triomphale (1840) des-
tinée à célébrer les dix ans de la révolution de Juillet. 
Il devint une personnalité publique tant estimée 
que respectée, régulièrement sollicitée pour diverses 
expertises, et il finit par porter l’habit d’académicien 
– après de nombreuses tentatives et tribulations, il 
est vrai ! Cet honneur tardif n’atténua cependant 
pas une amertume en partie justifiée – jamais il 
n’entendit de son vivant l’intégralité de ses Troyens, 
ce grand opéra testamentaire – et sa carrière ne suivit 
jamais la progression ascendante, de la misère à la 
consécration, qu’incarne Jean-Louis Barrault dans 
La Symphonie fantastique, le film très romancé de 
Christian-Jaque sorti sous l’Occupation.


LA FOLIE  
DES GRANDEURS
.VRAI ET FAUX.


Grande Ouverture des Francs-juges (1828), Grande 
Ouverture de Waverley (1828), Grande Ouverture 
du Roi Lear (1833), Grande Messe des morts (1837), 
Grande Symphonie funèbre et triomphale (1840), 
Grand Traité d’instrumentation et d’orchestra-
tion modernes (1844)… Les titres de ses œuvres 


brillent souvent par leur immodestie ! C’est que 
Berlioz rêve toujours grand et large. Son traité 
d’orchestration envisage la possibilité de réu-
nir tous les instrumentistes parisiens pour créer 
un orchestre-monstre composé de 120 violons, 
40 altos, 45 violoncelles, 33 contrebasses, des vents 
à profusion, mais aussi 30 harpes, 30 pianos, un 
ensemble de percussions à l’avenant, sans compter, 
bien entendu, quelque 360 choristes… Déjà, en 
1844, l’Exposition des produits de l’industrie lui 
avait donné l’idée d’organiser un « Grand festival » 
réunissant un effectif colossal dans la grande salle 
abritant les machines. L’affiche visait à frapper les 
auditeurs par la quantité prodigieuse des musiciens 
annoncés pour l’occasion : « Les exécutants, au 
nombre de 863, seront dirigés par M. Berlioz. »
Mais ces effectifs monstres disent moins la folie 
d’un esprit boulimique ou mégalomane que 
l’extraordinaire intelligence d’un musicien cher-
chant à expérimenter – bien avant la Symphonie 
« des Mille » de Mahler – les nouvelles possibilités 
sonores qu’offrent les développements de l’in-
dustrie moderne, les grands halls d’exposition et 
la production de masse. De fait, ces effectifs plé-
thoriques réunis par Berlioz à certaines occasions 
ponctuelles nécessitèrent de repenser le travail des 
interprètes (il invente le principe des répétitions 
par pupitres), la nature de l’orchestre (qu’il assimile 
à une vaste machine), la direction (il développe un 
nouvel art du chef d’orchestre), la transmission des 
informations (il suscite la fabrication d’un métro-
nome électrique, qu’il utilise par exemple pour les 
concerts au palais de l’Industrie lors de l’Exposi-
tion universelle de 1855). Cette quasi-mécanisation 
de l’exécution musicale fait sans doute de Berlioz 
l’un des compositeurs les plus emblématiques de 
la révolution industrielle.
En ce siècle qui croit dur comme fer au progrès, 
Berlioz écrit souvent pour des effectifs idéaux (des 
contrebasses à quatre cordes pour les Huit Scènes 
de Faust, alors que Paris ne dispose encore que de 
modèles à trois cordes, huit harpes pour l’orchestre 
de Roméo et Juliette, etc.), en imaginant certaine-
ment que les possibilités démultipliées de l’avenir 
lui rendront justice.


 « J’aimerais autant,
je l’avoue, être obligé 
de vendre du poivre  


et de la cannelle chez 
un épicier de la rue 


Saint-Denis que 
d’écrire un opéra  


pour des Italiens »
(Mémoires)


P
IE


R
R


E
 V


E
R


R
IE


R







tradition lettrée, sa verve, son humour et 
son ironie éclatent dans les quelque six 
cents feuilletons qu’il livra, en chroni-
queur de la vie parisienne, aux lecteurs 
de son temps. Partiellement réunis dans 


Les Soirées de l’orchestre, Les Grotesques de 
la musique et À travers chants, ses articles 


sont enfin accessibles dans une édition 
intégrale en dix volumes dont la publica-


tion doit s’achever en cette année 2019.


UN FANTASTIQUE
CARICATURISTE
.VRAI.


Souvent caricaturé, Berlioz 
s’est plu à caricaturer lui-même 
ses contemporains. Auditeurs 
sourds, instrumentistes ratés, 
chanteurs calamiteux, chefs inca-
pables, critiques véreux et direc-


teurs mercantiles… Ils abondent 
sous sa plume et font tout le sel 
de son recueil Les Grotesques de la 
musique. Maître dans l’art de la 


L’ORCHESTRE AVANT TOUT
.VRAI ET FAUX.


Conçu comme un immense clavier que touche le 
chef sous la direction du compositeur, l’orchestre 
resta pour Berlioz un moyen d’expression privilégié, 
qu’il révolutionna par l’intégration de nouveaux 
instruments, l’élargissement des effectifs, l’utilisation 
poétique des timbres, les associations inédites et la 
spatialisation des sources sonores. La Symphonie fan-
tastique est très emblématique à cet égard, puisqu’elle 
est la première œuvre française à intégrer – en dehors 
du répertoire lyrique – une harpe, des trombones, 
une percussion élargie aux cloches. La présence du 
piano à quatre mains et de l’harmonica-glockenspiel 
dans la Fantaisie dramatique sur La Tempête, ou celle 
de l’orgue dans L’Enfance du Christ relèvent de la 
même audace sonore.
Mais Berlioz n’en est pas moins l’homme du 
théâtre, de la voix et du texte : il doit aux opéras de 
Gluck, Salieri et Spontini l’éclosion de sa vocation 
musicale, il épousa une tragédienne anglaise puis 
une chanteuse française, il ne cessa d’enrichir de 
chœurs ses effectifs symphoniques (La Tempête, 
Roméo et Juliette, La Damnation de Faust), et il 
consacra un chapitre entier aux voix dans son traité 
d’orchestration ! S’il continua à songer à l’opéra sa 
vie durant, il admit un jour : « La musique a de 
grandes ailes que les murs d’un théâtre 
ne lui permettent pas d’étendre 
entièrement. » Voilà pourquoi 
il passa sa vie à transformer 
son orchestre en scène imagi-
naire et ses instruments en per-
sonnages : chez Berlioz, Harold 
est un alto, ce sont les bois et les 
violoncelles qui incarnent le chant 
d’amour dans Roméo et Juliette, 
quant à Andromaque, dans Les 
Troyens, elle est réduite au silence 
tandis que la clarinette solo chante 
sa longue plainte de veuve éplorée.
L’auteur de la Symphonie fantastique entre-
tient donc un rapport paradoxal à l’uni-
vers des mots : il place au-dessus de 
tout la musique « pure », c’est-à-dire 
celle qui exprime par elle-même, 
mais il ne cesse de l’entourer de 
mots, de préfaces, de pro-
grammes et de voix des-
tinées à la valoriser ; il ne 
cesse de parler de musique, 
à défaut de pouvoir faire 
jouer son œuvre autant 
qu’il le souhaiterait. 
Berlioz est, de fait, l’un 
des grands écrivains de la 
France romantique : son goût de la 
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La réputation


fracassante du 


compositeur 


s’étend jusqu’en 


Europe centrale.
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satire, Berlioz se révèle le digne contemporain d’un 
Cham ou d’un Daumier. Une mauvaise exécution 
de la Troisième Symphonie de Beethoven ? Gare aux 
« grognements d’une cinquantaine de porcs effarou-
chés » ! La chevauchée du Roi des aulnes revisitée par 
Tomaschek ? Elle prend « l’allure paisible d’un bidet de 
curé »… Quant aux danseurs chinois de l’Exposition 
universelle, en 1851 à Londres, ils deviennent sous sa 
plume « une troupe de diables se tordant, grimaçant, 
bondissant, […] au fracas métallique de tous les tri-
dents et de toutes les chaudières de l’enfer » !
Il arrive à sa musique d’être tout aussi désopi-
lante : La Damnation de Faust contient un 
« Amen » grotesque dans lequel Berlioz se moque 
des ennuyeuses fugues d’école ; Benvenuto Cellini 
met en scène un tournoi artistique dans lequel le 
roi Midas, aux oreilles d’âne, accorde le trophée 
non au sublime cor anglais d’Arlequin mais à 
la grosse caisse de Pierrot ; et dans Béatrice et 
Bénédict, un personnage de compositeur raté 
fait répéter un Épithalame grotesque qu’il prend 
pour un chef-d’œuvre ! Berlioz ne manque pas 
d’autodérision au passage. Quant à son Adieu des 
bergers, noyau de L’Enfance du Christ et savoureux 
pastiche de musique ancienne, c’est à l’origine 


un magnifique canular donné en concert sous le 
nom de « Pierre Ducré, maître de musique de la 
Sainte-Chapelle de Paris (1679) » !


UN FERVENT  
RÉVOLUTIONNAIRE
.VRAI ET FAUX.


Celui qui orchestra La Marseillaise et écrivit en 1828 
une sorte de cantate intitulée La Révolution grecque 
jouit d’une image de révolutionnaire largement 
surfaite. En dépit d’une admiration pour l’enga-
gement historique d’un Byron, Berlioz n’est pas 
très marqué politiquement et, même s’il se décrit 
dans ses Mémoires en train de « polissonner dans 
Paris, le pistolet au poing, avec la sainte Canaille » en 
juillet 1830, ses positions sont assez peu libérales. 
Fidèle à la monarchie, il se révèle antirépublicain 
pendant la révolution de 1848, puis séduit par le 
coup d’état de Louis Napoléon. Loin d’un Victor 
Hugo choisissant l’exil sous le Second Empire, 
l’auteur d’une cantate intitulée L’Impériale finit par 


Hector Berlioz,


carte postale


par Balestrieri.
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se rallier à un bonapartisme apparemment sincère.
Peu libéral sur le plan politique, Berlioz l’est pour-
tant bel et bien sur le plan artistique : en matière 
de composition musicale, la liberté reste pour lui 
une valeur absolue, celle-là même qui lui permit 
d’adopter des positions sinon révolutionnaires, 
du moins des plus innovantes. Dans le sillage de 
Beethoven, chacune de ses œuvres frappe par son 
absolue singularité (quoi de commun entre ses 
quatre symphonies : la Symphonie fantastique, 
Harold en Italie, Roméo et Juliette, et la Symphonie 
funèbre et triomphale ?), par une force d’inven-
tion peu commune (le genre de la mélodie avec 
orchestre, par exemple, pour les Nuits d’été), un 
refus de tout asservissement (même son Béatrice 
et Bénédict, inspiré de Much Ado about Nothing, se 
présente très librement « imité de Shakespeare »). 
On comprend, par contraste, sa détestation des 
opéras-comiques contemporains, qu’il compare 
aux petits pains produits par les boulangers ou 
aux produits fabriqués à la chaîne ! Sans doute 
est-ce cette absolue liberté qui le rendit rêche ou 
revêche aux oreilles de beaucoup de ses contem-
porains. Elle fit en tout cas parler à Schumann de 
sans-culottisme musical !


LE WAGNER FRANÇAIS
.FAUX.


Comme Wagner, Berlioz est à sa manière un artiste 
total, qui rédige lui-même les livrets de la plupart 
de ses œuvres dramatiques. Comme Wagner, il est 
fils de Beethoven, et comme Wagner, il conspue 
la musique « manufacturée » qui triomphe dans 
l’Europe bourgeoise du xix


e siècle. Mais les deux 
artistes, qui se heurtent l’un et l’autre aux incom-
préhensions de leurs contemporains, sont aussi 
deux rivaux qui se jaugent et se confrontent. Si 
Wagner admire Roméo et Juliette et s’il fait son 
miel de l’orchestration berliozienne, il est aussi 
très critique vis-à-vis de son aîné de dix ans ; à 
rebours, Berlioz ironise sur « la musique de l’ave-
nir » et reste sourd à Tristan. En réalité, les deux 
hommes ne sont pas faits du même bois : ils n’ont 
pas les mêmes idées politiques, ils ne partagent 
pas la même conception du drame, leur ambition 
artistique diffère profondément, et Berlioz n’est pas 
animé du même démon de la théorie.
La mise en regard de Berlioz et Wagner est en réalité 
le fait de l’historiographie française de la fin 


Bataille de l’Hôtel  


de Ville, 28 juillet 


1830, par Jean-Victor 


Schnetz.
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 « Je me hâte de dénouer ou de couper tous les liens  
qui m’attachent à l’art, pour pouvoir dire à toute heure  


à la mort : “Quand tu voudras !” […] Des douleurs  
pareilles sont-elles donc les conséquences forcées  


de nos organisations ? Faut-il que nous soyons punis  
d’avoir adoré le beau toute notre vie ? C’est probable. 


Nous avons trop bu à la coupe enivrante,  
nous avons trop couru vers l’idéal »


(26 août 1862, Correspondance générale, VI)
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du xix
e siècle : après la guerre franco-prussienne de 


1870, il est urgent de construire un roman national 
héroïsant de grandes figures artistiques. Berlioz est 
alors érigé en « Wagner français » pour des raisons 
purement idéologiques. On le présente comme le 
premier des romantiques, qui aurait été le père spiri-
tuel de Wagner comme de Liszt, et l’on fait même des 
Troyens (que l’on joua certes en deux soirées au pas-
sage du siècle) le pendant français de la Tétralogie  ! 
Artificiel, mais nécessaire, jugeait-on, pour espérer 
contenir la vague wagnérienne qui déferlait alors.


L’ÉTERNEL MAL-AIMÉ
.VRAI ET FAUX.


Pour n’avoir pas déclenché de fanatisme aussi tem-
pétueux que les idolâtres de Wagner, Berlioz est 
parfois perçu comme un compositeur sans suppor-
ters. C’est oublier que si le « berliozisme » n’exista 
jamais en tant que tel, les « berlioziens » furent bel et 
bien nombreux. Au rang des premiers admirateurs 
du maître figurent les Français Reyer, Gounod, 
Chausson, Saint-Saëns, Dukas, Roussel ou encore 
Bruneau. L’héritage fut certes ambivalent et Berlioz 
connut des opposants célèbres comme Tchaïkovski, 
Debussy, Stravinsky ou Boulez mais ses défenseurs 
se montrèrent véhéments, et ses admirateurs furent 
nombreux à l’étranger, où son traité d’orchestration 
servit de livre de chevet à de nombreux musiciens. 


Les Russes en firent leur miel, de Moussorgski à 
Rimski-Korsakov, et les Allemands l’admirèrent 
tout autant, de Bruckner à Mahler en passant par 
Strauss, qui en publia une version actualisée. Au 
cœur du xx


e siècle, de nombreux compositeurs 
revendiquèrent l’héritage berliozien, à l’instar de 
Claude Ballif (auteur d’une célèbre monographie 
consacrée au compositeur) ou d’Olivier Messiaen, 
qui voyait en lui « un extraordinaire précurseur, un 
visionnaire du son et de la couleur, de l’élargissement 
de la palette des timbres ».
Il reste vrai que malgré les hommages et les anniver-
saires qui contribuèrent à le faire mieux connaître, 
en 1903, en 1969 et en 2003 tout particulièrement, 
sa musique dut toujours être défendue : à l’exception 
de quelques extraits rapidement popularisés, elle 
ne s’imposa pas naturellement dans les program-
mations françaises. En 1893, le journaliste Georges 
de Massougnes enviait par contraste l’accueil 
que l’Allemagne lui réservait et ironisait : « Notre 
Berlioz a, pour ainsi dire, son Bayreuth… et c’est en 
Allemagne ! » Plus d’un siècle plus tard, la situation 
a partiellement changé, grâce à l’énergie conjuguée 
de plusieurs générations d’interprètes, de chefs d’or-
chestre, de directeurs de théâtre, de musicologues et 
de responsables de programmations. Berlioz avait, 
une fois de plus, été visionnaire, dans une missive 
à son ami Humbert Ferrand, quatre ans avant sa 
mort : « Quel malheur de ne pas vivre cent cinquante 
ans ! Comme on finirait par avoir raison de ces gredins 
de crétins ! » u Emmanuel Reibel


Berlioz
autrefois


Berlioz
aujourd’hui


Page de gauche :


Caricature de  


Berlioz et Wagner 


par Georges  


Tiret-Bognet.


Ci-contre :


Gravure de 


M. Marais, parue 


dans Le Figaro  


en 1883.
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◗ Emmanuel Reibel est 
professeur de musicologie 
à l’Université Lyon 2.
◗ Les 12 et 13 mars,  
le Conservatoire d’art 
dramatique affiche 
« Épisodes de la vie  
d’un artiste », spectacle 
avec le Chœur du 
Palais-Royal dirigé par 
Jean-Philippe Sarcos,  
texte conçu par Emmanuel 
Reibel, mise en espace  
par Benjamin Prins.  
◗ Hector Berlioz 1869-2019.  
Cent-cinquante ans de 
passions d’Alban Ramaut 
et Emmanuel Reibel 
paraîtra en avril et Berlioz, 
poète et théoricien de 
l’orchestre d’Emmanuel 
Reibel et Béatrice Didier,  
à l’automne.
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ACTUALITÉS


Les temps forts Berlioz  
en 2019


C
ompositeur incomparable, fonda-
teur de l’orchestre et de la mélodie 
française et promoteur de concerts 


gigantesques, Berlioz est de ces destins fran-
çais exceptionnels », relève Bruno Mes-
sina, directeur du Festival Berlioz, chargé 
de l’année de commémoration Ber-
lioz 2019 par le ministère de la Culture 
et auteur d’une remarquable biographie 
parue chez Actes Sud dont nous rendions 
compte dans nos pages le mois dernier. 
Tour d’horizon des festivités.


DES CHIFFRES 
l Quelque 234 concerts en Europe 
inclueront une œuvre de Berlioz – dont 
87 en France : on entendra notamment 
70 fois la Symphonie fantastique, 44 La 
Damnation de Faust, 33 l’Ouverture du 
Carnaval romain, 24 Harold en Italie et 
15 Les Nuits d’été…


SUR FRANCE MUSIQUE
l 150 ans tout juste après sa disparition, 
le 8 mars 1869, France Musique annonce 
une semaine Berlioz, du 2 au 10 mars, 
avec, au programme : « Berlioz et l’or-
chestre » par Christian Merlin (3 mars à 
9 h) ; des actualités Berlioz tous les 
matins à 9 h ; le « Cas Berlioz » au 
« Classic Club » de Lionel Esparza, tous 
les jours à 22 h ; une « Tribune des cri-
tiques de disques » consacrée aux Nuits 
d’été (10 mars à 16 h) ; sans oublier la 
diffusion des Troyens enregistrés à 
l’Opéra Bastille (photo) dans la produc-
tion de Dmitri Tcherniakov, présentés 
par Judith Chaine (10 mars à 20 h).


À PARIS
l Parmi les temps forts, au concert, 
signalons, à la Philharmonie de Paris, 
Roméo et Juliette par l’Orchestre national 
de Lyon dirigé par Alain Altinoglu 
(12 mars) ;  « Berlioz and Friends » par 
Benoît Marin et l’Orchestre Pasdeloup 
(25 mai) ; le Te Deum par Barry Banks, 
Thomas Ospital, le Chœur de l’Armée 
française, le Chœur, la Maîtrise et l’Or-
chestre philharmonique de Radio France 
dirigés par Kazuki Yamada (25 mai) ; un 
« Concert monstre » emmené par Les 
Siècles et François-Xavier Roth avec 
Florian Sempey et Michael Spyres 
(24 juin). À Radio France, Mikko Franck 
dirigera la Symphonie fantastique (2 mai) 
et Emmanuel Krivine Harold en Italie à 
la tête du National (6 juin).


EN RÉGION
l On entendra La Damnation de Faust 
à l’Opéra de Nice avec Karine Deshayes 
sous la direction de John Nelson (22 et 
24 mars), Tristia, la Messe solennelle et le 
Chant des chemins de fer à la Chapelle 
royale de Versailles par le Concert spiri-
tuel d’Hervé Niquet (29 juin), tandis que 
le Festival Berlioz de La Côte-Saint- 
André célèbrera « Le roi Hector », du 
17 août au 1er septembre : François- 
Xavier Roth s’attaquera aux Troyens, 
John Eliot Gardiner à Benvenuto Cellini, 
Tugan Sokhiev à La Damnation de Faust, 
Valery Gergiev et son Mariinsky à Roméo 
et Juliette. Un colloque international 
Hector Berlioz, coordonné par Emma-
nuel Reibel et Alban Ramaut, s’y tiendra 
simultanément. En décembre 2019, Paris 
accueillera un autre colloque, « Berlioz 
et Paris ».


AU DISQUE
l Warner publie une intégrale Berlioz 
en 27 CD ; Sony réédite un coffret de 
10 CD, avec des interprétations de 
Boulez, Bernstein, Munch, Barenboim, 
Davis ; LSO Live annonce une « Berlioz 
Odyssey » (16 CD et SACD dirigés par 
Sir Colin Davis). Sans oublier Harold en 
Italie  et Les Nuits d’été  par Tabea 
Zimmermann, Stéphane Degout, et  
Les Siècles, dirigés par François-Xavier 
Roth, CHOC de ce numéro, page 86 
(Harmonia Mundi). u


➔ Toutes les informations sur le site évolutif : 


culture.gouv.fr/berlioz2019


En attendant la probable entrée du compositeur au Panthéon,  
cette année, les événements prévus à l’occasion du 150e anniversaire  


de sa mort seront nombreux. 


V
IN


C
E


N
T
 P


O
N


T
E


T
 /


 O
N


P


«







SIX DISQUES
POUR DÉCOUVRIR BERLIOZ


SYMPHONIE FANTASTIQUE
Orchestre symphonique de Détroit,  


dir. Paul Paray
MERCURY, 1959


Depuis soixante ans, la version Paray  
plane en haut de la discographie.  


On connaît peu de lectures qui inspirent 
autant l’exclamation favorite du 


compositeur, « feux et tonnerre ! », tant  
le chef français surchauffe l’orchestre.  


Dans un style différent, il faut considérer 
Gardiner et son Orchestre révolutionnaire  


et romantique : une version 
« historiquement informée » qui vaut par le  


passionnant travail des timbres (Philips).


LES NUITS D’ÉTÉ
Régine Crespin,  


Orchestre de la Suisse romande,  
dir. Ernest Ansermet


DECCA, 1963


Toutes les qualités requises  
par une œuvre auront rarement été  


réunies dans une seule interprétation.  
Les Nuits d’été, c’est Régine Crespin. 


Accompagnée par Ansermet  
et l’Orchestre de la Suisse romande,  


elle n’a pas d’équivalent pour le charme 
mélodique, pour le jeu sensuel des 


sonorités, pour l’ampleur de la respiration. 
Le couplage avec Shéhérazade  


de Ravel allait de soi.


ROMÉO ET JULIETTE
Orchestre symphonique de Boston,  


dir. Charles Munch


RCA, 1961


Charles Munch a réalisé deux 
enregistrements avec le Boston Symphony 


Orchestra (1953 et 1961) auquel il avait  
su donner une sonorité bien française.  


Les deux vibrent de la même ardeur,  
du même sens dramatique et d’un lyrisme  


à fleur de peau. Les solistes du second, 
Rosalind Elias (mezzo-soprano),  


Cesare Valletti (ténor) et Giorgio Tozzi 
(basse), sont meilleurs, ainsi que  


la prise de son.


LES TROYENS
Joyce DiDonato, Marie-Nicole Lemieux, 


Michael Spyres, Chœurs de l’Opéra
du Rhin, Chœur et Orchestre 


philharmonique de Strasbourg, 
dir. John Nelson


WARNER, 2017


En 2017, John Nelson dirigeait en concert  
la version enfin intégrale du grand opéra 
virgilien, avec une distribution de rêve, 


réunissant quelques gloires du bel canto 
romantique (Spyres, DiDonato, Lemieux)  


et la crème du chant français actuel  
avec un Orchestre philharmonique de 


Strasbourg en grande forme. Il signe là  
la référence de cet ouvrage réputé délicat.


HAROLD EN ITALIE
Orchestre du Capitole de Toulouse,


dir. Michel Plasson


EMI, 1991


Cette « symphonie avec alto principal »  
n’a jamais connu la popularité  


de la Fantastique mais sa discographie  
est assez riche. À la tête du Capitole, Michel 
Plasson en a donné une vision passionnée, 


animée d’une flamme « munchienne ».  
La présence de Gérard Caussé,  


qui a su capter tous les climats de ce récit 
romantique, est évidemment capitale.  


En complément, l’ouverture de Benvenuto 
Cellini et Grande ouverture de Waverley.


LA DAMNATION DE FAUST
Richard Verreau, Consuelo Rubio,  


Michel Roux, Orchestre Lamoureux,  
dir. Igor Markevitch


DG, 1957


En dépit de deux coupures, la lecture  
d’Igor Markevitch, à qui l’on doit aussi  


une superbe Fantastique, s’impose  
depuis 1960. Le chef, incisif et dynamique, 


a su porter l’Orchestre Lamoureux  
au plus haut niveau et a réuni des 
interprètes qui ne furent jamais  


des stars mais chantent et disent dans  
la plus belle tradition française – Verreau 


(Faust), Rubio (Marguerite)  
et Roux (Méphistophélès).
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UN CONTEMPORAIN 


DE BACH
Le pianiste hongrois, de nationalité britannique et installé à Florence, 


revient au printemps à Paris pour un récital 100 % germanique. 
Portrait d’un humaniste des temps modernes.


I
l est hongrois mais ne lui parlez surtout 
pas de Liszt ! Il lui inspire surtout un 
« manque de sympathie », glisse-t-il lors 
de notre rencontre dans les coulisses de 
la Philharmonie de Paris. Sir András 
Schiff est né à Budapest en 1953. Il 
étudie à l’Académie Franz-Liszt avec 
György Kurtág. Il a joué vingt-six fois 


l’intégrale des sonates de Beethoven et collectionne 
les distinctions : Prix Bach de la Royal Academy 
(2007), membre d’honneur du Konzerthaus de 
Vienne, anobli par la reine Élisabeth II (2014)… Il 
faut dire qu’il représente un rare exemple de probi-
té. Aussi bien sur le plan musical que sur le plan 
humain. Il a des allures de puriste dans le bon sens 
du terme. Il n’a le goût ni de l’emphase ni de la 
virtuosité gratuite. Ce n’est pas un hasard s’il ne jure 
que par Bach, Mozart, Beethoven, Schubert ou 
Brahms. Mais si un seul devait dominer sur tous les 
autres, ce serait le cantor de Leipzig. Schiff  joue 
Bach comme on fait sa toilette du matin. Une heure 
quotidienne. Une hygiène de vie.
En véritable exégète, András Schiff  est toujours au 
plus proche du texte, à la recherche de sa vérité 
profonde. « Je tiens à consulter l’autographe, le 
manuscrit ou, le cas échéant, le fac-similé d’une 
partition. J’aime voir les premiers ajouts, les brouil-
lons et découvrir tout ce que je peux sur le composi-
teur. D’ailleurs, je ne me limite pas à la musique pour 
piano. Je me penche également sur les opéras, 
la musique de chambre. Je complète cette démarche 
par des lectures de textes de philosophie, de littéra-
ture, d’histoire… », précise ce lecteur insatiable. Ce 
qui ressort de ses interprétations, c’est cette exi-
gence radicale vis-à-vis de lui-même et des com-
positeurs. « L’évidence m’a frappé à l’âge de 12 ans. 
Ma mère m’a emmené à un récital de piano et je me 
suis dit : c’est ce que je veux faire. Là, j’ai réalisé 


à quel point je jouais mal et combien je devais tra-
vailler pour me hisser à un meilleur niveau. Cette 
certitude est venue du plus profond de moi-même. 
C’est une démarche qui doit surgir de l’intérieur et 
ne surtout pas être imposée par son environnement. 
Car c’est une vie très dure qui nous attend. Le talent 
compte beaucoup, la chance aussi mais ce qui déter-
mine presque tout, c’est la discipline. Il faut travailler 
chaque jour, ne jamais abandonner, ne jamais se 
satisfaire », poursuit celui que l’on compare souvent 
à Alfred Brendel. 


LE SENS DU DRAME


Mais la critique n’est pas toujours tendre avec son 
approche, parfois jugée « cérébrale » ou « manucu-
rée ». Pourtant, comment ne pas le suivre dans son 
voyage à travers les sonates de Beethoven ? Entre 
2004 et 2006, il en interprète l’intégrale à la Tonhalle 
de Zurich qui sera gravée chez ECM. Prenant l’au-
diteur pour « compagnon de route », les dernières 
sonates sont interprétées avec un sens du drame à 
nul autre pareil. «  Pour jouer Beethoven, 
il faut être un bon shakespearien », déclarait-il d’ail-
leurs récemment au micro de France Musique. 
Beethoven fi gure au programme de son récital à 
la Philharmonie de Paris avec la Sonate « Les 
Adieux ». Dans Bach, aussi au programme avec 
le Prélude et Fugue n° 24, il impose un phrasé natu-
rel, évident. Son Clavier bien tempéré s’écoule, clair 
et transparent. Animé par une recherche 
de pureté et d’authenticité, il a même tenté l’expé-
rience de jouer les deux cahiers sans pédale ! Une 
démarche qui l’entraîne naturellement vers les ins-
truments d’époque. En 2015, il livrait un disque 
Schubert intimiste – dont il a bien sûr étudié les 
manuscrits à la Bibliothèque nationale de Vienne – 
sur un piano Brodmann 1820. L’instrument, 


András Schiff
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magnifiquement timbré, est sublimé par un toucher 
à la mélancolie feutrée. La Sonate D. 960, ultime 
partition composée deux mois avant la mort du 
compositeur, est littéralement transfigurée par le 
toucher lumineux du pianiste. Il parvient sur cet 
instrument à distinguer subtilement tous les re-
gistres et à mettre en lumière les détails d’écritures 
et autres inflexions harmoniques. Une interprétation 
en clair-obscur qui offre la quintessence de cette 
musique au lyrisme profond. 
La première fois qu’il pose les mains sur un piano-
forte, c’est dans les années 1970. L’instrument ap-
partenait à Beethoven. Mais c’est vingt ans plus tard 
qu’il s’engage plus sérieusement dans la découverte 
de cet instrumentarium. « C’est très émouvant d’être 
ramené à la genèse du travail du compositeur, à ce 
qu’il entendait, à ses sensa-
tions physiques, nous dit le 
pianiste. Aussi, j’ai interprété 
Mozart à Salzbourg sur un 
pianoforte Anton Walter. 
Avec Beethoven, le rapport à 
l’instrument est plus com-
plexe car il était sourd et il 
avait une façon très inté-
rieure d’entendre la musique, 
qui allait au-delà des limites 
du piano. Au contraire, Mo-


PORTRAIT


zart était un pragmatique. Quand il écrit la Fantai-
sie en do mineur, il explore toutes les possibilités du 
clavier. Jouer cette œuvre sur piano moderne tue la 
musique. Les basses sont très lourdes. Sur instrument 
d’époque, on obtient un meilleur équilibre. À la mai-
son, je joue Bach sur un clavicorde pour moi-même, 
sinon un ou deux auditeurs. Cet instrument est mon 
meilleur professeur pour entendre le son, l’équilibre, 
les nuances. »


HARMONIE SOCIALE


Bach, encore et toujours. Bach et sa spiritualité. 
Mais pas au sens religieux : « L’œuvre des grands 
compositeurs est pour moi la preuve de l’Esprit. Et 
je crois qu’il y a une éternité dans les sons que nous 


produisons. Ils ne dispa-
raissent pas. Peut-être 
connaissent-ils une autre 
vie dans l’univers… Cette 
pensée m’aide beaucoup 
dans ma vie de tous les 
jours. La musique, l’art, 
donnent une direction, une 
liberté, mais aussi un sens 
de l’ordre. L’art n’est pas anar-
chiste. La société devrait  
être construite sur le même  
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« Je crois qu’il y a 
une éternité dans 
les sons que nous 
produisons. Ils ne 


   disparaissent pas »


Au Festival de 


Verbier en 2015.
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modèle : des individus libres qui doivent avoir un 
sens de l’ordre et de la communauté. Dans une fugue 
de Bach, chaque voix est indépendante tout en ayant 
une importance équivalente, contribuant à l’harmo-
nie du tout », poursuit- il. Son discours, comme son 
approche artistique, est toujours sous-tendu par 
un modèle humaniste. Une quête d’harmonie so-
ciale qui passe aussi par l’esthétique. 
L’engagement du pianiste en ce sens est bien réel. Ses 
parents sont des rescapés de la Shoah. Sa mère, qui 
avait étudié le piano dans le but de devenir concer-
tiste, a dû renoncer à ses aspirations à cause de la 
guerre. Mais elle a mis son fils unique au clavier à 
l’âge de 5 ans. Il a ainsi accompli ce que cette femme 
n’a pas pu réaliser pour elle-même. Il revient sur ses 
souvenirs d’enfance dans son livre d’entretiens, La 
musique naît du silence, et raconte l’antisémitisme 
auquel il a été confronté dès son plus jeune âge. 
À seulement 3 ans, un de ses camarades de football 
lui assène : « Tu ne peux plus jouer avec nous car tu 
es juif. » Depuis, la Hongrie a emprunté une trajec-
toire qui n’est pas sans rappeler les heures sombres 
de l’histoire. Le nationaliste Viktor Orbán, porté au 
pouvoir en 2010, n’a pas hésité à réhabiliter d’anciens 
nazis et à donner crédit aux voix xénophobes et 
antisémites. Il a notamment dévoilé une statue de 
l’amiral Horthy dans le centre de Budapest alors que 
ce dernier a participé activement à la solution finale 
en envoyant un demi-million de juifs dans les camps 
de la mort. András Schiff qui a quitté la Hongrie en 
1979 est un farouche opposant à sa politique. « J’ai 
reçu des menaces anonymes sur Internet disant que si 
je retournais en Hongrie, ils me couperaient les deux 
mains », déplore-t-il dans une interview à la BBC. 
En 2011, il décide alors de ne plus se produire dans 
le pays de son enfance. « La situation là-bas devient 
de plus en plus critique. Au fond de moi, j’espère un 
changement, aussi bien du côté du gouvernement que 
des mentalités, nous confie-t-il. Il y a en Hongrie un 
vrai problème avec l’extrême droite, le fascisme, le 
racisme, la discrimination. Et cela se répand mainte-
nant comme une traînée de poudre à travers toute 
l’Europe. La Hongrie a initié le mouvement, avec 
l’élection de Viktor Orbán à la tête du pays. » 


UN EUROPÉEN CONVAINCU
Citoyen britannique depuis 2001, il s’est finale-
ment établi à Florence, en Italie, temple de la 
beauté. Tel un érudit du xvie siècle, il poursuit 
son idéal humaniste. « C’est le foyer artistique de 
la Renaissance, la période qui m’inspire le plus. Je 
passe aussi beaucoup de temps à Bâle, en Suisse. 
Toute ma vie est liée à l’Europe. » Et malgré les 
secousses qui agitent le Vieux Continent, il reste 
ancré sur ses terres d’adoption. « J’aimerais aller 
ailleurs mais je suis un européen convaincu », re-
connaît celui qui n’avait vu venir ni le Brexit (« un 
désastre ») ni l’élection de Donald Trump.


Partout où il va, il porte haut et fort son idéal. 
À New York, il n’hésite pas à donner des confé-
rences engagées contre les discriminations raciales 
et autres obscurantismes contemporains. Car pour 
lui, la mission d’un musicien est aussi politique. 
« Beaucoup d’artistes et de musiciens ne veulent pas 
entendre parler de politique. J’appartiens au camp 
de ceux qui pensent que nous avons une responsa-
bilité. Nous dépendons tous de la politique, de l’éco-
nomie, des lois sociales. Comment une salle de 
concert comme la Philharmonie de Paris aurait-elle 
pu voir le jour sans une volonté politique ? Ce type 
d’initiative ne pourrait jamais avoir lieu dans le 
monde de Trump. L’art, la culture, l’éducation n’ap-
portent aucun profit immédiat mais les bénéfices se 
font sentir sur le long terme. Les citoyens éduqués 
contribuent à former une société meilleure. »
Cette éducation, cette culture, cette spiritualité, il 
l’attend tout autant de son public. Son prochain  
récital parisien sera à la hauteur de cette exigence. 
Avec, rien qu’en première partie, le Thème et Varia-
tions de Schumann WoO 24, les Trois Intermezzi 
op. 117 et Six Klavierstücke op. 118 de Brahms ou 
encore le Rondo en la mineur de Mozart, il promet 
une épreuve de concentration intense. u 


Elsa Fottorino
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ACTUALITÉS
◗ Sir András Schiff jouera 
Bach, Beethoven, Brahms, 
Mozart et Schumann  
à la Philharmonie de  
Paris le 10 avril à 20 h 30. 
Renseignements :  
www.philharmoniedeparis.fr
◗ Son livre d’entretiens  
avec Martin Meyer, 
La musique naît du silence, 
est paru il y a quelques 
mois chez  
Alma (312 p., 25 €).
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Q
uelle fut votre 
première émotion 
musicale ?
La Quatrième de Brahms 
par Bruno Walter et aus-
sitôt après Prélude, choral 
et fugue de Franck par 
Cortot. J’avais 5 ans et 


j’ai écouté ces deux disques des centaines 
de fois avant ma septième année.
Et la plus récente ?
Le Requiem de Fauré que je n’avais jamais 
écouté (alors que je connais toutes ses 
autres compositions et que je les aime 
par-dessus tout). Ma mère me l’a fait dé-
couvrir il y a trois ans seulement…
Quelle place occupe la musique 
dans votre vie ?
La même que la philosophie, une place, au 
sens propre du terme, vitale.
Jouez-vous ou avez-vous joué d’un 
instrument ? Si non, de quel 
instrument aimeriez-vous jouer ?
J’ai pratiqué longtemps le violoncelle, mais 
j’ai commencé trop tard et les instruments 
à cordes ne pardonnent pas la moindre 
faiblesse. Sinon, j’ai étudié la guitare clas-
sique dans un conservatoire de province et 
j’ai gagné ma vie en Allemagne avec cet 
instrument en jouant tous les soirs, sur une 
petite scène, dans une « Kneipe » (un bar 
d’étudiants), des compositeurs comme 
Fernando Sor, Albéniz ou Villa-Lobos 
quand j’étais étudiant à Heidelberg.


Comment avez-vous découvert 
la musique classique ?
Par mes parents. Mon père était un bon 
violoncelliste et sa sœur, ma tante, était une 
grande pianiste, assistante de Cortot à 
l’École normale, sans qu’elle n’ait jamais 
voulu se produire en concert. Quant à ma 
mère, elle a ce don rarissime qu’on appelle 
l’oreille absolue…
Quels sont vos compositeurs préférés ?
Bach, Chopin, Brahms, Franck.
Quels sont les compositeurs qui 
ne vous attirent pas ?
Boulez, Stockhausen et tout ce qui est mu-
sique sérielle contemporaine.
Quelle est l’œuvre que vous placez 
au-dessus de toutes les autres ?
J’hésite, c’est impossible, peut-être Prélude, 
choral et fugue de Franck et le Sixième 
Prélude de Chopin, mais je ne pourrais pas 
me passer non plus du deuxième mouve-
ment de la Septième de Beethoven.
Quel(s) est (sont) votre (vos) 
interprète(s) de musique favori(s) ?
Cortot absolument, Furtwängler, Maurice 
Gendron, Mischa Maïsky, Tedi Papavrami, 
Clara Cernat…
Quel est votre opéra préféré ?
Je n’aime pas vraiment l’opéra, pour des 
raisons de fond. J’y suis allé très souvent 
quand j’habitais New York mais, à mes 
yeux, les mots gâchent la musique. À l’état 
chimiquement pur, elle est, comme disait 
Mendelssohn, une « romance sans paroles ». 


Elle nous parle sans mots et c’est cela qui 
est à proprement parler génial, inexplicable. 
Mais je ne pourrais quand même pas vivre 
sans le Prélude de Parsifal…
Avez-vous rencontré des musiciens ? 
Que vous ont-ils apporté ?
J’en ai côtoyé beaucoup et j’ai même vécu 
pendant des années avec une pianiste 
concertiste. Je donne souvent des confé-
rences avec des amis musiciens, les violo-
nistes Isabelle Meyer et Clara Cernat, le 
compositeur et pianiste Thierry Huillet, le 
violoncelliste Gauthier Herrmann, par 
exemple. Je raconte les ouvrages littéraires 
ou philosophiques qui ont inspiré des 
œuvres musicales. J’aime beaucoup cer-
tains compositeurs comme Karol Beffa ou 
Jérôme Ducros. Ce qu’ils m’apportent ? Un 
constat que je trouve très instructif : les gens 
qui savent vraiment faire quelque chose de 
leur tête et de leurs mains à la fois ne sont 
jamais vraiment méchants. À vrai dire, ce 
sont presque toujours des êtres généreux et 
passionnés, en amitié comme en amour.
Qui pour jouer à vos funérailles ?
Je suis comme Woody Allen, j’aimerais 
mieux ne pas mourir…
Quelle défi nition pour la musique ?
« Romance sans paroles ». C’est pour cette 
raison l’art suprême comme l’avait compris 
Kant dans sa Critique de la faculté de juger 
(l790). L’œuvre musicale réussit le miracle 
de rendre intelligible le pur sensible. Un 
prélude de Chopin ou un choral de Bach, 


PHILOSOPHE, ANCIEN MINISTRE, DÉBATTEUR ET POLÉMISTE, 
LUC FERRY EST L’AUTEUR DE NOMBREUX LIVRES DONT UN DIC-


TIONNAIRE AMOUREUX DE LA PHILOSOPHIE. IL EST ÉGALEMENT 
MÉLOMANE ET PARTAGE LA SCÈNE AVEC SES AMIS MUSICIENS.


LUC FERRY


LE QUESTIONNAIRE


BELLAMY
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c’est comme une prière, comme une his-
toire que l’on raconterait à un enfant.
Quelle musique pour être joyeux ?


Les concertos pour violon de Bach.
Quelle musique pour entrer au plus  


profond de sa tristesse ?


Le Sixième Prélude de Chopin et le deu-
xième mouvement de Prélude, choral et 
fugue de Franck.
Quelle musique pour tout remettre en 


place dans sa tête et dans son cœur ?


Sans hésiter, L’Art de la fugue.
Quelle musique pour célébrer Dieu ?


Les deux plus beaux requiem à mes yeux, 
celui de Brahms et celui de Fauré.
Comment pourriez-vous définir l’effet 


de la musique sur la sensibilité 


humaine ?


Bien que la musique nous parle sans mots 
et sans images visuelles, elle peut évoquer 
toutes les idées et toutes les émotions. Du 
reste, elle accompagne toute l’histoire de la 
philosophie : le classicisme, le romantisme, 
le moderne et le contemporain sont des 
catégories analogues en musique et en 
philosophie.
Quel est l’écrivain qui vous semble  


le plus musical ?


Aucun. La musique n’a pas de mots. On 
peut bien entendu faire toutes sortes de 
rapprochements, et on ne s’en prive pas 
d’ailleurs. Certaines œuvres écrites ou vi-


suelles ont inspiré les musiciens, mais ça 
marche moins bien dans l’autre sens…
Quel est le peintre dont vous 


entendez la musique ?


Aucun, la musique n’a pas d’images.
Quel est le lieu naturel qui vous 


semble comme une symphonie ?


Certaines forêts du nord canadien, au 
début de l’automne, quand on les 


contemple du haut d’une montagne et 
qu’on voit loin.
Quel est le bâtiment ou le monument 


qui pourrait, selon vous, correspondre 


à l’expression de Goethe, « musique 


pétrifiée » ?


Une cathédrale engloutie dans l’océan, 
comme dans le Prélude de Debussy, 
quelque chose comme l’Atlantide.
Qu’entendez-vous dans le silence ?


La paix, mais aussitôt après, le temps qui 
passe et qu’on perçoit, ne fût-ce qu’avec les 
battements de son cœur, et qui est une 
évocation de la mort.
Quel compositeur pour ressusciter  


les morts ?


Bach, parce qu’il est peut-être le seul qui 
donne parfois le sentiment de l’éternité.
Quelle œuvre pour célébrer la vie ?


Le deuxième mouvement du Concerto en 
sol de Ravel, rien de plus sensuel, pour ne 
pas dire sexuel…
Avec qui partager vos musiques 


préférées ?


Avec mes proches, parfois avec quelques 
personnes de rencontre qui aiment sincè-
rement la musique, mais en fait, c’est assez 
rare. La plupart des gens font semblant 
d’aimer la musique savante, mais ils 
écoutent de la variété. Il y a de très belles 
chansons, bien sûr, mais elles ne sont ja-
mais au niveau des grandes œuvres. u
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        « Bien que 
la musique nous 
parle sans mots  
et sans images 


visuelles, elle peut 
évoquer toutes  


les idées et toutes 
les émotions.  


Elle accompagne 
toute l’histoire  


de la philosophie »
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T
ravail d’amateur ! » L’ex-
press ion est injurieuse. Et 
pourtant, à les entendre jouer 
les Variations Haendel de 
Brahms, la Sonate pour violon 
et piano de Debussy ou le 
Concerto n° 1 de Tchaïkovski, 
pas facile de les distinguer des 


professionnels. Ils travaillent leur instrument entre 
une et trois heures par jour. Ils montent des pro-


grammes, jouent en concerto et se produisent sans 
gagner d’argent. Ils sont médecins, ingénieurs ou 
architectes et passent tout leur temps libre avec 
Prokofiev ou Rachmaninov. Orson Welles répétait 
à qui voulait l’entendre qu’il préférait être consi-
déré comme amateur « car on y entend le verbe 
aimer. » Il avait raison.
Dimanche 18 novembre, à 18 heures, dans la grande 
salle de concert de Cape Town en Afrique du Sud, ils 
sont six pianistes à avoir le trac en coulisse tandis que 


Ils sont médecins, architectes ou informaticiens et ils ont passé  
dix jours au Cap pour jouer Chopin, Brahms ou Tchaïkovski  


sous les couleurs des Amateurs virtuoses.


AMATEURS,  
LA DOUBLE VIE


Afrique du Sud


M
. 
F
U


Le Cap, façade  


du City Hall.


«
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le Cape Town Philharmonic Orchestra s’installe sur 
scène. Le public est venu en masse, le pari est en 
passe d’être gagné. Quand Julien Kurtz, directeur 
artistique des Amateurs virtuoses, a rencontré le 
directeur musical du plus ancien et du meilleur 
orchestre du continent africain, l’accueil a été ouvert 
et chaleureux. Il faut dire que cette phalange existant 
depuis 1914, qui s’enorgueillit d’avoir été dirigée par 
Thomas Beecham et Stravinsky ou d’avoir accom-
pagné Jascha Heifetz dans les années trente, multi-
plie les programmes d’éducation et de sensibilisa-
tion en marge d’une riche saison symphonique (plus 
l’opéra et le ballet) pour garder des subventions sans 
cesse menacées depuis la fin de l’apartheid. Avec 
seulement quatre musiciens noirs dans ses rangs, 
difficile de n’être pas considéré par les politiques en 
place comme un orchestre de blancs pour la mino-
rité blanche, même si les tensions raciales sont 
moins vives dans la charmante ville touristique du 
Cap que dans la capitale Johannesbourg. D’où des 
actions pour intéresser le grand public à la musique 
classique (voir encadré). Le directeur musical est le 
chef d’orchestre Daniel Boico formé par Ilya Musin 
en Russie, il est l’ancien assistant de Boulez et de 
Barenboim à Chicago.


UN FRANC SUCCÈS
L’excellent niveau des Amateurs virtuoses et le 
caractère international de leur projet ont séduit 
l’Orchestre philharmonique du Cap qui s’est asso-
cié à un concert exceptionnel au City Hall. Au pro-
gramme : le premier mouvement du Concerto n° 1 
de Chopin joué par le Français Julien Kurtz (fon-
dateur des Amateurs virtuoses), le premier mouve-
ment du Concerto n° 1 de Tchaïkovski par l’Améri-
caine June Wu, cheffe de cabinet du président de 
Google et ancienne lauréate du Concours des Grands 
Amateurs de Paris, le Concerto n° 1 de Prokofiev par 
le Français Xavier Aymonod, polytechnicien, cadre 
chez Transdev Group et 3e Prix du Concours amateur 
Van Cliburn au Texas, Rhapsody in Blue de Gershwin 
par le Français Thierry Goldwaser qui a monté sa 
propre entreprise sur le Web après avoir longtemps 
travaillé chez Ingenico, leader mondial des solutions 
de paiement. Enfin le Concerto pour deux pianos de 
Poulenc par le Canadien Thomas Yu, chirurgien 
orthodontiste et l’un des meilleurs pianistes ama-
teurs du monde, avec le Français Bernard Linde, 
pédiatre, pianiste, violoniste, altiste et cycliste de haut 
niveau. Le concert a remporté un franc succès. Stan-
ding ovation pour les six pianistes, l’orchestre et le 
chef. Auparavant, une dizaine de récitals et de 
concerts de musique de chambre ont été donnés au 
Théâtre Baxter de l’Université du Cap ou dans les 
locaux de l’École de musique.


L’excellent niveau des Amateurs 
virtuoses a séduit l’Orchestre 


philharmonique du Cap  
qui s’est associé à un concert 


exceptionnel au City Hall
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Ci-contre : Philip Fowke (à gauche)  


et Julien Kurtz (à droite).


Au milieu : Dale Backus.


En bas : Matthias Fischer et Johannes Gaechter.
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Des pianistes professionnels viennent aussi leur 
prêter main-forte au travers de masterclasses et de 
concerts partagés. C’est le cas de François Du Toit 
(Afrique du Sud), du Britannique Philip Fowke 
(ancien élève d’Egon Petri) ou de l’Américain Jay 
Gottlieb, époustouflant showman lorsqu’il raconte 
ses souvenirs avec Nadia Boulanger dont il a été 
l’élève ou livre les bases de la technique lisztienne 
transmises par Marie Jaëll.
Si les professionnels sont défrayés, les pianistes 
amateurs voyagent à leurs frais. Mais le vrai plaisir 
pour eux est de se représenter devant un public et 
surtout d’avoir eu l’occasion de jouer avec or-
chestre pour la moitié d’entre eux. Ils profitent 


généralement du festival pour venir avec leur fa-
mille et prendre quelques jours de semi-vacances. 
Le Canadien Thomas Yu donne un concert par 
mois et ne veut pas être payé. « Si on me le proposait, 
je donnerais l’argent à une association. » Il a une 
femme, est jeune papa et trouve malgré tout le 
temps de monter un concerto de Rachmaninov 
dans une salle de 2 000 places à Calgary ou un 
programme de récital comportant des œuvres de 
Bach ou Prokofiev. Avec François Du Toit, ils ont 
présenté la version pour deux pianos du Carnaval 
des animaux. Et chacun des participants a joué une 
pièce des Tableaux d’une exposition de Moussorgski 
lors du concert d’ouverture. Chaque participant 
représente un cas particulier. Matthias Fischer est 
un psychiatre qui s’organise lui-même dix à quinze 
concerts par an. L’un des plus intéressants est 
l’Allemand Johannes Gaechter. Cet informaticien 
qui a monté avec sa femme un site d’organisation 
de mariages possède un vrai tempérament d’artiste 
et se demande s’il ne va pas franchir le pas et de-
venir professionnel, car la musique prend de plus 
en plus de place dans sa vie au point de travailler 
quatre à cinq heures par jour.


Thomas Yu donne un concert  
par mois et ne veut pas être payé.  
« Si on me le proposait, je donnerais 
l’argent à une association »


De gauche à droite 


et de haut en bas : 


Julien Kurtz (piano).


Ethan Lawson 


(violoncelle).


Daniel Boico,  


Xavier Aymonod, 


Thierry Goldwaser, 


Julien Kurtz,  


June Wu, Bernard 


Linde et Thomas Yu. 


Jay Gottlieb, Julien 


Kurtz et Theresa 


Dwyer (tourneuse  


de pages).
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Pour Julien Kurtz, ce festival des Amateurs virtuoses 
est d’abord une histoire d’amitié puisqu’un noyau 
d’artistes a pris l’habitude de se retrouver dans dif-
férents coins du globe. Cette année, c’était à Cape 
Town pour le dixième anniversaire, mais les autres 
années c’était à Paris, Rio de Janeiro, Budapest, Bue-
nos Aires, Bayreuth, Tanger ou Saint-Pétersbourg.
Tout a commencé à Boston. Le Marseillais Julien 
Kurtz, l’Aixois Dominique Xardel et le Toulousain 
Julien Lombardo se sont retrouvés à participer au 
Concours des Amateurs de Boston. Les trois Fren-
chies ont décidé de créer une association de pianistes 
amateurs qui leur permettrait de voir du pays tout 
en poursuivant leur rêve. Aujourd’hui, Julien 
Lombardo est chef de projet chez Moët Hennessy et 
trésorier des Amateurs virtuoses. Julien Kurtz s’en 
occupe à temps plein. Quant au doyen du trio, 
Dominique Xardel, il a dirigé l’ESSEC, a longtemps 
enseigné l’économie dans plusieurs villes du monde, 
comme à Shanghai, et a écrit plusieurs livres sur le 
piano dont un d’entretiens avec Idil Biret. La pianiste 
turque fait partie des parrains de l’association tout 
comme feu Brigitte Engerer, Jean-Yves Thibaudet, 
Anne Queffélec ou François-René Duchâble.
L’alliance avec les professionnels, souvent enthou-
siasmés par le projet, est capitale pour ouvrir des 
portes aux trois compères. À Cape Town, c’est en 
rencontrant les Sud-Africains François Du Toit et 
Jan Hugo (finaliste au Concours de Leeds) que tout 
a pu aller très vite.


LE PLAISIR DE JOUER


La règle pour faire partie des Amateurs virtuoses est 
d’avoir été finaliste ou lauréat d’un concours inter-
national d’amateurs. Les plus côtés étant les Grands 
Amateurs à Paris, Boston, Washington, Van Cliburn, 
Varsovie (triennal) et Saint-Pétersbourg. Julien Kurtz 
est également invité chaque année au Concours 
d’amateurs de Maisons-Laffitte organisé par Anne 
Queffélec. Avec la revue Pianiste, un concours d’ama-
teurs a été organisé par vidéo. C’est l’étudiant en 
chimie (et critique musical) Julien Hanck qui a 
remporté l’épreuve et a pu être invité à Shanghai. Il 
ne faudrait pas croire que les amateurs rêvent forcé-
ment de devenir professionnels. Pour les Russes Slava 
et Lana Levin, formés au Conservatoire de Moscou 
et gagnant leur vie comme inspecteur financier et 
docteur d’imagerie médicale, « le plaisir de jouer n’est 
pas entravé par la nécessité de gagner sa vie avec sa 
passion ». Le budget des Amateurs virtuoses reste 
fragile. « Dans l’idéal, on aimerait pouvoir inviter nos 
participants. Il nous faudrait 100 000 euros par an. 
Mais on se débrouille », souligne Julien Kurtz. Au Cap, 
l’un des soutiens est la société française Transdev. Les 
repas se prennent en commun. Et chacun d’apporter 
aux autres conseils techniques, témoignage ou un 
peu de chaleur humaine autour d’un bon verre de 
bière. Frei aber… nicht einsam ! u Olivier Bellamy


N
ée en Afrique du Sud, la violoniste Maria Botha a découvert 


la méthode Suzuki en France où elle a passé une vingtaine 


d’années. Quand elle est rentrée dans son pays d’origine,  


elle a créé l’association Muzukidz pour aider les enfants  


à se construire par la musique, persuadée que « nous jouons 


ce que nous sommes ». L’Orchestre philharmonique du Cap lui a 


proposé de mettre au point un programme éducatif sous ses couleurs. 


C’est ainsi qu’elle apprend le violon à des enfants des townships,  


à partir de 4 ans, à raison d’une heure par jour. Au bout de quelques 


mois, le résultat est stupéfiant. Les enfants jouent d’oreille et ensemble 


des airs du répertoire populaire tout en dansant et tapant du pied.  


Ce jeune ensemble est intégré à la saison de l’Orchestre au cours  


de concerts auxquels leurs parents sont conviés. u


Des violons dans 
les bidonvilles
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COMPOSITEUR


SA MUSIQUE 
PARLE DE VOUS


Son univers, acide et bigarré, possède une singularité toute 
britannique. À 48 ans, le compositeur Thomas Adès réussit à créer des 


formes audacieuses et inattendues, dont trois opéras extravagants.  
Le dernier en date revisite L’Ange exterminateur de Luis Buñuel.


L
e 7 novembre 2018 : le public de la 
Philharmonie de Paris acclame 
avec ferveur Thomas Adès venu 
diriger pour la première fois l’Or-
chestre de Paris et donner une 
intense version de son cosmique 
Polaris, le rare A Child of Our Time 
de Michael Tippett et la fantasque 


Grande Ouverture des Francs-juges de Berlioz. Un 
mois plus tard, il revenait en pianiste à la Fondation 
Vuitton interpréter l’intégrale des œuvres pour 
piano de Janácek, en en révélant toute l’incandes-
cence par son assise qui mit en lévitation un audi-
toire sidéré. Ainsi va Thomas Adès, créateur phare 
de sa génération, remarquable pianiste et chef 
d’orchestre à ses heures – triple activité peu courante 
chez les compo siteurs vivants. Né à Londres en 1971, 
Thomas, qui a deux frères, baigne dès son plus jeune 
âge dans une atmosphère littéraire, artistique et 
francophile. Son père est poète et traducteur, notam-
ment de Hugo et Desnos, sa mère historienne d’art, 
spécialiste du dadaïsme, du surréalisme et de figures 
comme Bataille et Duchamp. Très renommés dans 
leurs domaines, ses parents ont été couronnés de 
prix et d’honneurs, et cette atmosphère studieuse 
semble lui avoir été bénéfique. Il se met très jeune 
au piano. « Je composais depuis l’âge de 9 ans, mais 
quand je reçus à 18 ans avec surprise un prix d’inter-
prétation à un concours de piano, je me suis décidé à 
écrire plus sérieusement, car il fallait choisir : pianiste 
ou compositeur. Maintenant, finalement, je fais les 
deux », nous confie-t-il en riant.
Musicien à l’esprit ouvert, Thomas Adès est doté 
d’une personnalité chaleureuse, prompt à échanger 
et à rire. S’il possède l’inimitable flegme britannique, 
il n’a pas le quant-à-soi de la réserve prudente  
de certains de ses compatriotes, sans pour autant 


dévoiler les arcanes de sa musique. À ses débuts, tout 
en étudiant à la Guildhall School of Music de Londres 
puis au King’s College de Cambridge, il écrit son 
premier opus, Five Eliot Landscapes où la fraîcheur 
toute romantique d’un piano délicat accompagne 
une soprano chantant des poèmes de T. S. Eliot. Dans 
New Hampshire, « Veux-tu jouer avec les étoiles et 
t’enfuir avec la lune » donne le ton, Rannoch parcourt 
la gamme chromatique, Cape Ann se présente 
comme un hommage à Messiaen avec des chants 
d’oiseaux et déjà des sauts d’intervalles dans les aigus 
qui seront un trait opératique marquant du compo-
siteur. La Symphonie de chambre op. 2 exprime une 
exubérance qui prolifère avec des éléments hétéro-
gènes comme des rythmes de tango, un swing et des 
sonorités jazz : dans une atmosphère féerique, un 
voyage sonore s’effectue en quatre stations distinctes, 
porté par des cuivres prédominants aux sourdines 
changeantes et un piano préparé. La musique d’Adès 
s’affirme déjà, moderniste et attractive, dans un 
déploiement opportun de formes inattendues, issues 
d’une écriture virtuose toujours flatteuse. Dans Catch 
(1991), un violon et un violoncelle séduisent une 
clarinette, jouant de leurs interactions pour attraper 
l’objet de leur désir, dans une traque musicale qui 
alterne étirements et cambrements avec des passages 
plus impétueux.
La création de Still Sorrowing en 1993 par le jeune 
compositeur au piano est accueillie avec succès. Les 
cordes centrales de l’instrument sont recouvertes 
d’une couche de pâte adhésive qui provoque un 
bourdonnement, avec des aigus qui pépient comme 
des oiseaux et des graves plus murmurants, donnant 
une sonorité proche des miniatures zen du piano 
préparé de John Cage, mais avec une mélancolie et 
une ingéniosité propres à Adès. En 1994, Life Story, 
très réjouissant « instantané du désespoir », est 


Thomas Adès


BIOGRAPHIE 
EXPRESS


1971


Naissance à Londres  
le 1er mars


1990


Chamber Symphony
1995


Powder her Face,  
opéra de chambre


1997


Asyla, pour orchestre
2004


The Tempest, d’après 
Shakespeare


2007


Tevot
2016


The Exterminating Angel
2019


Colette Suite,
B.O. du film Colette lll
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COMPOSITEUR


une conversation au lit après une nuit d’amour sans 
lendemain, sur un texte de Tennessee Williams, al-
liage inattendu d’un piano volubile évoquant l’expres-
sionnisme viennois de la Sonate de Berg et du pre-
mier Schoenberg, avec le chant d’une soprano 
modelé sur celui de Billie Holiday.


SON MONDE SONORE
Living Toys, créé en 1994, lui apporte une plus grande 
reconnaissance. Cette pièce vive et altière pour qua-
torze musiciens fait alterner des atmosphères très 
changeantes. La quatrième section, H.A.L.’s Death, 
reprend la chanson Daisy Bell qu’entonne HAL, 
l’ordinateur de 2001, l’Odyssée de l’espace de Kubrick 
au moment où il est désactivé. La trame de cet opus 
virtuose raconte en musique l’histoire d’un petit 
garçon s’imaginant des aventures héroïques. En 
transposant dans son monde sonore des péripéties 
issues d’un conte anonyme reproduit dans la parti-
tion, Adès affirme sa disposition à raconter des 
histoires : cette volonté de narration transforme son 
œuvre en réceptacle d’un imaginaire collectif qu’il 
fond dans une forme musicale idoine. Sa musique 
possède ainsi l’éclat et le mystère d’une métaphore de 
récits faite par des sons féeriques.
Si l’on s’interroge, à la manière des personnages de 
Capriccio de Strauss, pour savoir si ce sont les paroles 
ou la musique qui priment, alors chez Adès la mu-
sique transmue les paroles jusqu’à en effacer leur 
signification, laquelle s’évapore dans un univers so-
nore organique. Cependant, prévient le compositeur, 
« je suis un musicien pragmatique et pratique. Jamais 
la théorie ne m’a influencé, uniquement les choses 
réelles ». En 1994, le quatuor Arcadiana, chef-
d’œuvre d’expressivité, tourne autour de l’idée du 


voyage, comme la section L’Embarquement l’atteste, 
inspiré du tableau Embarquement pour Cythère de 
Watteau. Le mouvement central de la pièce, Et, 
(tango mortale), puise dans des rythmes latino- 
américains mâtinés de pizzicati de Bartók, tout en 
regardant un autre peintre français, Poussin et son 
Et in Arcadia ego. Tout un substrat poétique appa-
raît dans cette œuvre habitée, à partir de motifs qui 
s’étirent et se métamorphosent et une versatilité 
rythmique très attractive.
Son premier opéra, Powder her Face (1995), est un 
coup d’éclat. S’inspirant de la chute de la duchesse 
d’Argyll, reconnue coupable de multiples et incon-
venants adultères par le tribunal d’Édimbourg en 
1963, Adès élabore une trame outrancière où l’infor-
tunée extravagante, confinée dans une chambre 
d’hôtel, se souvient de ses frasques passées. Adès 
combine avec fluidité diverses influences, de Berg à 
Bernstein en passant par Britten, Kurt Weill et Astor 
Piazzolla, créant une plasticité musicale épousant 
avec souplesse les sinueux tourments intérieurs de 
son héroïne. La version réalisée pour la télévision 
anglaise, particulièrement aboutie, réussit à fusion-
ner singulièrement le médium opératique avec la 
sophistication du montage des images. En 1997, il 
investit la forme symphonique avec Asyla, par une 
écriture incisive pleine de pulsations. Un univers 
sonore s’engendre de lui-même, avec en filigrane 
comme la reconstitution d’une soirée dans une boîte 
de nuit, la continuité de l’œuvre évoquant un mix de 
musique électronique avec un crescendo qui dé-
bouche sur Ecstasio, troisième mouvement faisant 
déferler des rythmes martelés. « Je me suis inspiré des 
symphonies de Haydn, confie-t-il, pas seulement de 
leur division en quatre mouvements, mais aussi en 
travaillant la narration, car souvent chez Haydn, la 
musique se développe comme un roman. »


UNE ÉCRITURE VISCÉRALE
The Tempest (2004) s’avère une réussite envoûtante. 
L’écriture vocale très caractérisée des personnages 
culmine dans Ariel, esprit sautillant de cette adapta-
tion de La Tempête, troublant adieu à la magie et 
testament onirique de Shakespeare. Les suraigus de 
la soprano Audrey Luna, créatrice du rôle, stupéfient, 
comme la virtuosité de toutes les voix féminines. 
Cette forme de surenchère vocale est l’une des signa-
tures du compositeur, qui obtiendra, de la même 
Luna, en 2017, dans The Exterminating Angel, que 
son personnage atteigne le « La » le plus aigu de 
l’histoire du Met de New York… Depuis sa création 
au Covent Garden de Londres, The Tempest a été 
repris régulièrement sur les plus grandes scènes ly-
riques, dont l’Opéra de Vienne en 2015, avec une 
production signée Robert Lepage.
Avec Tevot, mot hébreu qui signifie à la fois « me-
sure » (musicale), « berceau de Moïse sur les flots » 
mais aussi « arche biblique », il revient en 2007 à la 


ACTUALITÉS
◗ Les 4 et 6 avril,  
à l’Auditorium Maurice-
Ravel de Lyon, l’Orchestre 
national de Lyon dirigé par 
Ben Glassberg donnera  
…but all shall be well.
◗ La captation  
new-yorkaise de The 
Exterminating Angel 
vient de paraître en DVD 
chez Erato, dans une 
production de Tom Cairns. 
Il sera chroniqué dans 
notre prochain numéro.


Quand Adès et son 


librettiste Tom Cairns 


adaptent à l’opéra  


le chef-d’œuvre  


de Luis Buñuel  


(Salzbourg, 2016).
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forme symphonique, avec une écriture viscérale faite 
de contrastes, entre psalmodie et descente aux enfers, 
tension d’une spirale acide et mer calme et étale. 
Adapte-t-il son écriture à ses diff érents projets ? Adès 
nous répond que « c’est une question de cadre. Si 
j’étais peintre, je m’interrogerais sur la taille de l’œuvre, 
10 centimètres ou 10 mètres. Dans Tevot, il me fallait 
une narration pour dire l’histoire. Celle-ci aborde 
l’énergie aquatique du Déluge, mais je n’ai rien forcé, 
tout vient naturellement ». À propos d’In Seven Days, 
concerto pour piano sur les sept jours de la Genèse 
créé en 2008, il confi e s’être auto-infl uencé. « J’ai pris 
six accords de Th e Tempest et j’en ai fait une nouvelle 
œuvre. C’est comme se concentrer sur un atome préle-
vé dans une pièce précédente qui peut ouvrir de nou-
velles perspectives. » Ainsi fut conçu Polaris, « qui 
vient d’une unique note d’une de mes œuvres anté-
rieures, observée au microscope. À mes débuts je 
m’intéressais principalement au timbre. Maintenant, 
tout en travaillant tous les paramètres, harmonies, 
timbres, mélodies, micro et macrostructures, ce qui 
m’intéresse davantage, c’est la grammaire musicale : 
pourquoi telle mesure succède à telle autre mesure ».


ATMOSPHÈRE TROUBLE
Th e Exterminating Angel confi rme en 2016 son im-
pressionnante maîtrise des codes opératiques. Adap-
tation de L’Ange exterminateur, fi lm mexicain de Luis 
Buñuel sur la vacuité de notables empêchés mysté-
rieusement de quitter un dîner, cet opéra nocturne 
baigne dans une atmosphère trouble. Il lui off re un 
canevas idéal pour exprimer les potentialités surréa-
listes de son style chatoyant, grâce à l’inquiétante 
étrangeté des ondes Martenot et une écriture vocale 
plus que jamais au service d’une expressivité de tous 
les instants. L’univers cinglant de Buñuel, métaphy-
sique et contradictoire, est fi dèlement restitué, avec 
les tambours de Calanda qui fascinèrent le réalisateur 
espagnol et qui sont ici transposés aux percussions. 
Adès ajoute une référence biblique – après la Genèse 
dans In Seven Days, le Déluge dans Tevot – au cours 
du fi nale dans lequel Leticia chante en s’adressant à 
la montagne sainte de Sion et loue la force de ceux 
qui l’habitent – le peuple Juif – brisant par cette in-
vocation l’enfermement des convives qui, retrouvant 
leur liberté, regagnent leur enfer.
« Chaque œuvre révèle le portrait d’une idée qui a pris 
une forme particulière. Cet opéra est ainsi le portrait 
d’un opéra, il refl ète la forme d’une idée qui a maturé », 
explique-t-il. Énigmatique, Th e Exterminating Angel 
est ainsi à l’image de l’écriture de son compositeur, 
une lecture nouvelle, hybride et dynamique de l’his-
toire de la musique autant qu’une création ex nihilo 
de formes en mouvements. À l’image d’un Stravinsky 
dont il partage l’impénétrabilité, Adès s’eff ace volon-
tiers derrière sa musique qui nous regarde. « Si vous 
me demandez quel est le sujet de mes opéras, je dirais 
que c’est sur vous. » ◆  Romaric Gergorin


LIFE STORY


Thomas Adès (piano) et musiciens 


chambristes


EMI


Adès explore au piano ses premières 


œuvres, off rant notamment une magni-


fique version de Life Story, avec la 


soprano Mary Carewe, Under Hamelin 
Hill, ballade psychédélique pour trois 


orgues portatifs et Traced Overhead, 
d’une élégance digne d’un Chopin 


contemporain.


ASYLA, TEVOT, POLARIS


London Symphony Orchestra, 


dir. Thomas Adès


LSO Live


Le chef-compositeur livre une lecture 


dynamique de ses trois grandes sympho-


nies – aucune ne dépasse vingt minutes. 


En complément, Brahms, une belle pièce 


vocale en hommage à son prédécesseur.


THE TEMPEST


Simon Keenlyside, Audrey Luna, Isabel 


Leonard, Toby Spence, Ballet, Chœurs et 


Orchestre du Met de New York, dir. Thomas 


Adès, mise en scène Robert Lepage


DVD/DG


L’adaptation éblouissante de la pièce de 


Shakespeare est une réussite à tous les 


niveaux, avec la mise en scène raffi  née 


de Robert Lepage, l’extraordinaire per-


formance d’Audrey Luna en Ariel et le 


Prospero impérial de Simon Keenlyside.


ILLUMINATING FROM WITHIN


Winston Choi


La Buissonne


Un bel aperçu du répertoire pour piano 


d’Adès, avec une merveilleuse version de 


Darknesse Visible, adaptation par le 


compositeur d’In Darkness Let Me Dwell 
de John Dowland, et des Mazurkas 


écrites en 2009.


IN SEVEN DAYS


London Sinfonietta, dir. Thomas Adès


CD et DVD/Signum records


Voici son concerto pour piano, joué de 


manière souveraine par Nicolas Hodges. 


En prime, des arrangements pour deux 


pianos des Études de Nancarrow signés 


Adès. Et, sur le DVD, des images inédites 


de l’artiste Tal Rosner.
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L’ÉCOUTE EN AVEUGLE
AVEC L’INVITÉ DE LA RÉDACTION MATHIEU ROMANO*,  


YANNICK MILLON ET JÉRÉMIE CAHEN


SYMPHONIE N° 5 


de Prokofiev
Son souffle épique et sa mécanique diabolique exigent un savant  


dosage entre maîtrise motorique et énergie brute, ordre et cataclysme.  
Qui en triomphera ?


L
a popularité de la Cinquième de 
Prokofiev nous vaut d’avoir 
dépassé les soixante-
quinze items au disque. 
On ne conservera 
aucune version 
monophonique, 
les orchestres 


ayant mis du temps à apprivoiser 
la mécanique si singulière de la 
par t it ion. Seul  contre-
exemple, l’enregistrement 
p r i n c e p s  m o d è l e  d e 
Koussevitzky (Boston, 1946, 
RCA), qu’on écartera pour 
des questions d’intervention 
du chef sur le texte. De 
même, difficile de se passer 
sans regrets de Mitropoulos, 
surtout avec les Wiener à Sal-
zbourg (1954, Orfeo), pé-
chant par des approximations 
qui disqualifient aussi Rojdes-
tvenski (1971, BBC Live), vic-
time de fluctuations du diapason. 
On abandonne aussi Horenstein 
avec l’ORTF (live 1956, Music & 
Arts) ou face à l’Orchestre Colonne 
(1954, Vox), ainsi que Rodzinski à la RAI 
(live 1957, Urania). Chez les Russes, on 
écarte Stokowski (Radio d’URSS, 1958, Pris-
tine), emphatique, Rojdestvenski en studio (1965, 
Consonance), convenu, Jurowski (Orchestre national 
russe, 2005, Pentatone), inégal en tension, Sokhiev (DSO Berlin, 
2014, Sony), parfois précipité, ainsi que Kitaenko, dont on adore 
pourtant la gravure médiane si typique, mais introuvable (Phil-
harmonique de Moscou, 1986, Melodiya), plus accrocheuse que 
l’intégrale avec Cologne (2007, Capriccio).


Éliminons de même Jansons, aussi peu incarné 
à Léningrad (1987, Chandos) que récem-


ment à Amsterdam (2014, RCO Live), 
au profit du premier live de son 


maître Evgeni Mravinski (1968, 
Russian Disc), terrifiant et pré-


férable au deuxième (1973, 
Praga), de Valery Gergiev, 


grisant d’énergie brute avec 
le LSO (2004, Decca), puis 
l’ombre de lui-même avec 
le Mariinsky (2012), et 
plus surprenant, de Yuri 
Temirkanov (Léningrad, 
1991, RCA), grande ver-
sion où les timbres s’en-
trechoquent, qu’on pré-
férera  à  Ashkenazy 
(Amsterdam, 1986, 
Decca), moins maîtrisé 
bien que sans commune 
mesure avec son inutile 


redite à Sydney (2010, 
Exton).


TOUR DE GLOBE


Le temps a émoussé l’intérêt des 
versions occidentales de Karajan 


(Berlin, 1968, DG), hédoniste, Ozawa 
(Berliner, 1990, DG), au finale raté, Dutoit 


(Montréal, 1988, Decca), trop léché, Tilson 
Thomas (LSO, 1991, Sony), trop technique, ainsi que 


Rattle (Birmingham, 1992, Warner), décousu et narcissique, ou 
encore Levine (Chicago, 1992, DG), clinquant. La redécouverte 
de la version somptueusement enregistrée de Yoel Levi à Atlan-
ta (1991, Telarc), aux rouages impeccablement huilés, rejoint en 
revanche notre écoute.
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Sous nos latitudes, nous n’avons pas sélectionné la 
première version, caustique, de Martinon (Société 
des Concerts, 1959, Testament), bien que celle de 
l’intégrale ORTF (1971, Vox) nous ait laissé autant 
de marbre que Rostropovitch (ONF, 1985, Erato), 
routinier et épais, ou Ansermet (Suisse romande, 
1964, Decca), dont l’orchestre manque de disci-
pline. De l’autre côté de la Manche, pêche aussi 
peu fructueuse face à la bonhomie de Malcolm 
Sargent (LSO, 1959, Everest), le son de cathédrale 
de Neeme Järvi (Scottish National, 1985, Chandos) 
ou la rutilance de Walter Weller (LSO, 1976, Decca), 
dont la Cinquième d’une intégrale plébiscitée est 
dirigée à coups d’enclume.
Sur le sol américain, si l’on peut oublier Ormandy 
(1961, Sony, et surtout 1972, RCA), Leinsdorf 
(Boston, 1963, RCA), Previn (Los Angeles, 1986, 
Decca) et Paavo Järvi (Cincinnati, 2007, Telarc), et 
avec quelques regrets Bernstein (New York, 1966, 
dix coudées au-dessus d’Israël, 1979, tous deux 
chez Sony), Maazel (Cleveland, 1977, Decca), qui 
sombre dans les pages lentes, ou encore Muti 


(Philadelphie, 1991, Decca), trop romantique, deux 
versions s’imposent : Antal Dorati (Minneapolis, 
1959, Mercury), dégraissé et massif à la fois, et 
George Szell (Cleveland, 1959, Sony), séance de 
cravache qu’on a préférée au live délirant de Salz-
bourg avec Amsterdam (1958, Orfeo) et celui plus 
tangent avec l’Orchestre symphonique de Vienne 
(1954, Orfeo).
Écartons enfin Tennstedt (Radio bavaroise, 1977, 
Profil), peu détaillé, Oramo (Radio finlandaise, 
2011, Ondine), Litton (Bergen, 2014, Bis), trop 
purs et clairs, ainsi que les trois versions Naxos de 
Kuchar (National d’Ukraine, 1994), Alsop (Sao 
Paulo, 2011) et Gunzenhauser (Philharmonique 
slovaque, 1989), au profit de deux outsiders. 
D’abord, Serge Baudo et son concert survolté avec 
la Philharmonie tchèque (1976, Praga), festival 
percussif exaltant la modernité du compositeur, 
puis, son opposé, la temporalité étale et zen de 
Sergiù Celibidache (Munich, 1990, Warner), qui 
éclipse sans peine le concert précaire de ce même 
chef roumain à la RAI de Rome (1959, Archipel).  u


Retrouvez
« La Tribune
des critiques
de disques »


tous les 
dimanches,


de 16 h à 18 h,
sur France 
Musique.


Voir page 15.


Les huit versions
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n La plus populaire de ses symphonies 


avec la « Classique », la Cinquième de 


Prokofiev, d’une durée globale de 


quarante minutes, vit le jour au plus noir 


de la Seconde Guerre mondiale, au 


cours de l’année 1944, avant d’être 


créée le 13 janvier 1945 à Moscou sous 


la direction du compositeur, alors que 


l’Armée rouge remportait des victoires 


décisives sur la Wehrmacht. Animée 


d’un souffle épique, elle porte un 


sentiment de proche victoire. Hantée 


par les circonstances de son temps dans 


les mouvements impairs, elle est surtout 


traversée de bouffées d’enthousiasme, 


dans une forme d’écriture mécanique 


rappelant les années constructivistes,  


et demande aux chefs une habile 


caractérisation de ces deux facettes.  


Et surtout une impeccable horlogerie 


musicale dans son finale, avec un usage 


millimétré de la percussion. u


L
a particularité de cette écoute en 
aveugle est que même les versions 
arrivées en queue de peloton ne sus-
citent pas un rejet massif. Chez Sergiù 
Celibidache, pourtant bon dernier, JC 
note d’emblée « une couleur initiale 


presque asiatique, frêle, et une certaine neutralité 
du phrasé », MR soulignant « le travail du timbre 
en profondeur, une plastique orchestrale lumi-
neuse » et YM appréciant « un chef démiurge, qui 
joue la fin du monde dans le climax du premier 
mouvement, avec des cuivres enténébrés et des per-
cussions dantesques ». Tous déplorent en revanche 
un manque d’arêtes et de ligne, mais aussi « une 
vision avec de l’égo » (MR) « un Adagio trop étiré, 
d’une beauté sonore un peu vaine » (YM), « beau-


coup de puissance mais presque autant de vide par 
rapport au sens de l’œuvre » (JC).
On est assez étonné de retrouver George Szell aussi 
bas dans notre classement. YM apprécie pourtant 
« une vision de dompteur d’orchestre, avec de l’ur-
gence, un travail sur le noyau du son plutôt que sur 
son épaisseur, un tempo parfait pour l’Adagio, avec 
des bois lunaires et brûlants à la fois ». MR est da-
vantage gêné par « une lecture essoufflante, trop peu 
de contrastes et de plans sonores, un manque de 
calme, un chef qui nous pousse constamment dans 
le dos », et JC par une conception « trop linéaire, qui 
manque de respiration, moins motorique que discipli-
née », chacun souffrant de la réverbération de la 
prise de son, tout en accordant au scherzo une 
atmosphère de toccata assez fascinante.


* Mathieu Romano  


est chef de chœur  


et chef d’orchestre, 


fondateur de  


l’Ensemble Aedes.lll


L’ŒUVRE EN BREF
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La prise de son de la version de Levi enchante en 
revanche collégialement, au service d’un message 
surtout apprécié dans les mouvements rapides. « Le 
début est trop lent, les phrasés sont distendus »,  
déplore JC, tandis que MR admire « un son magni-
fique, large, de la rondeur, qui n’avance guère, mais 
vaut une vraie atmosphère dans le mouvement lent ». 
YM se délecte « d’un climat introductif de vieille 
légende russe, de la classe absolue du trois temps au 
centre du scherzo, du chaos très organisé du finale », 
sentiment partagé par MR qui aime « le côté frais 
et giocoso de la clarinette et l’élan du dernier mou-
vement », auquel résiste JC, qui y voit « un chau-
dron, une marmite pleine d’aliments sans cohérence, 
et peu de Prokofiev ».


ORAGE ET DES ESPOIRS


Temirkanov laisse lui aussi JC sur le bord de la 
route. « C’est parfois mou, souvent éparpillé, avec 
un legato de cordes trop prononcé, même si l’on sent 
un grand chef et un grand orchestre, des timbales 
orageuses et un scherzo rigoureux. » MR est partagé 
entre « une introduction captivante, qui ne tient pas 
ses promesses, de l’ampleur, de l’élan, un certain 
manque de simplicité mais un scherzo plein d’idées, 
et un finale rondement mené ». YM est finalement 
le plus conquis par « cette esthétique typiquement 
russe, parfois peu fignolée mais toujours assumée et 
authentique, un scherzo parmi les mieux articulés, 


des accents souvent lapidaires par leur verticalité, et 
la poigne de la mécanique de l’Allegro giocoso ».  JC 
de conclure : « C’est sans doute la version la plus 
impressionnante en terme purement orchestral. »
Dans le genre viril, Dorati impressionne tout autant 
et fédérerait davantage les opinions. « J’ai beaucoup 
de respect pour cette version difficile à aborder au dé-
part mais cohérente dans son ensemble, qui ne s’em-
barrasse pas de métaphysique. » (MR) De son côté, 
JC déplore initialement « une vision rythmique et 
carrée jusque dans les passages les plus tendres, un 
certain manque de souffle et de mystère, mais un 
motorisme rageur et guerrier quand nécessaire ». YM 
estime que l’on est « plus près de Chostakovitch, par 
le refus de l’épaisseur du son, une masse sonore tran-
chante, radiographiée, même si les percussions 
manquent d’acuité ». JC pense aussi que « le geste du 
chef est guidé par les limites de l’orchestre », et la prise 


Le chef russe impressionne par 
l’énergie, la prise de risque, mais 
aussi l’urgence joyeuse du finale, 


avec quelque chose de noir  
à l’arrière-plan


Valery Gergiev,  


avec le London 


Symphony Orchestra, 


arrive en tête  


de cette écoute  


très serrée.
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de son Mercury est diversement appréciée, notam-
ment par MR qui déplore « une sécheresse qui 
confère un manque d’ampleur à l’ensemble ».
Quelle surprise de retrouver notre outsider Serge 
Baudo sur le podium ! Son live pragois ne recueille 
presque que des louanges, tant pour « le beau souci 
du phrasé, la simplicité et la profondeur mêlées » qu’à 
l’adresse du chef lui-même, « un authentique arti-
san qui fait confiance à la musique » (MR). L’esthé-
tique sonore de derrière le rideau de fer, avec « une 
clarinette typée, des cuivres très vibrés », ravit JC qui 
est tout aussi impressionné par « un ton noir et 
psychologique, avec une grosse caisse menaçante, et 
des groupes instrumentaux éclatés », rejoint par YM 
qui voit passer « beaucoup de fantômes dans le 
scherzo, une clarinette qui éructe, un wood-block 
diabolique, et la puissance de feu terrible de la per-
cussion dans la coda ». JC de renchérir, « ici le laid 
a du sens et exprime la folie stalinienne », là où YM 
ressent « un vrai climat de symphonie de guerre, 
l’imminence d’une crise, un éclairage constructiviste 
plein de foucades et de sonorités corrosives ».


LA CONQUÊTE SLAVE
Sur la deuxième marche se hisse un autre live, plus 
authentiquement russe encore, avec Evgeni 
Mravinski, dont MR note « la montée en puissance 
sur l’ensemble de l’exécution, le finale contrasté et 
énergique, plein de tension, après un Adagio sans le 
moindre romantisme résiduel ». Impression partagée 
par JC pour qui « le tour de chauffe du premier mou-
vement se densifie, avec des cuivres astringents au 
vibrato très sombre, un chef qui ne prend jamais la 
pose, une plainte déchirante et acide dans l’Adagio, et 
un Allegro giocoso saisissant de bout en bout ». YM 
plussoie, qui loue « des timbres rugueux, sauvages, le 
gant de fer du chef, un wood-block qui mène une danse 
macabre, un Adagio portant les drames de son siècle, 
et des timbres frottés à la paille de verre, qui appuient 
impitoyablement sur les dissonances ».
Enfin, de par son excellence jamais démentie et sa 
régularité d’un bout à l’autre de la partition, Valery 
Gergiev remporte cette écoute en aveugle par « sa 
manière de convoquer l’histoire de la musique russe, 
de L’Oiseau de feu aux Symphonies d’instruments 
à vent de Stravinsky, en passant par les rythmes 
haletants de Khatchaturian ». MR est impressionné 
par « l’énergie, la prise de risque, la jeunesse [sup-
posée] du chef, qui manie admirablement le chaud 
et le froid », mais aussi « l’urgence joyeuse du finale, 
avec quelque chose de noir à l’arrière-plan ». JC 
insiste sur une version « mise en scène, ne cherchant 
pas le confort mais le vécu, avec un ostinato ryth-
mique presque malsain », un jugement relayé par 
YM qui salue « une interprétation à la schlague, des 
mixtures de timbres explosives, un staccato maniaque 
et un orchestre formidablement affûté ». u


Yannick Millon


 VALERY GERGIEV
 Decca


 2004


De l’énergie explosive du deuxième 
mouvement au lyrisme du troisième, 
tout y est, l’urgence, la joie, la gravité. 
Un véritable tour de force.


 EVGENI MRAVINSKI
 Russian Disc


 1968


Le chef se dirige, implaccable,  
vers le finale. Une montée palpitante 
jusqu’à cette résolution triomphale 
néanmoins contrastée.


 SERGE BAUDO
 Praga


 1976


De beaux emportements, un rythme 
percussif, de la profondeur. Le chef 
français a su capter l’atmosphère 
menaçante à l’œuvre ici.


 ANTAL DORATI
 Mercury


 1959


Voilà une vision carrée, parfois trop 
malheureusement, mais cohérente 
et résolument motoriste, comme 
l’aurait souhaité le compositeur.


 YURI TEMIRKANOV
 RCA


 1991


Des hauts et des bas pour cette 
interprétation tantôt brillante  
et orageuse, tantôt dénuée  
de perspective et éparpillée.


 YOEL LEVI
 Telarc


 1991


Une belle allure, de circonstance, 
dans les mouvements rapides, mais 
les lenteurs du début et de l’Adagio, 
semblant parfois stagner, déroutent.


 GEORGE SZELL
 Sony


 1959


Outre une prise de son médiocre, 
l’orchestre semble guidé par une 
urgence qui pourrait être bienvenue 
si elle n’était pas mal exploitée.


 SERGIÙ CELIBIDACHE
 Warner


 1990


Malgré un premier mouvement 
prometteur, cette version manque 
d’orientation mais surtout 
d’humilité.
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RÊVER LE MONDE 
UN PEU PLUS FOU(CHS)


Elle chante et elle joue avec un naturel, 
une liberté et une distinction 


qui sont sa marque. Rencontre avec 
une curieuse insatiable. 


M
ademoiselle », 
titre de votre 
nouvel album 
pour DG, c’est 
un peu, beaucoup, 
passionnément ou 
pas du tout vous ?
Ah, ah ! Disons que 


l’idée a germé il y a quelques années, alors que je 
passais en revue les rôles que j’avais eu le bonheur 
d’interpréter sur scène. Je me suis rendu compte que 
le point commun de ces héroïnes, tous répertoires 
confondus, c’est que ce sont… des orphelines. Ces 
personnages de jeunes filles, voire de très jeunes 
femmes, qui luttent contre leur destinée, s’éman-
cipent, et qui souvent vont à contre-courant de ce 
que l’on attend d’elles, me touchent infiniment. 
D’autant plus que le bel canto, évidemment Rossini, 
m’obsède et me passionne depuis quelque temps. Ce 
sont des êtres tragiques, à la fois victimes et rebelles, 
riches sur le plan théâtral : un angle très séduisant. 
« Il faut partir », le premier air extrait de La Fille du 
régiment de Donizetti, est un peu l’emblème de ces 
femmes « battantes », dans tous les sens du terme, 
tout comme l’air qui clôt ce disque, « L’aurore enfi n 
succède », tiré de la grande scène fi nale de L’Étoile du 
Nord de Meyerbeer – ouvrage rarement donné de la 
période française du compositeur, où l’héroïne part 
à la guerre en se faisant passer pour son frère. Ce sont 
des personnages d’une féminité peu conventionnelle, 
hors norme, luttant contre les codes qui régissent la 
société, au point que la Marie de La Fille du régiment 
est déjà, quelque part, une « copine de route », depuis 
ma prise du rôle, à Lausanne, en 2016, puis au Staat-
soper de Vienne, dans la mise en scène de Laurent 
Pelly et la chorégraphie de Laura Scozzi.


À Donizetti et Rossini, s’ajoutent des airs 
méconnus – dont deux premières mondiales 
sur disque de Pietro Raimondi et Vincenzo 
Fioravanti –, ainsi qu’un air de zarzuela 
de Francisco Asenjo Barbieri…
La zarzuela a traversé plusieurs époques bien sûr, 
mais Barbieri est l’exact contemporain de Rossini. 
L’extrait de sa comédie Mis dos mujeres de 1855, 
qui reprenait d’ailleurs le sujet d’un opéra- comique 
Mina ou le Ménage à trois du Français Eugène de 
Planard, au thème léger, s’insère idéalement dans 
l’album, avec son magnifi que solo de violoncelle 
en introduction. Je regrette que nous n’ayons pas 
eu plus de temps en studio afi n de pouvoir enre-
gistrer d’autres airs que nous avions sélectionnés 
en espagnol, tout aussi superbes…
À Avignon, l’enfant que vous étiez rêvait 
de devenir danseuse.
Oui, mais ma mère redoutait que je me regarde trop 
dans le miroir ! Afi n qu’il n’y ait pas de jaloux entre 
leurs trois enfants, mes parents, non musiciens, ont 
souhaité que nous en fassions tous en nous inscrivant 
au Conservatoire. J’étais toujours aussi attirée par la 
danse mais un professeur de violon, Chantal Rodier, 
m’a convaincue, en m’expliquant que le violon c’était 
comme la danse et, joignant le geste à la parole, elle 
s’est aussitôt mise à danser dans la salle… et j’ai 
appris le violon ! Je l’adore, elle vient toujours à mes 
spectacles et me le rappelle : « Tu vois, je te l’avais dit, 
tu ne seras peut-être pas violoniste, mais tu seras musi-
cienne ! » J’allais au cours de solfège et j’aimais beau-
coup le déchiffrage, les lectures et les classes où l’on 
chantait à plusieurs voix. Comme nous étions en 
horaires aménagés, il me restait du temps libre et 
j’allais à d’autres cours, et même plusieurs fois de 
suite, pour pouvoir chanter à nouveau. Assez vite, 
j’ai participé à des quintettes a cappella, des ensembles 
de jazz, et puis il y a eu cette expérience enrichissante 
de chœur européen, dans le cadre de Voices of 
Europe, organisé par Reykjavik, rassemblant dix 
jeunes de villes européennes, dont Avignon pour 
laquelle j’avais été retenue, en 2000. Durant un mois 
nous avons voyagé, interprétant aussi bien Messiaen 
que Björk  – qui chanta avec nous pour quelques 
concerts  –, des airs populaires islandais ou encore 
Arvo Pärt, dont nous avons créé une partition.


Julie Fuchs


BIOGRAPHIE 
EXPRESS


1984


Naît à Meaux
2006


Entre au CNSM de Paris
2010


Obtient à l’unanimité 
le 1er prix de chant


2013


Intègre la troupe de l’Opéra 
de Zurich ; 2e Prix du 


Concours Operalia de 
Plácido Domingo


2014


Artiste de l’année aux 
Victoires de la Musique 


classique
2015


« Yes ! », 1er CD pour DG
2016


Triomphe avec Marie dans 
La Fille du régiment de 


Donizetti à l’Opéra de Vienne
2017


S’illustre avec Leïla dans 
Les Pêcheurs de perles 


de Bizet à Lille et à Paris
2019


 « Mademoiselle », 
2e CD pour DG


 À RETROUVER
SUR LE


CLASSICA
CD


●●●


«
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À l’époque, vous auriez pu devenir chanteuse 
de variétés ?
J’apprécie énormément la chanson, j’en écoute 
beaucoup, d’Ella Fitzgerald à Mercedes Sosa, de 
Barbara à Gainsbourg ou les Manhattan Transfer, de 
la musique d’Europe de l’est… Mais je pense que la 
musique classique vous transporte ailleurs, plus loin 
– et puis, il y a cette relation très forte au théâtre.
Et vous avez choisi de poursuivre  
vos études à Paris.
À 18 ans, j’ai compris qu’il fallait me perfectionner 
dans le domaine du chant. J’ai rencontré Pierre 
Guiral, aujourd’hui à la tête de l’Opéra Grand 
Avignon, qui m’a littéralement prise sous son aile 
au Conservatoire, et que j’accompagnais dans ses 
concerts. Trois ans plus tard, j’ai été admise au 
CNSM de Paris. À partir de là, j’ai eu une telle 
boulimie de connaissances, que j’ai suivi le plus de 
cours possible – rien n’était trop chronophage pour 
moi, bien au contraire ! Je rencontrais de merveil-
leux professeurs, tout en étant en contact avec de 
jeunes collègues, déjà artistes. Je suis restée en 
relation avec de nombreux instrumentistes, chan-
teurs, chefs, ingénieurs du son…


De cette période récente date une amitié 
professionnelle avec le pianiste Alphonse 
Cemin et le chef d’orchestre Maxime Pascal, 
tous deux fondateurs du Balcon, que vous 
retrouvez régulièrement…
J’étais en troisième année au Conservatoire lorsque 
Le Balcon s’est formé, et je me souviens avoir 
participé au premier concert de l’ensemble, avec 
les Trois poèmes de Stéphane Mallarmé de Ravel. 
Ensuite, nous avons joué Le Pierrot lunaire en 
français, Grisey, la 4e Symphonie de Mahler, 
Debussy, Haendel, l’Ariane à Naxos de Strauss, etc.
Avez-vous conscience de l’incroyable ouverture 
d’esprit de votre génération ?
Je ne suis pas certaine que cela soit commun à tant 
d’artistes. Pour ma part, je le mets au crédit des 
nombreuses rencontres que j’ai pu faire… et de 
ma personnalité ! J’aime me sentir libre et ne suis 
guère raisonnable !
Est-ce pour cela que votre premier disque 
réunissait Mahler et Debussy ?
Avec Alphonse Cemin, nous nous sommes amusés 
à associer deux compositeurs qui ne s’appréciaient 
pas, tout en choisissant des œuvres écrites à la même 
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Julie Fuchs, enceinte 


de sept mois, 


interprète  


le rôle-titre dans 


 Le Couronnement  


de Poppée à l’Opéra 


de Zurich  


en juin 2018.
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« Si certains artistes ont peur de se 
lancer dans le crossover ou d’aborder 
un répertoire plus léger ou marginal, 


c’est hélas qu’ils appréhendent  
la réaction de la critique »


ACTUALITÉS
◗ Son disque 
« Mademoiselle », qui 
vient de paraître chez 
Deutsche Grammophon, 
est CHOC dans ce  
numéro (voir page 83). 
◗ Accompagnée par 
l’Orchestre national 
d’Île-de-France dirigé  
par Enrique Mazzola,  
Julie Fuchs chantera  
des extraits de ce 
programme à la 
Philharmonie de Paris 
(7/03) et au Grand 
Théâtre d’Aix-en-Provence 
(9/03). Elle incarnera 
ensuite Fiorilla dans  
Le Turc en Italie à l’Opéra 
de Zurich (28/04  
au 29/05), chantera 
Debussy et Poulenc  
à l’Opéra du Rhin avec  
le pianiste Alphonse 
Cemin (17/06), Carmina 


Burana à l’Opéra de 
Bordeaux (20/06), avant 
de retrouver Donizetti  
et Rossini à l’Opéra royal 
de Versailles (03/07).


époque, datant de leur jeunesse – et comme nous-
mêmes étions de jeunes interprètes… 
Vous n’aviez aucun scrupule à passer  


d’un style à l’autre ?


Non, car je pense que le style est en général restitué 
naturellement par la langue, et par le goût. Bien sûr, 
en amont, le travail est primordial. À l’opéra, vous 
êtes immédiatement à bonne école, au contact des 
chefs de chant et des chefs d’orchestre. Mais même 
dans ce cas, avec deux chefs différents dirigeant un 
même ouvrage de Rossini, vous aurez deux concep-
tions différentes. Vous ne pouvez pas foncièrement 
transformer votre voix – elle est ce qu’elle est. Par 
exemple, j’aime la musique baroque et j’en écoute 
beaucoup, par conséquent mon oreille me guide vers 
ce style, évidemment secondée et entourée par des 
chefs, des orchestres et des collègues qui vont colorer 
mon interprétation, en renforcer le sens. Cette ques-
tion du style est essentielle, dans tous les domaines. 
Si certains artistes ont peur de se lancer dans le 
crossover ou d’aborder un répertoire plus léger ou 
marginal, c’est hélas qu’ils appréhendent la réaction 
de la critique… On a parfois l’impression d’être 
illégitime, qu’il faut prouver quelque chose : être dans 
la norme avant de s’en extraire.
Vous êtes l’une des artistes lyriques  


qui communiquent le plus sur les réseaux 


sociaux, ne serait-ce que lors de l’épisode 


malheureux de votre éviction d’une 


production lyrique, alors que vous étiez 


enceinte…


J’aime effectivement employer ce moyen pour com-
muniquer avec mon public ou mes collègues. Cela 
permet une immédiateté et une proximité néces-
saires pour abattre des barrières et attirer un nouvel 
auditoire. C’est aussi pour cela que j’ai créé le projet 
et le hashtag #operaisopen, qui permet de gagner des 
invitations à certaines de mes représentations – à 
condition d’être accompagné par quelqu’un qui ne 
soit jamais allé à l’opéra. Je diffuse aussi des infor-
mations précises sur les tarifs des lieux où je me 
produis, réalise des lives Facebook ou échange sur 
Instagram… Même si je souhaite utiliser les réseaux 
sociaux comme un outil positif, il est vrai que l’an 
dernier j’ai posté deux messages – et seulement 
deux – à propos d’un incident avec l’Opéra de 
Hambourg. Alors que j’étais enceinte de quatre mois, 
le rôle de Pamina dans leur production de La Flûte 


enchantée m’a été retiré. Il m’a semblé important de 
révéler les raisons de cette décision et de me battre 
non seulement à titre personnel, mais pour toutes 
celles que cela pourrait concerner un jour. Je suis 
heureuse que cette affaire soit désormais derrière moi 
et qu’un accord ait été conclu, le théâtre honorant 
l’intégralité de mon contrat, et extrêmement satis-
faite de savoir que ce cas pourrait servir d’exemple.
Il vous arrive aussi de poster sur les réseaux 


sociaux des photos avant ou après vos 


spectacles, ou justement celle de votre enfant, 


à sa naissance, le 28 septembre dernier…


En juin 2018, deux mois après Hambourg, je chantais 
à Zurich pour la première fois le rôle de Poppée, 
enceinte de sept mois, dans la nouvelle production 
de Calixto Bieito du Couronnement de Poppée de 
Monteverdi, dirigée par Ottavio Dantone. Au met-
teur en scène, que je ne connaissais pas et qui avait 
la réputation d’exiger beaucoup d’efforts physiques 
de ses chanteurs, j’avais demandé si je devais faire 
beaucoup de sport avant les premières répétitions, 
me préparer physiquement… En réalité, j’ai vite 
compris qu’avec un homme de spectacle sensé, tout 
se passe très bien : ni lui ni vous n’avez intérêt à 
forcer quoi que ce soit. Ça m’a beaucoup amusée, car 
je me souviendrai toujours de sa question, posée très 
timidement… À la fin de l’opéra, accepterais-je de 
montrer mon ventre ? Bon, je n’avais aucun pro-
blème à dénuder cette partie de mon corps, mais je 
lui ai demandé pourquoi. Et lui, de me répondre : 
« Le vrai pouvoir de Poppée est dans son ventre : c’est 
là que réside le pouvoir de la femme sur l’homme. » 
C’est tellement beau et juste que j’avais envie que 
mon personnage le raconte.
Mozart, Haendel, le répertoire bel canto, Verdi, 


Offenbach… et Wagner, hors de propos ?


Je croyais que Wagner resterait un rêve impossible 
mais non ! Je vais bientôt chanter l’Oiseau de la 
forêt, dans Siegfried. Un rôle court, mais comme 
la proposition émane d’une grande maison d’opéra 
pour une nouvelle production de la Tétralogie, je 
me suis dit que ce serait l’occasion ou jamais de 
chanter du Wagner, et surtout de pouvoir observer 
ces « monstres » étranges que sont les chanteurs 
wagnériens.
Quels sont vos modèles, si vous en avez ?


L’écoute de chanteurs qui appartiennent à l’histoire 
m’est venue tardivement, avec la conscience que l’on 
peut chanter différemment une même partition. À 
partir de là, j’ai voulu savoir comment ça se passait : 
écouter Denise Duval dans Poulenc, Arleen Augér 
dans Mozart ou bien Suzanne Danco dans le 
domaine de la mélodie… avec l’intention de les 
écouter pour mieux les oublier, car ce sont des êtres 
uniques. Je préfère le contact avec les chanteurs 
actuels, les voir sur scène et parler avec eux. Modèle, 
je ne sais pas… mais j’avoue une passion pour la voix 
d’Ileana Cotrubas. u


Propos recueillis par Franck Mallet
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L
es  ormes et les til leuls se 
dépouillent de leur vieil or le long 
des allées cossues de Charlotten-
bourg, à l’ouest de Berlin. Le 
palais de Frédéric II est proche, 
l’aéroport de Tegel à quelques 
kilomètres. « L’idéal pour une 
artiste qui court le monde mais 


tient aussi à la quiétude de son nid familial », confie 
Isabelle Faust en nous ouvrant son vaste apparte-
ment d’époque Jugendstil. Elle y a trouvé refuge, avec 
son époux et son fils, après avoir quitté l’Île-de-
France et Houdan. « Non sans quelques regrets, car je 
me sens de sensibilité française. Mais les transports, 
dans cette périphérie du Grand Paris, étaient trop 
compliqués. » Pourquoi Berlin et pas Munich ou 
encore Vienne, cette Mecque des musiciens, la seule 
ville au monde où l’on peut voir des publicités van-
tant les mérites de marques de colophane… « Mon 
époux avait été engagé comme régisseur par la Phil-
harmonie de Berlin. Et puis, il y a une dizaine d’années, 
le prix de l’immobilier berlinois était encore abor-
dable… » Ils tombèrent amoureux de l’ancien atelier 
du peintre Egon Josef Kossuth, un artiste officiel de 
la cour des Hohenzollern. La lumière règne. Par les 
hautes fenêtres, l’azur, en cet octobre chaud comme 
un mois d’août, semble avoir la même texture que 
la blouse en soie bleue revêtue par la violoniste. Elle 
souligne ses cheveux d’un blond chaumé et ses yeux 
aigue-marine. Le regard est empreint de cette impé-
rative bienveillance, typique de qui sait mener la 
cadence. Et c’est bien ce que nous ressentîmes durant 
l’édition 2018 de Musica à Strasbourg, lorsqu’Isabelle 
Faust créa le concerto Follow me d’Ondrej Adámek. 
Son jeu envoûtant dirigeait l’orchestre pour mieux 
s’y fondre. Sur son pupitre de travail, le Concerto de 
Dvorák et, sur le Yamaha demi-queue, négligemment 
couvert d’un plaid iranien, « La Belle au bois dor-
mant », le Stradivarius de 1704, son enfant fétiche.


L’appartement berlinois de la virtuose est un immense atelier de peintre  
hors du temps. Espace ouvert sur le monde et l’Orient, il nous invite à  


cultiver l’esprit zen. Immersion dans le sanctuaire d’une artiste lumineuse.


PACTE AVEC  


L’ABSOLU


Isabelle Faust
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Isabelle Faust est née à Esslingen, près de Stuttgart, 
au sein d’une famille où la musique, sans être une 
affaire de professionnels, est néanmoins essentielle. 
« Mes parents jouaient de la musique de chambre avec 
leurs amis. Le son était parfois affreux, mais cela donne 
une idée de l’importance de la pratique dans notre 
culture germanique, hélas un peu en déshérence au-
jourd’hui. » Isabelle entre en musique à 11 ans, avec 
un quatuor à cordes constitué de jeunes amis. « Nous 
sommes allés suivre les masterclasses du Quatuor 
LaSalle à Bâle. J’étais amoureuse de leur enregistre-
ment de La Nuit transfigurée de Schoenberg. J’ai tout 
de suite su que je voulais être une musicienne profes-
sionnelle. » Débute alors une carrière à rebours de 
la starification. Travailleuse acharnée, elle prend le 
temps de se construire, suivant l’enseignement de 
Christoph Poppen, avant de remporter, en 1993, le 
Concours Paganini de Gênes. Isabelle Faust joue 
musiques ancienne et contemporaine à parts égales. 
Cordes en boyaux et archet baroque, ou cordes en 
métal et archet contemporain n’ont aucun secret 
pour elle. En 1996, un ami la met sur la piste d’un 
Stradivarius enfermé dans un coffre de banque, « La 
Belle au bois dormant ». Redonnant son âme à ce 
bijou oublié, elle va commencer à livrer aux mélo-
manes de stupéfiants enregistrements, comme ce 
rare Concerto de Schumann, enregistré avec Pablo 
Heras- Casado et le Freiburger Barockorchester. « Il 
m’est important de jouer avec des ensembles qui ont 
un parcours de progression esthétique, explorant peu 
à peu le répertoire. C’est les cas des Freiburger qui vont 
de Telemann à Schumann. Je travaille avec des musi-
ciens avec qui je partage cette vision transversale, Pablo 
mais aussi Alexander Melnikov et Andreas Staier. Le 
secret de notre Schumann repose sur la facture utilisée 
pour l’enregistrement. Certaines cordes du Strad’ sont 
en boyau, d’autres de métal filé d’or. » Résultat, un 
son sans texture opaque ni legato baveux. Et on y 
entend soudain ce que Schumann doit à Bach, dont 
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il transcrivait la Saint Jean tout en cherchant ses 
propres formes. « “La Belle au bois dormant” est une 
œuvre d’art qu’aucun violoniste ne peut s’acheter. 
Seuls des mécènes peuvent nous aider à acquérir de 
telles merveilles. Mais je ne suis pas une intégriste de 
l’instrument historique, ce serait faire insulte aux 
luthiers contemporains. J’aime particulièrement jouer 
les créations de Stephan von Baehr, qui possède son 
atelier à Paris, aux Batignolles. »


SOLEILS DE BRONZE


Une tranquille ténacité émane de la violoniste, 
assise, le dos bien droit, dans son fauteuil. La forme 
physique est essentielle pour qui enchaîne une 
moyenne de cent vingt concerts par an. « Je surveille 
mes épaules et mon maintien, mais parfois je rêverais 


d’avoir un chiropracteur dans mes bagages ! » Dans 
un coin du salon, un matériel de pilate et des tapis 
de sol témoignent d’une astreinte régulière. « Je suis 
moi-même mon propre coach », s’amuse-t-elle en 
malaxant une poupée tissée représentant une 
violoniste. L’atelier, qui fut aussi, un temps, occupé 
par des couturières, est ceinturé d’une mezzanine 
vouée à la lecture. « J’aime particulièrement Zola, 
Maupassant et Balzac. » On trouve également un 
coin cinéma. « J’ai un faible pour les Japonais, et puis 
Tarkovski et Hitchcock. Vertigo est l’un de mes films 
préférés, confie-t-elle, avec ceux de Miyazaki dont 
notre fils nous a abreuvés. » L’Extrême-Orient est 
effectivement à l’honneur. Deux grands gongs 
jouent les soleils de bronze, posés sur les radiateurs 
en fonte. « Nous les avons rapportés d’un voyage au 
Japon où mon mari était allé acquérir les meilleures 
percussions du monde pour le Philarmonique de 
Berlin. » Au centre de ce salon de musiciens, un 
jardin de bonsaïs et de succulentes s’étage sous la 
lumière zénithale. « Plantes et insectes ont leurs 
rythmes propres. Ils nous sont indispensables. Récem-
ment, nous avons acquis une petite maison dans la 
campagne berlinoise, avec un potager. Notre rêve serait 
d’être autosuffisants, une aspiration que nous sommes 
de plus en plus nombreux à partager… Évidemment 
ce n’est pas facile, surtout quand on passe son temps 
à courir le monde ! » Dans la cuisine, abonde une 
nourriture saine. Saladiers emplis de noix et 
d’amandes, de pommes et de poires ; huiles d’oli-
ve et de sésame sur les étagères, herbes aromatiques 
le long des fenêtres, sans oublier un tablier de 
cuisine en forme de violon, évidemment. Quelle 
est l’hygiène alimentaire d’une soliste internatio-
nale ? « Le jour du concert, c’est un grand plat de pâtes 
à midi, puis plus rien, hormis un peu de raisin en 
loge. » Et pour compenser le stress ? « Quel stress ? » 
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« Je n’ai pas besoin de prendre de bêtabloquants ! En revanche, 
j’aime constituer une sorte de bulle pour aborder le concert. 
Cela passe par le choix de la tenue. Mes préférées sont celles 
d’Issey Miyake. Ses coupes laissent libre cours aux gestes  » 


laisse pas Isabelle indifférente, ni ceux de John Adams 
et de Philip Glass. Mais, pour lors, dans cet univers 
zen où rien d’ancien n’apparaît hormis un secrétaire 
d’époque Biedermeier, le présent musical a pour 
nom Debussy, avec la sortie d’un album consacré à 
la Sonate pour violon. « De mes années en France, j’ai 
gardé l’amour pour la couleur des mots et la souplesse 
du phrasé. Chausson, Debussy sont des cimes. Et 
j’adore Fauré plus que tout ! » Bientôt, elle reviendra 
à Bach avec un double album de concertos, de sin-
fonias et de sonates, à paraître en septembre 2019. 
Pas sur « La Belle au bois dormant », cette fois, mais 
sur le splendide Jakobus Stainer de 1658 qui fut un 
temps joué par Joseph Joachim. Un instrument né 
il y a fort longtemps sur les pentes des Alpes. Isabelle 
Faust a d’ailleurs un épicéa baptisé à son nom dans 
le Val di Fiemme, sur le côté italien du massif. Il s’agit 
là d’une poétique initiative du festival I Suoni delle 
Dolomiti attribuant à chaque violoniste de renom 
un arbre dans le mythique Valle dell’Armonia d’où 
les facteurs crémonais auraient tiré le bois de leurs 
instruments. Guère étonnant qu’Isabelle Faust ait 
trouvé un écho séculaire dans ce bois d’altiers sei-
gneurs ; elle dont le prénom signifie « serment » et 
dont le patronyme évoque le pacte risqué que chaque 
artiste tend à nouer avec l’absolu. u


Vincent Borel


rétorque, amusée, celle qui pourtant, il y a quelques 
années, était morte de peur à l’idée d’être entendue 
par Abbado avec qui elle a gravé une version désor-
mais historique du Concerto de Berg. « Je n’ai pas 
besoin de prendre de bêtabloquants ! En revanche, 
j’aime constituer une sorte de bulle pour aborder le 
concert. Cela passe par le choix de la tenue. Je ne 
choisis pas une robe de princesse qui irait au bal de la 
cour, ironise-t-elle. Mes tenues préférées sont celles 
d’Issey Miyake. Ses coupes laissent libre cours aux 
gestes. En revanche, je serais incapable de jouer en jean 
et tenue de ville. Il y va du respect du public comme 
de celui que l’on se doit à soi-même. Il y a une once de 
sacré dans ce que nous accomplissons. »


LE PRÉSENT MUSICAL
Aux murs, d’immenses calligraphies japonaises ja-
lonnent l’univers de cet artiste funambule qui aime 
flirter avec Michael Jarrell et les classiques du 
xx


e siècle, Ligeti, Jolivet, et Bartók dont les sonates 
furent ses premières armes au disque. À Berlin, ca-
pitale de la musique électro et des fêtards extrêmes, 
il est un nom que l’on a envie d’évoquer, celui de Max 
Richter, l’audacieux malaxeur de Vivaldi mais aussi 
l’inventeur de concerts surdimensionnés qui tiennent 
à la fois de Stockhausen et de Wagner. Son nom ne 


ACTUALITÉS
◗ Isabelle Faust jouera  
la Symphonie concertante 
de Mozart à l’Auditorium 
de Monte-Carlo le 03/03, 
le Concerto de Dvorák  
à la Philharmonie  
de Paris le 18/03, puis 
offrira un programme 
Bach au Théâtre des  
Champs-Élysées le 16/04. 
◗ Elle vient de sortir, chez 
Harmonia Mundi, les 
Sonates pour pianoforte 
et violon de Mozart avec 
Alexander Melnikov 
(CHOC de Classica,  
voir page 81) et Les Trois 
Sonates de Debussy (voir 
Classica n° 208, page 94).
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L
es amoureux des 
œuvres pour 
violoncelle de 
Schumann ont 
de la chance. 
Paraissent en 


effet simultanément deux 
magnifiques enregistrements 
aux programmes très proches : 
les deux solistes ont choisi de 
s’entourer d’artistes de renom, 
chefs et pianistes, et aussi d’or-
chestres de chambre pour 


LES DEUX LEADERS  


DE SCHUMANN
Sol Gabetta et Gautier Capuçon proposent des versions radicalement 
différentes mais tout aussi magistrales des mêmes œuvres.


mener à bien leur projet. 
Cependant, les similitudes se 
limitent à la forme. Car sur le 
fond, il s’agit bel et bien de 
deux tempéraments différents. 
Au classicisme suprêmement 
musical mais un rien distancié 
de Gautier Capuçon s’oppose 
l’interprétation théâtralisée de 
Sol Gabetta. Les chefs d’or-
chestre respectent d’ailleurs 
cette logique dans le Concerto. 
Bernard Haitink dirige l’Or-
chestre de chambre d’Europe 
avec pudeur, prenant toutes les 
précautions pour ne pas cou-
vrir son partenaire, tandis que 
le pétulant Giovanni Antonini 
et son orchestre de Bâle privi-
légient le dialogue d’égal à égal 
avec l ’envoûtante prima 
donna. Deux conceptions du 
soliste primus inter pares cher 
au compositeur, en somme. 
Quoi qu’il en soit, si chez l’un 
comme chez l’autre des ins-
trumentistes le texte musical 
est traduit avec intensité et 
sincérité, les outils expressifs 
ne sont  pas  les  mêmes. 
À Capuçon le mordant des 
attaques, l’usage parcimo-
nieux des ornementations, le 
vibrato chaleureux, la conduite 
naturelle du phrasé, la projec-
tion du son presque à hauteur 
de voix humaine. À Gabetta les 
écarts dynamiques, les empor-
tements spontanés, les nuances 
de timbres, les portamenti 
émaillant un jeu vibré avec 
pondération, l’accentuation 


Robert


Schumann
(1810-1856)


Concerto pour violoncelle. 


Adagio et Allegro. 


Fantasiestücke op. 73.  


Cinq pièces dans le ton 


populaire


Sol Gabetta (violoncelle), 


Bertrand Chamayou (pianoforte), 


Orchestre de chambre de Bâle, 


dir. Giovanni Antonini


Sony Classical 8898535222. 


2016-2018. 59’


Robert


Schumann
(1810-1856)


Concerto pour violoncelle. 


Adagio et Allegro. 


Fantasiestücke op. 73 et 


op. 88. Cinq pièces dans le ton 


populaire


Gautier Capuçon (violoncelle), 


Renaud Capuçon (violon), 


Martha Argerich (piano), 


Orchestre de chambre d’Europe, 


dir. Bernard Haitink


Erato 9029563421. 2009-2015. 1 h 19


musclée. Dans une étonnante 
persistance historique, l’un 
évoque Fournier (avec Sargent, 
ou Friscay), l’autre Casals.
Avouons une légère préfé-
rence pour le duo Gabetta et 
Chamayou dans les Pièces dans 
le ton populaire, dont l’ima-
ginaire débordant traduit à 
merveille les contrastes nar-
ratifs de ces pages si proches 
de l’univers du lied. Tour à 
tour comédienne, tragédienne 
ou poétesse, la violoncelliste 
argentine incarne l’esprit de 
chaque mouvement, soute-
nue par le pianoforte attentif 
et sensible du pianiste fran-
çais. En comparaison, Gautier 
Capuçon semble plus attaché 
à maintenir un constant équi-
libre dans son association avec 
Martha Argerich, cette der-
nière étant, en grande sage 
schumanienne, d’une élo-
quente retenue.


SI POÈTES
ET SI TEMPÉTUEUX


Comment départager tous 
ces merveilleux artistes dans 
l’Adagio et Allegro op. 70 ? Tous 
sont si poètes dans le Langsam, 
mit innigem Ausdruck, si tem-
pétueux dans le mouvement 
suivant ! Il y a plus de mordant 
chez Capuçon et Argerich 
dans les Fantasiestücke op. 73, 
mais il est vrai que la nature 
délicate du Streicher de 1847 
touché par Chamayou incite 
sans doute les interprètes à 
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plus de prudence. Gautier 
Capuçon retrouve son frère 
Renaud et Martha Argerich 
pour une Fantasiestücke op. 88 
où le plaisir de jouer « en 
famille » transpire de chaque 
mouvement. En définitive, 
réjouissons-nous de ne pou-
voir départager ces deux ver-
sions modernes dont le mérite 
est d’apporter un éclairage sin-
gulier sur ces œuvres. u


Jérémie Cahen
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Jacques


OFFEN-


BACH
(1819-1880)


« Offenbach colorature »


Extraits de Boule de neige, 


Vert-Vert, Orphée aux  


Enfers, Un Mari à la porte, 


Fantasio, Les Bavards, 


Mesdames de la Halle,  


Le Roi carotte, Les Bergers, 


Les Contes d’Hoffmann, 


Robinson Crusoé,  


Le Voyage dans la lune


Jodie Devos (soprano),  


Adèle Charvet (mezzo-


soprano), Orchestre de  


la radio de Munich,  


dir. Laurent Campellone


Alpha 437. 2018. 1 h 09


La prononciation est soignée 
et elle n’entend pas seule-
ment donner dans le brillant 
mais faire preuve, jusque 
dans les passages les plus 
pyrotechniques, de la plus 
exquise musicalité. À la tête 
de l’Orchestre de la radio de 
Munich, fidèle partenaire du 
Palazzetto Bru Zane, Laurent 
Campellone, qui nous révèle 
en outre la jolie ouverture 
des Bergers, est un partenaire 
attentif, soucieux lui aussi de 
porter le chant sans esbroufe : 
on apprécie la manière dont il 
ne bouscule pas le tempo de 
l’air de la poupée des Contes 
d’Hoffmann, dans lequel Jodie 
Devos brode d’intéressantes 
variations. Un récital très 
précieux qui nous révèle un 
Offenbach méconnu… et chez 
qui tant de merveilles restent 
encore à découvrir. u 


Jacques Bonnaure


DE LA HAUTE VOLTIGE
Voilà une célébration inattendue du bicentenaire d’Offenbach :  
les airs pour colorature transcendés par Jodie Devos.
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L
es ouvrages les 
plus  cé lèbres 
d ’ O f f e n b a c h 
sollicitent assez 
rarement l’agi-
lité des chan-


teuses. Le compositeur était 
pourtant bien de son époque, 
et Dieu sait si le Second 
Empire a raffolé des airs bril-
lants. Pour en trouver dans 
son énorme catalogue, il faut 
donc sortir des sentiers bat-
tus et ouvrir des partitions 
plus ou moins oubliées. On 
découvre alors des airs légers 
d’une exécution souvent déli-
cate, mais Offenbach ne se 
contente jamais des formules 
académiques, et fait en sorte 
que cette virtuosité serve le 
caractère de ses personnages. 
De l’agilité oui, mais jamais 
présentée de la même façon. 
On sait en outre qu’il ne s’est 
jamais résigné à être un com-


positeur purement comique 
et a souhaité créer aussi des 
opéras- comiques plus sérieux. 
On a un bel exemple de ce 
style plus châtié avec un déli-
cieux extrait de Fantasio.


LE SURAIGU FACILE


La soprano belge Jodie Devos 
possède un style parfait. Elle 
a certes l’aisance, l’aigu et 
le suraigu faciles mais sans 
le goût acidulé des Mado et 
des Mady de jadis. Elle se 
rapprocherait davantage de 
la jeune Natalie Dessay, avec 
une belle texture vocale et un 
grave solide. Elle a eu raison 
de mettre au programme 
l’Invocation d’Eurydice et la 
barcarolle des Contes d’Hof-
fmann, où l’excellente Adèle 
Charvet lui donne la réplique, 
nous montrant l’étendue de 
ses capacités avec ces beaux 
exemples de canto spianato. 
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DUO À UNE SEULE VOIX


C
et enregistrement 
conclut en beauté 
une intégrale, réa-
lisée en public, avec 


l’Orchestre symphonique de 
Londres que Nikolaj Znaider 
dirige de son archet. Depuis 
une décennie, le  v iolo-
niste danois, Grand Prix du 
Concours Reine Élisabeth 
en 1997, mène une carrière 
parallèle : il a occupé les 
fonctions de premier chef 
invité du Théâtre Mariinsky 
de Saint-Pétersbourg et vient 
d’être nommé directeur musi-
cal de l’Orchestre national de 
Lyon à partir de 2020. L’équi-
libre auquel il parvient porte 
incontestablement la marque 


d’une maîtrise tout autant 
conceptuelle que sensible. La 
réussite déjà soulignée lors 
de la parution des Concertos 
nos 4 et 5 (voir Classica n° 203, 
page 112) trouve son abou-
tissement tant cet artiste hors 
pair parvient à extraire de ces 
partitions de jeunesse toute 
l’effervescence galante sans 
perdre de vue l’évolution d’un 
langage de plus en plus expres-
sif. Son jeu à la fois ludique (les 
mouvements rapides des deux 
premiers concertos), d’un 
équilibre souverain, s’appuie 
sur un sens abouti de la pul-
sation (Adagio du Concerto 
n° 3) et sur une sonorité de 
rêve à la volupté toujours 


contrôlée servie par le timbre 
ambré du Guarneri del Gesù 
(le « Kreisler » de 1741).
Cette conception tellement 
naturelle répond aux intentions 
d’un compositeur qui recher-
chait l’audace derrière l’élé-
gance et la transparence. La vie 
et la justesse de ton le disputent 
en effet à la qualité de l’intona-
tion et à une noblesse percep-
tible jusque dans l’exécution 
des cadences. La fusion avec 
les remarquables musiciens 
londoniens coule de source 
(les échanges avec les cordes 
et les vents) dans une relation 
concertante qui se projette 
sans cesse vers l’univers cham-
briste. Aux côtés des versions 


A
près d’admirables 
albums entre esprit 
classique et roman-
tisme naissant (Schu-


bert, Beethoven, Weber), Isabelle 
Faust et Alexander Melnikov 
devaient se retrouver autour des 
sonates de Mozart, compositeur 
dont la violoniste a par ailleurs 
laissé une passionnante intégrale 
des concertos (CHOC de l’année 
2017). Ce premier volume d’une 
intégrale réunit deux sonates 
(K. 304 et K. 306) qui marquent un 
tournant dans l’histoire du genre : 
violon et piano concertent désor-
mais sur un pied d’égalité, ce que 


favorise ici une superbe prise de 
son, claire et parfaitement équili-
brée. Les deux musiciens montrent 
en outre une complicité totale : 
l’intonation du violon se fond idéa-
lement dans le clavier, mélodies et 
arpèges passent d’un instrument 
à l’autre avec souplesse, articula-
tions et ornements sont méticuleu-
sement définis, dans un mimé-
tisme calculé. Ce souci du langage 
s’accompagne d’un travail remar-
quable sur le discours : Faust et 
Melnikov soulignent les contrastes 
sans céder à l’agressivité (Allegro 


de la K. 304). Ils conduisent leurs 
phrasés avec une élégance 


constante, guidés par des tempos 
toujours s avamm ent dosé s 
(Menuet de la K. 304, finale délicat 
de la K. 306).
Autant d’atouts suffiraient à signer 
une interprétation de référence 
mais il faut considérer la richesse 
de la matière sonore. Capable d’in-
croyables pianissimos, le violon de 
Faust frappe également par sa pro-
fondeur et son intensité, inédites 
parmi les interprétations histori-
quement informées. Le fortepiano 
de Melnikov n’est pas en reste, avec 
son legato lumineux et un sotto voce 
d’une expressivité folle (trio de la  
K. 304). Associez les deux et vous 
obtenez un disque à écouter en 
boucle, en attendant avec impa-
tience le prochain. u 


Tristan Labouret


Wolfgang 
Amadeus


Mozart
(1756-1791)


Concertos pour violon  


nos 1, 2 et 3


Orchestre symphonique  


de Londres, Nikolaj Znaider 


(violon et dir.)


LSO Live LSO0804 (SACD). 


2016-2017. 1 h 01


Des concertos qui atteignent un équilibre somptueux  
par la grâce du violon de Nikolaj Znaider.


Faust et Melnikov s’unissent autour de 
Mozart, portés par une même inspiration. 


Wolfgang 
Amadeus
Mozart
(1756-1791)


Sonates pour pianoforte  


et violon, volume I  


(K. 304, 306 et 526)


Isabelle Faust (violon), 


Alexander Melnikov (fortepiano)


Harmonia Mundi HMM 902360. 


2017. 1 h 05


MOZART EN MAJESTÉ
CD CLASSICA / PLAGE 10


CD CLASSICA / PLAGE 3


d’un classicisme légendaire 
(Grumiaux, Suk), d’une sen-
sualité à fleur de peau (Stern), 
d’une inventivité provocante 
(Kremer) ou d’une authenticité 
stylistique (Faust, Zehetmair), 
cette réalisation qui concilie les 
contraires tient du miracle. u


Michel Le Naour
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sent, et sans le moindre nom-
brilisme, un tempérament 
explosif dès le tutti suivant le 
solo de clarinette initial sur 
roulement de timbales de la 
Symphonie n° 1. Il faut d’ail-
leurs quelques minutes pour 
se faire à cette conception 
sévère, en noir et blanc, d’une 
densité de plomb, traduisant 
par les entrelacs des soufflets 
fulgurants des cordes, et en 
rapides montées irrépressibles, 
une conception volcanique de 
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OFFENSIVE POLAIRE
Percussionniste de formation, le chef finlandais Santtu-Matias 
Rouvali frappe fort et signe un Sibelius volcanique.


P
our ses débuts 
symphoniques 
a u  d i s q u e , 
Santtu-Matias 
Rouvali, 33 ans 
à peine, fait une 


entrée fracassante dans la cour 
des grands. De la bonne graine 
que ce percussionniste passé 
à la direction d’orchestre, 
élève (excusez du peu !) de 
Jorma Panula, Leif Segerstam 
et Hannu Lintu à l’Académie 
Sibelius d’Helsinki. Il est en 


poste, depuis la rentrée 2017, à 
Göteborg, principal chef invité 
de l’Orchestre Philharmonia 
et directeur musical, depuis 
six saisons, de l’Orchestre 
philharmonique de Tampere, 
dans le sud de sa Finlande 
natale. Après quatre albums 
de concertos pour Ondine, 
Orfeo et Orchid Classics, le 
jeune maestro étrenne son 
mandat suédois en se lançant 
dans une intégrale des sym-
phonies de Sibelius. Où l’on 


Jean


Sibelius
(1865-1957)


Symphonie n° 1. En Saga


Orchestre symphonique  


de Göteborg,  


dir. Santtu-Matias Rouvali


Alpha 440. 2018. 59’
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la dynamique : les secousses 
assénées du Scherzo, cordes au 
talon et timbales implacables. 
Nul repos dans les épisodes 
secondaires, où bois et harpe 
demeurent aux aguets d’un 
possible cataclysme. On ne sau-
rait être plus éloigné de l’habi-
tuelle filiation avec Tchaïkovski 
dans ces éléments déchaînés 
marqués par des accents de 
cordes pénétrants comme le 
blizzard, des masses sonores 
flagellées par la percussion 
et les contrebasses. Le relais 
clarinette-trompette-cor-flûte 
(à 9’ 35) est en outre traversé 
d’une angoisse tangible dans 
son refus d’accélérer trop tôt, 
avant un effondrement final 
titubant, l’orchestre comme 
foudroyé sur place (les pizzi-
catos). De même a-t-on rare-
ment entendu l’Andante aussi 
grondant et épique dans sa 
glaciation, qui rappellerait, en 
moins expérimental, Carl von 
Garaguly avec l’Orchestre phil-
harmonique de Dresde (Berlin 
Classics, 1970), et un Finale 
soufflant à ce point le chaud 
et le froid, avec des cuivres 
d’une macabre acuité. Une 
offensive polaire qui ne doit 
pas faire oublier un En Saga 
dans les starting-blocks, aux 
crescendos exponentiels, aux 
cordes sourdant des profon-
deurs, au tam-tam insidieux, 
aux bourrasques qui prennent 
par surprise. u Yannick Millon
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Semaine sainte
XXXIVe


en Arles


Du 5 au 14 avril


Chapelle du Méjan


Association du Méjan : Tél. : 04 90 49 56 78  – www.lemejan.com


Astéria, la nuit étoilée
Yardani TORRES MAÏANI


LE CONSORT
Justin TAYLOR
Sonates en Trio : Scarlatti, Vivaldi…


 Ensemble MUSICATREIZE
Roland HAYRABEDIAN


Chanter l’icône 


ENSEMBLE 
CLÉMENT JANEQUIN


Mouton : Vivat rex et regina


Julie


Fuchs
(soprano)


« Mademoiselle »


Airs de Donizetti, Pacini, 


Raimondi, Rossini, Fioravanti, 


Berlioz, Barbieri et Meyerbeer


Orchestre national d’Île-de-
France, dir. Enrique Mazzola
DG 4817950. 2018. 1 h 01


A
près son inoubliable 
Leïla des Pêcheurs 
de perles, dirigés par 


Alexandre Bloch (Pentatone), 
Julie Fuchs propose un récital 
d’airs empruntés au répertoire 
français et italien des années 
1815-1855. Le programme, 
qui s’articule autour du thème 
de l’orpheline, offre un bel 
équilibre entre mélancolie et 
alacrité tout en alternant les 
pages relativement célèbres et 
les raretés. Parmi ces dernières, 
on note en particulier trois iné-
dits discographiques dignes 
d’un grand intérêt : des extraits 
de La Regina di Cipro (1846) 
de Pacini, de L’Orfana russa 
(1835) de Raimondi et de Gli 
zingari (1844) de Fioravanti. 


Précisons que si les notes du 
CD attribuent à Rossini l’air 
de Clorinda (« Sventurata mi 
credea ») dans La Cenerentola, il 
fut en fait composé par son col-
laborateur Luca Agolini. Il s’agit 
d’ailleurs d’une aria peu inspi-
rée et dont le choix peut sem-
bler étonnant. Côté français, la 
superbe mélodie Zaïde (1845) 
de Berlioz côtoie les airs tirés de 
La Fille du régiment, du Siège de 
Corinthe, du Comte Ory et de 
la trop rare Étoile du Nord de 
Meyerbeer. À ce riche éventail 
franco-italien, s’ajoute un air 
de la zarzuela Mis dos mujeres 
(1855) du madrilène Barbieri 
(1823-1894), comportant un 
émouvant solo de violoncelle 
(voir pages 70-73).
Épanouie sur l’ensemble de 
sa tessiture, la voix ductile et 
ample de Julie Fuchs se coule 
aussi bien dans l’expression de 
la tristesse insondable que de la 
joie exubérante. À un timbre 
ravissant, elle joint une dic-
tion limpide et une apparente 
facilité à triompher de passages 
d’une virtuosité ébouriffante. 
Si l’on admire la parfaite pré-
cision des trilles, l’émotion à 
fleur de peau et une intelli-
gence musicale jamais prise en 
défaut, on ne peut cependant 
passer sous silence un vibrato 
un peu large qui, dans certains 
passages lents, comme ceux de 
La Fille du régiment et du Siège 
de Corinthe, n’entache pas une 
interprétation au demeurant 
fort émouvante, mais suscite 
quelque inquiétude sur le 
plan de la technique. Enrique 
Mazzola et l’Orchestre national 
d’Île-de-France prennent un 
plaisir manifeste à déployer les 
longues phrases mélodiques 
au charme envoûtant dont 
abonde ce répertoire de la pre-
mière moitié du xix


e siècle. u
Louis Bilodeau


Julie Fuchs s’illustre 
dans des rôles de 
femmes en pleine 
émancipation.
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P
our son pre-
mier disque,  Le 
Consort (les vio-
lonistes Théo-
time Langlois de 
Swarte et Sophie 


de Bardonnèche, la gambiste 
Louise Pierrard et l’organiste 
et claveciniste Justin Taylor), 
rejoint par Eva Zaïcik, a choisi 
le répertoire rare de la cantate 
française. Ensemble, ils s’ins-
crivent dans les traces d’Agnès 
Mellon (Alpha, 2004), Julia 
Gooding (Channel Classics, 
2001), Isabelle Poulenard 
(Opus 111, 1991), Julianne 
Baird (Meridian, 1991) et 
Jacqueline Nicolas (Pierre 
Verany, 1988) qui ont déjà 
enregistré Clérambault, 
Courbois et Montéclair. En 
revanche, Louis Antoine 
Lefebvre (c.1700-1763), orga-
niste à Saint-Louis-en-l’Île  
et aux Blancs-Manteaux,  
est un quasi- inconnu de  
la discographie bien qu’il  


laisse une vingtaine de canta-
tilles éditées. 
Le projet de ces jeunes artistes 
n’est manifestement pas de 
proposer une anthologie 
musicologique mais un par-
cours musical, à suivre de la 
première à la dernière plage, 
comme un concentré de tra-
gédie lyrique dont la cantate 
partage le goût pour la mytho-
logie et les codes. Malgré un 
effectif restreint, grondent ainsi 
les flots qui portent le monstre 
prêt à dévorer Andromède et 
qui empêchent Léandre de 
rejoindre Hero. Pour struc-
turer cette heure de musique, 
les interprêtes n’ont parfois 
retenu que des airs ou des épi-
sodes instrumentaux en guise 
d’intermède entre des œuvres 
complètes. Les noires répétées 
de l’extrait du Lever de l’Aurore 
résonnent ainsi dans le premier 
air d’Andromède qui lui suc-
cède aussitôt et entretiennent 
la tension dramatique. 


Il n’est plus besoin de rappeler 
les qualités instrumentales du 
Consort et on soulignera donc 
ses phrasés aussi fluides (les 
notes conjointes dans « Que 
c’est un tourment extrême » 
de La Bergère) qu’éloquents 
(les doubles, triples et qua-
druples croches dans la tempête 
d’Andromède). Par son élégance 
souveraine, son autorité natu-
relle, son timbre grave, son 
expression intense, Eva Zaïcik 
surclasse ses aînées. Se révèle 
alors avec une rare délicatesse 
la lente évolution vers la lumière 
de ce programme fort intelli-
gemment conçu. Les nuages du 
sombre ré mineur de « Venez 
chère ombre », issu des Regrets 
de Lefebvre et placé en ouver-
ture, seront définitivement 
chassés par une pimpante gigue 
à 3/8 et en sol majeur quand la 
protagoniste du Dépit généreux 
se libérera des liens de l’amour 
et sentira « finir [s]es peines ».  u


Philippe Venturini


NULLE OMBRE AU TABLEAU
Le brillant parcours musical proposé par Le Consort et Eva Zaïcik est une anthologie 
d’œuvres profanes, mélange de déchaînement poétique et de sérénité retrouvée.
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« Venez chère 


ombre » 
Clérambault : Léandre et Hero. 


Pignolet de Montéclair :  


La Bergère. Le Dépit 


généreux. Lefebvre : 


Andromède. Les Regrets 


(extrait). Le Lever  


de l’Aurore (extrait).  


Courbois : Ariane (extrait)


Eva Zaïcik (mezzo-soprano),  


Le Consort, Justin Taylor 


(clavecin et orgue)


Alpha 439. 2018. 1 h 06
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L
es versions du Trio et 
des Sonates avec clari-
nette de Brahms, addi-
tionnées, dépassent 


largement la centaine, sans 
compter les versions avec alto. 
Dans ces colonnes (Classica 
nos 165 et 197), nous avons déjà 
souligné le lien presque charnel 
et viscéral entretenu par 
Brahms avec le piano, compa-
gnon de toujours, et avec son 
« amie la clarinette », sous le 
charme de laquelle il tombe à 
la fin de sa vie et à laquelle il 
lègue ces trois œuvres majeures 


ainsi que son Quintette. Nous 
avons également cité des repré-
sentants de trois générations 
d’interprètes les ayant enregis-
trées, en totalité ou non, depuis 
1948. La version signée en 2014 
par Raphaël Sévère, Adam 
Laloum et Victor Julien- 
Laferrière avait retenu toute 
notre attention, mais nous nous 
demandions s’il n’était pas pré-
maturé pour de jeunes et bril-
lants solistes de graver le trip-
tyque. Pascal Moraguès, Frank 
Braley et Christian Poltéra 
répondent à l’interrogation en 


offrant de ces pages une lecture 
exceptionnelle reposant sur une 
maturité bonifiée par le temps 
et l’expérience, des moyens 
rares et une vision commune.
À l’opposé de tout empâte-
ment ou de toute virtuosité 
gratuite, voici une version 
rêvée, équilibrée, retenue, tan-
tôt intime, onirique, chatoyante 
ou enjouée, au propos clair et 
au déroulement limpide. En 
parfaite osmose, partageant un 
sens commun de l’écoute sans 
jamais s’imposer au détriment 
des autres, complémentaires 
par leurs instruments et leur 
sensibilité, les interprètes appa-
raissent en pleine possession 
de leurs moyens, livrant à 


UN TRIO CLAIR ET NET
Une entente musicale parfaite pour ces trois 
interprètes complices et complémentaires.


Johannes


Brahms
(1833-1897)


Trio avec clarinette.  


Sonates nos 1 et 2  


pour clarinette et piano


Pascal Moraguès (clarinette), 


Frank Braley (piano), Christian 


Poltéra (violoncelle)


Indésens Inde 111. 2018. 1 h 07


foison couleurs, intentions et 
caractères. Des moments de 
grâce apparaissent dans chaque 
œuvre, de l’Adagio du Trio à 
l’Allegro de la Sonate n° 1. u


Pascal Gresset


LE GRAND  RENDEZ-VOUS 
DE LA MUSIQUE ET DES MUSICIENS


3/4/5 MAI 2019
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D
ebussy cède le 
f lambeau à 
Berlioz pour 
u n  n o u v e l 
anniversaire 
tricolore que 


le label Harmonia Mundi 
entend fêter dignement. Cette 
première parution va au-delà 
des attentes puisqu’elle pro-
pose une nouvelle référence 
d’Harold en Italie,  statut 
jusque-là tenu par Charles 
Munch et William Primrose 
(Sony) et Sir Colin Davis et 
Nobuko Imai (Philips). Tabea 
Zimmermann avait quant à 


elle déjà gravé une version 
audio (ainsi qu’un DVD avec 
Christoph Eschenbach et l’Or-
chestre de Paris) aux côtés du 
même Colin Davis, hélas des-
servie par l’acoustique évapo-
rée du Barbican Center (LSO 
Live). L’altiste fait ici mieux que 
tenir une partie soliste : forte 
de sa sonorité racée et géné-
reuse, elle campe un personnage 
d’une grande poésie. Pour don-
ner une idée de l’étendue de son 
nuancier, épinglons ce pianis-
simo très chantant lors de la 
reprise du thème, ou les calmes 
arpèges de la Marche des 


pèlerins. À l’opposé des tutti 
enrhumés dont nous infligent 
parfois les instruments dits 
anciens dans le répertoire 
romantique, Les  Siècles 
déploient des textures savou-
reuses (rusticité de la Sérénade) 
et une formidable cohésion. La 
singularité de l’écriture berlio-
zienne, qui aime aller contre 
l’uniformisation des pupitres, 
éclate sous la baguette analy-
tique de François- Xavier Roth 
où percent le primesaut et le 
chant, l’intime et le grandi-
loquent. Si la fugue liminaire, 
aussitôt baignée de lumière, 
manque un rien de mystère, 
l’Orgie de brigands, à la fois 
anamnèse et course à l’abîme, 
agrippe l’auditeur au collet pour 
ne plus le lâcher. La captation 
réalisée à la Philharmonie de 
Paris est un modèle d’équilibre.
Effectuée à Alfortville, celle 
des Nuits d’été se révèle par-
faitement adaptée à l’effectif 
mozartien requis par le com-
positeur. Quoiqu’en dictent 
nos habitudes, la version pour 


Hector


Berlioz
(1803-1869)


Harold en Italie.  


Les Nuits d’été


Tabea Zimmermann (alto), 


Stéphane Degout (baryton), 


Les Siècles,  


dir. François-Xavier Roth


Harmonia Mundi HMM 902634. 


2018. 1 h 03
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BRAVO L’ALTISTE
Un sans-faute avec une mention spéciale pour le jeu sublime  
de l’altiste Tabea Zimmermann et d’originales Nuits d’été.


CD CLASSICA / PLAGE 4


baryton n’est pas moins légi-
time que celle, autrement 
plus plébiscitée, pour mezzo. 
Stéphane Degout s’y montre 
tel qu’en lui-même : français 
châtié, diction magistrale, lon-
gueur du souffle (notamment 
dans les grandes courbes du 
Spectre de la rose). On connaît 
des chants plus frémissants ; on 
n’en connaît pas de plus nobles. 
Hector peut être content. u 
 Jérémie Bigorie
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ANGES MUSICIENS


Olivier


Messiaen
(1908-1992)


Quatuor pour la fin du temps


+ Adès : Court studies  


from « The Tempest »


Trio Messiaen, Raphaël Sévère 


(clarinette)


Mirare MIR 334. 2017. 1 h 01


C
omme chez Bach, il y a 
chez Messiaen quelque 
chose qui ressortit à 


la musique des sphères, sans 
fin ni commencement, dont 
le chiffre serait inscrit dans la 
combinatoire savante à par-
tir de laquelle le compositeur 
élabore son œuvre. Ainsi du 
mouvement liminaire du 
Quatuor pour la fin du temps, 
Liturgie de cristal, donnant 
l’illusion d’avoir déjà débuté 
quand surgissent les premières 
notes. Encore faut-il savoir les 
jouer avec ce sens du mystère 
et cette faculté à se laisser sur-
prendre. Ces qualités, le bien 
nommé Trio Messiaen et le cla-


rinettiste Raphaël Sévère vont 
nous les distiller tout le long 
des quelque cinquante minutes 
que dure la partition. Mais qui 
dit musique de chambre ne 
dit pas forcément réduction 
de l’éventail dynamique, tant 
l’auteur entend embrasser 
tout le clavier des émotions 
humaines. À ce chapitre, sou-
lignons les contrastes marqués 
avec lesquels les musiciens 
empoignent la Vocalise, avant 
que le violon de David Petrlik 
et le violoncelle de Volodia Van 
Keulen, équipés de sourdine, 
ne chantent une longue mélo-
die à la fois douce et irradiante 
sur les suaves accords du piano 


Les quatre jeunes solistes et amis servent 
divinement Messiaen. Un enchantement.


(Théo Fouchenneret). Variant 
les combinaisons d’effectif, 
l’œuvre réserve de magnifiques 
duos où s’exprime la sensibilité 
des jeunes interprètes, nourrie 
d’une compréhension intime 
de la partition ; et l’ultime 
Louange à l’immortalité de 
Jésus, pour violon et piano, de 
nous mener au seuil du para-
dis en vertu d’une sonorité 
sans attache terrestre. Le jeu 
de Raphaël Sévère concilie les 
fusées jubilatoires des chants 
d’oiseaux et le vertige métaphy-
sique devant le temps : enro-
bant chaque note d’un petit 
halo moelleux tel l’instrument 
projetant sa propre acoustique, 
la clarinette sonde l’Abîme des 
oiseaux sans se départir d’une 
certaine rondeur. Cet enregis-
trement frappe surtout par le 
vent de fraîcheur qui souffle sur 
cette musique, cristallisant du 
même coup un nouveau stan-


dard d’interprétation. Étoiles 
au firmament : les Études mer-
curielles élaborées par Thomas 
Adès à partir de son opéra The 
Tempest d’après Shakespeare… 
dont Messiaen joua petit le 
théâtre devant un seul specta-
teur médusé : son frère. u J. B.
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HUGO


ALFVÉN
(1872-1960)
HH


Symphonie n° 1. Drapa. 
Midsommarvaka 
Orchestre symphonique de Berlin, 
dir. Łukasz Borowicz
CPO 555 043-2. 2016. 1 h 04


Figure emblématique du post-ro-
mantisme suédois, situé dans la 
droite lignée de Franz Berwald, Hugo 
Alfvén synthétise influence des 
romantiques allemands et idiome 
nationaliste. La Symphonie n° 1 est 
créée en 1897 alors que le composi-
teur n’a que vingt-quatre ans. Pour-
tant, la maîtrise de la construction 
ainsi que la grande inspiration de 
certains thèmes témoignent d’une 
maturité assez exceptionnelle. Le 
compétent Łukasz Borowicz et l’or-
chestre symphonique de Berlin, bien 
routinier, pâtissent d’une concur-
rence écrasante : Neeme Jarvi, avec 
l’Orchestre philharmonique de 
Stockholm, adepte d’une dramatur-
gie exacerbée (Bis, 1987) et surtout 
le formidable Stig Westerberg, avec 
l’Orchestre de la Radio suédoise, 
dont la lecture, guidée par l’instinct, 
semble insurpassable (Swedish 
Society Discofil, 1972). 
Le Grave au ton très schumannien 
est introduit par un roulement de 
timbales et un solo de violoncelle 
guère inquiétants. L’Allegro suivant 
est comme dénervé, privant les 
mutations du texte musical d’un 
véritable influx. L’Andante est 
exempt de cette nostalgie qui fait 
cousiner ce mouvement avec l’uni-
vers de Grieg. Un Allegro molto 
scherzando d’essence populaire, 
bien enlevé,  précède un finale dont 
le cortège de danses, agencé avec 
soin par ce Dvorák scandinave, est 
déroulé sans style. En complément, 
Drapa et Midsommarvaka sont à 
peine moins ternes. Un comble 
quand on sait que Alfvén s’adonnait 
également avec talent à la peinture !


Jérémie Cahen


VYACHESLAV 


ARTYOMOV
(né en 1940)
HHHH


Requiem
Solistes, Oleg Yanchenko (orgue), 
Chœur de garçons de Sveshnikov, 
Chœur de Konas, Orchestre 
philharmonique de Moscou, 
dir. Dmitri Kitaenko
Divine Art DDA 25173. 2018. 1 h 16


Même si l’URSS vivait ses derniers 
moments en 1988, lors de l’écriture 
de ce Requiem, il y avait sans doute 
quelque audace de la part d’Artyo-
mov à présenter une messe « pour 
les martyrs de la Russie depuis trop 
longtemps souffrante », c’est-à-dire 
pour les victimes du régime commu-
niste. Il faut dire qu’il faisait partie 
des Sept de Khrennikov, ces musi-
ciens vilipendés en 1979 par l’Union 
Nationale des Compositeurs : on 
peut comprendre que ses rapports 
au Parti n’aient pas été des plus cor-
diaux. On pourra comparer cette 
messe des morts à celle composée 
une vingtaine d’années plus tard par 
Tigran Mansurian pour commémo-
rer le génocide arménien. Mais là où 
ce dernier cherche avant tout 
l’épure, la sobriété, le recueillement, 
Artyomov choisit de jouer la carte 
du monumental et du pathétique : 
son Requiem est un vaste cri qui 
alterne révolte et élégie, véhémence 
et déploration. La masse des 
chœurs s’allie à un orchestre puis-
sant que viennent encore renforcer 
l’orgue et les cloches. De la disso-
nance des moments les plus tendus 
(Dies Irae, Tuba Mirum) aux plaintes 
des voix féminines qui s’élèvent dans 
le calme revenu, tout est fait pour 
bouleverser l’auditeur, pour le forcer 
à regarder en face la souffrance de 
la Russie. Ironie de l’histoire, Khren-
nikov, qui avait organisé le boycott 
d’Artyomov, finit lui aussi par recon-
naître la grandeur de son ennemi en 
écoutant cette œuvre… On pense-
rait presque à Salieri face au 
Requiem de Mozart dans Amadeus 
de Forman ! Sarah Léon


GEORGE


ANTHEIL
(1900-1959)
HHHH


Archipelago. Symphonies n° 3 
« American » et n° 6 « D’après 
Delacroix ». Hot-time Dance. 
Valse du Spectre à la Rose
Orchestre philharmonique 
de la BBC, dir. John Storgårds
Chandos CHAN 10982. 2018. 1 h 07


John Storgards poursuit son 
excellent cycle Antheil dont on 
admire la discipline et la clarté, 
même si l’on continue à trouver plus 
de chaleur et de théâtralité chez 
Hugh Wolff à Francfort (CPO). Refu-
sant une nouvelle fois de sombrer 
dans la caricature d’une musique 
typée, il exploite la fièvre rythmique 
de chaque mouvement tout en fai-
sant miroiter le bariolage savant de 
ces œuvres allègrement décom-
plexées. La Symphonie n° 3, qui 
connut une gestation difficile, est un 
hommage vibrant du compositeur à 
son pays. L’Allegro scherzando est à 
ce titre très symbolique puisqu’on y 
évoque le clou d’or qui vint achever 
la construction de la première voie 
ferrée transcontinentale des États-
Unis. Dans le finale, le chef surprend 
en prenant le mouvement plus len-
tement que le Presto indiqué, ceci 
créant un climat plus étrange qu’à 
l’accoutumée tout en accusant les 
contrastes avec plus de netteté ! 
Dans la Symphonie n° 6, inspirée par 
La Liberté guidant le peuple de 
Delacroix, une direction très éner-


gique relance sans cesse le discours. 
Le Larghetto pris à un tempo plutôt 
allant évoque, ici comme ailleurs, 
Chostakovitch. Quelque part entre 
Broadway, Hollywood et Khatcha-
tourian, les trois pièces venues en 
complément (dont un Archipelago 
indéniablement inspiré de Milhaud) 
relèvent certes du divertissement, 
mais on ne boudera pas ce magni-
fique artisanat mâtiné d’envoû-
tantes bizarreries. 


Jérémie Cahen
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d’instruments surjoués, Zefiro signe 
une des versions les plus réjouis-
santes parues ces dernières 
années. Réjouissante par ce qu’il 
faut appeler, faute de mieux, son 
éloquence naturelle. Les cors gouail-
leurs du Concerto n° 1 (Dileno Baldin 
et Francesco Meucci, tout simple-
ment prodigieux) appellent aux 
plaisirs du plein air, rejoints par des 
hautbois narquois (irrésistibles 
trios, délicieusement ornés). L’en-
semble rappelle qu’animer un mou-
vement ne signifie pas le cravacher 
(la souplesse des menuets) et n’in-
terdit pas les nuances (le mystère 
de la Polonaise). 
De même, les musiciens évitent de 
mener le Concerto n° 2 au pas de 
charge sans pour autant le laisser 
lambiner mais ils savent aussi lais-
ser paraître une pointe de mélanco-
lie lors des oppositions majeur- 
mineur dans le premier mouve-
ment. Et faire montre d’humour 
dans le finale (le jeu amusé des 
questions et réponses) comme 
dans le premier mouvement du 
Concerto n° 3 qui semble ne jamais 
vouloir démarrer, sans cesse en 
bute à ces trois notes répétées à 
l’infini. Même si la Suite n° 2, qui vient 
compléter les nos 1, 3 et 4 (Arcana, 
2015), ne semble pas portée par le 
même enthousiasme, ce Bach reste 
lumineux malgré un diapason 
sombre (398 Hz) et témoigne d’un 
plaisir manifeste à faire de la 
musique, à la porter d’un même 
souffle. Quand on s’appelle Zefiro...
Après le soleil italien de Bernardini 
et son équipe, Concerto Copenha-
gen fait considérablement chuter 
la température. Mais ne mélan-
geons pas les cartes de géographie 
avec les partitions et n’oublions pas 
que Rinaldo Alesssandrini et 
Concerto Italiano avaient donné 
une lecture réfrigérée de ces 
concertos (Naïve, 2005) et que Il 
Giardino Armonico s’était montré 
peu amène (Teldec, 1996-1997). Il 
n’empêche : comment ne pas juger 
compassé ce Concerto n° 1 dans 
lequel ces cors policés, fantastiques 
dans Weber, semblent vouloir se 
fondre dans la masse et gommer les 
aspérités (les frottements de 
secondes, mesure 65 à 3’ 05) et le 
violon paraît si triste ? Malgré le 
secours d’une prise de son restituée 
en SACD, des tempos allants, des 
phrasés souples, cette version, éga-
lement confiée à un ensemble res-
treint, ne parvient pas à se défaire 
d’une persistante expression d’abat-
tement et de lassitude. On remet 
bien vite le cap au Sud. 


Philippe Venturini


JOHANN SEBASTIAN 


BACH
(1685-1750)
HHHHH


Les Concertos brandebourgeois
Zefiro, dir. Alfredo Bernardini 
Arcana A 452 (2 CD). 1 h 52. 2017


HHH


Les Concertos brandebourgeois
Concerto Copenhagen, Lars Ulrik 
Mortensen (clavecin et dir.)
CPO 555 158-2 (2 SACD) . 2017. 1 h 34


Autrefois membre du Concert des 
Nations de Jordi Savall et impliqué 
dans ses enregistrements tant célé-
brés des Suites (Alia Vox 1990) et 
des Concertos brandebourgeois (Alia 
Vox1991), Alfredo Bernardini en pro-
pose à son tour sa vision. De l’an-
cienne équipe, il n’a convoqué que 
son complice hautboïste Paolo 
Grazzi avec qui il signe le texte de 
présentation : n’y filtre aucune révé-
lation sur leur conception de l’inter-
prétation. On remarque seulement 
que, comme dans la plupart des 
versions contemporaines, l’effectif 
se limite à un instrument par partie. 
Cette contrainte arithmétique per-
met naturellement une lisibilité opti-
male de la polyphonie. Se perçoivent 
en effet sans peine le violon piccolo 
du Concerto n° 1, souvent caché 
derrière la paire de cors, l’équilibre 
entre les quatre solistes du Concerto 
n° 2, les groupes de cordes des 
Concertos nos 3 et 6. Est-ce tout ? 
Non, bien sûr. Sans le moindre effet, 
sans prise de risque spectaculaire, 
sans métronome déglingué ni traits 


LUDWIG VAN


BEETHOVEN
(1770-1827)
HHHH


Symphonies nos 2 et 7
Orchestre symphonique de Vienne, 
dir. Philippe Jordan
Wiener Symphoniker WS 015. 
2017. 1 h 12


Suite de l’intégrale des Beethoven 
du tandem Orchestre symphonique 
de Vienne-Philippe Jordan, après 
deux premiers volets consacrés aux 
Symphonies nos 1 et 3, puis nos 4 et 5. 
L’interprétation reste vive, plutôt 
anguleuse, aux accents souvent 
pointus et aux attaques sèches, 
particulièrement dans la Symphonie 
n° 2, qui fuit tout ronron dans la 
répétition des rythmes soutenant 
la thématique beethovénienne. 
Très bel élan, respect des qualifica-
tifs con brio et molto suivant les 
indications Allegro, mouvement lent 
mobile, scherzo serti dans la préci-
sion de ses motifs, on ne peut que 
saluer ces qualités au service d’un 
Beethoven plein de fraîcheur et de 
vigueur, avec un orchestre somp-
tueux et un hautbois viennois. 
Reste qu’à la longue, les petits 
accents courts généralisés par le 
chef suisse finissent par installer 
une forme de monotonie à travers 
l’élaboration d’un système aussi 
prévisible que la butée en fin de 
ligne d’une machine à écrire. 
La Septième, moins frappée par ces 
limites, cherche avant tout à clari-
fier sa polyphonie, à faire respirer 
un tissu orchestral par nature parmi 
les plus compacts du corpus bee-
thovénien. Il y manque surtout, 
par-delà un bon tempo, un climat 
plus affirmé, une vraie justification 
de la forme par le fond dans un Alle-
gretto assez métronomique et peu 
inspiré, limite de cette esthétique 
évitant tout passéisme sans avoir 
tout à fait assimilé les nouveaux 
codes. Yannick Millon


BÉLA


BARTÓK
(1881-1945)
HHHHH


Les six Quatuors à cordes
Quatuor Diotima
Naïve V5452 (3 CD). 2018. 2 h 44


« Après avoir enregistré l’intégrale de 
la Seconde École de Vienne, il nous 
paraissait fondamental de nous atta-
quer à cet autre « Everest » du qua-
tuor à cordes ! » : les intéressés ne 
croient pas si bien dire tant la trajec-
toire de Bartók obéit à une pente 
ascensionnelle. Aussi surprenant 
que cela puisse paraître de la part 
de musiciens formés au CNSM de 
Paris, l’esthétique sonore frappe par 
son aspect folklorique, qui rappelle 
le témoignage du Quatuor Hongrois 
(DG), voire du Quatuor Végh (Naïve), 
maintenu sur l’ensemble du cycle : 
l’intonation vibrante, le phrasé col-
lant jusque dans les intervalles les 
plus espacés placent l’expressivité 
au premier rang des paramètres, 
avec un usage marqué du porta-
mento, notamment de la part du 
premier violon Yun-Peng Zhao, pri-
mus inter pares. Et la précision ? 
Quoiqu’aguerris à la musique 
contemporaine la plus complexe 
rythmiquement, les Diotima ne 
rivalisent pas avec le tranchant 
extrêmement affûté du Quatuor 
Emerson (DG). L’annonce du 
« Jugement dernier » (Pierre Citron) 
qui ouvre le Quatuor n° 5, les 
musiques d’insectes de la Seconda 
parte du n° 3 comme le mécanisme 
d’horlogerie du finale du n° 4 pour-
ront décevoir. Leur lecture, installée 
dans le temps long (et les tempos 
qui vont avec), paraît davantage en 
quête du fantastique, voire du rhap-
sodique, même si le parcours est 
savamment concerté. Très émou-
vant, le Non troppo lento du Quatuor 
n° 4 traduit bien cet idéal d’oralité 
recherché par les musiciens.


Jérémie Bigorie
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Les disques du mois


JOHANNES


BRAHMS 
(1833-1897)
HHHH


La Belle Maguelone 
John Chest (baryton), 
Marcelo Amaral (piano)
Alpha 431. 2018. 57’


John Chest campe un personnage 
de rang opératique du début à la fin 
du cycle, et prend le discours à bras-
le-corps. On est séduit par le timbre 
sombre de sa voix et sa fougue, qui 
donne une vigueur particulière aux 
lieder les plus vifs et solaires (nos 1 
et 2), et colore de noirceur le déses-
poir contenu de certains passages. 
Marcelo Amaral le rejoint pleine-
ment dans cette énergie généreuse. 
Son jeu souple et chaud se module 
dans une profusion de couleurs, 
toujours guidé par le verbe. En place 
d’une régularité formelle, il ne cesse 
de réinventer les thèmes en leur 
donnant un écho différent selon les 
mots. On regrette néanmoins que 
certains lieder (nos 3, 8 et 15) ne 
soient pas révélés dans leur struc-
ture profonde et véritablement por-
tés par un phrasé plus étiré et une 
signification plus essentielle : dans 
le dernier lied, qui reflète le calme 
intense de l’amour fidèle, les deux 
artistes semblent un peu gênés par 
leur propre précipitation. 
Considérer le statut particulier des 
textes de Ludwig Tieck aurait peut-
être pu amener le duo à prendre de 
la distance par rappor t aux 
romances, à en tirer, pourquoi pas, 
plus d’humour, d’ironie, d’esprit, 
plus de variété dans la prise de 
parole, et finalement, plus de trans-
parence. La Belle Maguelone n’est 
pas seulement dramatique ou 
épique : un peu comme L’Amour et 
la Vie d’une femme, le cycle condense 
toute une vie, et mériterait peut-être 
à ce titre d’être réenregistré plus 
tard par ce duo si prometteur. 


Alexandra Génin 


LUIGI


BOCCHERINI
(1743-1805)
HHHH


Concertos pour violoncelle  
nos 6 et 9. Symphonie n° 6.
Quintette à cordes G. 324. 
Stabat Mater. Sonate pour 
violoncelle n° 2
Ophélie Gaillard (violoncelle), 
Sandrine Piau (soprano),  
Pulcinella Orchestra
Aparté AP194 (2 CD). 2018. 1 h 58


Après « Boccherini Madrid » 
(Ambroisie, 2007) qui mettait à 
l’honneur le célèbre Fandango, 
Ophélie Gaillard et son ensemble 
Pulcinella consacrent un nouvel 
enregistrement, plus long, en deux 
disques, au compositeur. Parmi ses 
quelque cinq cents œuvres, elle pro-
pose une sélection éclectique, du 
concerto à la sonate pour violon-
celle, en passant par la Symphonie 
« La Casa del Diavolo ». S’y ajoutent 
l’étonnant quintette « La musica 
notturna delle strade di Madrid » qui 
dépeint avec de nombreux effets 
instrumentaux une nuit madrilène 
et le Stabat Mater.
Le violoncelle rayonne d’une virtuo-
sité jamais gratuite. Toutes ses pos-
sibilités s’y déploient, du grave au 
suraigu. Malgré les difficultés tech-
niques, le jeu d’Ophélie Gaillard reste 
souple, élégant, et ne perd jamais sa 
vivacité. Tout aussi élégante, San-
drine Piau rejoint l’ensemble pour le 
Stabat Mater, donné dans sa version 
de 1781 pour quintette à cordes 
comme dans les enregistrements 
d’Agnès Mellon avec l’Ensemble 415 
(Harmonia Mundi, 1991) et de 
Sophie Karthäuser avec Les Folies 
françoises (Ricercar, 2005). Déjà 
présente dans le projet « Boccherini 
Madrid », la soprano offre une nou-
velle interprétation tout en finesse. 
Pas d’excès ni d’ornementations 
inutiles. La clarté de son timbre s’ac-
corde parfaitement aux autres ins-
truments, nous donnant l’impres-
sion d’entendre un sextuor. 


Charlotte Landru-Chandès


HECTOR


BERLIOZ
(1803-1869)
HHHH


Symphonie fantastique 
(transcription pour deux pianos)
Jean-François Heisser, 
Marie-Josèphe Jude (pianos)
Harmonia Mundi HMM 902503. 


2018. 52’


Non seulement cet arrangement de 
la Fantastique passe outre l’original 
pour orchestre, mais il fait de sur-
croît l’économie de la transcription 
pour piano seul de Liszt. Cette 
a u d a c e to u te  b e r l i oz i e n n e , 
Jean-François Heisser l’a conçue 
sur-mesure pour le piano vis-à-vis 
Pleyel (1928) de la Cité de la musique 
en mettant à profit le potentiel, 
polyphonique, chromatique et de 
registrations, des deux claviers, non 
sans préciser : « les deux quarts de 
queue emboîtés offrent une vision 
plus analytique [que « de grands 
modèles de concert »], et ils favo-
risent l’osmose d’un son global déve-
loppé par une caisse de résonance 
commune aux deux instruments. » Il 
est vrai que les deux claviers et leur 
mécanisme indépendant autorisent 
des combinaisons de timbres sur le 
même registre, oxygénant la texture 


par rapport au piano seul. La trans-
cription, qui s’appuie davantage sur 
la partition d’orchestre que sur l’ava-
tar lisztien, joue habilement avec les 
creux et les pleins. Certes, la confi-
guration « jumeaux siamois » 
confine les dynamiques dans les 
forte, mais l’on goûte la restitution 
détaillée des différents plans, la 
clarté contrapuntique et le délié des 
trémolos (subterfuge incontour-
nable pour entretenir le son). « Si 
l’idée d’entendre la Symphonie fan-
tastique au piano relève peut-être du 
cabinet de curiosités, nous espérons 
néanmoins que ce disque attirera 
l’attention sur nombre de détails 
parfois gommés par la flamboyance 
de l’orchestre » : mission accomplie.


Jérémie Bigorie


LUDWIG VAN


BEETHOVEN
(1770-1827)
HHHH


Symphonie n° 9
Rie Miyake (soprano), 
Mihoko Fujimura (mezzo), 
Kei Fukui (ténor), Markus Eiche 
(basse), Tokyo Opera Singers, 
Mito Chamber Orchestra, 
dir. Seiji Ozawa 
Decca 4834431. 2017. 1 h 08


Un an après la Symphonie n° 1 qui 
complétait le Concerto n° 1 avec 
Argerich (Classica n° 200), le Bee-
thoven plein de vertus et sans âge 
de Seiji Ozawa revient sur le devant 
de la scène, dans cette Neuvième où 
le geste du chef nippon n’a pas pris 
une ride, se démarquant même de 
ses premiers essais pour Philips en 
studio (Philharmonia, 1974) puis 
Decca en concert (Saito Kinen, 
2002). Interprétation hors du 
temps et des modes, assise sur des 
phrasés courts, des cordes mor-
dantes, des accents à la pointe 
sèche et un Mito Chamber Orches-
tra trapu, loin des ensembles étri-
qués qui s’attaquent de plus en 
plus souvent à la partition. L’Allegro 
ma non troppo initial, sévère, ne 
s’enlise à aucun moment, et pro-
pose même un climax très tendu 
(ruades de timbales et cordes à 
bloc). Les dédales labyrinthiques 
du scherzo sont maîtrisés avec un 
métier souverain, détaché calibré 
au millimètre, excellent équilibre 
entre les groupes instrumentaux. 
Sans négliger non plus le cantabile 
d’un Adagio fluide. Quant au finale, 
il rayonne, au travers de chœurs et 
de solistes modestes (à l’exception 
de la basse) mais fervents, d’une 
bonté croyant sincèrement en la 
fraternité universelle, un baume 
par ces temps troublés. La prise de 
son, mate mais très présente, n’en-
robant guère un orchestre un peu 
brut de décoffrage, n’entame 
jamais le message du chef japo-
nais, beethovénien décidément à 
réévaluer.  Yannick Millon
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oprano Strauss ? Maria Cebotari 
faisant flamboyer son Arabella à 
Zurich s’étonne devant cette belle 
jeunesse brune qui enfi le les panta-
lons de Zdenka et chante comme 


Pamina : elle a 26 ans. La voix est parfaitement 
posée, d’une beauté instrumentale entêtante, la 
comédienne déjà rompue à la scène qu’elle 
arpente depuis trois ans à Soleure – Butterfl y 
fut son premier rôle – et à Zurich. Cebotari la 
présente à Karl Böhm ; elle sera sa Zdenka à 
Salzbourg l’année suivante, en 1947, donnant 
la réplique à Maria Reining. Strauss le prédit : 
une future Arabella. Le Staatsoper de Vienne 
lui ouvre les bras, Krips et Böhm l’associent à 
la nouvelle équipe où brillent, côté dames, 
Schwarzkopf, Jurinac, Seefried, la jeune Ludwig, 
ensemble merveilleux dont le 
vrai sujet est Mozart : sa Com-
tesse des Noces sera immortali-
sée par les ingénieurs de Decca 
dont elle deviendra une artiste 
majeure. Pourtant, le studio 
d’Erich Kleiber la bride, alors 
qu’en scène elle compose la plus 
séductrice des Rosine, quitte à 
bousculer la battue de Karl 
Böhm qui ne s’en plaignit guère. 
Les années d’apprentissage à 
Zurich l’avaient rompue à 
Mozart, elle avait le timbre séra-
phique, la ligne instrumentale, 
la grâce des phrasés et, dans la 
nature même de sa voix claire, 
cette ombre à l’intérieur où 
s’émeuvent les mots. À l’équipe 
viennoise réunie par Böhm 
pour son premier Così fan tutte 
au disque (1955), sa Fiordiligi apporte un allégement latin, un 
italien naturel qui fera école. Mais Strauss l’attire, Arabella fatale-
ment, adéquation parfaite – elle fera ses adieux à la scène très tôt, 
toujours dans ce rôle – mais surtout le Rosenkavalier, tour à tour 


Sophie, Octavian et sa Maréchale qu’on 
oppose par facilité à celle de Schwarzkopf alors 
qu’elles se mirent l’une l’autre, puis Madeleine 
de Capriccio, Ariadne parfaite, un peu froide 
diront certains, ne saisissant pas son art de 
s’oublier dans un rôle au point de disparaître, 
si ce n’est pas un tour de magie de la part d’une 
telle beauté ! L’imaginait-on en Chrysothé-
mis ? Pour Mitropoulos, elle transforma sa 
voix de lys en torche vive. Qui aurait pu la 
croire capable d’un tel incendie, elle dont le 
timbre donnait à Böhm le sentiment d’être de 
l’eau, couleur entre les couleurs de l’orchestre 
des Quatre derniers lieder ? Fatalement, Eva et 
Elsa la tenteront, mais toujours loin de Vienne 
où elle osera en 1961… Salomé, donnant à la 
princesse de Judée que Cebotari et Welitsch 


avaient transformé en monstre 
d’érotisme la silhouette sédui-
sante, « inconsciemment sexy », 
comme le notait Inge Borkh, 
d’une jeune fi lle, comble de la 
perversité. Les archives de 
l’ORTF la révéleront-elles un 
jour ? Une échappée côté italien 
fera long feu, vite Mozart et 
Strauss reprirent leur héroïne, 
quitte à oublier qu’elle fut une 
chanteuse de lieder discrète et 
savante, chez Strauss, mais aussi 
chez Brahms, Schoeck, Wolf et 
Schumann dont elle prenait au 
mot L’Amour et la Vie d’une 
femme, miroir des tragédies de 
sa vie de mère. Car derrière le 
sourire, les beaux yeux, le port 
altier, derrière Arabella, Rési, 
Rosine, Fiordiligi, la vie d’une 


femme mettait au théâtre la vérité de l’existence, cette ombre dans 
une voix si claire. ◆
➔ Vient de paraître : Lisa Della Casa. Évocation, de Christophe Capacci, 


L’Avant-Scène Opéra, 192 p., 32 €.


Les disques mentionnŽs
◗ Richard Strauss : Arabella, dir. Solti, Decca ; Le Chevalier à la rose, dir. Karajan, Deutsche Grammophon ; Ariane à Naxos, 


dir. Böhm, Deutsche Grammophon ◗ Quatre derniers lieder, dir. Böhm, Decca ◗ Mozart : Les Noces de Figaro, dir. Böhm, ICA ; 


Così fan tutte, dir. Böhm, Decca ◗ Schumann : L’Amour et la Vie d’une femme, Peschko (piano), Testament.


LISA


DELLA 
CASA


(1919-2012)
Célébrons cette voix céleste née 


il y a un siècle, somptueuse 


interprète de Mozart et de Strauss. 
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DIMITRI


CHOSTA-
KOVITCH
(1906-1975)
HHHH


Intégrale de la musique de 
chambre pour piano et cordes
DSCH - Ensemble Chostakovitch
Paraty 718232 (2 CD). 2016. 2 h 30


Sous la direction artistique du pia-
niste Filipe Pinto-Ribeiro, cette inté-
grale de la musique de chambre 
pour piano et cordes embrasse la 
totalité du spectre esthétique du 
compositeur. Avec beaucoup d’es-
pace et de réverbération dans la 
prise de son (peut-être un peu 
trop ?), les interprètes livrent une 
lecture équilibrée, qui tire vers un 
néoclassicisme assumé sans pour 
autant forcer le trait. Netteté de la 
ligne et agilité des tempos (Trio n° 1) 
guident cette interprétation, où le 
piano perlé se glisse avec beaucoup 
de naturel dans les cordes au 
vibrato surveillé (Allegretto du Trio 
n° 2), dont la sonorité claire, assez 
éloignée des arêtes saillantes des 
Borodine, directs et massifs, ou de 
la rondeur puissante des Belcea, 
sied particulièrement bien aux 
pièces d’écriture horizontale, à l’ins-
tar de la fugue du Quintette avec 
piano, magnifique d’architecture 
(quelle montée en puissance !), belle 
et épurée. 
On préfère la densité métaphysique 
des Borodine et de Richter (Melo-
diya) ou l’expressivité à fleur de peau 
de Ashkenazy, Visontay et Lidström 
(Decca), qui incarnent un Chostako-
vitch glaçant et désespéré. Plus 
extérieure et cérébrale, cette version 
retient néanmoins l’intérêt et vient 
compléter la discographie avec per-
tinence, réunissant sur un même 
support des œuvres enregistrées le 
plus souvent isolément, voire rare-
ment publiées, à l’instar du Trio n° 1 
op. 8. Intense Sonate pour violon 
avec  Corey Cerovsek.
 Fabienne Bouvet


FRÉDÉRIC 


CHOPIN 
(1810-1849) 
HHHHH


Sonates pour piano nos 2 et 3. 
Nocturne n° 13 op. 48 n° 1 
Eugen Indjic (piano)  
DUX 1180. 2017. 54’


Vladimir Jankélévitch, mentionné 
dans le texte de présentation, ne s’y 
était pas trompé. On ne sait vérita-
blement « ce qu’il faut le plus admi-
rer » chez Eugen Indjic. Est-ce « la 
maîtrise souveraine de l’ instru-
ment », la « délicatesse raffinée des 
sonorités » ou « une interprétation où 
tout est scrupule, transparence » ?  
Ces quelques termes choisis par le 
musicologue donnent le ton de ce 
disque où l’élan musical prend le pas 
sur les tendances à l’épanchement 
qui desservent parfois la musique 
de Chopin. Des trois sonates de 
Chopin, Eugen Indjic a décidé de n’en 
garder que les deux dernières, la 
première n’étant pas représentative 
de la verve du compositeur. 
Le pianiste franco-américain, bien-
tôt soixante-dix douze ans, joue 
Chopin depuis toujours. Déjà, à seize 
ans, un critique danois le gratifiait du 
compliment : « Il joue Chopin comme 
un Polonais ». On regrettera cepen-
dant un manque de contrastes dyna-
miques dans la Marche funèbre de 
la Sonate n° 2 où Chopin demande 
d’évoluer entre piano et fortissimo. 
Aussi peut-on imaginer le finale, 
Presto, de cette même sonate moins 
articulé, plus irréel, plus fou. Cela dit, 
l’éloquente simplicité d’Indjic (Noc-
turne n° 13 op. 48 n° 1), son jeu tou-
jours intelligent et expressif, ne 
peuvent que toucher l’auditeur.


Aurélie Moreau


LUIGI


CHERUBINI
(1760-1842)
HHHH


« Cherubini in Wien »


Œuvres de Cherubini, Fischer, 
Grétry et von Seyfried
Herbert Walser-Breuss 
(trompette), Concerto Stella 
Matutina, dir. Martin Skamletz
Fra Bernardo FB 1811678. 2017. 1 h 06


La paix de Lunéville (1801) relance 
les relations entre la France et l’Au-
triche. Les théâtres viennois sont 
envahis par les opéras-comiques 
français, dont six de Cherubini en 
version allemande, ce qui aura son 
importance pour Fidelio. De la popu-
larité de Cherubini à Vienne 
témoigne le fait qu’à la fin de son 
Concerto pour trompette de 1804, 
Hummel cite la marche du deuxième 
finale de son opéra Les Deux Jour-
nées. La cour de Vienne commande 
à Cherubini deux opéras. Il séjourne 
dans la ville en 1805-1806, y ren-
contre Haydn et Beethoven et y 


donne Faniska. Or pendant ce 
séjour Napoléon occupe Vienne : 
c’est Austerlitz. Il s’agit, y compris 
en musique, d’égarer cet ogre. À 
tous ces faits, le présent CD fait 
référence. On y entend l’ouverture 
du bien nommé Barbe Bleue du 
compositeur autrichien Anton 
Fischer et, arrangée par ce dernier, 
une courte suite tirée de l’opéra du 
même nom de Grétry, ainsi qu’évi-
demment le concerto de Hummel. 
De Cherubini, une version instru-
mentale du fameux finale avec sa 
marche, l’ouverture des  Deux Jour-
nées dans son instrumentation 
viennoise, celle de Faniska et deux 
brefs préludes ajoutés à Vienne à 
Lodoïska (1791). Et une sorte de 
pot-pourri patriotique d’Ignaz von 
Seyfried, avec notamment l’hymne 
impérial de Haydn et la fameuse 
marche. Aucune révélation musi-
cale, beaucoup de premières mon-
diales, intérêt indéniable.


Marc Vignal


ANTON 


BRUCKNER
(1824-1896)
HH


Symphonie n° 3
Musikkollegium Winterthur,  
dir. Thomas Zehetmair
MDG SACD 901 2090-6. 2018. 51’


On n’était sans doute pas si loin 
d’une vraie relecture de Bruckner, 
que nous appelons de nos vœux ; 
mais qui trop embrasse mal étreint ! 
À force de brutaliser en continu 
l’écriture organique du compositeur 
autrichien, dont les longues progres-
sions harmoniques appuyées sur 
des formules inlassablement répé-
tées n’ont paradoxalement jamais 
autant tourné à vide qu’à cette 
vitesse (le premier mouvement, 
digne d’une charge militaire), Tho-
mas Zehetmair donne une Troisième 
(version intermédiaire de 1877) 
acide, étriquée, déshumanisée, qui 
fait ébouler les voûtes bruckné-
riennes. Ce tas de ruines fumantes, 
fruit d’une exécution survolée (cin-
quante et une minutes), ne respire 
jamais au diapason de la macros-
tructure, et demeure surtout fébrile 
dans sa réalisation (ces cordes de 
papier mâché, ces violons dont la 
chanterelle évoque la fraise du den-
tiste), en raison de la modestie du 
Musikkollegium Winterthur, et d’une 
prise de son réverbérée au point de 
rendre confus le véritable projet 
interprétatif du chef. 
Difficile en effet de distinguer les 
motifs des cuivres dans ce bain 
impressionniste, aux angles 
émoussés, où les archets frôlent à 
peine la corde, où la musique, 
comme remisée dans un placard 
de sacristie, ne convoque jamais la 
spiritualité ou la temporalité si sin-
gulières d’un compositeur obsédé 
par la foi. En attendant une vraie 
révolution, retour à Böhm et Hai-
tink (Decca tous deux)pour les 
traditionalistes, à Harnoncourt 
(Warner) pour une approche 
renouvelée qui n’est pas trahison. 


Yannick Millon 


Les disques du mois
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CLAUDE


DEBUSSY
(1862-1918)
HHHH


La Mer. Ibéria. Images.  
Six Épigraphes antiques
Orchestre philharmonique du 
Luxembourg, dir. Gustavo Gimeno
Pentatone PTC 5186 627.  


2016-2018. 1 h 18


Gustavo Gimeno a été formé par 
Claudio Abbado et Bernard Haitink ; 
il fut d’ailleurs percussionniste du 
Concertgebouw d’Amsterdam. À 
écouter La Mer et Ibéria, on perçoit 
bien cette filiation. Sa lecture est 
extrêmement précise mais jamais 
froide. Les sonorités sont raffinées, 
les jeux de timbres très étudiés, la 
masse orchestrale jamais brutalisée 
et surtout, on pressent à chaque 
instant une conception souple et 
fluide du temps musical, même dans 
les épisodes les plus nettement 
rythmiques des premier et troisième 
mouvements d’Ibéria. On se doute 
bien que dans cette perspective, les 
Jeux de vagues de La Mer et Les Par-
fums de la nuit d’Ibéria sont des 
moments magiques. Bien sûr, la 
discographie est surchargée, cer-
taines versions mettant davantage 
l’accent sur la force épique de ces 
œuvres, mais il faut bien avouer que 
le chef valencien propose une réali-
sation de haut niveau. 
Plus rares, les orchestrations du 
Premier Livre des Images pour piano 
par Colin Mathews appellent 
quelques réserves. On y perd la net-
teté de lignes et de formes de l’origi-
nal, au profit d’une pâte sonore 
« impressionniste » trop vague et 
parfois même trop lourde, qui fait 
parfois songer à du sous-Delius. Les 
Épigraphes antiques de Rudolf 
Escher, plus aérées, sont, en 
revanche, plus réussies. Peut-être 
parce qu’il s’agit d’œuvres moins 
complexes, et plus mineures, et plus 
faciles à traiter. Le chef et l’orchestre 
abordent ces transcriptions avec le 
même soin et les mêmes qualités 
que les œuvres du grand répertoire.


Jacques Bonnaure


FRANÇOIS 


COUPERIN
(1668-1733)
HHHHH


Les Nations 
Les Talens lyriques, Christophe 
Rousset (clavecin et dir.)
Aparté AP197 (2 CD). 2017. 1 h 49


Puisque Aparté annonce la publica-
tion prochaine des Concerts royaux, 
Christophe Rousset n’aura plus que 
quelques sonates à enregistrer pour 
achever une intégrale de la musique 
de chambre de Couperin. Les 
Goûts-Réunis (Decca, 1994-1995), 
les Apothéoses (Aparté, 2016) et les 
Pièces de violes (Aparté, 2017) ont 
en effet déjà paru. 
Le recueil des Nations, par sa nature 
hétérogène, autorise plusieurs 
options. Édité en 1726, ce recueil se 
compose de Sonades suivies de 
Suites de Simphonies en trio. Trois 
des quatre Sonades remontent au 
siècle précédent et tendent l’oreille 
au-delà des Alpes. Les suites, bien 
sûr, par leur alignement d’alle-
mandes, courantes, sarabandes et 
autres gigues, parlent français. À ces 
goûts que les interprètes doivent à 
nouveau réunir, la musique laisse le 
choix des couleurs de l’étendard. La 
partition, éditée en « quatre livres 
séparés », n’indique que les premier 
et second dessus, une basse d’ar-
chet et une basse chiffrée. L’usage 
veut que, comme pour les volumes 
précédents, « toutes les sortes d’ins-
truments » célèbrent ces Nations. 
Christophe Rousset et ses Talens 
lyriques prennent alors soin de diver-
sifier la palette chromatique, optant 
ici pour un duo de flûtes traversières, 
là pour une paire de hautbois ou de 
violons en fonction du caractère. 
Comme à l’accoutumée, leur Coupe-
rin évite de s’alanguir (Chaconne de 
« La Française ») et aime les lignes 
claires (la Sonade de «  L’Impériale » 
et sa fugue conclusive). Moins mys-
térieuse et grave que la version de 
Jordi Savall (Alia Vox, 1983), la pré-
sente sonne plus Régence que Grand 
Siècle. Philippe Venturini


LA PIANISTE  
DU COMPOSITEUR


La somme Messiaen 
est imparable et, 
nonobstant les prises 
de son un rien mates 


mais qui restituent bien son 
jeu « très dans le clavier », 
indémodable : elle aura 
fait de l’usage à tous les 
pianistes qui se seront col-
letés avec les Vingt regards, 
le Catalogue d’Oiseaux, 
les Visions de l’Amen, et 


d’abord à Roger Muraro 
qui signe un joli hommage. 
De Lazare-Lévy, elle aura 
appris le sens des timbres, 
la simplicité des phrasés. 
Olivier Messiaen, la guidant 
dans sa classe d’analyse, lui 
apporta cette conscience 
de la forme qui la destinera 
à se faire l’apôtre de ses 
contemporains : sa Sonate 
de Barraqué est un coup 
de génie, tout comme ses 
incursions en marge du 
Domaine musical chez les 
Viennois. Elle grave avec 
des luxes d’exactitude qui 
produisirent des séances 
de montage homériques la 
Sonate n° 2 de Boulez.
Surprise ! Boulez lui dirige 
les quatre premiers concer-
tos de Mozart, joués avec 


une franchise, un grand 
son, mais aussi la première 
discographique des Sept 
haïkaï, arcs-en-ciel intan-
gibles. Que n’a-t-il égale-
ment dirigé la Turangalîla, 
projet confié à Maurice 
Le Roux, gâché par une 
acoustique impossible : 
historique mais oubliable.
Mais avant Messiaen, il y 
eut des Mozart limpides, 
Chopin pour une sélec-
tion d’études étonnantes 
de couleurs, les Novelettes 
de Schumann, adorées par 
Yves Nat et qu’elle joue 
preste sans pour autant 
oublier d’en décanter les 
polyphonies, la Sonate de 
Liszt, impeccable, et tout 
l’Iberia d’Albéniz, gravure 
majeure : plus d’Espagne 
mais un texte fondateur de 
la littérature moderne du 
piano français. Ses Nuits 
dans les jardins d’Espagne, 
avec Rosenthal, sont assez 
irrésistibles par le ton 
ardent, les rythmes tran-
chés. C’est l’autre visage 
d’Yvonne Loriod, pianiste 
née pour le grand réper-
toire (à 14 ans, elle jouait 
Le Clavier bien tempéré de 
tête) qui aura incarné son 
art dans l’œuvre de son 
amour. Édition soignée, 
textes éclairants, iconogra-
phie abondante. u


Jean-Charles Hoffelé


➔ « Yvonne Loriod,  


The Complete Véga  


Recordings 1956-1963 » .


Decca 4817069 (13 CD). 


HHHHH


RÉTRO- 
SPECTIVE


Retour sur l’œuvre d’Yvonne Loriod, 
muse et grande spécialiste de Messiaen. 


PI
AN
O
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Les disques du mois


EDWARD


ELGAR
(1857-1934)
HHHHH


Concerto pour violon
+ Bruch : Concerto  
pour violon n° 1
Rachel Barton Pine (violon), 
Orchestre symphonique de la BBC, 
dir. Andrew Litton 
Avie 2375. 2017. 1 h 16  


Rachel Barton Pine devait enregis-
trer sous la direction de Neville Mar-
riner qui disparut peu de temps 
avant. Mais elle profita des conseils 
de ce dépositaire de la tradition elga-
rienne par l’intermédiaire de son 
maître le violoniste William Henry 
Reed, violoniste, ami et biographe 
du compositeur, qu’il avait d’ailleurs 
aidé dans la réalisation de la partie 
soliste de son concerto. Son 
approche se distingue par un lyrisme 
large et expressif, dans des tempos 
moins rapides qu’il n’est d’usage. 
Répudiant les affirmations trop 
péremptoires, elle s’abandonne aux 
incertitudes des phrases tourmen-
tées et au dédale des harmonies 
insaisissable de la rumination d’El-
gar dont son rubato subtil épouse 
les fantasques fluctuations. Andrew 
Litton, qui a remplacé Marriner au 
pied levé, est au même diapason et 
se révèle un compagnon idéal pour 
cultiver cette veine nostalgique cré-
pusculaire : le second thème du 
premier mouvement est un parfait 
spécimen de leur maniérisme 
contrôlé, de même que la clarté voi-
lée de brumes dont ils nimbent l’an-
dante. Dans le finale s’affirme une 
technique experte et sûre, sans 
sacrifier pour autant l’expression de 
la soliste qui semble vraiment avoir 
capté, au même titre que l’inou-
bliable Menuhin avec Boult (War-
ner), le message de l’« âme mysté-
rieuse » enclose dans la musique. 
Les deux complices confèrent un 
lyrisme comparable à la rhétorique 
un peu formelle de Bruch. 


Michel Fleury


JAN LADISLAV 


DUSSEK 
(1760-1812)
HHHH


Concerto pour deux pianos. 
Quintette. Notturno concertant
Alexeï Lubimov, Olga Pashchenko 
(pianoforte), 
Orchestre baroque finnois
Alpha 416. 2018. 1 h 27


Que Dussek n’ait pas su se consti-
tuer une gloire durable s’explique en 
partie par sa carrière très nomade, 
certes cosmopolite (il maîtrisait 
parfaitement cinq langues) mais 
aussi, il faut bien le dire, par une ins-
piration inégale, un côté mondain, 
malgré une technique très poussée.
Le Concerto pour deux pianos (1805-
1806), de grandes dimensions, 
entend bien se mesurer aux modèles 
beethovéniens et n’est pas de reste 
en flambées énergiques ou en 
lyrisme dans le mouvement lent ; le 
rondo final sacrifie un peu aux effets 
brillants qui étaient alors de mode. 
L’œuvre est dédiée au prince 
Louis-Ferdinand de Prusse, dont 
Beethoven considérait « qu’il ne 
jouait pas comme un prince, mais 
comme un bon pianiste », ce qui ne 
l’a pas empêché de mourir bêtement 
sur un champ de bataille. 
Le Quintette, de 1799, présente l’in-
térêt de joindre au piano un quatuor 
avec contrebasse, et ce avant le 
Quintette « La Truite » de Schubert. 
Le Notturno pour pianoforte, violon 
et cor, publié en 1809, a remporté à 
Paris un très vif succès. Ses deux 
mouvements sont du plus pur style 
galant ; c’est ce qui convenait sans 
doute le mieux au musicien de Tal-
leyrand qu’était Dussek dans ces 
années-là.
Le Concerto pour deux pianos et le 
Notturno, enregistrés pour la pre-
mière fois sur instruments anciens, 
mais aussi le Quintette avec piano, 
profitent de superbes copies d’ins-
truments de Walter et de Longman 
Clementi, et du jeu convaincu des 
deux solistes.  Isabelle Werck


MAURICE


DURUFLÉ
(1902-1986)
HHHH


L’œuvre pour orgue 
Stéphane Mottoul (orgue)
Aeolus AE 11161. 2018. 1 h 15


Sa plume fine, élégante et retenue, 
pourrait faire de Duruflé l’héritier 
des Couperin. C’est oublier que la 
création de la Symphonie n° 6 de 
Vierne, la Toccata de la Suite op. 5, la 
virtuosité tempétueuse au concert 
furent tout aussi consubstantielles 
à sa vie. C’est cette facette du com-
positeur que nous propose de redé-
couvrir Stéphane Mottoul. Le pari 
était risqué après tant d’intégrales 
portées par les plus grands. Il est 
gagné haut la main. Mottoul a fait de 
l’énergie le mantra de son interpré-
tation. Le jeu est incisif et motorique, 
imperturbable dans les grandes 
phrases, conférant aux œuvres en 
arche (Prélude de la Suite, Fugue sur 
le Carillon de Soissons) un niveau de 
tension extrêmement prenant pour 
l’auditeur. 


D’aucuns regrettent déjà une acous-
tique très généreuse qui, si elle fait 
perdre certains détails d’écriture et 
d’interprétation (notamment dans 
le Scherzo op. 2, très orchestral 
néanmoins), renforce le caractère 
haletant du Prélude sur le nom 
d’Alain et les mystères du Veni Crea-
tor. Certains moments gagneraient 
sans doute à plus de recueillement 
ou de lyrisme (notamment l’exposi-
tion de la Fugue sur le nom d’Alain) 
mais Stéphane Mottoul démontre à 
de nombreuses reprises de remar-
quables qualités de chant qui font de 
la Méditation et du Prélude pour 
L’Épiphanie deux des plus belles 
pages du disque. Une belle intégrale 
par un interprète de talent qu’il 
conviendra de suivre. 


Aurore Leger


CLAUDE


DEBUSSY
(1862-1918)
HHHHH


Études
+ Messiaen : Fauvettes de 
l’Hérault. Concert des garrigues
Roger Muraro (piano)
Harmonia Mundi HMM 905304. 


2018. 1 h 14


Ce dernier chapitre de l’œuvre pour 
piano de Debussy clôture égale-
ment l’hommage rendu par le label 
Harmonia Mundi à l’occasion du 
centenaire du compositeur. Le choix 
de l’artiste intrigue d’emblée. Roger 
Muraro, spécialiste incontesté de 
Messiaen, propose un parcours tout 
à fait naturel des Études de Debussy 
aux Fauvettes de l’Hérault, ouvrage 
inachevé de Messiaen dont sa 
reconstitution, signée par le pia-
niste, fut un projet monumental 
comprenant plusieurs années de 
recherches musicologiques. Ce 
programme, tourné vers la pro-
messe de l’avenir, jette une teinte de 
modernité sur les Études, déjà 
porte-parole d’un langage encore 
plus novateur que celui des Préludes 
et des Images. Et pourtant, il n’y a 
rien de mécanique dans ces pages 
d’avant-gardes qui, sous les doigts 
poètes de Roger Muraro, dévoilent 
une puissance d’évocation tout 
aussi forte. Une brise douce souffle 
dans les lignes élastiques (Pour les 
tierces, Pour les agréments) ; des 
sonorités épurées, délicatement 
timbrées, peignent un paysage 
solaire (Pour les quartes, Pour les 
sonorités opposées). Le pianiste 
impressionne par son travail d’or-
fèvre sur les couleurs et les réso-
nances. Il parvient à structurer la 
mosaïque d’appels d’oiseaux de 
Messiaen tout en révélant ses 
contrastes. Il tire de son instrument 
des sonorités longues et riches qui 
soulignent l’esprit religieux du com-
positeur. Melissa Khong
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Une symphonie de variations.


Au plus grand salon européen dédié à l’industrie musi-


cale, découvrez une diversité inépuisable de créations
et d’événements :


+++ Pianos, pianos à queue, instruments historiques à 


touches et orgues +++ Instruments à cordes, à cordes pin-


cées et instruments d’orchestre +++ Accessoires et notes 


+++ Points de rencontre inédits dans les halls : Circle 


Stages avec des concerts en direct, des séminaires, des 


discussions et des ateliers de haut niveau +++ Exposition 


et enchères SINFONIMA CUVÉE DARLING 2019 à partir du 


5.4 : pour jouer quelques mesures avant d’acquérir des 


archets et des instruments de maître +++


Procurez-vous dès maintenant 


votre carte d’entrée en ligne


et économisez jusqu’à 15 euros


musikmesse.com


Capitale de la musique : le festival Musikmesse avec 
plus de 60 concerts répartis dans tout Francfort. 


Une nouveauté le samedi 6.4 : le marché éphémère de 


Musikmesse Plaza – découverte, espace de vie et de shopping !


Du mardi au vendredi


2 – 5. 4. 2019


info@france.messefrankfurt.com
Tél. +33 (0) 144 89 67 70 


CÉSAR


FRANCK
(1822-1890)
HHHHH


L’œuvre pour orgue
Ben van Oosten (orgue)
MDG 316 2080-2 (4 CD). 
2017-2018. 4 h 52


Nombreuses sont les questions 
auxquelles est confronté l’interprète 
en abordant cette musique. Quels 
tempos ? Quelle articulation ? Quel 
rubato ? Quel instrument ? Autant 
d’énigmes pouvant conduire à des 
choix radicalement opposés et 
néanmoins convaincants. Pour son 
Franck, le musicien néerlandais a fait 
le choix de la grandeur. Le jeu est 
retenu, sans fioritures et dépourvu 
de touche sucrée. Il chante néan-
moins profondément, grâce à un 
rubato maîtrisé, véritablement can-
tabile. Conduite dans des tempos 
larges, la musique respire et s’épa-
nouit sans contrainte dans l’im-
mense nef de l’abbatiale Saint-Ouen 
de Rouen dont l’acoustique géné-
reuse et finement captée se prête 
avec une éloquence sans égale au 
jeu des silences interrogateurs de la 
Fantaisie en la. 
La pâte sonore du légendaire instru-
ment dévoile plus que jamais ses 
teintes orchestrales. Le premier 
accord de la Prière est à cet égard un 
véritable choc sonore suite auquel 
l’auditeur ne pourra que plonger 
dans une douce déréliction pour 
mieux frémir aux attaques incisives 
des notes répétées de la Pièce 
héroïque où à l’exposition percutante 
de l’Allegro maestoso de la Grande 
pièce symphonique (un sommet !). 
Par sa générosité, Van Oosten 
confère à ces œuvres phares du 
répertoire une dimension toute 
brucknérienne rarement ressentie. 
En ajoutant des pages plus rares 
comme les Pièces posthumes ou les 
Trois Antiennes, à la fois liturgiques 
et Second Empire, il offre assuré-
ment un enregistrement de haut vol. 


Aurore Leger


GABRIEL


FAURÉ
(1845-1924)
HHHHH


Nocturne nos 1, 6 et 13 . 
Romances sans paroles. 
Sonate. Mazurke. Ballade
Nicolas Stavy (piano)
Bis SACD 2389. 2018. 59’


Les fervents admirateurs de Fauré 
et les savants austères se précipite-
ront à la plage 5 pour voir à quoi 
ressemble cette Sonate inconnue. 
Inédite à la date de l’enregistrement, 
elle a été publiée récemment. Bien 
évidemment, elle ne ressemble en 
rien à du Fauré et se situe quelque 
part entre Mozart et le premier Bee-
thoven, mais incontestablement, 
c’est un bon travail de composition. 
La Mazurke (sic), un peu plus tardive 
est également une première mon-
diale. On imagine bien qu’elle se 
tourne vers Chopin mais avec moins 
de caractère, tout comme les trois 
Romances sans paroles, de la même 
époque, bien connues celles-là, 
interprètent intelligemment le style 
de Mendelssohn et révèlent déjà la 
richesse de l’invention  mélodique 
du compositeur. Tout le reste, fort 
connu, est du plus haut niveau. 
Nicolas Stavy, à ce jour, n’a rien raté 
de tout ce qu’il a entrepris. Il a 
constitué une discographie origi-
nale, aussi bien dans le grand réper-
toire (Chopin, Brahms) que dans les 
raretés (Tischenko, Montgeroult). 
Ici, il se situe au niveau des meil-
leures références (Pennetier ou 
Collard notamment), en nous don-
nant de Fauré une image simple, 
naturelle, sans complaisance ni 
préciosité. Dans les pages les plus 
amples, comme le Nocturne n° 6 ou 
la Ballade, le discours est parfaite-
ment pensé et construit mais ce 
solide aspect architectural ne fait 
pas oublier la fluidité du discours ; 
le son n’est jamais lourd. Bref, nous 
avons avec cette anthologie un pas-
seport d’entrée dans l’univers du 
compositeur. Jacques Bonnaure
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ARAM


KHATCHA-
TOURIAN
(1903-1978)
HH


Concerto pour piano.  
Concerto-Rhapsodie pour piano
Stepan Simonian (piano), 
Orchestre philharmonique de l’État 
du Rhin, dir. Daniel Raiskin
CPO 777918-2. 2014-2015. 55’


Le Concerto pour piano de Khatcha-
tourian requiert un dosage rigoureux 
entre hargne et précision, l’emphase 
pouvant nuire à ses subtiles incises 
coloristes. Conscients de la problé-
matique, les interprètes se montrent 
un rien trop prudents et proposent 
l’antithèse de la conception toute en 
tension et détente de l’enregistre-
ment phénoménal de Berezovsky, 
accompagné par un orchestre 
certes plus bourru, mais plus engagé 
(Warner, 2006). Indéniablement, le 
premier mouvement manque de 
mordant dans le motif obstiné du 
thème principal. Pourtant, le jeu du 
pianiste impressionne par la qualité 
du toucher et la netteté suprême 
qu’il obtient sur toute l’étendue du 
clavier, y compris dans les pages les 
plus denses. L’Andante con anima 
souffre d’un discours lissé à l’ex-
trême, aplanissant délibérément les 
aspérités qui donnent à ce mouve-
ment son caractère ambigu. L’Alle-
gro brillant final déçoit également, 
un souci permanent d’équilibrage 
des forces finissant par lasser. A 
défaut d’égaler en termes d’adréna-
line les versions historiques d’Oscar 
Levant ou Moura Lympany, cette 
lecture très calibrée aura le mérite 
de présenter l’ouvrage sans en trahir 
la lettre. Le Concerto-Rhapsodie 
pour piano, foisonnant d’une com-
plexité diabolique, bénéficie en 
revanche d’un surcroît de tempéra-
ment, la concurrence étant, il est 
vrai, plus restreinte. Un lâcher-prise, 
hélas, bien ponctuel.


Jérémie Cahen


JOSEPH


HAYDN
(1732-1809)
HHHHH


Concertos pour violon 
Hob. VIIa : 1 et VIIa : 4. Concerto 
pour violoncelle Hob. VIIb : 1
Amandine Beyer (violon), Marco 
Ceccato (violoncelle), Gli Incogniti
Harmonia Mundi HMM 902314. 


2018. 58’


Gli Incogniti et Amandine Beyer ont 
encore frappé ! L’ensemble le plus 
joyeux des baroqueux n’a rien perdu 
de sa fraîcheur, sortant un album 
Haydn tout en rebondissements. 
Les concertos sont livrés dans leur 
dimension hautement théâtrale, 
passant de l’espièglerie à la ten-
dresse en un clin d’œil. Au côté d’un 
ensemble orchestral passionnant 
qui cultive l’expressivité des lignes 
jusque dans les accompagnements 
les plus ordinaires, les solistes se 
risquent avec brio dans des figures 
de haute voltige : on admire le violon 
électrisé d’Amandine Beyer dans les 
mouvements vifs, son détaché fié-
vreux, son chant habité qui s’épa-
nouit pleinement dans les mouve-
ments lents. On salue la technique 
d’archet diabolique de Marco Cec-
cato dans le Concerto pour violon-
celle, son articulation toujours très 
nette et le son charnu qu’il parvient 
à tirer de ses cordes en boyau.
S’il y a parfois quelques rares 
accrocs, on ne les regrette pas : la 
prise de son privilégie intelligem-
ment la spontanéité inspirée de 
l’interprétation tout en soignant 
l’équilibre de l’ensemble. Moins 
agressive qu’un Carmignola, plus 
audacieuse qu’un Standage, Aman-
dine Beyer fournit ainsi une version 
de référence pour le violon haydnien. 
Côté violoncelle, les partisans d’une 
virtuosité léchée resteront fidèles à 
Queyras. Les amateurs de tempos 
souples et d’élans échevelés se pas-
sionneront en revanche pour ce 
disque dans lequel on ne s’ennuie 
jamais. Tristan Labouret


JOSEPH


HAYDN
(1732-1809)
HHHHH


Sonate Hob.XVI: 6, 20 et 48. 
Variations sur l’hymne impérial. 
Variations Hob.XVII.6
Kristian Bezuidenhout (pianoforte)
Harmonia Mundi HMM 902273. 


2017. 1 h 19


Kristian Bezuidenhout a eu raison de 
s’attaquer à Haydn après ses réus-
sites dans Mozart. Le choix et la 
succession des ouvrages ne 
manquent pas d’originalité. Ces 
ouvrages n’en comptent pas moins 
parmi les plus enregistrés, y compris 
au centre la Sonate en sol (n° 6) de 
jeunesse. Elle est jouée avec élan et 
clarté, avec juste ce qu’il faut d’orne-
ments et d’arpèges. En début de 
programme, la « grande » Sonate en 
ut mineur (n° 20) et les Variations sur 
l’hymne impérial,transcription par 
Haydn lui-même d’un mouvement 
du Quatuor op. 76 n° 3 , convainquent 
par leur synthèse de rigueur et d’in-


vention. En deux mouvements, la 
Sonate en ut (n° 48), de 1789, est une 
des plus personnelles. Son Andante 
con espressione initial a tout d’une 
fantaisie, voire d’une improvisation : 
Bezuidenhout y est particulièrement 
à son aise. On l’applaudit aussi dans 
les deux dernières mesures du 
Presto final (une cadence parfaite 
sur des doubles croches de main 
gauche), rendues avec toute la pré-
cision indispensable. Et on ne peut 
que saluer ses Variations en fa 
mineur de 1793 : ornements et vel-
léités d’arpèges à bon escient, sub-
tiles oscillations de tempo (rapidité 
aérienne de la dernière variation en 
majeur). L’œuvre en  tire une diver-
sité et surtout un dynamisme qui lui 
manquent dans trop d’interpréta-
tions. Bel instrument, d’après un 
Anton Walter de 1805.


Marc Vignal


ENRIQUE 


GRANADOS
(1867-1916)
HH


Intégrale des mélodies
Elena de la Merced (soprano), 
Carol García (mezzo-soprano), 
David Menéndez (baryton), 
Rubén Fernández Aguirre (piano)
Ibs 122016 (2 CD). 2016. 1 h 41   


Entreprise louable, regrouper toutes 
les mélodies de Granados qui aura 
ajouté ici deux chefs-d’œuvre à ses 
cycles pianistiques, la série de Tona-
dillas et celle, autrement mécon-
nues, des Canciones amatorias. Las !  
Elena de la Merced qui recueille la 
majorité des premières et la totalité 
des secondes s’y effondre, timbre 
élimé, vibrato sec, aigus vinaigrés, 
revenez à Victoria de Los Angeles 
pour les Tonadillas (EMI) et décou-
vrez pour les deux cycles le disque 
magique de Pilar Lorengar et d’Alicia 
de Larrocha (Decca). 
Pour les autres opus, un modeste 
baryton s’efface devant le mezzo 
somptueux, les mots sensibles de 
Carol García : magnifique, son Canto 
gitano, délétères et pourtant tenues, 
ses trois vignettes de La maja dolo-
rosa et elle sauve le duo de Las Cur-
rutacas modesta (version originale).
Pour elle et pour le beau piano de 
Rubén Fernández Aguirre l’entre-
prise n’est pas absolument inutile.


Jean-Charles Hoffelé
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à la Seine Musicale


BORIS


LIATO-
CHINSKI
(1895-1968)
HHH


Symphonie n° 3. Grazhyna
Orchestre symphonique 
de Bournemouth, dir. Kirill Karabits
Chandos SACD CHSA5233. 2017. 1 h 03


« La paix vaincra la guerre ». Ce titre 
à portée humaniste sembla rebuter 
les autorités soviétiques qui reje-
tèrent dans un premier temps cette 
symphonie épique composée à l’oc-
casion du vingt-cinquième anniver-
saire de la Révolution d’Octobre. 
Liatochinski, figure majeure de la vie 
musicale ukrainienne, contempo-
rain de Prokofiev et Chostakovitch 
et partisan zélé d’une création artis-
tique patriotique, dut pourtant se 
résoudre à modifier le finale de façon 
à étouffer la polémique. Il ne reste 
pas moins que cette fresque tour à 
tour tragique ou victorieuse, tour-
mentée ou lyrique, teintée d’accents 
folkloriques recèle des moments 
sublimes. Le chef ukrainien Kirill 
Karabits dirige la version originale à 
la tête d’un Orchestre symphonique 
de Bournemouth dégraissé mais 
valeureux. La maigre concurrence a 
hélas raison de cette lecture un peu 
uniforme qui fleure bon le bel artisa-
nat de studio. En comparaison, 
Theorodore Kuchar (Naxos) accu-
sait mieux les contrastes entre les 
différentes séquences du premier 
mouvement de même qu’il accordait 
un surplus d’ésotérisme au chroma-
tisme et d’acharnement à l’ostinato 
précédent le cataclysme central de 
l’Andante con moto. Dans le troi-
sième mouvement, le chef confond 
férocité et vélocité, et le caractère 
risoluto du finale lui échappe quelque 
peu. Ici, la joie de la victoire n’éclate 
pas avec suffisamment de ferveur. 
La ballade symphonique Grazhyna, 
de facture plus romantique, est un 
complément au charme quasi ciné-
matographique. Jérémie Cahen


FRANZ


LACHNER
(1803-1890)
HHHH


Catharina Cornaro
Kristiane Kaiser (Catharina 
Cornaro), Daniel Kirch (Marco 
Venero), Mauro Peter (Jakob II  
von Lusignan), Simon Pauly 
(Andrea Cornaro), Chœur et 
Orchestre de la Radio de Munich, 
dir. Ralf Weikert
CPO 777 812-2 (2 CD). 2012. 2 h 31


Chef d’orchestre réputé, Lachner 
contribua grandement à rehausser 
le niveau de la vie musicale de 
Munich, où il occupa les plus hautes 
fonctions de 1836 jusqu’à l’arrivée 
de Wagner et de Bülow dans les 
années 1860. Outre de nombreuses 
œuvres orchestrales, il laisse quatre 
opéras, dont cette Catharina Cor-
naro, créée avec succès en 1841 et 
régulièrement reprise en pays ger-
manophones. Le livret est une adap-
tation en allemand de celui de La 
Reine de Chypre de Halévy, montée 
alors à l’Opéra de Paris. C’est dire 
combien Lachner fut marqué par le 
grand opéra. S’il sait fort bien écrire 
pour la voix, sa palette orchestrale 
manque toutefois de variété et il 
peine à maintenir la tension drama-
tique nécessaire dans un ouvrage 
pourtant riche en rebondissements. 
Malgré cette inspiration intermit-
tente, Ralf Weikert pourrait diriger le 
somptueux orchestre munichois 
avec davantage de nerf et un plus 
grand souci des contrastes. Soprano 
à la voix large mais à l’aigu un peu 
restreint, Kristiane Kaiser traduit 
avec éloquence la passion amou-
reuse et le désarroi de Catharina. Le 
roi de Chypre du ténor Mauro Peter 
est un modèle d’élégance, de dis-
tinction et d’hédonisme vocal. On se 
hâtera d’oublier le médiocre Onofrio 
au chant débraillé de Christian 
Tschelebiew pour se concentrer sur 
le baryton Simon Pauly, Andrea Cor-
naro au chant racé, et Daniel Kirch, 
Marco Venero ardent. 


Louis Bilodeau
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PAOLO


LORENZANI
(1640-1713)
HHHH


Nicandro e Fileno
Suzie Leblanc (Filli), 
Philippe Gagné (Lidio), Dominic 
Côté (Eurillo), Le Nouvel Opéra, 
Les Boréades de Montréal, 
dir. Francis Colpron
Atma ACD2 2770. 2017. 1 h 05


1695 : Paolo Lorenzani, dont l’étoile 
a pâli face au succès galopant de 
Delalande à la cour de Louis XIV, est 
contraint de s’en retourner dans sa 
ville natale de Rome à cinquante-cinq 
ans. Le monarque, capricieux, lui 
accorda dans un premier temps ses 
faveurs en faisant exécuter un motet 
de sa plume trois fois de suite et 
représenter, au château de Fontaine-
bleau, la pastorale italienne Nicandro 
e Fileno, d’après un livret du duc de 
Nevers. Selon François Filiatrault, il 
s’agirait du « premier opéra en langue 
italienne représenté en France depuis 
l’Ercole amante de Francesco Cavalli 
pour le mariage du roi en 1660 ». 
La version proposée élimine les 
scènes dialoguées. Le manuscrit 
autographe conservé par Sébastien 
de Brossard, dont la collection musi-
cale est désormais propriété de la 
BNF, ne comportant pas d’ouver-
ture, une ritournelle et la Chaconne 
de l’Amadis de Lully ont été ajoutées 
au début et à la fin. Contrairement à 
ce que le titre peut laisser accroire, 
les principaux protagonistes ne sont 
pas Nicandro et Fileno, vieux com-
pères n’ayant rien trouvé de mieux 
pour se désennuyer que d’épouser 
chacun la fille de l’autre, mais Filli 
(fille de Nicandro) et Lidio, dont les 
amours (forcément) contrariées 
servent de prétextes à autant de 
chassés-croisés coutumiers du 
genre. Francis Colpron dirige avec 
entrain son ensemble de cordes 
coloré par deux flûtes à bec. Plateau 
vocal à la hauteur des attentes dans 
cette œuvre aussi charmante que 
mineure.


Jérémie Bigorie


FRANZ


LISZT
(1811-1886)
HHHHH


Douze Poèmes symphoniques 
transcrits pour deux pianos
Leslie Howard, Mattia Ometto 
(pianos)
Brilliant Classics 95748 (3 CD). 


2016. 3 h 42


Les versions pour deux pianos des 
poèmes symphoniques ne sont pas 
des transcriptions stricto sensu : 
Liszt effectue des modifications par 
rapport aux partitions orchestrales, 
ajoutant ici quelques mesures (Hun-
garia), en retranchant là (les percus-
sions à hauteurs indéterminées de 
Ce qu’on entend sur la montagne), 
enrichissant ailleurs le matériau au 
moyen de nouvelles harmonies 
(Héroïde funèbre), privilégiant dans 
tous les cas, comme il le fit pour les 
symphonies de Beethoven, l’esprit 
sur la lettre.
Présent activement sur tous les 
fronts lisztiens, Leslie Howard a réa-
lisé l’intégrale de l’œuvre pour piano 
seul, mais s’est illustré aussi dans le 
corpus concertant et les mélo-
drames avec récitant (Hyperion). 
Les poèmes symphoniques man-
quaient à l’appel. Lacune comblée 
en compagnie du complice Mattia 
Ometto : une réalisation d’une 
grande clarté, où ressort l’écriture 
idiomatique de Liszt pour le piano et 
la complémentarité des combinai-
sons à deux claviers… peut-être aux 
dépens de l’expression ? À nos 
oreilles cette lecture, technique-
ment parfaite, pèche un peu par son 
approche trop digitale, son manque 
de sens narratif que renforcent des 
tempos retenus. Ainsi de Ce qu’on 
entend, joué en quarante minutes 
quand le flamboyant Budapest 
Piano Duet (4 CD Hungaroton) en 
met trente-cinq. Ce dernier conser-
vera notre préférence, mais la ver-
sion économique Brilliant reste 
hautement recommandable.


Jérémie Bigorie


PARENTHÈSE RCA


Commencée sous 
étiquette Columbia 
par les quatuors de 
Bartók, la discogra-
phie du Quatuor 


Juilliard connut une échap-
pée belle durant la fin des 
années cinquante chez le 
label américain concurrent, 
RCA. Formés dans la rigueur 
des opus modernes, parve-
nus à un équilibre parfait 
des quatre archets consti-
tuant la première formation 


mythique de leur ensemble 
(Mann, Koff, Hillyer, Adam), 
le temps était venu d’aborder 
les classiques : deux microsil-
lons à la belle monophonie 
saisirent leur jeu calligraphié, 
merveilleux chez Mozart 
pour deux quatuors qui 
seront l’amorce de leur cycle 
imparable pour la stéréo-
phonie, subtilement élégant 
chez Haydn. C’est pourtant 
dans la poignée de quatuors 
de Beethoven (nos 2, 8, 11, 
14, 15 et 16) que se définit la 
singularité de leur approche : 
l’analyse sensible, la vir-
tuosité expressive, la clarté 
absolue des polyphonies, 
l’objectivité certes mais aussi 
l’ivresse du plaisir de jouer. 
Chez Schubert, cet équilibre 


des contraires transfigure 
leur « Jeune fille et la Mort », 
dont les variations d’une 
précision de jeu, de senti-
ment et le Scherzo fusant et 
altier semblent laisser passer 
le souvenir du 78 tours des 
Kolisch, modèle probable 
aussi pour leur Quartett-
satz. La beauté de leurs 
instruments, le mordant de 
leur touche sont enfin cap-
tés dans une stéréophonie 
aérienne qui enchante les 


paysages nostalgiques 
de l’Opus 61 de Dvorák 
ou la fantaisie savou-
reuse d’une Sérénade 
italienne de Wolf aux 
timbres volontairement 
astringents. Les albums 
de musique moderne 
culminent dans une Suite 
lyrique de Berg impres-
sionnante de précision : 
on ne savait rien de son 
sous-texte alors mais 


l’exactitude des nuances 
laisse affleurer le caractère 
confidentiel de cette œuvre 
cryptée. Les deux Webern, 
joués caloroso, sont de purs 
objets esthétiques. Leur 
premier doublé Ravel-De-
bussy les fait contraster : vif, 
clair et droit, le premier est 
joué en classique, alors que 
le second, tortueux, appas-
sionato, trouble, déploie 
des polyphonies profondes 
qui se saturent en des chro-
matismes non résolus, si 
proches par instants du pre-
mier Schoenberg. u


Jean-Charles Hoffelé


« Juilliard String Quartet
The Complete RCA Recordings 
1957-1960 ». Sony RCA 


190758634128 (11 CD). CHOC


QUATUOR 
MYTHIQUE


Quatre équilibristes du son captés avec 
art, cela produit un choc esthétique.


VI
O
LO
N
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Les parties d’orchestre furent 
détruites, et c’est à partir d’une 
réduction pour piano et d’une bande 
de concert qui avait survécu que 
Raoul Grüneis l’a réorchestré. C’est 
une partition encore hantée par le 
xix


e siècle, ne serait-ce que par les 
amples dimensions (quarante-huit 
minutes) avec une orchestration 
très travaillée et qui refuse toute 
virtuosité creuse et toute séduction 
facile. Nicolas  Koeckert (descen-
dant de Rudolf, qui fut violon solo de 
la Radio bavaroise et fondateur d’un 
célèbre quatuor) la défend admira-
blement, soutenu par un chef parti-
culièrement engagé.
Ses lieder sont davantage ancrés 
dans la tradition allemande que dans 
celle de la mélodie française, même 
s’il fut l’ami de Fauré, Saint-Saëns et 
Massenet, même s’il a composé ses 
Huit Mélodies op. 19 sur des textes 
de Sully-Prudhomme et François 
Coppée. La musique en est plus 
proche de Brahms que de ses 
contemporains Strauss ou Schoen-
berg. Les Gesänge op. 28 se fondent 
sur des textes de poètes allemands 


souvent traités par les musiciens de 
sa génération, Hölderlin, Bierbaum, 
Geibel et même Carmen Sylva qui 
fut reine de Roumanie. Il aurait été 
vraiment sympathique pour l’audi-
teur de publier les textes car on ne 
sait absolument pas de quoi il s’agit 
et la diction de Vesselina Kasarova, 
bien servie par Galina Vracheva, est 
telle que l’on ne comprend pas un 
mot, ni français ni allemand ! Par 
ailleurs, l’éditeur a eu le bonheur de 
retrouver dans les archives de la 
Norddeutsche Rundfunk un enregis-
trement inédit de 1956 des Schilflie-
der (Chants des roseaux) par Dietrich 
Fischer-Dieskau et l’un de ses 
accompagnateurs historiques Gün-
ther Weissenborn, plus Franz Sch-
midtner à l’alto obligé. Magnifique 
trouvaille, qui nous découvre un 
aspect plus trouble de la personna-
lité de Marteau.


Jacques Bonnaure


HENRI 


MARTEAU
(1874-1934)
HHHH


Concerto pour violon. Sérénade
Nicolas Koeckert (violon),Deutsche 
Radio Philharmonie Saarbrücken 
Kaiserslautern, dir. Raoul Grüneis
Solo Musica SM299. 2017-2018. 1 h 04


HHH


Huit Mélodies op.19.  
Huit Mélodies op.28.  
Cinq Lieder pour baryton
Vesselina Kasarova (mezzo-
soprano), Dietrich Fischer-Dieskau 
(baryton), Franz Schmidtner (alto), 
Galina Vracheva, Günther 
Weissenborn (piano)
Solo Musica SM263. 1956-2017. 53’


Nous avons déjà traité dans un pré-
cédent numéro le volume 3 de la 
série consacrée par Solo Musica à 
l’œuvre d’Henri Marteau, ce violo-
niste et compositeur français, de 
mère allemande, installé en Alle-
magne en 1913. Il deviendra ultérieu-
rement citoyen suédois écrivant en 
1920 à un ami : « Oui, je deviens 
vraiment suédois. Ma vie entière a été 
ruinée par l’antagonisme franco-al-
lemand. J’apprécie d’appartenir à 
une nation que j’ai choisie et qui ne 
me reproche pas, au contraire des 
Français et des Allemands, d’aimer 
en Allemagne la culture allemande 
(Beethoven, Mozart, Schiller) et en 
France tout le reste. Mais les Français 
ne m’ont jamais vraiment pardonné 
d’être devenu le successeur de Joa-
chim » (violoniste allemand, ami de 
Brahms). 
Le volume 4 réunit deux œuvres 
contemporaines. La Sérénade op. 20 
de 1916 est un nonette pour bois, 
dans la lointaine tradition des séré-
nades de Mozart, avec ce que cela 
suppose d’enjouement et de charme 
mais aussi de rigueur d’écriture. Le 
Concerto pour violon, de la même 
année, ne fut vraiment créé qu’après 
la guerre, en Suède, une exécution 
pour violon et orgue ayant été boy-
cottée par les Allemands en 1918. 


GUSTAV 


MAHLER
(1860-1911)
HHHH


Les neuf Symphonies
Orchestre symphonique 
de la Radio bavaroise, 
dir. Mariss Jansons, Yannick 
Nézet-Séguin, Bernard Haitink, 
Daniel Harding et Colin Davis
BR Klassik 900714 (11 CD). 


1995-2016. 11 h 30


Après les intégrales à plusieurs 
orchestres (Bernstein, Boulez), voici 
une intégrale Mahler à plusieurs 
chefs. BR Klassik a ainsi puisé dans 
les concerts récents (2005-2016) 
de l’Orchestre de la Radio bavaroise, 
complétés par la Huitième de studio 
de Colin Davis (RCA, 1995), apolli-
nienne, aux excellentes voix mascu-
lines. Ce ne sont alors pas moins de 
cinq baguettes qui sont convoquées, 
même si l’actuel directeur musical 
Mariss Jansons se taille la part du 
lion (Symphonies nos 2, 5, 7 et 9), ce 
qui permettra de passionnantes 
comparaisons avec les publications 
RCO Live du Concertgebouw d’Ams-
terdam dans des approches assez 
constantes, où la balance penche 
parfois du côté de Munich (n° 2, d’un 
engagement supérieur), parfois du 
côté des Pays-Bas (n° 5, plus cohé-
rente dans ses changements de 
tempo, n° 7, récent CHOC, d’une 
transparence incomparable), et 
avec une n° 9 limpide, très classique. 
Et c’est bien l’orchestre munichois 
le ciment de cette intégrale atta-
chante et atypique, avec ses timbres 
denses et rustiques, parfaitement 
adaptés aux atmosphères ter-
riennes et champêtres : cordes 
graves charnues, percussions 
franches dans la Symphonie n° 1 très 
énergique de Nézet-Séguin, cuivres 
de bronze toujours nobles, dans la 
Troisième de Haitink (la force tran-
quille, trop tranquille même dans la 
Quatrième), et parfois bien affûtés 
dans une Sixième d’un étonnant 
motorisme de Harding. 


Yannick Millon 


WITOLD


LUTO-
SŁAWSKI
(1913-1994)
HHHHH


Symphonies nos 1 et 4. 
Jeux vénitiens
Orchestre symphonique de la 
Radio finlandaise, dir. Hannu Lintu
Ondine SACD ODE 1320-5.  


2017-2018. 57’


Du bouillonnement juvénile (Sym-
phonie n° 1) à la sereine maturité 
(Symphonie n° 4) via le premier 
exemple d’« aléatoire contrôlé » 
(Jeux vénitiens), le programme com-
prend trois jalons importants du 
cheminement st yl istique de 
Lutosławski. Superbement captée, 
la phalange finlandaise donne une 
interprétation jubilatoire de la Sym-
phonie n° 1 dont Hannu Lintu sou-
ligne les phrasés heurtés et le moto-
risme roussélien. Moins âpre que le 
compositeur à la tête du National de 
la Radio polonaise (EMI) mais plus 
implacable que le vif-argent Salonen 
à Los Angeles (Sony, CHOC), cette 
lecture démontre la virtuosité très 
réactive de l’orchestre  : la musique 
de chat des Jeux vénitiens, au par-
cours plus lisible qu’à l’accoutumée 
(formidable explosion finale). Le chef 
ne déçoit pas dans l’ultime sympho-
nie, d’allure plus modeste que la 
précédente (Lutosławski la compa-
rait à la Quatrième de Beethoven 
après l’« Héroïque »). Mieux : Lintu 
hisse ce mouvement continu d’une 
vingtaine de minutes au rang d’une 
méditation d’ordre métaphysique, 
caractérisant avec soin les passages 
d’une gravité élégiaque, les lignes 
mélodiques et rythmiques d’allures 
néoclassiques et les textures har-
moniques simples et légères. Par 
leur remarquable contrôle de la tra-
jectoire, baignant l’ensemble dans 
un climat onirique, les musiciens 
livrent une interprétation envoû-
tante qui relie le testament sympho-
nique du maître aux Espaces du 
sommeil. Jérémie Bigorie
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WOLFGANG AMADEUS 


MOZART
(1756-1791)
HHHHH


Sonates K. 281, 331, 332 et 570
Jean Muller (piano)
Hänssler Classic HC18068.  


2016-2017. 1 h 10


Ce premier volume d’une intégrale, 
enregistré dans d’excellentes condi-
tions au Grand Auditorium du 
conservatoire de la ville de Luxem-
bourg, mérite toute l’attention. Peu 
connu dans l’Hexagone, cet inter-
prète au vaste répertoire possède 
des moyens que beaucoup lui envie-
raient, à l’image de sa version des 
Études d’exécution transcendantes 
de Liszt (Socadisc). Son jeu animé 
et bien articulé reste au service 
d’une interprétation mozartienne 
très narrative. Elle rend compte de 
la volubilité et de la dramaturgie 
pudique de ces pages, tout comme 
de leur évolution stylistique, depuis 
la Sonate K. 281 (1774) jusqu’à 
l’avant-dernière K. 570 (1789) en 
passant par la célèbre K. 331 « Alla 
Turca » et la K. 332 (1778). 


Malicieux, jovial, voire vif dans le 
choix des tempos, jamais percussif, 
il attache du prix à la subtilité des 
transitions, la liberté des phrasés, et 
évite par son choix varié des tonali-
tés la propension à l’ennui. Au sein 
d’une discographie fournie dont se 
détachent Kraus (Sony), Badu-
ra-Skoda (Eurodisc), Barenboïm 
(Warner), Eschenbach (Deutsche 
Grammophon), Pirès (Denon et 
Deutsche Grammophon), Zacharias 
(Warner), voire Schiff (Decca) et, de 
manière plus académique, Ingrid 
Haebler (Decca), la conception de 
Jean Muller trouve sa place et laisse 
bien augurer de la suite de cette 
aventure.    Michel Le Naour


WOLFGANG AMADEUS 


MOZART
(1756-1791)
HHHH


Concertos pour piano 
nos 15 et 16. 
Quintette pour piano et vents
Jean-Efflam Bavouzet (piano), 
Manchester Camerata,  
dir. Gábor Takács-Nagy
Chandos CHAN 20035. 2018. 1 h 11


Avec constance, Jean-Efflam 
Bavouzet poursuit une intégrale des 
concertos pour piano et orchestre 
de Mozart et mène en parallèle celle 
de l’œuvre pour clavier de Haydn. 
Dans ces Concertos nos 15 et 16, son 
jeu toujours aussi pétillant, ludique 
et clair sait débusquer, au-delà de 
l’envers du miroir, tout ce que ces 
pages recèlent d’élan, de vie (Alle-
gro du n° 16), de tonicité (Allegro du 
n° 15), se montrant en totale com-
plicité avec le Manchester Came-
rata. La pulsation terrienne entraî-
nante, Gábor Takács-Nagy dirige de 
manière jubilatoire, accusant volon-
tiers les contrastes. D’autres 
solistes (Barenboïm, Brendel, Pera-
hia, Schiff, Zacharias …) ont tenu un 
discours plus tendu, mais cette 
conception, sans fausse pudeur et 
partageuse, sait distiller sur un 
Yamaha bien harmonisé des 
moments de pur bonheur. 
Très symphonique de ton, le Quin-
tette pour piano et vents est servi 
avec les mêmes qualités instrumen-
tales et souligne l’empathie entrete-
nue par Bavouzet avec la petite 
harmonie de Manchester qui ne se 
situe, hélas, pas au même niveau 
d’excellence, là où l’on attendrait 
plus de subtilité, d’opulence sonore, 
de couleurs mordorées (Larghetto) 
face à un pianiste fin chambriste aux 
doigts agiles et au inflexions toujours 
justes (Allegretto final). Radu Lupu 
et ses comparses (Decca) tiennent 
toujours le haut du pavé dans ce 
chef-d’œuvre de musique pure.


Michel Le Naour


CLAUDIO


MONTE-
VERDI
(1567-1643)
HHHHH


Le Retour d’Ulysse 
dans sa patrie 
Furio Zanasi (Ulysse), Lucile 
Richardot (Pénélope), Krystian 
Adam (Télémaque), Hana 
Blažíková (Minerve, Fortune), 
Monteverdi Choir, English Baroque 
Soloists, dir. John Eliot Gardiner
Soli Deo Gloria SDG730 (3 CD). 


2017. 3 h 05


Et si le secret Retour d’Ulysse était, 
de la trilogie de Monteverdi, « le plus 
convaincant et le plus émouvant des 
trois » ? C’est l’avis auquel se range 
John Eliot Gardiner. Partisan de la 
version en trois actes, là où René 
Jacobs lui préfère celle, plus équili-
brée, en cinq, et à une distribution 
totalisant sept ténors, le chef britan-
nique ne choisit pas la facilité. Sa 
vraie originalité est l’unité supérieure 
dans laquelle il fond ces prétendues 
antinomies en vertu d’une direction 
souveraine. 
Il y a non seulement le poli instru-
mental des English Baroque 
Soloists, avec un continuo garni de 
six luths, et le sens du rebond dans 
les ritournelles, la grandeur tragique 
du bien nommé Monteverdi Choir, 
mais aussi un véritable esprit de 
troupe, où chaque style vocal trouve 
sa juste place. À Lucile Richardot 
revient le cantar d’affetto qui porte 
l’angoisse de Pénélope à incandes-
cence. Grâce à son timbre gynandre 
et à son art d’interprète, le person-
nage mord à des vérités neuves et 
bouleverse la discographie. Furio 
Zanasi campe quant à lui un Ulysse 
plus rhéteur que séducteur, dont 
l’indéniable présence scénique ne 
peut masquer, hélas, de hasar-
deuses vocalises. Comprimari à 
l’avenant, avec une mention particu-
lière pour la vis comica irrésistible 
de Robert Burt en Iro.


Jérémie Bigorie


FELIX-


MENDELS-
SOHN
(1809-1847)
HHHHH


Trois Préludes et fugues op. 37
+ Vierne : Symphonie n° 1 
Alexis Droy (orgue)
Ligia Digital LIDI0109330. 2018. 1 h 03


Ligia Digital nous offre, une nou-
velle fois, des motifs de réjouis-
sance : le grand orgue Merklin de la 
cathédrale de Moulins et son heu-
reux titulaire, Alexis Droy. L’instru-
ment est une merveille d’équilibre 
et de finesse. Entre la France et 
l’Allemagne, le romantisme et l’ère 
symphonique, il est un véritable 
trait d’union qui marie harmonieu-
sement des esthétiques et des 
types d’écritures souvent difficiles 
à concilier. Les trois Préludes et 
Fugues de Mendelssohn y sonnent 
avec une majesté et une lisibilité 
exemplaire. Ils sont servis par le jeu 
lyrique et le rubato maîtrisé de l’in-
terprète qui exploite très habile-
ment les aspérités de l’écriture et 
la générosité de l’acoustique pour 
conférer à ces pièces un relief 
dynamique souvent difficile à obte-
nir à l’orgue. 
Le Prélude en do mineur, que l’on 
croirait interprété à l’orchestre et la 
Fugue en sol majeur, particulière-
ment émouvante sur le sublime fond 
d’orgue, sont de véritables réussites. 
Comparés à ceux de Mendelssohn, 
écrits dans une tessiture médiane 
bouillonnante, les grands ensembles 
de Vierne comme le Prélude et le 
finale sonneraient presque maigres. 
L’individualité des registres et la 
grande lisibilité contrapuntique de 
l’instrument font toutefois merveille 
dans les pièces de caractère, notam-
ment la Pastorale où l’orgue se révèle 
orchestre de chambre ou encore 
l’Allegro vivace où les flûtes se 
révèlent naïades. Une très belle 
découverte.  Aurore Leger
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LE POSTILLON 
DE LONJUMEAU
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Production Opéra Comique
Coproduction Opéra de Rouen Normandie


Avec le soutien de Monsieur G.F


Du 30 mars au 9 avril 2019


Direction musicale Sébatien Rouland 
Mise en scène Michel Fau


Chœur Accentus 
Orchestre de l’Opéra de Rouen Normandie
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BARTŁOMIEJ 


PEKIEL
( ?-1670)
HHHHH


« Opera Omnia »
Messes, Motets, Pièces 
instrumentales
Octava Ensemble, musiciens divers
Dux 1454/55/56 (3 CD). 


2009-2017. 3 h 56


Bartłomiej Pekiel compte parmi les 
plus grands compositeurs polonais 
du xvii


e siècle aux côtés de Grzegorz 
Gerwasy Gorczycki et Marcin Miel-
czewski. Un versant passionnant de 
la musique baroque, encore à 
découvrir (à titre indicatif, aucune 
entrée ne leur est réservée dans le 
Dictionnaire des musiciens de Baker 
et Slonimsky). Contraint de quitter 
Varsovie après l’envahissement de 
la république par les Suédois, Pekiel 
se voit nommé en 1658 à la tête de 
la chapelle de la cathédrale de Cra-
covie où il meurt en 1670. Il ne nous 
reste, malheureusement, qu’un petit 
nombre de ses œuvres qui mêle stile 
antico et stile moderno, tout à fait 
dans l’esprit de Carissimi et du 
Schütz italien. C’est durant sa pre-
mière période qu’il compose ses 
deux œuvres polychorales concer-
tantes, la Missa Concertata, La Lom-
bardesca à treize voix et la Missa a 14 
dont les contrastes et riches effets 
de couleurs découlent de l’adjonc-
tion d’un ensemble instrumental aux 
deux chœurs. À rebours de l’histoire, 
Pekiel renoue avec la prima prattica 
à la faveur de son installation à Cra-
covie, composant une série de Missa 
brevis a cappella. Réalisée sous la 
direction artistique de Zygmunt 
Magiera, spécialiste du compositeur, 
cette intégrale par l’Ensemble 
Octava est une révélation doublée 
d’un enchantement. Notre octuor 
vocal, capté dans différentes églises 
de Cracovie, creuse les notes et le 
verbe jusqu’à dévoiler le mystère 
mystique sous la texture du chant. 


Jérémie Bigorie


ARVO 


PÄRT 
(né en 1935)
HHH


Spiegel im Spiegel. Für Alina. 
Ukuaru valss. Fratres. Für 
Anna Maria. Variations pour le 
rétablissement d’Arinuschka...
Kayako Bruckmann (violon), 
René Berman (violoncelle), 
Michael van Krücker (piano)
Etcetera KTC 1612. 2018. 1 h 16


Spiegel im Spiegel : miroir dans le 
miroir. Du titre de cette célèbre pièce 
d’Arvo Pärt, Kayaka Bruckmann, 
René Berman et Michael van Krüc-
ker ont tiré toute l’architecture de 
leur disque. L’idée ? Créer un voyage 
circulaire dans l’œuvre du composi-
teur, laisser les musiques se 
déployer et se refléter les unes les 
autres à partir d’un centre. Autre-
ment dit, la première pièce sera 
aussi la dernière, la deuxième la 
pénultième, et ainsi de suite jusqu’au 
cœur du CD, constitué d’une réécri-
ture de l’Adagio de la Sonate K. 280 
de Mozart. Mais il ne s’agit pas pour 
autant de faire entendre chaque 
œuvre deux fois à l’identique : Pärt 
est connu pour avoir livré plusieurs 
versions de certaines de ses pièces. 
Ainsi, Spiegel im Spiegel et Fratres 
sont interprétés une fois au violon-
celle, une autre fois au violon, tou-
jours accompagnés du piano ; la 
durée de Für Alina varie de deux à six 
minutes, et ainsi de suite. On peut 
supposer qu’il s’agit de retrouver à 
l’échelle macroscopique le principe 
d’écriture minimaliste qui régit les 
compositions d’Arvo Pärt : l’auditeur 
se trouve entraîné dans un univers 
où la répétition et les reflets chan-
geants structurent la musique à tous 
les niveaux. Si l’idée est en soi inté-
ressante, on peut regretter que les 
trois interprètes se soient focalisés 
sur les pièces les plus connues de 
Pärt, oscillant entre style tintinnabuli 
et néoclassicisme : on a affaire à une 
anthologie, plus qu’à un approfon-
dissement de l’œuvre.


Sarah Léon
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JEAN-JACQUES


ROUSSEAU 
(1712-1778)
HHHH  


Le Devin du Village
Caroline Mutel (Colette), Cyrille 
Dubois (Colin), Frédéric Caton 
(Le Devin), Les Nouveaux 
Caractères, dir. Sébastien d’Hérin
Château de Versailles Spectacle 004 
(CD et DVD). 2017. 1 h 12


Le Devin du village inspire au mieux 
un sourire, au pire l’indifférence. Cet 
opéra, à l’argument pastoral naïf, à 
la mélodie et aux récits simples, 
voire simplistes, est une véritable 
étrangeté au cœur du siècle des 
Lumières, au raffinement et à la 
sophistication extrêmes. En pleine 
Querelle des bouffons, l’auteur des 
Confessions inscrit son œuvre dans 
le sillon de l’opéra italien, tout en 
innovant : au revoir la grandi-
loquence, bonjour la pantomime. 
La nouvelle collection du Château de 
Versailles permet de redécouvrir 
cette œuvre, soit par la seule 
musique (CD), soit par le spectacle, 
avec costumes d’époque et toiles 
peintes, conçu par Caroline Mutel, 
capté au Théâtre de la Reine (DVD). 
Il s’agit ainsi de reconstituer, non pas 
le Devin original de 1752, créé à Fon-
tainebleau, mais celui de 1780, où 
Marie-Antoinette, costumée, tenait 
elle-même le rôle de Colette en son 
théâtre. Nous sommes ainsi projetés 
dans le désir et le fantasme de la 
reine de France de se transformer 
en modeste villageoise. 


Est-ce par crainte de l’ennui ? Les 
Nouveaux Caractères avancent, 
sautillent beaucoup, de manière trop 
systématique. Frédéric Caton 
campe un Devin inégal, mais à sa 
place. On cherche en revanche le 
charme et le sourire de Colette qui 
paraît si fade à côté du Colin excep-
tionnel d’élégance de Cyrille Dubois. 
Cela dit, en l’état de la maigre disco-
graphie, c’est avec cette version qu’il 
faut désormais consulter Le Devin. 


Gaëlle Le Dantec


SERGUEÏ


RACHMA-
NINOV
(1873-1943)
HHHHH


Études-Tableaux op. 33 et op. 39
Steven Osborne (piano)
Hyperion CDA68188. 2017. 1 h 02


Un Rachmaninov humain et vulné-
rable apparaît dans cette intégrale 
des Études-Tableaux proposée par 
l’éminent pianiste Steven Osborne. 
Face à une discographie saturée où 
s’imposent les Horowitz, Richter, 
Kissin (extraits), les Melnikov (Op. 
39), les Ashkenazy, Lugansky, Ange-
lich (les deux cahiers), le Britannique 
se distingue par une sonorité lumi-
neuse et un parfait équilibre entre 
virtuosité et subtilité.
Moins ostensiblement pianistique 
que Nikolai Lugansky (Challenge, 
1992), plus lumineux que l’élégiaque 
Nicholas Angelich (Harmonia Mundi, 
1994), Steven Osborne opte pour un 
lyrisme retenu qui souligne la nature 
intime de ces miniatures. Chaque 
tableau est décortiqué et sublimé, 
révélant de belles surprises, comme 
la noble expressivité de l’Op. 33 n° 4, 
souvent interprété trop rapidement, 
ou bien quelques visions d’une 
modernité russe dans l’Op. 39 n° 4. 
Son toucher brillant et immaculé 
apporte une clarté absolue à l’écri-
ture complexe sans atténuer le 
souffle romantique qui anime le 
compositeur. Les lignes mélodiques 
chantent avec une intensité poi-
gnante, prenant une dimension 
vertigineuse (Op. 33 n° 2, Op. 33 
n° 6). Certains se tourneraient vers 
la beauté atmosphérique d’Angelich 
(Op. 33 n° 3) ou la délicieuse ivresse 
de Luganksy dans l’automnal Op. 39 
n° 8. Mais il faut admirer la transpa-
rence, la délicatesse, l’immense 
poésie du jeu de Steven Osborne et 
la construction d’un récit magnifi-
quement bâti en dix-sept scènes.
 Melissa Khong 


SERGUEÏ


RACHMA-
NINOV
(1873-1943)
HHHH


Sonate pour violoncelle.  
Pièces pour violoncelle op. 2
+  Miaskovski : Sonate pour 
violoncelle n° 1
Bruno Philippe (violoncelle), 
Jérôme Ducros (piano)
Harmonia Mundi HMM 902340.  
2018. 1 h 11


Après deux disques consacrés à la 
musique allemande (Brahms et 
Schumann, puis Beethoven et Schu-
bert), le jeune Bruno Philippe pour-
suit sa brillante lancée dans un 
programme russe, composé princi-
palement de deux sonates pour 
violoncelle et piano à peu près 
contemporaines : l’Opus 12 de Niko-
laï Miaskovski (1911) et l’Opus 19 de 
Rachmaninov (1901). 


Partenaires de longue date, les deux 
musiciens parviennent à un remar-
quable équilibre : on appréciera le 
soin apporté à l’accompagnement 
qui, à la fois clair et riche en sonori-
tés, notamment dans les graves, ne 
couvre jamais le soliste. Jérôme 
Ducros nous propose également, 
en guise d’introduction à la sonate 
de Rachmaninov, une très belle 
interprétation du Prélude op. 3 n° 2 
qui parvient à maintenir une tension 
continue dans la progression du 
pianissimo au triple forte final. On 
pourrait éventuellement souhaiter 
un peu plus de variété dans les 
nuances, notamment dans la 
sonate de Miaskovski, ou de mys-
tère dans la Danse orientale, de l’Op. 
2, de Rachmaninov. Ce disque n’en 
est pas moins une réussite et 
confirme le superbe talent de Bruno 
Philippe, sacré Révélation instru-
mentale aux Victoires de la Musique 
classique en 2018.


Nicolas Boiffin


FRANCIS


POULENC
(1899-1963)
HHHH


Concerto pour piano.  
Concerto pour orgue.  
Stabat Mater
Alexandre Tharaud (piano), James 
O’Donnell (orgue), Kate Royal 
(soprano), Chœur et  Orchestre 
philharmonique de Londres, 
dir. Yannick Nézet-Séguin
LPO-0108. 2013-2014. 1 h 12


Dans son Concerto pour piano, 
Poulenc a mêlé les genres. Si le pre-
mier mouvement rappelle vague-
ment celui du Concerto n° 3 de Rach-
maninov et semble curieusement 
romantique, le finale donne plutôt 
dans le genre titi parisien, et cite La 
Matchich : il faut prendre cette pièce 
avec des pincettes si l’on veut en 
respecter les équilibres. Yannick 
Nézet-Séguin a le bon goût de refu-
ser le langoureux ici, le trop canaille 
là. Et puis Alexandre Tharaud qui 
connaît Poulenc comme sa poche 
fait le reste avec beaucoup de style 
et de tact. Le Concerto pour orgue 
pose un autre problème ; il com-
mence carrément comme du Bach 
et continue entre dynamisme 
farouche et épisodes tendrement 
mélodiques. Il convient d’y éviter le 
style massif, ce que réussit fort bien 
le chef québécois. Et James O’Don-
nell a la politesse de ne jamais écra-
ser l’orchestre. 
Il existe d’autres bonnes versions, 
notamment les historiques Tacchino 
et Prêtre pour le piano, Alain et Mar-
tinon ou Duruflé et Prêtre pour 
l’orgue mais ici, la barre est placée 
haut et l’Orchestre philharmonique 
de Londres fait montre d’un grand 
raffinement. C’est cette même intel-
ligence que l’on retrouve dans le 
Stabat Mater, servi par un chœur 
superlatif et une direction d’or-
chestre engagée et dramatique. 
Certes, Kate Royal n’a pas le cha-
risme de Régine Crespin (avec 
Prêtre, Warner) mais elle possède la 
juste couleur. Jacques Bonnaure


Les disques du mois







FRANZ 


SCHUBERT 
(1797-1828) 
HHHHH


« Die Nacht »
Sonate pour arpeggione. Lieder 
+ Burgmüller : Nocturnes
Anja Lechner (violoncelle),  
Pablo Márquez (guitare)
ECM New Series 2555. 2016. 55’


En 1992, pour son début au disque, 
Pablo Márquez exhumait plusieurs 
lieder de Schubert arrangés pour 
guitare et publiés du vivant du com-
positeur. Il revient aujourd’hui à ce 
corpus en duo avec la violoncelliste 
allemande Anja Lechner. Lubie de 
guitariste ? Que nenni, la démarche 
s’avère pertinente d’un point de vue 
historique et musical : la tradition du 
chant accompagné à la guitare est 
présente à Vienne au xix


e siècle 
(Schubert la pratiquait) et la sonorité 
chaleureuse de la corde pincée 
exalte le caractère intime de ce 
répertoire. 
Dès les premières secondes, la gui-
tare, moelleuse, répond à un violon-
celle tendre et introspectif, convo-
quant l’auditeur dans la douce 
ambiance des schubertiades. Ce 
p ro g r a m m e i n te l l i ge m m e n t 
construit place la Sonate pour arpe-
ggione en son centre, interprétée 
d’un geste optimiste et solaire, où 
l’articulation parfaite rappelle que 
les éléments du lied sont, chez Schu-
bert, intégrés à sa musique de 
chambre. Cinq lieder et la Romance 
extraite de la musique de scène 
Rosamunde ainsi que trois Noc-
turnes de Friedrich Burgmüller 
(1806-1874), traités avec sobriété, 
encadrent cette pièce maîtresse. On 
pourrait craindre qu’en l’absence du 
texte, ces lieder perdent en inten-
sité ; il n’en est rien, tant les inter-
prètes ont su en tirer toute la sève, à 
l’instar de cette version du lied Der 
Leiermann, transcrit à quatre mains, 
d’une profondeur métaphysique 
bouleversante. 


Fabienne Bouvet


FRANZ 


SCHUBERT 
(1797-1828) 
HHHHH


Fantaisie « Wanderer ».  
Trois Klavierstücke D. 946. 
Lieder arrangés par Liszt
Leon McCawley (piano) 
Somm Records SOMMCD 0188.  


2017. 1 h 08


Le pianiste britannique Leon 
McCawley mène une belle carrière 
depuis ses doubles récompenses en 
1993 : un premier prix au Concours 
Beethoven de Vienne suivi d’un deu-
xième prix au Concours de Leeds. 
Son nom n’est pas inconnu puisqu’en 
2009, il livrait une belle intégrale des 
sonates de Mozart (Avie). Puis, il a 
ensuite ajouté à sa discographie la 
musique de Barber, de Chopin, de 
Schumann et, plus récemment, de 
Haydn avec un bouquet de sonates 
(Somm). 
Dans ce dernier disque, comme 
dans le présent, Leon McCawley 
séduit par un jeu spontané et privé 
de tout narcissisme. Cette fraîcheur 
et cette pureté se perçoivent dès les 
trois Klavierstücke D. 946 que le pia-
niste prend à bras-le-corps. Il choisit 
ainsi des tempos relativement enle-
vés mais qui ne nuisent jamais à la 
qualité du phrasé ni à la conduite des 
lignes mélodiques; on aime égale-
ment l’espièglerie dont il fait preuve 
dans le Klavierstück n° 3, son sens de 
la dramaturgie dans la partie cen-
trale du Klavierstück n° 1 ou encore 
dans le lied Die junge Nonne arrangé 
pour piano seul par Liszt. Puis, sur-
prise, Leon McCawley sait égale-
ment faire sonner le piano comme 
un orchestre dans le lied Du bist die 
Ruh ou encore dans la Fantaisie 
« Wanderer ». Voilà un album placé 
sous le signe de la tendresse, du 
naturel et de la sincérité. 


Aurélie Moreau
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ALEXANDRE


SCRIABINE
(1872-1915)
HH


Symphonie n° 1. Prométhée 
ou le Poème du Feu
Kirill Gerstein (piano), Chœur et 
Orchestre philharmonique d’Oslo, 
dir. Vasily Petrenko
LAWO LWC1160. 2017. 1 h 09


Chostakovitch, Rachmaninov, Tchaï-
kovski, Stravinsky, Prokofiev : autant 
de compositeurs que ses plus 
célèbres aînés passèrent une vie à 
diriger avant de se confier au studio. 
Mais Vasily Petrenko ne semble pas 
vouloir attendre comme en atteste 
son hyperactivité discographique 
aux résultats variables. Il conclut 
ainsi par ce disque un cycle Scria-
bine en demi-teinte, prisonnier d’une 
lecture dé sincarnée et d’un 
orchestre aux timbres infiniment 
moins travaillés que ceux façonnés 
à Liverpool. La Symphonie n° 1 
débute poussivement par un Lento 
survolé et sans mystère tandis que 
l’Allegro dramatico suivant n’a abso-
lument rien de tempétueux. Le 
second Lento, page pourtant poi-
gnante, est d’un ennui consternant. 
De même, le Vivace n’est pas assez 
espiègle et l’Allegro pas assez tour-
menté. Seul le finale séduit, les deux 
chanteurs apportant un surplus de 
chaleur grâce à l’authenticité slave 
de leur voix. Golovanov (Melodiya, 
1948) était sans doute plus brouil-
lon, mais autrement plus spirituel, 
sans oublier Svetlanov (idem, 1963). 
Le Poème du feu, privé de son foison-
nement de formes et de couleurs, 
semble esquissé avec adresse mais 
sans les incisions quasi-expression-
nistes que l’on admirait tant chez 
Mitropoulos (Sony, 1953) ou Svetla-
nov (Melodiya, 1972 et Russian Disc, 
1988). Ces enregistrements préma-
turés de Vasily Petrenko ne passe-
ront assurément pas l’épreuve du 
temps. Jérémie Cahen


ALEXANDRE


SCRIABINE
(1872-1915)
HHHHH


Études op. 8. Préludes op. 11
Matthieu Idmtal (piano)
Pavane ADW7588. 2017. 1 h 18 


Jeune homme, Alexandre Scriabine 
joua tant et tant la musique de 
Chopin qu’il blessa sa main droite 
irrémédiablement. Cette affinité 
particulière se prolongera au long 
des années 1890, en des cycles de 
pièces brèves nommés sobrement 
Études ou Préludes, miroirs évidents 
de ceux de son modèle. Les harmo-
nies déduites de celles du Polonais 
de Paris s’y épicent, créant un 
spectre de couleurs d’un raffine-
ment que trop de pianistes sacrifient 
à des caractérisations surchargées. 
Pas Matthieu Idmtal qui, sur son 
Steinway boisé, caresse sa toile d’un 
pinceau crépusculaire : la variété de 
ses gris colorés de bleu fait un sai-
sissant Whistler, les tempos mesu-
rés laissent chanter dans ce clavier 
léger et profond à la fois cette sym-
phonie de timbres-couleurs qui 
préoccupait tant le compositeur, 
amoureux des concordances entre 
l’oreille et l’œil et rêvant comme 
Wagner à l’œuvre d’art totale. Les 
Études sont autant de paysages  dits 
avec un sentiment intime, le par-
cours plus aventureux des Préludes  
que Vladimir Sofronitzky aimait tant 
et qu’il fouettait de ses foucades 
sera lui aussi mené jusqu’à une 
introspection où la modernité du 
vocabulaire, les audaces de la syn-
taxe, les suspensions de la nuance 
dolce (le glas impalpable de l’Étude 
en mi mineur) se font entendre 
d’abord, tournant le dos au roman-
tisme, cherchant et trouvant la sin-
gularité d’un art en voie de radicali-
sation, quittant à jamais le salon ou 
l’atelier pour faire entendre la 
musique de mondes nouveaux. 
Magnifique premier album solo d’un 
pianiste poète qui a su trouver les 
chemins secrets de ces deux opus.


Jean-Charles Hoffelé


FRANZ


SCHUBERT
(1797-1828)
HHHH


Sonates pour piano D. 958,  
959 et 960.  
Trois Klavierstücke D. 946
Alexander Lonquich (piano)
Alpha 433 (2 CD). 2017. 2 h 31


Les amateurs des dernières 
sonates pour piano de Schubert, 
sensibles aux lignes fluides et raf-
finées d’Alfred Brendel, seront 
certainement surpris par la vision 
onirique du pianiste allemand 
Alexander Lonquich. Son jeu très 
subjectif, voire maniéré, ne fera 
probablement pas l’unanimité. 
Chaque détail est magnifié, chaque 
contraste souligné, au gré d’une 
narration extrêmement person-
nelle. Si Krystian Zimerman privi-
légiait une acoustique moins large 
(Deutsche Grammophon, 2017, 
CHOC, Classica n° 196), Lonquich se 
plonge dans un piano orchestral, 
parfois à la limite de la sécheresse. 
L’élégance subtile de l’écriture est 
fragilisée par ce déséquilibre sonore, 
notamment dans les finales et les 
trois Klavierstücke D. 946. 
Toutefois, le pianiste compte parmi 
les rares artistes qui parviennent à 
trouver une cohérence globale à 
travers ces proportions immenses ; 
aussi son interprétation se révèle-t-
elle réfléchie et captivante. Le choix 
d’un tempo retenu, rappelant celui 
de Richter, rend le temps malléable 
et hypnotique comme dans le bou-
leversant Andante sostenuto de la  
Sonate D. 960 ou dans les thèmes 
principaux des premiers mouve-
ments où s’opposent résonance et 
silence. Cette interprétation impres-
sionne par son intensité, sa couleur 
sombre, son ton à la fois poétique et 
impitoyable, proche du paysage 
solitaire du Voyage d’hiver. 


Melissa Khong


FRANZ


SCHUBERT
(1797-1828)
HHHHH


Sonate pour arpeggione.
Trios D. 898 et D. 929. Fantaisie 
pour violon et piano D. 934
Trio Les Esprits
Sony Classical 19075821702 (2 CD). 


2018. 2 h 22


Enregistrée dans la légendaire salle 
de La Chaux-de-Fonds, cette schu-
bertiade participe pleinement de 
l’esprit de la Hausmusik telle qu’elle 
était pratiquée à l’époque. La conni-
vence entretenue par le Trio Les 
Esprits depuis 2012 transparaît à 
travers leur interprétation dosée, 
naturelle et toujours élégante. La 
Sonate pour arpeggione prend, sous 
les doigts au lyrisme mesuré du vio-
loncelliste Victor-Julien Laferrière, 
toute la dimension requise par cette 
œuvre de commande volontiers 
insouciante. Le piano d’Adam 
Laloum se révèle également le par-
tenaire idéal de la violoniste Mi-Sa 
Yang dans la Fantaisie toute de fraî-
cheur et de liberté contenue. À mille 
lieues d’interprétations plus affir-
mées (Menuhin et Kentner, Oïstrakh 
et Richter, Afanassiev et Kremer) on 
retrouve, toutes proportions gar-
dées, la subtilité et la finesse que 
déployaient jadis Goldberg et Lupu 
(Decca) avec davantage de frémis-
sements. 


Les deux trios bénéficient à nouveau 
de l’aisance d’un clavier à la fois poé-
tique et profond qui l’emporte même 
par son autorité souriante sur ses 
partenaires. A l’opposé d’une ver-
sion de grands solistes (tels Stern, 
Rose et Istomin, Menuhin, Gendron 
et H. Menuhin, sans parler de Hei-
fetz, Feuermann et Rubinstein), Les 
Esprits ont choisi une lecture nos-
talgique, sereine et en demi-teinte, 
assez proche du Beaux-Arts Trio 
(Decca) mais moins contrastée que 
celle du Trio Wanderer (Harmonia 
Mundi). À retenir pour sa musicalité. 


Michel Le Naour
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GIOVANNI


SGAMBATI
(1841-1914)
HHHHH


Symphonies nos 1 et 2
Württemberische Philharmonie 
Reutlingen, dir. Ola Rudner 
CPO 555 195-2. 2015-2017. 1 h 20  


Avec Martucci, Sgambati est à l’ori-
gine du renouveau de la musique 
instrumentale en Italie, après un 
siècle de règne sans partage de 
l’opéra. Il a su greffer un très italien 
sens de la mélodie sur le modèle 
symphonique des romantiques alle-
mands. Ces deux symphonies le 
rapprochent de Dvorák ou de 
Rubinstein, eux aussi architectes 
d’une musique d’inspiration natio-
nale aux solides fondations germa-
nisantes. La Symphonie n° 1 (1881) 
se situe dans la filiation de Schu-
mann, avec une instrumentation 
plus colorée et une polyphonie plus 
transparente, dans un sentiment 
moins tourmenté, poussant parfois 
la bonhomie jusqu’à l’exubérance, 
avec une notoire prédilection pour 
le bel canto. La n° 2 traduit un consi-
dérable progrès en trois ans. L’inspi-
ration généreusement lyrique s’y 
exprime au travers d’un langage 
d’une plénitude harmonique et 
orchestrale qui doit quelque chose 
à Liszt, l’invention rythmique (syn-
copes du premier mouvement), la 
permanente ambivalence majeur-
mineur et l’audacieuse maîtrise du 
chromatisme se référant au maître 
de Weimar. Elle ne fut jamais éditée, 
et la partition d’orchestre disparut 
au cours du xx


e siècle. Reconstituée 
par Roz Trübger, auteur du remar-
quable livret, à partir des parties 
d’orchestre, elle a été « recréée » à 
Rome en 2014 par Francesco La 
Vecchia. Ce dernier avait signé en 
2012 une remarquable version de la 
n° 1 (Naxos). La conception d’Ola 
Rudner, moins romantique avec ses 
tempos plus vifs, sait cependant 
concilier expression, équilibre et 
élégance, à l’instar de cette musique 
de haute tenue.  Michel Fleury


JEAN


SIBELIUS
(1865-1957)
HHHH


Les sept Symphonies
Orchestre de Paris,  
dir. Paavo Järvi
RCA Sony Classical 19075924512 


(3 CD). 2012-2016. 3 h 52


Il a fallu attendre la dernière saison 
de Paavo Järvi à la tête de l’Or-
chestre de Paris, et son travail de 
fourmi sur l’ensemble de son man-
dat, pour qu’un orchestre français 
ait enfin donné un cycle complet des 
symphonies de Sibelius. L’exploit 
vaut donc d’être souligné, d’autant 
que Paris n’a jamais croulé non plus 
sous les intégrales d’orchestres 
invités. Profitons-en pour louer le bel 
instrument qu’a façonné ici le chef 
estonien : un Orchestre de Paris 
d’une admirable pureté, malléable 
car vierge de toute tradition nor-
dique, affiné dans ses lignes et ses 
angles, ne cherchant jamais à briller 
dans l’épaisseur. Les contours d’eau 
pure des cordes, le rayonnement 
opalescent des cuivres convergent 
idéalement avec l’univers esthétique 
du grand symphoniste. 
Si l’ensemble, assez homogène, 
cherche plutôt du côté minéral, on 
distinguera quelques moments : une 
Première au beau souffle et admi-
rable d’accents, le premier mouve-
ment de la Cinquième, gonflé pro-
gressivement d’énergie, la Sixième, 
vive et pointilliste, la Troisième, 
parfaitement pulsée. D’autres 
plages manquent d’étagement des 
plans sonores : la Deuxième, dont le 
climax reste flou, la Quatrième, à la 
flûte trop vibrée et survolant les ten-
sions du mouvement lent, la Sep-
tième, aux épisodes scherzando d’un 
détaché peu défini.


Yannick Millon 


LE MONDE D’HIER


La paix revenue, 
Willi Boskovsky 
reprend son archet 
pour des premiers 
disques, encore en 


78 tours, amorce d’une série 
de musique de chambre où 
les amis du Wiener Philhar-
moniker enchantaient des 
Schubert, Beethoven et, au 
sommet, les quin-
tettes de Mozart 
et de Brahms où 
s’invitait la cla-
rinette nostal-
gique de son frère 
Alfred. L’aventure 
se poursuivra 
jusqu’à la stéréo-
phonie, ajoutant 
avec le pianiste 
Clifford Curzon 
les quintettes de Franck et  
de Dvorák. Entre temps, 
il aura repris le flambeau 
des Concerts du Nouvel 
An, orphelin de leur créa-
teur Clemens Krauss. Erich 
Kleiber s’étant défaussé, il 
monta sur l’estrade, violon 
à la main, ressuscitant le 
geste festif d’une tradition 
établie par Lanner : son 
cantabile souple et lyrique 
déboutonna les polkas et 
enivra les valses, autant 
durant les concerts que 
pour les albums de studio. 
En bon Viennois, il saupou-
drait de paprika les effets 
magyars chers au fils Strauss 
et les exportait même à 
Londres pour de savou-
reuses Danses hongroises 
de Brahms et une poignée  
de Danses slaves où l’or-
chestre de Dvorák s’ébroue 
dans un grand soleil. La 
musique de l’Empire perdu ?  


Certainement, et plus 
encore lorsque, le premier 
au disque, il se penche sur 
les danses, marches et séré-
nades de Mozart, vignettes 
d’un autre temps dont le 
charme même s’augmente 
d’une mélancolie indicible 
qui se niche au creux des 
timbres si singuliers des 


cordes et des bois viennois : 
quelle licence poétique dans 
cet univers de gravure et de 
jardin, quelle imagination 
romantique, un rien déca-
lée, qui la rendent d’autant 
plus précieuse ! Marriner est 
passé depuis, vif et brillant, 
sans faire oublier pourtant 
les promenades de Willi. 
Gardez pour la fin le disque 
Grieg, autre opus né au 
bord de la Tamise, avec un 
orchestre de quasi studio : 
la qualité des phrasés de la 
Suite Holberg, la nostalgie de 
la Sarabande, les élégances 
de la Gavotte disent assez 
que Willi Boskovsky chef 
d’orchestre savait regarder 
au-delà du Danube. u 


Jean-Charles Hoffelé


➔ « Willi Boskovsky. 


Waltzmeister. Complete 


Decca Recordings ». 


Decca 483 2517 (50 CD et 


2 DVD). 1948-1979. CHOC


DE L’ARCHET  
À LA  


BAGUETTE


Lumière sur ce chef violoniste, virtuose 
dans l’art de diriger les valses viennoises.
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de solennité), pour focaliser sur les 
dangers environnants et la nudité 
de l’homme face aux éléments, 
avec un Orage très horizontal et un 
Coucher de soleil peu creusé ou 
contemplati f.  C et te r igu e ur 
métrique fait le sel d’une Danse des 
sept voiles de Salomé peu sensuelle, 
en alpha de la musique motorique. 
Est-il enfin besoin de préciser qu’on 
ne raffole pas des mensongers 
« extraits orchestraux » de La 
Femme sans ombre, compilation en 
trois quarts d’heure des meilleurs 
moments de l’opéra privés de 
paroles, fort bien exécutés mais 
sans queue ni tête ?
Que le réveil semble difficile pour 
Andrés Orozco-Estrada dans cette 
Nuit liminaire d’un statisme mortel 
privant le Lever de soleil de tout 
éblouissement, comme s’il quittait 
son lit à regret pour une journée sur 
les sommets ! Les cordes ont beau 
se démener de vitesse d’archet 
dans l’Ascension, quelque chose a 
été raté d’emblée, qui aura des 
conséquences sur toute la Sym-
phonie alpestre, en raison aussi des 
pauses trop nombreuses du chef 
austro-colombien sur les chemins 
escarpés, donnant une impression 
de yo-yo permanent entre franche 
avancée et essoufflement chro-
nique. S’attardant démesurément 
sur des détails sans importance 
organique, passant trop vite sur les 
moments émotionnellement forts, 
l’amateur de grands espaces et de 
panorama montagneux n’y trou-
vera guère son compte. Malgré la 
beauté de l’Orchestre sympho-
nique de la Radio de Francfort (les 
vents, les cloches de troupeau), 
m a n q u e n t  c o n s t a m m e n t  l a 
majesté, le souffle (l’Orage), le pan-
théisme sans lesquels l’œuvre n’est 
que récit pittoresque, univoque et 
par le menu, d’une journée de ran-
donnée. Quelques belles plages 
(l’électricité de Moments dange-
reux) immédiatement contredites 
par une structure qui s’affaisse (Au 
sommet, étiré sans assez de sou-
tien) ne suffisent pas à prodiguer à 
l’ensemble une ligne d’horizon, une 
grande arche. Références inchan-
gées, parmi lesquelles Karajan 
(1980) et Thielemann (2000), tous 
deux chez Deutsche Grammophon, 
pour le frisson mystique, Kempe 
(Warner, 1973) pour l’énergie et la 
virtuosité, sans oublier Jansons, 
avec la Radio Bavaroise (BR Klas-
sik, 2016) et le Concertgebouw 
d’Amsterdam (RCO Live, 2007), 
distingué dans notre écoute en 
aveugle (Classica n° 192).


Yannick Millon 


RICHARD 


STRAUSS 
(1864-1949)
HHH


Symphonie alpestre.  
Danse des sept voiles. 
 La Femme sans ombre  
(extraits orchestraux)
Orchestre philharmonique de 
Londres, dir. Vladimir Jurowski
LPO 0106 (2 CD). 2012-2016. 1 h 42


HH


Symphonie alpestre
Orchestre de la Radio de Francfort, 
dir. Andrés Orozco-Estrada
Pentatone PTC 5186 628. 2016. 56’


La Symphonie alpestre de Jurowski 
est vivante dès le premier son de 
Nuit, posé avec un parfait mélange 
d’émerveillement et d’inquiétude, 
active dès le rayon de soleil limi-
naire du violon solo, éblouissant 
comme les premiers feux d’une 
aube en altitude, puis tout le long 
de l’Ascension, d’une vitesse d’ar-
chet optimale. Le traitement de la 
matière sonore est ici d’un alchi-
miste, sans le moindre motif méca-
nique. Les frémissements de Sur 
les pâturages, aux cloches de trou-
peau qui s’ébrouent dans une 
forme de Naturlaut mahlérien, 
confèrent une véritable authenti-
cité à cette lecture énergique, très 
découpée, jamais dans le confort 
ou le gros son. Vladimir Jurowski 
aurait même tendance à res-
treindre quelque peu le panora-
mique des paysages (Sur le glacier 
et Au sommet gagneraient à plus 


ALESSANDRO 


STRADELLA
(1643-1682)
HHHH


La Doriclea
Emöke Baráth (Doriclea), 
Giuseppina Bridelli (Lucinda), 
Xavier Sabata (Fidalbo), Gabriella 
Martellacci (Delfina),  Il Pomo 
d’Oro, dir.  Andrea De Carlo
Arcana A 454 (3 CD). 2017. 3 h 08


Tragique destinée que celle  de Stra-
della qui, après une existence 
errante et une vocation tardive, finit, 
âgé de quarante-deux ans, suriné à 
Gêne pour des raisons encore obs-
cures. Si son œuvre, ample et variée, 
reste en grande partie à découvrir, 
sa vie enflamma l’imaginaire des 
romantiques et inspira un opéra à 
Flotow, Niedermeyer et Franck. Cin-
quième volume du Stradella Project 
entrepris par Arcana, La Doriclea n’a 
pas la renommée des opéras du 
même nom signés de Cavalli et 
Vivaldi. Longtemps inaccessible, 
l’œuvre, probablement composée à 
Rome au début des années 1670, 
« suit le schéma dramatique de la 
comédie de cape et d’épée » où la 
trame se dénoue en suivant les aven-
tures sentimentales de deux 
couples : jeunes amoureux de noble 
estrace et leurs doubles, comiques, 
de rang inférieur. On apprécie la flui-
dité du discours qui passe du recitar 
cantando à l’aria, généralement de 
courte durée et dépourvue de vir-
tuosité, de l’arioso à quelques 
grands airs tragiques tel « Chi sa 
dove dimori la belta ? », chanté par 
Fidalbo au deuxième acte. La distri-
bution, excellente, appelle peu de 
commentaires… à l’exception du fait 
que toutes ces grandes voix sont peu 
mises en valeur par la partition. La 
soprano Emöke Baráth et le 
contre-ténor Xavier Sabata, à qui 
échoient les passages les plus 
mémorables, tirent leur épingle du 
jeu, mais c’est surtout l’esprit de 
troupe, garanti par la direction 
vivante d’Andrea De Carlo, qu’on 
retient.  Jérémie Bigorie


ANTONIO


SOLER
(1729-1783)
HH


L’œuvre vocale en latin
La Grande Chapelle, 
dir. Albert Recasens
Lauda Musica LAU 018. 2017. 1 h 15


« Si l’histoire de la musique euro-
péenne lui attribue une place de 
choix pour sa production instrumen-
tale, particulièrement ses célèbres 
sonates pour clavecin, Soler n’en est 
pas moins l’auteur d’une vaste 
œuvre vocale, principalement reli-
gieuse, due à son long séjour au 
monastère de San Lorenzo de El 
Escorial », précise Albert Recasens 
à qui l’on doit l’érudite notice ainsi 
qu’une reconstitution du matériel 
d’orchestre de ces cinq œuvres 
sacrées, incluant deux premières au 
disque. Loin des tornades baroques 
d’un Vivaldi ou d’un Haendel, le Dixit 
Dominus, émaillé de savoureuses 
parties de cors, conserve un ton 
altier, légèrement infléchi par 
quelques procédés descriptifs. Le 
Magnificat verse résolument dans 
le style galant, tandis que la Lamen-
tation du Jeudi Saint dénote une 
habilité contrapuntique qui ne nuit 
jamais à la compréhension du texte 
- une esthétique encore redevable 
à l’esprit de la Contre-Réforme dont 
l’Espagne fut la prosélyte zélée.
Pour estimables qu’elles soient, 
reconnaissons que ces œuvres 
peinent à susciter l’enthousiasme : 
à l’instar de notre Gustave Doré, 
visionnaire dans ses gravures mais 
académiques dans ses peintures, le 
Padre Soler se révèle autrement plus 
génial dans le grisant Fandango et 
l’improbable Sonate en fa dièse 
mineur que dans sa musique sacrée. 
En cause également des solistes 
timorés, et une direction bien pré-
cautionneuse d’Albert Recasens 
quand ces partitions appelleraient 
davantage de ferveur, d’enthou-
siasme communicatif.


Jérémie Bigorie
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« une expérience de perception totale »  
Fausto Romitelli


operaderouen.fr


#OperaRouen


Direction musicale Fiona Monbet
Mise en scène Aliénor Dauchez
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Production Miroirs Étendus & La Cage
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STRAVINSKI 
(1882-1971)
H


Petrouchka. Jeu de cartes
Orchestre du Mariinski,  
dir. Valery Gergiev
Mariinsky SACD MAR0594.  


2009-2014. 58’ 


Que se passe-t-il dans la carrière de 
Valery Gergiev pour que le charme 
n’opère plus à ce point ? On connaît 
la boulimie du chef ossète, qui mul-
tiplie les concerts sans limite, ainsi 
que sa tendance, ne datant pas 
d’hier, à ne pas trop préparer ses 
apparitions au pupitre. Sauf que 
voilà bientôt une décennie que la 
machine a commencé à s’enrayer, 
au moment où les grands orchestres 
fondaient leur label et cherchaient à 
étoffer leur catalogue. Qu’apporte 
donc ce nouveau Petrouchka à une 
discographie déjà pléthorique ? Rien 
si l’on en juge par l’exécution au bord 
de l’épuisement présentée dans ce 
concert de 2014, mou, aux timbres 
insuffisamment caractérisés, aux 
angles émoussés, les phrases étio-
lées et la pâte sonore lisse. Une 
interprétation rappelant son remake 
fantomatique (2012), chez le même 
éditeur, de la Cinquième de Proko-
fiev, quand sa gravure avec l’Or-
chestre symphonique de Londres de 
2004 remporte notre discographie 
comparée du mois (voir page 66). 
Un torrent de routine moyennement 
enregistré qui ne surnage que par la 
plastique avantageuse d’une forma-
tion pétersbourgeoise en pilotage 
automatique. En attendant que le 
tsar reprenne des couleurs, voilà un 
Petrouchka qui ne tient pas un ins-
tant face aux grandes références, 
d’Ansermet à Fricsay, de Boulez 
(CBS) à Dorati (Mercury), d’Ancerl à 
Stravinski. Dans Jeu de cartes pro-
posé en complément, l’indolence 
des batteries de croches et un stac-
cato ni fait ni à faire (Première Donne) 
finissent de condamner le disque 
aux oubliettes. Yannick Millon 


RICHARD 


STRAUSS 
(1864-1949)
HHHHH


Burleske. Concerto pour 
hautbois. Duett-Concertino.  
Till l’Espiègle
Margrit Weber (piano), Léon 
Goossens (hautbois), Heinrich 
Geuser (clarinette), Willi Fugmann 
(basson), Orchestre symphonique 
du RIAS, dir. Ferenc Fricsay
Audite 95.604. 1949-1955. 1 h 15


Pas d’affolement à la vue de la 
pochette : il s’agit essentiellement 
de bandes RIAS bien connues, réé-
ditées dans l’intégrale instrumentale 
Fricsay de DG en 2014. Essentielle-
ment car Audite propose tout de 
même un inédit avec le Concerto 
pour hautbois enregistré à la 
Jesus-Christus-Kirche de Berlin en 
1949 avec Léon Goossens, dont le 
nom est longtemps resté associé à 
cette partition néoclassique de 1945 
(qu’il enregistra trois fois) populari-
sée par l’enregistrement Koch et 
Karajan. On y découvre un vibrato 
assez encombrant sur les tenues et 
un ton très bucolique, plus soucieux 
de climat que de perfection tech-
nique. Entourées de trois gravures 
célèbres, ces vingt-quatre minutes 
remplissent le CD. Aussi l’éditeur 
propose-t-il en téléchargement le 
Don Juan présent dans le disque 
concurrent du label jaune. Les 
Strauss de Fricsay, si fins et mozar-
tiens, à l’image du compositeur à la 
baguette, n’ont quoi qu’il en soit par 
pris la moindre ride (un Till géniale-
ment corrosif, sans doute dans le trio 
de tête de la discographie). Senti-
ment tout aussi valable pour la col-
laboration avec Margrit Weber dans 
une Burleske peu ébouriffante tech-
niquement mais parmi les plus 
tendres, où l’on oubliera vite les 
débuts un peu incertains de la 
bande, en dépit d’une prise de son 
très satisfaisante comme dans l’en-
semble de cette anthologie. 


Yannick Millon 
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PIOTR ILITCH


TCHAÏKOV-
SKI
(1840-1893)
HHHH


Quatuor à cordes n° 1. 
Mouvement de quatuor. 
Souvenir de Florence
Isabel Charisius (alto),  
Valentin Erben (violoncelle), 
Quatuor Meccore
MDG SACD 903 2091-6. 2018. 1 h 17


Naturel : voilà l’adjectif qui vient 
spontanément à l’esprit dès les pre-
mières secondes. Quel soyeux, 
quelle acoustique sans fard, et sur-
tout quelle mise en espace, qui 
donne la sensation de se trouver au 
milieu des musiciens ! Ce nouvel 
album poursuit l’heureuse collabo-
ration entre le Quatuor Meccore et 
le label MDG, dont l’objectif est de 
restituer les œuvres de la façon la 
plus authentique possible en renon-
çant à toute manipulation sonore. 
Les Meccore proposent un Quatuor 
n° 1 quasiment schubertien, sans 
pathos, aux belles lignes vocales, 
notamment dans l’Andante canta-
bile, ainsi qu’un Mouvement de qua-
tuor opus posthume très convain-
cant. On n’atteint pas l’intensité et 
l’ampleur du Quatuor Borodine 
(Warner) qui domine cette discogra-
phie, mais ici le charme de proximité 
séduit et le dialogue, dynamique, 
passionne. La meilleure part de ce 
programme reste sans nul doute ce 
Souvenir de Florence où les Meccore, 
rejoints par Isabel Charisius à l’alto 
et Valentin Erben au violoncelle, 
membres de l’ex -Quatuor Berg, font 
preuve d’un élan, d’un souffle et d’un 
engagement appréciables, incar-
nant un Tchaïkovski tantôt intime et 
tendre, tantôt épanoui et jubilatoire, 
dans une interprétation chambriste 
très éloquente et organique. L’en-
semble met en valeur le contrepoint 
de l’Allegro vivace et joue des effets 
de jaillissement dans une course 
tenue de bout en bout.


Fabienne Bouvet


PIOTR ILITCH


TCHAÏKOV-
SKI
(1840-1893)
HH


Casse-Noisette (ballet intégral)
Chœur d’enfants et Orchestre 
philharmonique de Los Angeles, 
dir. Gustavo Dudamel
Deutsche Grammophon  483 6274 


(2 CD). 2013. 1 h 29 


Concert de Noël au Walt Disney Hall : 
Gustavo Dudamel se délecte de la 
finesse des timbres de son orchestre 
californien, archets de soie, flûtes et 
hautbois en sucre glace, une pointe 
d’acidulé ici et là, un vrai conte pour 
enfant, dont la part  fantasque est 
retranchée : plus rien d’Hoffmann ici 
dont survivaient encore quelques 
bizarreries dans la relecture 
d’Alexandre Dumas qui inspira 
Tchaïkovski, même la bataille des 
rats n’est qu’un tableau privé de 
narration, une suite de numéros de 
concert où aucun danseur ne saurait 
mettre ses pas. On pourrait pourtant 
souscrire si la battue complaisante 
de Gustavo Dudamel n’avait pas des 
coquetteries inutiles, des sourires 
convenus,  des arrêts sur image 
réduisant les inventions de l’œuvre 
à un décor et dépossédant le conte 
de ses personnages. Le Divertisse-
ment peut-être, occasion de briller 
et de ranimer le discours ? Il passe 
sans rien provoquer, joli objet à l’es-
thétique froide, subtilement joué : 
j’admire et je baille. Alors retour aux 
extra-dry d’Antal Dorati (Londres, 
Mercury, 1962, et Amsterdam, 
Decca, 1975) où pour rester au 
xxi


e siècle au songe fantasque et 
ardent brossé à Bergen par Neeme 
Järvi (Chandos, 2013), ballet abso-
lument, qui se souvient avec éclat  
du geste chorégraphique de Rojdes-
tvenski au Bolchoï (Melodiya, 1960).


Jean-Charles Hoffelé


PIOTR ILITCH


TCHAÏKOV-
SKI
(1840-1893)
HHHHH


Symphonie n° 4
+ Wagner : Tristan et Isolde 
(Prélude)
Philharmonie Zuidnederland,  
dir. Dmitri Liss
Fuga Libera FUG754. 2017. 58’


HHH


Symphonie n° 4
+ Moussorgski : Tableaux  
d’une exposition
Orchestre symphonique de 
Londres, dir. Gianandrea Noseda
LSO Live SACD LSO0810.  


2017-2018. 1 h 14 


Il est surprenant qu’un artiste de la 
trempe de Dmitri Liss soit à ce point 
sous-représenté au disque. Un 
constat inspiré par la rare qualité de 
ce programme Wagner-Tchaïkovski, 
où l’ardeur de la direction ne se 
dépare jamais d’une profonde musi-
calité. Dans le prélude de Tristan et 
Isolde, le chef veille à la continuité du 
discours, le Liebestod s’intégrant à 
l’ensemble comme s’il avait été dès 
l’origine conçu dans un même 
souffle.  Ce chant ininterrompu, qui 
charrie sa propre fatalité, est 
rehaussé de quelques inflexions 
dramatiques saisissantes, telles ces 
trompettes vibrées au sommet du 
crescendo. La Symphonie n° 4 de 
Tchaïkovski frôle la perfection. Le 
motif initial confié à des cuivres 


majestueux et sombres évoque très 
exactement la menace du fatum que 
le compositeur souhaitait dépeindre 
dans ce premier mouvement. Là 
encore, plutôt qu’un habile morcel-
lement des événements façon Mra-
vinski, Liss privilégie un legato inexo-
rable dont l’effet lancinant évoque 
Svetlanov. Un hautbois solo chaleu-
reux entonne avec simplicité la can-
zonetta de l’Andante, instant fragile 
vite interrompu par le rappel à l’ordre 
de cordes certes un peu imperson-
nelles mais au vibrato si expressif. 
Espoir et menace d’un drame à 
venir… tout y est, dans ce mouve-
ment impeccablement agencé par 
un chef metteur en scène ! Rarement 
la joute aux pizzicatos du scherzo 
n’aura évoqué à ce point le monde 
du ballet. Il faut dire que les souf-
fleurs sont ici savoureux. Moment 
de féerie précédant un finale exul-
tant sans retenue, et ce malgré un 
orchestre virtuose, mais manquant 
çà et là de couleur. Espérons qu’un 
éditeur songe à confier à cette 
baguette experte un ensemble digne 
de son talent.
Gianandrea Noseda, également 
technicien hors pair, est à la tête 
d’une véritable Rolls…mais ne 
semble pas trop savoir où la 
conduire. Reposant sa lecture sur la 
parfaite réactivité de l’orchestre, il 
se contente d’une lecture probe de 
la partition, étrangère à la véritable 
trame dramaturgique qui en 
découle. Globalement, c’est assez 
mou et souvent neutre. Du bon arti-
sanat qui pâlit face à la bourrasque 
déclenchée par la concurrence. Ce 
ne sont certainement pas ces 
Tableaux d’une exposition cossus 
ajoutés en deuxième partie  qui 
apporteront un supplément d’âme 
à ce disque anecdotique. Partout on 
admire l’orchestre sans frissonner 
pour autant. Citons pour exemple ce 
Bydlo raplapla dont la démarche 
paisible évoque celle du grand-père 
de Pierre et le Loup plutôt que la 
pénible progression des bœufs 
tirant leur lourde charrette. Ou 
encore l’absence de réelle caracté-
risation des personnages dans le 
dialogue entre Samuel Goldenberg 
et Schmuyle ainsi que la rigueur mili-
taire d’un Marché de Limoges 
déserté par sa coutumière agitation. 
Le chef se réveille à partir de la 
Cabane sur des pattes de poules. Un 
peu tard sans doute pour récupérer 
l’auditeur retourné entre-temps à 
ses versions Toscanini (RCA) et 
Ormandy (Sony), sans oublier Ger-
giev (Decca), Dorati (Mercury) et 
Ancerl (Supraphon).


Jérémie Cahen 
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100 YEARS OF 


NINE 
LESSONS  
& CAROLS
HHH


The Choir of King’s College, 
dir.  Stephen Cleobury, Philip 
Ledger et David Willcocks 
Kings College Recordings KGS0033  
(2 CD). 1958-2018. 1 h 47


Ce double album impressionne et 
frustre tout à la fois. Sa modestie ne 
semble pas correspondre à la 
mesure de l’événement : le cente-
naire de ce qui fait la renommée de 
la tradition anglaise de chant choral. 
Nous aurions aimé disposer de plus 
de deux disques et d’un livret plus 
développé. Thomas Adès est passé 
par là avant de devenir le chef et le 
compositeur que l’on connaît (une 
des œuvres figure sur le premier 
disque), pourquoi ne pas l’avoir inter-
rogé sur son expérience d’enfant 
dans cette prestigieuse institution ? 
Il est par ailleurs écrit sur le livret que 
l’ensemble peut désormais s’enor-
gueillir de chanter les œuvres dans 
leur langue originale et non plus 
seulement dans des traductions 
anglaises. Et pourtant vous ne trou-
verez ici que des traductions (L’En-
fance du Christ). Enfin, l’événement 
des Nine Lessons fête ses cent ans 
mais le plus vieil enregistrement ne 
date que de 1958.
Malgré ces réserves, force est de 
constater la qualité inchangée 
depuis soixante ans de ce chœur. 
Tout y est parfait, de l’homogénéité 
des voix, malgré la différence d’âge 
des chanteurs, à la précision de 
nuances et l’équilibre harmonique. 
Le chœur est aussi à l’aise dans un 
répertoire médiéval que dans les 
œuvres contemporaines dont il a été 
le commanditaire et le créateur. 


Cécile Chéraqui


A SIMPLE 


SONG 
HHH


Œuvres de Mahler, Copland,  
Ives, R. Strauss, Part, Duruflé, 
Messiaen, Poulenc, Martin, 
Liszt et Rodgers 
Anne Sofie Von Otter  
(mezzo-soprano),  
Bengt Forsberg (orgue)
Bis SACD 2327. 2016. 1 h 09


Enregistrement sentimental qui 
réjouira certainement les incondi-
tionnels de la mezzo-soprano sué-
doise : Anne Sofie Von Otter y est 
accompagnée par son pianiste atti-
tré Bengt Forsberg, cette fois à 
l’orgue de l’église Saint-Jacques de 
Stockholm dans laquelle elle a com-
mencé sa carrière dans le Chœur 
des jeunes et y chanta son premier 
solo dans La Passion selon Saint-
Jean de Bach. La guitare électrique 
est jouée par le fils de la chanteuse, 
Fabian Fredriksson. Très éclectique 
le programme compor te des 
œuvres composées pour voix et 
piano mais principalement voix et 
orchestre. L’ensemble instrumental 
(harpe, flûte, violon, alto, violoncelle) 
épargne à la voix d’Anne Sofie Von 
Otter de passer au-dessus d’un 
grand orchestre particulièrement 
dans les œuvres de Mahler (Es sun-
gen drei Engel et Urlicht), Richard 
Strauss (Morgen et Traum durch die 
Dämmerung) et Richard Rogers (un 
air de The Sound of Music). Les 
œuvres plus religieuses, Ave Maria 
III de Franz Liszt et Priez pour paix de 
Francis Poulenc, ainsi que celles 
d’Arvo Pärt conviennent mieux à ce 
projet. On n’est cependant pas 
convaincu de l’intérêt de l’entreprise 
dont le résultat est plutôt monotone, 
malgré une prise de son splendide, 
et sans véritable fil conducteur. Un 
disque tardif pour afficionados.


Olivier Brunel  


RÉCITALS TITRES


ON A AUSSI 
ÉCOUTÉ


MULTIMODAL
Musiques vocales et instrumentales de 
Cyprien de Rore à Vivaldi et Pisendel. 


L
es onze madrigaux à la Vierge de Cipriano de Rore 
(ca. 1515-1565) sont recréés par Erik Van Nevel et 
son ensemble Currende qui leur adjoignent préludes 


instrumentaux et lecture des poèmes de Pétrarque (Etcetera 


KTC 1630, HHHH). La Compagnia del Madrigale propose 
une anthologie du même compositeur qui constitue une 
porte d’entrée idéale à l’art pionnier du madrigaliste franco- 
flamand : Monteverdi et même Gesualdo percent déjà sous 
le lacis polyphonique (Glossa GCD 922808, HHHHH).
À propos de Monteverdi, Frédéric Bétous en dirige, d’une 
main heureuse, une sélection de madrigaux, à la tête de son 
ensemble La Main Harmonique. Si Rinaldo Alessandrini 
(Naïve) nous a habitués à des envolées moins prudentes et 
des phrasés plus gourmets, nos cinq chanteurs, en misant 
sur l’intériorité, trouvent aussi le chemin des cœurs (Ligia 


Lidi 0202336-18, HHHHH).


Dans le domaine instrumental, on découvre des Quatre 
Saisons d’excellente facture par I Solisti Aquilani menés du 
violon par Daniele Orlando. Ce Vivaldi remise l’exubérance 
au vestiaire au profit d’un éventail dynamique d’une grande 
subtilité, des phrasés inventifs et d’émouvants rallentandos 
au tracé tremblant (Muso mu-028, HHHHH). C’est davantage 
les chemins de traverse qu’explorent l’ensemble Le Consort 
et la programmation du vingt-deuxième Festival de Pâques 
de Deauville en mêlant des concertos de Vivaldi (RV 129), 
Haendel (op. 3 n° 5) et Telemann (TWV 52E1) aux très mini-
malistes Sept Particules de David Chalmin, né en 1980, cher 
aux sœurs Labèque. Pour les curieux (B Records LBM 014, HHH).


Autre pont entre hier et aujourd’hui, celui que dresse Hélène 
Schmitt. La souplesse de son archet aide à pénétrer dans les 
méandres des sonates pour violon seul de Florentine Mul-
sant, née en 1962. Les formes néobaroques usitées justifient 
le couplage avec Pisendel (Maguelone MAG 358.408, HHHH). 


Baroque
Par Jérémie Bigorie
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Les disques du mois


MESSA PER 


ROSSINI
HHH


Musique de Verdi, Buzzola, 
Bazzini, Pedrotti, Cagnoni…
María José Siri, Veronica Simenoi, 
Giorgio Berrugi, Simone Piazzola, 
Riccardo Zanellato, Chœur
et Orchestre du Théâtre  
de la Scala, dir. Riccardo Chailly
Decca 483 4084 (2 CD). 2017. 1 h 40


Suite au décès de Rossini en 1868, 
fut passé commande d’une messe 
à une douzaine de compositeurs 
italiens pour lui rendre hommage. 
Verdi se chargea du Libera me, sorte 
de génial brouillon de ce qui sera le 
mouvement final de son Requiem 
(1874). Pour de stupides raisons, 
l’œuvre ne fut pas jouée. Exhumée 
par David Rosen à la fin des années 
1960, elle fut exécutée pour la pre-
mière fois en 1988. 
On ne pouvait donc penser à un titre 
mieux choisi pour célébrer Rossini 
en l’année 2018. L’orchestre de la 
Scala est, en principe, celui qui s’im-
pose pour un tel exercice. C’est aussi 
l’occasion d’entendre de grands 
compositeurs italiens du xix


e siècle, 
dont le nom est oublié : Coccia, Pla-
tania, Pedrotti… Le Dies iræ de Baz-
zini impressionne par sa vigueur, 
l’Ingemisco de Nini par sa mélanco-
lie, le Lux æterna de Mabellini par la 
finesse de son orchestration.


On reste cependant sur sa faim. La 
baguette experte et sensible de 
Chailly et les sonorités splendides 
des divers pupitres de l’orchestre 
ne sont pas en cause. Chez les 
solistes, on aurait aimé un peu plus 
de soin, un peu plus de style et d’élé-
gance, et surtout un peu moins de 
ces détestables traditions qui 
encombrent le chant verdien. Les 
voix, artificiellement sombres et 
forcées, accusent en outre plus d’un 
signe de fatigue. On restera donc 
fidèle à l’enregistrement éblouis-
sant de Helmuth Rilling (Hänssler 
Classic).  Damien Colas


SOIR 
(BERCEUSES 
MAIS PAS QUE…)
HHHHH


Mélodies et lieder de Fauré, 
Montsalvatge, Brahms, 
Schubert, Poulenc…
Eugénie Warnier (soprano),  
Marine Thoreau La Salle (piano), 
Quatuor Les Heures du jour
Muso mu-027. 2016. 1 h


« Berceuses mais pas que… » nous 
dit le titre. On trouvera donc ici ce 
qu’il faut…de berceuses (Bizet, 
Godard, Séverac), de Wiegenlieder 
(Schubert, Brahms, Strauss, Flies), 
de Nana (Falla), de Cancion de cuna 
(Montsalvatge) de Nurse’s song 
(Britten), en plusieurs langues, 
même le japonais et l’auvergnat 
(Canteloube). À cela s’ajoutent des 
mélodies évoquant les mystères du 
soir et de la nuit, avec Hahn, Chaus-
son, Fauré, ainsi que Poulenc. Gou-
nod est représenté par une Canti-
lène, version de chambre du 
relativement célèbre air Nuit res-
plendissante de Cinq-Mars. 
Ce programme-concept n’est en 
rien soporifique, grâce à la variété 
des musiques mais surtout à l’art 
d’Eugénie Warnier. À ce jour, la 
soprano s’est essentiellement 
consacrée au répertoire baroque qui 
l’a manifestement aidée dans l’ap-
proche de ces pages romantiques 
ou plus modernes. La voix, relative-
ment menue, n’est jamais forcée. 
Elle chante avec beaucoup de natu-
rel, et un sens du mot qui assure une 
diction tout à fait satisfaisante. 
Ajoutons à cela que son timbre, bien 
personnel et qui possède quelque 
chose de mystérieux, de vaguement 
ombré, convient bien à ces évoca-
tions des jardins de la nuit qui vont 
fleurir. Elle est suivie avec souplesse 
par Marine Thoreau La Salle, au tou-
cher délicatement sensuel, et pour 
certaines pièces, par le Quatuor Les 
Heures du jour. Last but not least, le 
livret joliment illustré s’accompagne 
de deux beaux textes d’Eugénie War-
nier elle-même et Yasmina Khadra.


Jacques Bonnaure


EN ÉCHO
HHHH


Œuvres de Donatoni, Naon, 
Mantovani et Manoury
Ensemble Accroche Note 
Nowlands-Tac 015. 2017. 1 h 15


La soprano Françoise Kubler et le 
clarinettiste Armand Angster pré-
sentent quatre pièces écrites à leurs 
intentions d’esthétiques toutes très 
personnelles. Cinis porte la marque 
de l’univers hédoniste et cérébral de 
Franco Donatoni. Un requiem instru-
mental entrelace une clarinette 
basse virtuose avec les scansions 
des vers du poète latin Gaio Licinio 
Calvo, d’abord dilués dans des voca-
lises étirées, combinaisons phoné-
tiques de voyelles, avant que les 
mots soient enfin déclamés. Une 
clarinette évoluant en miroir de la 
voix structure Ultimos Movimientos, 
de Luis Naon, alternance de vastes 
horizons apaisés et de séquences 
zébrant l’énonciation de hachures, 
temps lisse et temps strié pour faire 
chanter les remarquables poèmes 
philosophiques de R.E Fogwill. 
La Cantate n° 2 de Bruno Mantovani 
s’immerge dans une expressivité 
envoûtante, portée par les Canti de 
Leopardi en dialogue avec la clari-
nette, entre microtonalité, com-
plexité rythmique, silence et orne-
mentation. Ce compositeur au style 
volontiers luxuriant crée ici un 
« poème imaginaire », éloquent uni-
vers d’une poésie très intériorisée, 
avec d’éblouissantes parties pour 
clarinette seule qui triomphent de la 
voix. Dans Illud Etiam, Philippe 
Manoury s’inspire de la sorcellerie 
pour composer une pièce avec dis-
positif électronique d’un singulier 
expressionnisme. Sur une ligne de 
chant partagée entre nécessité et 
sensualité, surgissent des sons de 
synthèse qui imposent une tension 
viscérale faisant basculer cette 
pièce vocale dans un saisissant uni-
vers fantastique. 


Romaric Gergorin


THE LONDON 


CONNEC-
TION 
HHHHH


Beethoven : Concerto pour piano 
d’après le Concerto pour violon. 
Clementi : Sonate op. 42 n° 2. 
Cramer : Sonate op. 62
Dejan Lazic (piano), Orchestre  
de chambre des Pays-Bas,  
dir. Gordan Nikolic
Onyx 4187. 2017. 1 h 18


Après avoir terminé son Concerto 
pour violon en 1806, Beethoven se 
voyait prier par Clementi, aussi 
éditeur que compositeur, de l’adap-
ter pour le piano : cette transcrip-
tion, réalisée deux ans après son 
modèle, y est très fidèle, mais elle 
comporte des cadences de la main 
du maître, développées et plus pia-
nistiques : l’une à la fin du premier 
mouvement, l’autre dans la transi-
tion entre le deuxième et le troi-
sième mouvement, et la dernière, 
aussi martelée que bouillonnante, 
dans le jubilant finale. Sinon, Beetho-
ven estimait que le piano bien com-
pris doit être capable de chanter, ce 
qu’a parfaitement ressenti Dejan 
Lazic. Il s’est procuré l’ancienne édi-
tion Clementi pour en étudier les 
doigtés. Le jeune pianiste semble 
familier de ce répertoire un peu 
parallèle puisqu’il a réalisé lui-même 
une version piano du Concerto pour 
violon de Brahms.
Suivent deux bonus pleins d’intérêt, 
la sonate de Clementi vibrante de 
sens dramatique dans son premier 
mouvement, son introduction lente 
très tendue et son Allegro plein de 
caractère ; dans le second et der-
nier mouvement, l’écriture est 
piquetée comme un hommage à 
Scarlatti. Dejan Lazic a eu du mal à 
dénicher la sonate de Johann-Bap-
tist Cramer (1771-1858) ; il a fini par 
trouver une partition de 1818 (une 
« Belle au Bois Dormant » de deux 
siècles au lieu d’un), enjouée et 
interprétée avec esprit.


Isabelle Werck
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VATER 


UNSER 
★★★★★


Cantates sacrées et pièces 
instrumentales de J.C. Bach, 
J.M. Bach, Böhm, Fischer, 
Tunder…
Paulin Bündgen (contre-ténor), 
Clématis
Ricercar RIC 389. 2017. 1 h 20


C’est de la fameuse collection de 
Gustav Düben (1628-1690), conser-
vée à la bibliothèque de l’université 
d’Uppsala, que vient l’essentiel de 
ce programme du second XVII


e siècle 
allemand. Des proches de Schütz 
tels David Pohle et Johann Theile, 
côtoient ainsi les aînés de Bach, 
Johann Michael et Johann Christoph 
avec son fameux Ach daß ich Was-
sers g’nug hätte, maintes fois enre-
gistré. Comme on peut l’imaginer, le 
ton reste sombre malgré le parhélie 
illuminant Stockholm choisi pour 
illustration de couverture. Sombre 
mais pas monochrome, grâce à une 
habile alternance entre pièces 
vocales et instrumentales et une 
appréciable variété des effectifs de 
cordes (violons, altos, violes) que 
rejoignent, parfois, la flûte à bec et 
le basson. 
S’il n’est pas possible de détailler les 
quatorze titres que réunit cette 
anthologie, il convient d’en signaler 
quelques pièces maîtresses signées 
Pohle (son Herr, wenn ich nur dich 
habe laisser deviner le Ich habe 
genug de Bach), Johann Wolfgang 
Franck ou Theile, dont Paulin Bünd-
gen restitue avec autant de sobriété 
que de justesse les contrastes, entre 
affliction et espoir, entre mélismes 
et notes tenues (les rondes du choral 
dans Weil Jesu in meinem Sinn). Les 
instruments sont pensés comme 
des partenaires et non de simples 
accompagnateurs de la voix. Ceux 
de l’ensemble Clematis, guidé par le 
violon chaleureux de Stéphanie de 
Failly, participent à l’éloquente piété 
de ce programme rare. 


Philippe Venturini


VERLEIH UNS 


FRIEDEN
★★ 


Musique de la guerre 
de Trente Ans
Johann Rosenmüller Ensemble, 
dir. Arno Paduch 
Christophorus CHR 77424. 2017. 1 h 


Ce programme original est malheu-
reusement desservi par une prise 
de son plate, lointaine, frontale : on 
a l’impression d’avoir pris place 
dans les rangs du milieu de la nef 
alors qu’on voudrait s’approcher. 
Même impression d’étouffement 
sur les « Vivat ! » du Da pacem 
Domine de Schütz, qui pâtit en outre 
d’une lecture linéaire.
L’interprétation est trop souvent 
tendue, « sur le temps », pas assez 
souple. Ces facteurs se conjuguent 
sur le Wie liegt die Stadt so wüste de 
Weckmann : brillant à outrance sur 
les cuivres, provoquant une narra-
tion pas assez creusée. La pièce 
s’effondre quand elle devrait s’éle-
ver. Les « Ach » sont à peine consen-
tis : sans rapport avec le profond 
désarroi que l’on devrait éprouver, 
ni avec la catharsis attendue. Même 
constat de fragilité vocale sur le Vic-
toria Sveco-Saxonica « Fortes heroes 
pugnabant » de Brandisius (XVII


e 
siècle) : pièce étrange, patchwork de 
tralalalas dansants destinés à célé-
brer l’allégresse de la victoire.
Les pièces les plus réussies, à notre 
sens, sont le Te Deum laudamus de 
Lerchenfels (c. 1550 – 1629) - aussi 
parce que l’acoustique se marie bien 
à son plain-chant -, ainsi que le poi-
gnant Ach Gott ! Wir haben‘s nicht 
gewusst, was Krieg für eine Plage ist 
de Hildebrand. Le ténor Georg 
Poplutz s’y montre plus généreux et 
plus expressif.  
« Verleih uns Frieden » fait le choix 
de la retenue et la linéarité. On aurait 
apprécié plus d’implication et une 
lecture plus personnelle.


Paul Greveillac
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Avec Ferenc Fricsay en 1956 à 
Genève, dans le Concerto pour piano 
n° 2 du même Liszt, malgré des 
conditions techniques défavorables, 
l’osmose entre les deux artistes 
atteint une noblesse patricienne loin 
de tout pathos. La publication pour 
la première fois en CD de la Sonate 
n° 3 de Chopin, enregistrée en 2002 
par Joël Perrot, le fidèle et miracu-
leux preneur de son, est une mer-
veille de construction (Presto final 
endiablé) tout en évitant de se 
perdre en conjectures : le Largo, 
d’une simplicité naturelle, évite toute 
tendance à la sophistication. Plus 
connue, l’intégrale des nocturnes 
tient du rêve éveillé en demi-teinte 
sans rechercher la puissance abys-
sale d’un Arrau, et les Schumann 
(Carnaval de Vienne, Scènes de la 
forêt, Sonate en fa mineur) de carac-
tère brahmsien possèdent densité 
minérale, profondeur et perfection 
sonore. Enfin, cerise sur le gâteau, 
la totalité des Pièces lyriques de 
Grieg, petits bijoux dans leur écrin, 
n’apparaissent pas sous ses doigts 
comme de simples « bonbons roses 
fourrés de neige » (Debussy). Ils 
constituent des tableaux contrastés 
alternant poésie interrogative, griffe 
à la pointe sèche, générosité douce-
amère et feulements d’un toucher 
qui rappelle son amour pour la race 
féline. Une somme à méditer !
Accompagné avec un soin attentif 
par Yannick Nézet-Séguin et l’Or-
chestre philharmonique de Londres 
au Royal Festival Hall, Aldo Ciccolini 
alors âgé de quatre-vingt-quatre ans 
(Concerto n° 2 de Rachmaninov) et 
quatre-vingt-six ans (Concerto n° 20 
de Mozart), s’empare avec dextérité 
de ces œuvres qu’il a maintes fois 
programmées en concert. Tour à 
tour serein et félin, peintre et sculp-
teur, il chemine tel un grand seigneur 
sur des chemins dont il a scruté 
patiemment les pleins et les déliés. 
À écouter comme le témoignage 
indémodable d’un artiste insatiable, 
libre et curieux de tout dans cette 
quête de vérité qui ne l’a jamais 
quitté. Michel Le Naour


ALDO 


CICCOLINI
(piano)
HHHHH


« L’Art d’Aldo Ciccolini »


Œuvres de Scarlatti,  
Debussy, Schubert, Liszt, 
Chopin, Schumann et Grieg
Orchestre de la Suisse romande, 
dir. Ferenc Fricsay
Cascavelle VEL1530 (8 CD).  
1956-2004. 8 h 10


HHHHH


Mozart : Concerto pour piano  
n° 20. Rachmaninov :  


Concerto pour piano n° 2
Orchestre philharmonique  
de Londres, dir. Yannick  
Nézet-Séguin
LPO-0102. 2009-2011. 1 h 08


Nul répertoire n’était étranger à 
Aldo Ciccolini (1925-2015) qui a 
traversé son époque tel un enchan-
teur capable de transformer le 
plomb en or et de faire de son ins-
trument (plus encore le Steinway 
que le Fazioli) un partenaire au 
chant pur toujours oublieux des 
marteaux. Ce coffret rend bien 
compte de son art subtil et de cette 
manière si personnelle d’aller cher-
cher le son au fond du clavier. On 
retrouve ce magicien lors d’un 
concert en 1961 dans la salle de la 
Radio roumaine pour cinq sonates 
de Scarlatti tantôt d’une fluidité 
impalpable, tantôt traitées au scal-
pel, un Premier Livre des Préludes 
de Debussy évocateur (Les Collines 
d’Anacapri, Ce qu’a vu le vent 
d’ouest) et d’un tact incomparable 
(La Fille aux cheveux de lin, La Danse 
de Puck), deux Impromptus D. 899 
de Schubert (nos 2 et 4) ductiles, 
d’une virtuosité contenue qui ne 
perd jamais de vue l’aspect narratif, 
et la Soirée de Vienne de Liszt à l’élé-
gance supérieure et au détache-
ment au second degré. 


ON A AUSSI 
ÉCOUTÉ


D’ORDRE MINEUR
Miscellanée symphonique à prendre 
et surtout à laisser. 


L
es partis pris de Michi Gaigg et de son Orfeo Baroc-
korchester, dans ce deuxième volume des Sympho-
nies pour cordes de Mendelssohn, restent inchangés : 


coups d’archets vigoureux, accentuations franches et, plus 
gênant, pianoforte surexposé (CPO 555 047-2, HH). Le premier 
volume des grands concerts de l’Orchestre de Wuppertal ne 
se révèle pas plus convaincant. Les Minutes symphoniques et 
le Concerto pour piano n° 2 d’Ernst von Dohnányi, chiche-
ment défendus par Sofja Gülbadamova et Dmitri Jurowski 
au pupitre, ont pourtant plus d’intérêt qu’une insipide  
Symphonie n° 3 de Brahms (hd klassik 3D-801702, HH).


Toujours dans le répertoire symphonique germanique, on 
découvre une Symphonie n° 8 de Bruckner au pas de charge 
(1 h 09) par le très bon Orchestre royal danois, sous la battue 
métronomique d’Hartmut Haenchen. Lisibilité polypho-
nique et lignes désempesées mais message spirituel réduit 
à la portion congrue (Genuin CD GEN 18622, HH). Du même 
compositeur, John Gibbons et l’Orchestre d’Aarhus offrent 
une interprétation honnête de la Symphonie n° 9. Mais ils 
donnent le premier enregistrement mondial du finale com-
plété par Nors S. Josephson, avec son climat de légende et ses 
nuances médianes (Danacord CD DACOCD 754, HH).
Deuxième album « Richard Strauss » pour Markus Poschner 
et l’honorable Orchestre de la Suisse italienne : un Aus Italien 
routinier, ne transcendant jamais les limites de cette parti-
tion de jeunesse et un Concerto pour violon bien étriqué, sous 
l’archet de Robert Kowalski. (CPO 555 126-2, HH).
Terminons par une publication un peu plus enthousias-
mante : passé l’enregistrement sans éclat de la Lulu-Suite 
de Berg avec la soprano Julia Bauer et le Philharmonique 
d’Essen dirigé par Stefan Soltesz, il faut écouter le morceau 
d’orchestre Appassionatamente plus de Henze, d’après son 
opéra Gogo no Eiko (Cybele 860.801, HHHH).


Orchestre
Par Jérémie Bigorie 


et Yannick Millon RÉCITALS INTERPRÈTES
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ÉRIC 


LU 
(piano)
HHHH


Chopin : Ballade n° 4.  
Sonate n° 2. Beethoven : 
Concerto pour piano n° 4
Orchestre de Hallé,  
dir. Edward Gardner 
Warner Classics 0190295552152. 
2018. 1 h 02


Cet enregistrement est l’écho des 
épreuves que passa Éric Lu lors du 
dix-neuvième Concours internatio-
nal de piano de Leeds et qui l’ont vu 
triompher. En septembre 2018, le 
jeune musicien, né à Boston en 1997, 
convainquait en effet le jury grâce à 
son interprétation distinguée et 
intelligente du Concerto pour piano 
n° 4 de Beethoven. Trois ans plus tôt, 
il avait été couronné d’un quatrième 
prix au Concours international de 
piano Frédéric Chopin ; il a, depuis, 
fait des pas de géant. On découvre 
dans cet enregistrement un jeune 
musicien dont la maturité est 
confondante. Son jeu clair et sans 
afféterie sied parfaitement au 
Concerto n° 4 de Beethoven et ce, 
dès l’introduction, où il prend la 
parole sans effet de manches, puis 
fait montre d’un extrême raffine-
ment dans le traitement des 
mélismes. 
On peut sans doute considérer que 
le jeu d’Éric Lu manque un peu de 
générosité et d’abandon dans la 
musique romantique comme celle 
de Chopin, mais on ne saurait oublier 
la hauteur de vue avec laquelle il 
l’aborde ni la sonorité toujours colo-
rée, jamais métallique, qu’il lui prête. 
Souhaitons-lui le même parcours 
que quelques-uns des pianistes dis-
tingués par ce prestigieux concours 
tels Radu Lupu, Murray Perahia, 
Mitsuko Uchida,  András Schiff. 


Aurélie Moreau


BOMSORI 


KIM 
(violon)


RAFAŁ 


BLECHACZ 
(piano)
HHH


Sonates pour violon et piano de 
Fauré, Debussy et Szymanowski 
Deutsche Grammophon 483 6467.
2017. 1 h 02


À vingt-neuf ans, la Coréenne Bom-
sori Kim a déjà une place dans le 
paysage international du violon, 
accumulant les récompenses, enre-
gistrant pour ses débuts des 
concerto de Wieniawski et Chosta-
kovitch (Warner). Rafał Blechacz, 
lancé il y a près de quinze ans après 
son fulgurant succès au Concours 
Chopin, est aujourd’hui bien connu. 
Dans la Sonate n° 1 de Fauré, il 
semble que les deux partenaires ne 
soient pas tout à fait sur la même 
longueur d’ondes, Blechacz prati-
quant un piano brillant, nerveux, 
bouillonnant même alors que sa 
partenaire se montre plus réservée,  
d’un style châtié. Tous les deux ont 
raison mais, à ce jeu, l’interprétation 
manque d’unité. La sonate de 
Debussy semble être plus écrite 
pour piano et violon que le contraire : 
il se peut que la prise de son y contri-
bue. Toutefois, on ressent moins 
d’impression disparate, car les deux 
interprètes semblent d’accord pour 
mettre en évidence son aspect fan-
taisiste et expressionniste. La 
Sonate en ré mineur de Szyma-
nowski, moins connue et enregistrée 
que ses Mythes, appartient à la jeu-
nesse romantique du compositeur.  
Au-delà de quelques évidentes 
in f l u e n c e s ge r m a n i q u e s o u 
franckistes, on pressent, le raffine-
ment harmonique à venir du com-
positeur. Mais, à nouveau, le rapport 
entre les deux interprètes est inégal, 
surtout dans les mouvements 
extrêmes, Blechacz déchaînant ses 
forces.  Jacques Bonnaure


ALEKSANDRA 
HORTENSJA 


DABEK
(piano)
HHH


Œuvres de Schumann et Chopin
Dux 1469. 2018. 1 h 09


Lors de l’enregistrement de son 
premier album, la pianiste polonaise 
Aleksandra Dabek, à peine vingt et 
un ans, était déjà lauréate d’une 
quinzaine de concours, nationaux 
comme internationaux, et cela s’en-
tend. Elle possède un jeu infaillible, 
un remarquable sang-froid qui 
donne à ses interprétations une 
clarté de son et un équilibre dans 
ses choix de tempo et de nuance. Le 
Carnaval de Schumann, chaleureux 
et héroïque, impressionne par une 
netteté aussi méticuleuse que bril-
lante. De l’ouverture resplendis-
sante du Préambule jusqu’à l’éner-
gie palpable de la Marche des 
Davidsbündler, la pianiste tisse une 
narration pleine de caractère et 
d’assurance. 
Cela dit, son jeu se montre souvent 
trop maîtrisé, comme retenu à un 
harnais de sécurité, supprimant 
toute notion de risque et, par consé-
quent, d’inventivité et de sponta-
néité, essentielles à la musique de 
Schumann. Ainsi, Pierrot devient 
sérieux et Paganini presque scolaire. 
Devant le chant immortel de Chopin, 
l’intensité du Carnaval ne sert qu’à 
alourdir les phrases si intimes et 
envoûtantes. La pianiste ne parvient 
pas à saisir la souplesse naturelle ni 
la quiétude solitaire des Nocturnes, 
chefs-d’œuvre sous les doigts de 
Leif Ove Andsnes ou Seong-Jin Cho 
lors du concours Chopin en 2015, où 
la pianiste s’est également présen-
tée. Si la rigueur musicale de ce 
jeune talent se montre prometteuse, 
la sensibilité profonde reste à mûrir.


Melissa Khong


JOHN ELIOT


GARDINER
(chef d’orchestre)
HHH


Schubert : Symphonie n° 5. 
Brahms : Sérénade n° 2
Orchestre Révolutionnaire et 
Romantique
Soli Deo Gloria SDG729. 2016. 1 h


Le parfum mozartien de la Sympho-
nie n° 5 de Schubert a attiré bien des 
interprètes historiquement infor-
més : Brüggen, Immerseel, Good-
man, Minkowski, Norrington. John 
Eliot Gardiner et son Orchestre 
Révolutionnaire et Romantique 
offrent une version élaborée à partir 
de cordes en fusion et une texture 
chaleureuse de l’ensemble. On perd 
en contrepartie le foisonnement de 
timbres et les articulations méticu-
leuses qui ont fait la force de sem-
blables propositions. Il faut dire que 
la prise de son, très globale et un peu 
lointaine, privilégie l’homogénéité 
de l’orchestre plutôt que le sens du 
détail. Si les allegros qui encadrent 
l’œuvre sont enlevés avec vivacité et 
fraîcheur, on reste moins convaincu 
par les mouvements centraux : bien 
que joliment contemplatif, l’Andante 
peine à trouver son con moto et le 
menuet manque d’appuis incisifs.


Écrite pour un tout autre orchestre, 
la Sérénade n° 2 de Johannes 
Brahms appelle un autre constat : en 
l’absence de violons, les pupitres 
peinent à se mêler les uns aux autres 
et la pâte sonore ne trouve pas son 
équilibre. On savoure isolément des 
altos magnifiques et des timbres 
splendides dans les bois : somp-
tueuses clarinettes dans le thème 
pointé du premier mouvement. Mais 
l’intonation approximative du 
hautbois fragilise régulièrement un 
édifice bien instable. Ce sont les 
aléas d’une captation publique qui, 
malgré de beaux élans, laisse 
attendre la version de référence sur 
instruments d’époque.


Tristan Labouret
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Les disques du mois


CHRISTIAN


SVARFVAR
(violon)
HHHH


Bruch : Concerto pour violon 
n° 1. Stenhammar :  
Sonate pour violon. Deux 
Romances sentimentales
Henrik Måwe (piano), Orchestre 
philharmonique de Londres,  
dir. Joana Carneiro
Rubicon RCD 1033. 2017-2018. 1 h 05


Le violoniste suédois Christian Svar-
fvar offre une excellente version du 
concerto de Max Bruch : son jeu 
d’une grande netteté brille dans les 
mouvements vifs (attaques parfai-
tement définies, remarquable soli-
dité rythmique) et son legato chan-
tant offre un Adagio central d’une 
grande beauté. Servi par une prise 
de son qui met magnifiquement en 
valeur ses pupitres, l’Orchestre phil-
harmonique de Londres donne la 
réplique au soliste dans des tutti 
majestueux. On regrettera en 
revanche la prudence excessive des 
tempos, notamment dans un finale 
plus poussif qu’energico. On retour-
nera alors à Salvatore Accardo 
(Decca) ou Vengerov (Teldec), tous 
deux avec Kurt Masur. 
Contemporain de Sibelius, le Sué-
dois Wilhelm Stenhammar (1871-
1927) a attiré l’attention des plus 
grands chefs tels Rojdestvenski, 
Neeme Järvi et Blomstedt. Mais sa 
musique de chambre reste confi-
dentielle. Héritière d’un Grieg, sa 
Sonate pour violon et piano op. 19 suit 
un discours équilibré et élégant, 
volontiers inventif dans le finale. Le 
lyrisme délicat de Svarfvar s’y 
déploie avec un naturel admirable, 
suivi comme son ombre par le piano 
efficace, bien qu’un peu brut, d’Hen-
rik Måwe. D’une écriture moins ori-
g i n a l e ,  l e s  D e u x Ro m a n c e s 
manquent en revanche de relief. On 
se reportera à l’interprétation inspi-
rée de Sara Trobäck (Bis, 2018) pour 
les découvrir dans leur version 
orchestrée. Tristan Labouret


QUATUOR 


NOVUS
(quatuor à cordes)
HHHHH


Berg : Suite lyrique. 
Schubert : Quatuor n° 14 
« La Jeune Fille et la Mort » 
Aparté AP188. 2018. 1 h 15


Nouvelle étape dans un parcours 
jalonné par plusieurs concours inter-
nationaux (premier prix au Concours 
international Mozart de Salzbourg 
en 2014) et deux disques salués par 
la critique, cet enregistrement vient 
confirmer les grandes qualités du 
Quatuor Novus, formé à Séoul en 
2007. Les musiciens réunissent  
Schubert et Berg en un programme 
viennois qui rappelle celui de leur 
premier disque, consacré, entre 
autres, à Beethoven et Webern 
(Aparté, 2016). Malgré le siècle qui 
les sépare, ces deux quatuors ont en 
commun non seulement leur proxi-
mité avec le chant (le lied chez Schu-
bert et de multiples citations 
cachées chez Berg) mais aussi le 
raffinement et la densité de leur 
écriture qui reconfigure sans cesse 
les rôles des instruments. 
Il s’agit alors de donner à entendre 
chaque détail de ces compositions 
sans perdre la continuité ni l’expres-
sivité du discours, défi que le Qua-
tuor Novus relève avec brio. Dès les 
premières mesures de la Suite 
lyrique, l’auditeur est saisi tant par la 
clarté et l’équilibre des timbres que 
par l’éloquence des contrastes, 
dans une partition où abondent les 
indications et les changements de 
mode de jeu. L’interprétation du 
quatuor de Schubert n’en est pas 
moins riche en couleurs, notam-
ment dans l’Andante con moto où le 
thème semble confié à un ensemble 
de violes ; un timbre qui évoque par-
faitement ce climat archaïque et 
glaçant.  Nicolas Boiffin


EDGAR


MOREAU
(violoncelle)
HHHH


Offenbach : Grand concerto.
Gulda : Concerto pour violoncelle 
et orchestre à vents
Les Forces Majeures, 
dir. Raphaël Merlin
Erato 0190295526122. 2017. 1 h 14


Offenbach et Gulda. Une mise en 
miroir qui ne surprend pas : provo-
catrices, transgressives, leurs 
musiques se font écho. Elles 
pétillent, bondissent, ricanent. 
Surtout chez Gulda qui n’hésite pas 
à jouer avec les styles : rock, folk-
lore, baroque, classique, roman-
tisme, tout est là. Écrit pour le 
violoncelliste Heinrich Schiff en 
1980, son concerto a donc de quoi 
déconcerter même si, comme celui 
d’Offenbach, on s’attendrait à 
davantage de frasques musicales. 
Ce dernier, violoncelliste ne l’ou-
blions pas, ne lésine pourtant pas 
sur les difficultés techniques. Un 
parcours du combattant qu’Edgar 
Moreau, deux fois lauréat aux Vic-
toires de la Musique (2013 et 2015), 
entreprend avec aisance. Il s’appro-
prie les deux œuvres avec une 
virtuosité indéniable. Les doigts 
virevoltent sur la touche avec dex-
térité et nous entraînent dans une 
ronde de doubles croches et de 
doubles cordes. 
Conduit par Raphaël Merlin, l’en-
semble des Forces Majeures est tout 
aussi tempétueux. Mais parfois, on 
se demande si ce n’est pas un peu 
excessif. Le jeu du violoncelliste est 
si soutenu qu’il en devient sec, 
presque dur, en particulier dans les 
passages rapides. Fougue et vivacité 
prennent le dessus sur le lyrisme et 
la retenue qu’on attendrait dans les 
mouvements lents, notamment 
l’Andante du concerto d’Offenbach, 
impression peut-être renforcée par 
la prise de son, qui met le violoncelle 
très en avant.


 Charlotte Landru-Chandès


QUATUOR 


AKILONE
(quatuor à cordes)
HHHH


Haydn : Quatuor op. 20 n° 2. 
Mozart : Quatuor K. 387. 
Schubert : Quartettsatz
Mirare MIR 388. 2017. 1 h 08


Programme habile qui met en 
regard, dans ce premier enregistre-
ment du Quatuor Akilone, les trois 
pères fondateurs viennois du qua-
tuor à cordes. L’écriture contrapun-
tique des quatuors de Haydn et de 
Mozart est mise en valeur par la 
définition nette et précise, l’attaque 
claire, parfois un peu acide dans le 
registre aigu, et la sonorité sèche et 
mate des Akilone ; est-ce dû en par-
tie à la prise de son ? L’approche se 
fait plutôt cérébrale, équilibrée, 
jamais maniérée, soulignant la 
beauté de la ligne et la pureté des 
contours, livrant une Fuga a quattro 


soggetti remarquablement vivante, 
chambriste et organique. On préfère 
cependant le Haydn des quatuors 
Doric (Chandos, 2014) ou Hagen 
(Deutsche Grammophon, 1992-
1993) dont le timbre se révèle plus 
rond, sensuel, ample et confortable. 
Le Quartettsatz de Schubert, œuvre 
inachevée, est ici interprété d’un 
geste épuré, au vibrato surveillé, 
sans surcharge expressive, dans la 
veine d’un Quatuor Berg : rien de 
surprenant lorsque l’on sait que les 
Akilone ont étudié avec Hatto 
Beyerle, membre fondateur des 
Berg. Les interprètes cherchent ici 
l’abîme et contrastent les climats via 
des jeux d’éclairage, relevant tantôt 
d’une urgence existentielle paroxys-
tique, tantôt d’une délicatesse 
incroyable (magnifiques triples 
pianos en dentelle !).
Cet album, sans surclasser les ver-
sions historiques, témoigne d’une 
approche analytique et d’une 
finesse du trait passionnantes. Voilà 
assurément un ensemble à suivre.
 Fabienne Bouvet







 La chronique un peu


RETOUR VERS 


LE FUTUR


M
ettre la technique d’aujourd’hui au service 
des trésors d’hier : les métiers d’art appellent 
cela « restauration ». L’opération permet de 
redécouvrir, dans leurs couleurs originelles, des 
merveilles, telle la Vierge à l’Enfant Nostre Dame 


de Grasse du musée des Augustins à Toulouse. Le monde du disque 
recourt à la remastérisation. On a ainsi pu approcher la Callas, 
Menuhin ou Perlman (Warner), Bernstein, Reiner, Serkin, Szell, 
les quatuors Juilliard et Budapest, bientôt Robert Casadesus (Sony 
Classical) comme jamais. Le procédé reste identique : accéder aux 
bandes originales et les copier le plus fi dèlement possible grâce 
à la technologie en haute défi nition. Il faut, malheureusement, 
descendre d’un degré pour confi er au CD, moins performant,
par exemple, que le SACD, ces reproductions à l’identique. 
Ne boudons pas, le gain se perçoit instantanément et permet 
de redécouvrir ses classiques.
D eut s ch e  Gr a m m oph on 
emprunte une autre voie dont 
la logique est plus difficile à 
comprendre. La photo en haute 
définition n’est pas recadrée 
pour le CD mais transférée sur 
un Blu-ray Audio, qui côtoie 
dans un coffret des CD non 
remastérisés. Viennent ainsi de 
reparaître les symphonies de 
Mahler par Kubelik (10 CD, 
1967-1971), les Schubert de 
Kempff (9 CD, 1965-1970), 
les quatuors de Beethoven par 


les Amadeus (7 CD, 1959-1963), les enregistrements de 
Carlos Kleiber (12 CD, 1973-1982), des Bach par Karl Richter 
(11 CD, 1958-1965). Le mélomane peut ainsi comparer les 
deux supports et apprécier l’amélioration, souvent manifeste.
Le bois des instruments des Amadeus sonne davantage, les cordes 
se montrent plus soyeuses, le piano est cerné de plus près, les 
pupitres de l’Orchestre de la Radio bavaroise s’échelonnent plus 
précisément dans l’espace et le son se déploie avec plus d’aisance.
Parallèlement, Deutsche Grammophon réédite certains enre-
gistrements exclusivement en Blu-ray Audio : des cantates de 
Bach par Richter (2 disques), le Ring de Wagner par Karajan 
(1 disque). Et d’autres, essentiellement des opéras, reparaissent 
dans des albums où sont juxtaposées les versions remastérisées 
disponibles en CD et en Blu-ray Audio. La Flûte enchantée par Böhm 
(1964), Macbeth par Abbado (1976), Rigoletto par Giulini (1980), La 


Traviata par Kleiber (1976-1977). 
Ce qui signifie que, dans cette 
collection, le son de cet opéra 
en CD n’est pas le même que
celui du coffret Kleiber : le premier 
a été retravaillé, pas le second.
Outre le casse-tête que constitue 
pareil procédé, on peut sérieu-
sement se demander pourquoi 
réserver cette plus-value sonore 
aux seuls possesseurs de lecteurs 
de Blu-ray, appareils conçus en 
priorité… pour la vidéo, dont la 
qualité du circuit audio ne sera 
sans doute pas optimale. ◆S


D
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VINCENZO


BELLINI
(1801-1835)
Norma
HHHHH


Sondra Radvanovsky (Norma), 
Joyce DiDonato (Adalgisa),  
Joseph Calleja (Pollione), Matthew 
Rose (Oroveso), Michelle Bradley 
(Clotilde), Adam Diegel (Flavio), 
Chœurs et Orchestre du 
Metropolitan Opera de New York,  
dir. Carlo Rizzi, mise en scène  
David McVicar
Erato 0190295629762. 2017. 2 h 49


D’un sage traditionalisme, cette 
Norma se distingue par une solide 
équipe de chanteurs qui servent 
avec probité la partition de Bellini. 
Sondra Radvanovsky est une Norma 
véhémente, très investie sur le plan 
dramatique, qui surmonte assez bien 
les redoutables difficultés de son 
rôle. Une fois passé un « Casta diva » 
où le manque de legato et un vibrato 
excessif laissent perplexe, elle se 
ressaisit vite et offre un portrait fort 
émouvant de la grande prêtresse. 
Dotée d’une endurance admirable, 
elle excelle dans des passages pia-
nissimi d’anthologie. Adalgisa trouve 
en Joyce DiDonato une merveilleuse 
interprète, au chant généreux et 
capable d’affronter crânement les 
passages virtuoses. Après un pre-
mier tableau où les aigus lui causent 
quelques sérieuses difficultés, 
Joseph Calleja incarne un Pollione à 
la séduction vocale empreinte d’une 
suavité extraordinaire. Matthew 
Rose est un digne Oroveso et 
Michelle Bradley, une Clotilde aux 
moyens opulents. Carlo Rizzi dirige 
avec un souci constant des longues 
phrases belliniennes, mais bouscule 
outre mesure le chœur « Guerra, 
guerra ! ». Si elle ne réserve aucune 
véritable surprise, la mise en scène 
met en exergue la complicité entre 
Norma et Adalgisa.  Louis Bilodeau


BENJAMIN


BRITTEN
(1913-1976)
Mort à Venise
HHHH


John Daszak (Aschenbach), Leigh 
Melrose (le Voyageur et 6 autres 
incarnations), Anthony Roth 
Costanzo (la voix d’Apollon), 
Chœurs et Orchestre du Teatro Real, 
dir. Alejo Pérez, mise en scène  
Willy Decker
Naxos NBD0076V. Blu-ray 110577. 


2014. 2 h 32


Hormis le film de Tony Palmer, réa-
lisé à même Venise et ses canaux, 
aucune scène n’a osé noyer le testa-
ment de Britten dans le naturalisme. 
Decker et son décorateur Wolfgang 
Gussmann non plus, dans cette pro-
duction de 2008, filmée six ans plus 
tard. Si elle accentue le côté faustien 
du thème – l’assimilation du Voya-
geur initial à un démon de la Mort –, 
elle s’éloigne de Venise, évoquée à 
peine en interlude visuel par des 
photos noir et blanc, années 1900, 
pour lui préférer un ciel pommelé (la 
plage du Lido), un mur d’eaux 
vaseuses (les canaux) ou les parois 
sombres d’intérieurs ou de rues, 
concentrant le réalisme sur les cos-
tumes, majoritairement blancs. 
Modernité de bon aloi qui, malgré 
l’outrance d’un baiser puis d’une 
étreinte d’un Tadzio nu rêvés par 
Aschenbach et d’une attaque de 
l’écrivain quasi pasolinienne sur la 
plage, ne glorifie pas l’œuvre comme 
la version de Deborah Warner à 
l’ENO dans la beauté de ses éclai-
rages et la cruelle dégradation de 
l’écrivain (Opus Arte). Daszak se rit 
ici des difficultés du rôle principal et 
Melrose est une perfection vocale et 
théâtrale en ses multiples visages. 
L’équipe de Madrid est galvanisée 
par la scène et par la baguette de 
Pérez, à son meilleur. Pierre Flinois


WOLFGANG AMADEUS


MOZART
(1756-1791)
Les Noces de Figaro
HHH


Ildebrando d’Arcangelo (le Comte), 
Dorothea Röschmann (la 
Comtesse), Lauri Vasar (Figaro), 
Anna Prohaska (Susanna), 
Marianne Crebassa (Cherubino), 
Staatsopernchor, Staatskapelle 
Berlin, dir. Gustavo Dudamel,  
mise en scène Jürgen Flimm  
Accentus Music ACC20366 (2 DVD). 


2015. 3 h 08


Les Noces en villégiature ? Après 
tout, le Staatsoper campait encore, 
fin 2015, au Schiller Theater. Voici 
donc les Almaviva partis prendre le 
frais à Cadix, à qui Jürgen Flimm 
donne cependant, côté décor, l’as-
pect vénitien d’une villa décatie et, 
côté jeu, un ton à la Pagnol, inter-
prété façon Jean Dujardin. Cela 
renouvelle un peu l’imagerie et les 
comportements et alourdit les gags. 
Adieu délicat xviii


e, bonjour comédie 
de genre 1920 : les singeries de la 
Comtesse, le Comte en chasseur de 
fauves sont peut-être cohérents, 
mais pas avec la subtilité mozar-
tienne. D’autant que le ton reste 
appuyé dans des récitatifs, contras-
tant avec la direction de Dudamel, 
très enlevée, mais ni vraiment nuan-
cée ni même marquante. Sans vrai 
support d’émotion, l’introspection 
souffre, l’érotisme si souligné sur 
scène ne décolle même pas, seule la 
machine da Ponte tourne à plein, 
avec d’Arcangelo, somptueux, qui 
domine, même si son Comte est plus 
ridicule que grand seigneur. Chéru-
bin, joliment campé par Crebassa, 
s’en sort mieux que la Suzanne assez 
peste de Prohaska, la Comtesse 
caricaturée de Röschmann ou le 
terne Figaro de Vasar. À écouter plus 
souvent qu’à regarder.  P. F.
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On retrouve aussi la Cinquième de 
Bruckner réinventée, si lumineuse 
et aérée (la coda du Finale, rêvée, 
presque dépourvue de tension), de 
2011, année également d’un pro-
gramme Mozart (airs de concert 
avec une Christine Schäfer au 
taquet, Symphonie « Haffner »)  
montrant l’accomplissement tardif 
de ce mozartien si peu congénital. 
Deux concerts de l’été 2012, ensuite. 
D’abord le Requiem de Mozart éton-
nant de décantation (sans l’espoir 
salvateur ni le soprano solo radieux 
de 1999 au Dom de Salzbourg chez 
EuroArts) qui avait remplacé la Hui-
tième de Mahler devant laquelle 
Abbado avait finalement reculé, 
précédé de l’un des sommets du 
coffret, une musique de scène 
d’Egmont proprement géniale, 
puissante, d’une dramaturgie  
galvanisée par le prodigieux narra-
teur de Bruno Ganz et une Juliane 
Banse très engagée. Mais aussi, 
seule incursion hors de Suisse de 
cette somme, le concert sacré à 
Salzbourg, dans la profane Haus für 
Mozart, marquant le retour de l’Ita-
lien dans un festival qu’il boudait 
depuis dix ans, pour une Messe de 
l’orphelinat de Mozart et une Messe 
en mi bémol de Schubert sereines  
et pacifiées. Et, enfin, ce dernier et 
bouleversant concert filmé, les 16 et 
17 août 2013 – dix jours avant la 
toute dernière apparition au pupitre 
du maestro, pour une Neuvième de 
Bruckner publiée au CD par DG –,  
en forme de gigantesque point d’in-
terrogation, le regard déjà ailleurs, 
le corps fatigué, le geste plus mini-
maliste que jamais. Le voile du doute 
recouvre l’Ouverture tragique de 
Brahms, ainsi qu’un Chant du ramier 
des Gurre-Lieder béant, la présence 
si étrange de Mihoko Fujimura 
c o m m e v iat i q u e,  ava n t u n e 
« Héroïque » dont les soixante-dix 
cœurs battent rigoureusement à 
l’unisson – les silences assourdis-
sants d’une Marche funèbre inouïe, 
l’hymne à la vie du Poco Andante 
transitoire du Finale –, chaque 
p u p i t r e  c o n q u i s  p a r  l ’a u r a  
immatérielle de ce petit maestro 
pâle et frêle au soir.


Yannick Millon


OTTORINO


RESPIGHI
(1879-1936)
La Cloche engloutie
HHHH


Valentina Farcas (Rautendelein), 
Agostina Smimmero (une Vieille 
Sorcière), Angelo Villari (Enrico), 
Dario Russo (le Prêtre), Chœurs et 
Orchestre de l’Opéra de Cagliari,  
dir. Donato Renzetti, mise en scène 
Pier Francesco Maestrini
Naxos 2.110571. 2016. 2 h 20


Il y a du Rusalka dans La Campana 
sommersa : mêmes amours impos-
sibles entre l’elfe Rautendelein et 
Enrico, le fondeur de cloches, même 
symbolisme, puisé ici dans un conte 
de Gerhart Hauptmann, et même 
luxuriance d’une partition qui n’a 
qu’un seul tort, avoir été créée en 
1927, trop tard dans le mouvement 
perpétuel de la modernité. L’œuvre 
naquit en allemand à Hambourg, 
puis en italien, et triomphalement à 
New York et à la Scala, pour mieux 
sombrer dans un oubli injustifié, vu 
son lyr ism e so uten u et son 
orchestration chatoyante, ce qu’on 
sait par le live de Montpellier de 
2003 (Accord). Pour rendre justice 
à cette déchirure entre religion et 
panthéisme, il faut une équipe de 
premier plan : à New York, en 1928, 
on affichait Martinelli, De Luca, 
Pinza, Rethberg et Serafin ! Sans 
atteindre ce niveau d’exception, 
l’équipe de Cagliari se coule à l’aise 
dans le flux vocal inextinguible de 
Respighi. Angelo Villari a la puis-
sance, le feu et la fragilité, Valentina 
Farcas, la poésie et la fraîcheur, 
Dario Russo, la profondeur. Donato 
Renzetti fait vibrer un troisième acte 
somptueux, et un acte final tout 
empreint de nostalgie. Avec la pro-
duction au premier degré, au natu-
ralisme de bonne tenue, voici une 
vidéo hors des sentiers battus, et 
bienvenue. P. F.


ANTONIO


VIVALDI
(1678-1741)
Orlando furioso
HHH


Sonia Prina (Orlando), Michela 
Antenucci (Angelica), Lucia Cirillo 
(Alcina), Loriana Castellano 
(Bradamante), Konstantin Derri 
(Medoro), Luigi Schifano (Ruggiero), 
Riccardo Novaro (Astolfo),  
I Barocchisti, dir. Diego Fasolis,  
mise en scène Fabio Ceresa
Dynamic 37803 (2 DVD). 2017. 2 h 41


Enregistré en 2017, cet Orlando 
furioso laisse une impression parta-
gée. Si Diego Fasolis et I Barrochisti 
offrent une lecture d’une grande 
puissance dramatique de la partition 
de Vivaldi, on demeure dubitatif 
devant la version retenue par le chef 
et/ou le metteur en scène. Com-
ment a-t-on pu supprimer un si 
grand nombre de passages et effec-
tuer autant de remaniements qui 
nuisent à la compréhension du 
dramma per musica ? L’autre décep-
tion est l’Orlando de Prina, dont la 
virtuosité et la force de l’incarnation 
ne sauraient occulter un timbre 
vilain et un manque d’homogénéité 
vocale. Entre les deux contre-ténors, 


notre préférence va au Medoro de 
Derri, à la technique plus solide que 
le Ruggiero de Schifano, néanmoins 
touchant dans le sublime « Sol da 
te » du premier acte. La belle voix 
ronde de Novaro et le timbre opulent 
de Castellano font merveille dans les 
rôles d’Astolfo et de Bradamante. 
Moins remarquables, Cirillo et Ante-
nucci se défendent tout de même de 
façon honorable. Alourdie par des 
décors et des costumes croulant 
sous l’or, la mise en scène de Ceresa 
possède le mérite de bien utiliser 
l’espace de la cour du Palais ducal 
de Martina Franca.  L. B.


CLAUDIO


ABBADO
(1933-2014)
The Last Years
Mahler : Symphonie n° 9. 
Bruckner : Symphonie n° 5. 
Mozart : Symphonie n° 35,  
airs de concert, Requiem, Messe 
de l’orphelinat. Beethoven : 
Egmont, Symphonie n° 3. 
Brahms : Ouverture Tragique. 
Schoenberg : Chant du ramier.
Christine Schäfer (soprano),  
Juliane Banse (soprano), Bruno 
Ganz (récitant), Mihoko Fujimura 
(mezzo-soprano), Orchestra Mozart, 
Lucerne Festival Orchestra,  
dir. Claudio Abbado
Accentus Music ACC60461  


(6 Blu-ray). 2010-2013. 8 h 49


Cinq ans déjà que Claudio Abbado 
nous a quittés. Alors qu’il était donné 
pour condamné à l’été 2000, sa 
« résurrection » fut largement 
appuyée, après son départ du Phil-
harmonique de Berlin, sur la refon-
dation en 2003 de l’Orchestre du 
Festival de Lucerne où, chaque été, 
au bord du lac des Quatre-Cantons, 
il put relire une ultime fois le grand 
répertoire qui lui était si cher, avec 
des musiciens amis triés sur le volet, 
proches de la dévotion. C’est une 
plongée dans la dernière lignée de 
lumière du maestro que propose 
cette mise en boîte de 6 DVD (ou 
Blu-ray) Accentus, depuis la Neu-
vième de Mahler absolue de 2010 
(dont les Parisiens purent entendre 
cet automne-là un écho sensible-
ment différent salle Pleyel), au par-
fum d’éternité, incomparable de 
lyrisme crépusculaire, d’une clarté 
polyphonique et d’un élan sans égal 
dans les mouvements centraux, fruit 
d’une vie de fréquentation de 
l’œuvre, suivie de deux minutes 
quinze de silence tétanisant dans la 
pénombre du KKL. Une expérience 
qui marque de manière indélébile. 
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faiblesse, pas un moment quel-
conque. La musique y est vive, 
constamment tendue, les cinq 
musiciens s’exprimant à travers 
un même idiome incarnant 
une sorte de modernité clas-
sique aux résonances éternelles. 
(« Louis Hayes/Junior Cook Quintet, 
At Onkel Pö’s, 1976 ». 2 CD Jazzline 
77062. 114’. 4049774770623. CHOC) 
Nous avons en France un 
excellent batteur, Philippe 
Soirat, dont le talent n’égale que 
la discrétion. Il a pourtant enre-
gistré, entre autres, avec Michel 


Eff ervescence, impros endiablées, vivacité, 
énergie contagieuse parcourent ces disques 
avant un retour au calme avec Émilie.


PRÊTS ? ÇA VA SWINGUER
Legrand, Barney Wilen, Harry 
Allen, George Cables, Gordon 
Beck et Alain Jean-Marie. Ce 
second disque sous son nom le 
présente en quartet avec saxo-
phone, piano et basse, à travers 
neuf thèmes d’un bel éclec-
tisme. Il s’y confi rme, comme à 
l’habitude, musicien dont l’ins-
trument est la batterie plutôt 
que batteur, avec cette approche 
féline, souple et impeccable qui 
est sa marque, susceptible de 
combler les plus réticents de 
ceux qui redoutent les martèle-
ments grossiers. (Philippe Soirat, 
« Lines and Spaces ». Absilone PJU 
018. 2018. 60’. 3760288800125. 
CHOC) Le contrebassiste Nicola 
Sabato sait ce que swinguer 
veut dire. Pour ce disque en 


trio, il a engagé le pianiste 
Tamir Hendelman, qui fait les 
beaux jours de la formation du 
batteur Jeff Hamilton, auquel 
le jeu de Germain Cornet fait 
souvent penser. Soigneusement 
arrangés, les douze titres font 
irrépressiblement taper du pied 
et laissent apprécier un trio de 
grande tradition. (Nicola Sabato, 
« Bass Tales… » Black and Blue 
1068 2. 2017. 63’. 3448961106824. 
★★★★) Les fl ûtes et le ban-
suri, grande flûte traversière 
indienne, hantent le disque 
d’Émilie Calmé, magnifi que-
ment accompagnée, créant un 
univers musical original et fas-
cinant. (Émilie Calmé, « Flûte Poé-
sie ». Continuo Jazz 777812. 2018. 
45’. 3770000059861★★★★)


L
e Onkel Pö était à 
Hambourg un 
lieu musical effer-
vescent dans les 
années 1970 et au 
début des années 


1980. Les plus grands noms du 
jazz s’y produisirent. Peu à peu, 
les enregistrements des légen-
daires concerts qui s’y déroulè-
rent paraissent. Ainsi, un 
Timeless All Stars qui porte 
bien son nom (Curtis Fuller, 
Harold Land, Cedar Walton, 
Bobby Hutcherson, Buster 
Williams et Billy Higgins !) se 
fait entendre sur quatre longs 
titres. Le swing constant, la 
haute qualité des improvisa-
tions devraient faire de cette 
parution un événement si la 
musique comptait encore : tous 
sont des maîtres, presque tous 
disparus, et le plaisir de jouer 
évident fait revivre à jamais une 
soirée d’exception. (« Timeless All 
Stars, At Onkel Pö’s, 1982 ». Jazzline 
N77063. 75’. 4049774770630. 
CHOC) Le quintet, dirigé par le 
batteur Louis Hayes et le saxo-
phoniste Junior Cook, se pro-
duisit aussi au Onkel Pö, en 
1976. Les deux musiciens issus 
du quintet historique de 
Horace Silver y fi rent vibrer un 
hard bop à l’énergie conta-
gieuse où brillent, outre les 
deux leaders, Woody Shaw à la 
trompette, Ronnie Matthews 
au piano et Stafford James à 
la contrebasse. Les sept titres 
captés ne comportent pas une 


Jelly Roll Morton


The Quintessence 1923-1940
Un coff ret 2 CD Frémeaux paru en 2009.


Personnalité haute en couleur, Jelly Roll Morton fut aussi 
l’un des grands créateurs du langage jazzistique.


 LA DISCOTHÈQUE IDÉALE         96


Né à La Nouvelle-Orléans, dès l’âge de 12 ans il se fait appeler 
Jelly Roll, interprétant ragtimes, quadrilles à la française, 
chansons populaires et même quelques airs classiques tirés 


d’opéras. Il devient pianiste itinérant, mais aussi joueur de cartes et de billard, voire souteneur. Il participe 
aux « minstrels shows », parcourt les États-Unis, assimilant blues vocal et instrumental, chants de travail, 
hymnes religieux et negro spirituals, musique des Caraïbes et chansons populaires des Blancs,tout en 
perfectionnant sa technique du ragtime. Pittoresque sans doute, il représente alors l’amalgame musical 
en train de s’opérer et que l’on commence à appeler jass ou jazz. Si sa carte de visite porte la mention 
« Inventeur du Jazz », ce n’est pas tout à fait un mensonge, tout juste une exagération. Il est pourtant 
l’un des créateurs essentiels de ce langage, notamment à travers les compositions et surtout les 
arrangements qu’il écrit pour des formations qui commencent à s’émanciper de l’instrumentation 
traditionnelle de La Nouvelle-Orléans. Cette magnifique anthologie bien restaurée rend fidèlement 
compte de l’allègre fusion des musiques qu’il a rencontrées et assimilées, apportant au jazz naissant 
un premier répertoire où la composition prend une place décisive, s’éloignant ainsi de celui des fanfares, 
marching bands et chanteurs de blues dont il intègre pourtant les couleurs et l’allant. ◆


PRÊTS ? ÇA VA SWINGUER


 DE JEAN-PIERRE JACKSON.


LE JAZZ
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Parmi la dizaine 
d e  g a m m e s 
que  propose 
Musical Fide-
lity, la MX se 


distingue par son format 
compact de 22 cm de largeur. 
Elle compte trois modèles, au 
même prix de 899 u et aux 
mêmes lignes sobres : le pré-
sent convertisseur, un préam-
plificateur pour cellule de 
platine tourne-disque MX- 
Vinyl et un amplificateur pour 
casque MX-HPA. S’alignent 
sur la façade du MX-DAC une 
clef pour la mise sous tension, 
une série de diodes lumi-
neuses indiquant la fréquence 
d’échantillonnage, dont celle 
du DSD (64 ou 128), le nom 
de l’entrée sélectionnée et 
deux petites touches pour 
choisir la source musicale et, 
éventuellement, un filtre. La 
face arrière distribue très logi-
quement les entrées numé-


riques (USB-B, deux optiques 
et deux coaxiales) et les sorties 
analogiques (RCA et XLR). 
L’alimentation est assurée par 
un transformateur externe.


Écoute
Associé à un ordinateur et à 
un lecteur de CD, le MX-DAC 
offre les mêmes satisfactions 
musicales. Il ne délivre pas 
plus de grave ou plus d’aigu 
que ses concurrents, il ne trans-
forme pas la salle de concert en 
théâtre à grand spectacle. Mais 
il plonge l’auditeur au cœur 
de la musique et le préserve de 
toute sonorité électronique. 


LA HI-FI


MALGRÉ L’ENGOUEMENT POUR LE DISQUE VINYLE, LA MUSIQUE EXISTE DÉSORMAIS  
EN MODE NUMÉRIQUE. ELLE CIRCULE AINSI INDIFFÉREMMENT DEPUIS 
L’ORDINATEUR, LE LECTEUR RÉSEAU OU LE TÉLÉVISEUR. AUTANT LA GUIDER VERS 
LES ROUTES QUI LUI OFFRENT DES CONDITIONS OPTIMALES. 


Six convertisseurs 


autour de 1 000 €


Les violons ne durcissent ainsi 
jamais le son quand ils solli-
citent rageusement la corde de 
mi et les flûtes ne jouent pas du 
sifflet. De même, les voix fémi-
nines ne s’égosillent pas et les 
ténors, même dans leurs envo-
lées lyriques les plus dépoitrail-
lées, ne font pas se tordre les 
haut-parleurs. Si la musique 
ne brusque jamais l’auditeur, 
elle reste toujours disciplinée, 
très bien organisée dans l’es-
pace (plans sonores très dis-
tincts) et fermement articulée 
dans le grave (main gauche du 
pianiste). Musical Fidelity : 
promesse tenue ! u


LE BANC D’ESSAI


 DE PHILIPPE VENTURINI.


MUSICAL 
FIDELITY 
MX-DAC


Prix : 899 €


Entrées numériques :  
2 coaxiales, 2 optiques, 1 USB


Sortie numérique : 0
Sorties analogiques :
1 RCA, 1 XLR


Sortie casque : non


Conversion : 24 bits/192 kHz


Conversion USB :
24 bits/192 kHz, DSD 128


Dimensions (L x H x P) :
22 x 5,3 x 21,5 cm


Poids : 1,9 kg


Finition : noire ou grise


Origine : Royaume-Uni


Distribution :  
Audio Marketing Services


Tél. : 01 55 09 55 50


Pour : le naturel,  
les timbres, l’espace
Contre : pas de sortie 
casque
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Spécialiste de 
la conversion 
numérique, le 
constructeur 
italien M2Tech 


a signé de nombreuses réus-
sites telles le HiFace (169 u) 
semblable à une clef USB ou 
des modèles plus onéreux 
comme le Young III (1 390 u) 
ou le Joplin II (1 990 u). Le 
Dac Two Plus adopte un 
format original et compact 


C o n f o r m é -
m e n t  à  s o n 
credo, Cam-
bridge Audio 


propose un appareil conçu 
pour se montrer le plus 
fi dèle à la musique sans pour 
autant négliger le confort 
d’utilisation ni le portefeuille 
du mélomane. Aussi le Dac-
Magic Plus aligne-t-il bon 
nombre de fonctions. Des 
diodes lumineuses indiquent 
la source sélectionnée, l’uti-
lisation éventuelle d’un fi ltre 
ou du réglage de la phase 
ainsi que la fréquence. Un 
gros potentiomètre et une 
sortie casque satisferont 
les amateurs d’écoutes noc-
turnes ou égoïstes ; mais il est 
aussi possible d’utiliser cet 
appareil comme préamplifi ca-
teur. La façade arrière compte 


pas moins de cinq entrées 
numériques, deux sorties 
analogiques et deux sorties 
numériques. Un port USB-A 
attend d’autres appareils 
Cambridge comme l’adapta-
teur pour Bluetooth. À l’in-
térieur du DacMagic Plus 
fonctionne un circuit Wolfson 
WM8740 24 bits.


Écoute
Le constructeur britannique 
a manifestement pris le parti 
de la clarté, de la limpidité, 
du foisonnement des infor-


(10 cm de large) qui lui per-
mettra de facilement trouver 
sa place à côté d’un ordinateur 
ou d’un téléviseur. On ne peut 
imaginer présentation plus 
simple : n’apparaît en effet sur 
la face avant qu’un affi cheur 
LCD indiquant la source choi-
sie et la fréquence d’échan-
tillonnage. En toute logique, 
la face arrière se montre plus 
encombrée : quatre entrées 
numériques, optique, coaxiale, 


USB-B et I2S, et une sortie 
analogique RCA à niveau 
variable. S’y ajoutent deux 
connexions pour une liaison 
optionnelle à une horloge 
externe Clock Evo Two (599 u) 
en vue d’affiner l’écoute. Le 
constructeur propose d’as-
socier le Dac Two Plus à l’ali-
mentation électrique externe 
Evo Supply Two (499 u).


Écoute
Fidèle à l’esthétique de M2Tech, 
le Dac Two Plus se montre 
net et précis ; il aime les traits 
esquissés d’une main alerte 
et légère. Il sait ainsi restituer 
sans s’affoler la présence d’un 
orchestre, en échelonner les 
plans sonores et distribuer les 
pupitres pour que l’auditeur 
ne s’égare pas. Un effectif plus 
restreint confirme cette belle 
image stéréophonique. Mais 
le M2Tech ne manie pas que 
la pointe sèche et il n’hésite pas 


mations. Le DacMagic Plus 
pourra sembler peut-être un 
peu trop brillant sur des ins-
tallations déjà très (trop ?) 
lumineuses. Il faut reconnaître 
qu’il ne cherchera jamais à 
polir les arêtes d’une prise de 
son métallique ni à dissimu-
ler l’aigu trop prononcé d’un 
piano. Mais quand l’enregis-
trement est réussi, il dévoile 
alors des trésors de nuances 
et de détails, notamment dans 
les faibles dynamiques, pour 
mieux laisser la musique res-
pirer et s’épanouir. ◆


M2TECH EVO DAC TWO PLUS


CAMBRIDGE AUDIO DACMAGIC PLUS


Prix : 699 €


Entrées numériques : 
1 coaxiale, 1 optique, 


1 USB, 1 I2S


Sortie numérique : 0
Sortie analogique : 1 RCA


Sortie casque : non


Conversion : 24 bits/192 kHz


Conversion USB : 
32 bits/384 kHz, DSD 256


Dimensions (L x H x P) :
10,5 x 4,6 x 10,4 cm


Poids : 300 g


Finition : grise


Origine : Italie


Distribution : Hamy Sound


Tél. : 01 47 88 47 02


Pour : la précision 
et la couleur
Contre : pas de sortie 
casque


Prix : 399 €


Entrées numériques :
2 coaxiales, 2 optiques, 1 USB


Sorties numériques : 
1 coaxiale, 1 optique


Sorties analogiques :
1 RCA, 1 XLR


Sortie casque : oui


Conversion : 
24 bits/192 kHz


Conversion USB :
24 bits/192 kHz


Dimensions (L x H x P) :
21,5 x 5,2 x 19,1 cm


Poids : 1,2 kg


Finition : noire ou grise


Origine : Royaume-Uni


Distribution : PPL


Tél. : 04 50 17 00 49  


Pour : la luminosité,
les détails
Contre : attention aux 
systèmes trop clairs


CLASSICA


HI-FI


à saisir le pinceau pour pui-
ser dans une large palette de 
couleurs. Les voix ne crient 
jamais, le piano ne claque pas, 
la flûte ne siffle pas. Beau-
coup de vie, de nuances, de 
contrastes. Superbe ! ◆
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C e  c o n v e r -
t isseur v ient 
rejoindre l’am-
plifi cateur inté-


gré Elixir du constructeur 
hongrois, dont il partage le 
format compact et la fi nition 
d’une élégante sobriété. Ainsi 
ne conserve-t-il en façade que 
six touches et un affi cheur cir-
culaire. L’arrière se montre 
tout aussi clair. Se côtoient 
les cinq entrées numériques, 
dont une BNC, et une sixième 
pour une carte optionnelle. 
La télécommande permet 


d’accéder à des fi ltres et à un 
réglage du DSD. 


Écoute
Les amateurs de sensations 
fortes, de démonstrations de 
puissance, de rafales de basses 
et autres voltiges dans l’aigu 
jugeront probablement l’Aba-
cus un peu trop sage. Mais 
le mélomane lui reconnaîtra 
un talent musical indéniable. 
Plutôt que faire trembler les 
murs, cet appareil préfère res-
tituer les plus subtiles nuances 
d’un piano ou d’un violon 
(vibrato, coup d’archet, lon-
gueur du trait) comme le 
timbre et la taille de chaque 
instrument de façon la plus 
crédible possible. Les sons 
s’épanouissent dans l’espace 
sans crispation ni raideur. La 
musique respire.◆


à une clef USB, peut trans-
mettre des signaux numé-
riques en Bluetooth apt-X.


Écoute
On pourra certes entendre 
ailleurs des basses plus auto-
ritaires et évoluer dans un 
espace encore plus aéré, mais 
le DX1 a une qualité essen-
tielle : il ne réduit jamais la 
musique à de maigres traits, 
à de plates compositions, à 
de fades impressions. Il sait 
au contraire lui conserver son 
corps, sa densité, son relief, 
son goût. Si le DX1 n’est peut-
être pas l’appareil le plus scru-
puleusement rigoureux, il se 
montre sans conteste l’un 
des plus enthousiastes. À la 


perfection géo-
m é t r i q u e , 
il préfère la 
v i b r a t i o n 
chromatique, 
l’onctuosité 
de la texture, 
la richesse de 
la matière. ◆


ADVANCE 
PARIS DX1


Prix : 690 €


Entrées numériques :
3 coaxiales, 6 optiques,


2 USB, 1 XLR


Sorties numériques :
1 coaxiale, 1 optique


Sorties analogiques :
1 RCA, 1 XLR


Sortie casque : oui


Conversion : 24 bits/192 kHz


Conversion USB :
24 bits/192 kHz, DSD 256


Dimensions (L x H x P) :
23 x 10,5 x 31,5 cm


Poids : 2 kg


Finition : blanche ou noire


Origine : France


Distribution : Advance Paris


Tél. : 01 60 18 59 00


Pour : la densité sonore, 
l’absence de dureté
Contre : quelques 
flottements dans 
l’extrême-grave 


Prix : 1 190 €


Entrées numériques :
2 coaxiales dont 1 BNC,


2 optiques, 1 USB


Sortie numérique : 0
Sortie analogique : 1 RCA


Sortie casque : non


Conversion : 
32 bits/192 kHz


Conversion USB : 
32 bits/384 kHz, DSD 128


Dimensions (L x H x P) :
22 x 8,7 x 32,5 cm


Poids : 4,5 kg


Finition : grise


Origine : Hongrie


Distribution :
Jason Diffusion


Tél. : 06 75 01 86 71


Pour : le naturel 
incontestable
Contre : extrême-grave 
un peu court


Prix : 229 €


Entrées numériques :
1 coaxiale, 1 optique, 1 USB


Sortie numérique : 0
Sortie analogique : 1 RCA


Sortie casque : non


Conversion :
24 bits/192 kHz


Conversion USB : 32 bits/


768 kHz, DSD 512


Dimensions (L x H x P) :
10,3 x 3,7 x 12,2 cm


Poids : 1,1 kg


Finition : grise ou noire


Origine : Autriche


Distribution : 
Audio Marketing Services


Tél. : 01 55 09 55 50


Pour : une écoute 
sans dureté
Contre : grave un peu 
enveloppé


PRO-JECT 
DAC BOX S2+


Ce modèle de 
p o c h e ,  p l u s 
p e t i t  q u’ u n 
coffret de CD, 


s’inscrit dans la très nom-
breuse famille de Box Design 
de Pro-Ject. Le Box S2+ aligne 
en façade deux petites touches 
et des diodes lumineuses pour 
choisir entre les trois entrées 
et les cinq fi ltres. L’alimenta-
tion électrique est confiée à 
un transformateur externe.


Écoute
On apprécie cette restitu-
tion sans acidité ni agressi-
vité, loin de toute caricature 
numérique. Cela dit, la neu-
tralité n’est pas la qualité pre-
mière de ce convertisseur : 
le bas-médium et le grave 
se montrent en effet un peu 
enveloppés. Ce qui apporte un 
indéniable confort d’écoute et 
une douce chaleur. ◆


Le DX1 s’ins-
c r i t  d a n s  l a 
nouvelle série 
Smart de for-


mat compact (23 cm de lar-
geur). Il cumule les fonctions 
de convertisseur, d’amplifi-
cateur pour casques (deux 
prises pour mini-fi che jack) 
et de préamplifi cateur. Un seul 
sélecteur rotatif permet de 
contrôler cet appareil très bien 
conçu. Une pression le met 
sous tension puis permet de 
choisir dans un étourdissant 
menu. En option, le module 
X-FTB01 (99 u), semblable 
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L’auditorium haute-fidélité
de référence depuis 1976


10, rue des Filles du Calvaire 75003 Paris – Tél. : 01 44 54 50 50


Ouvert du mardi au samedi de 10h30 à 19h30


5 SALONS D’ ÉCOUTE SUR 3 NIVE AUX.


DES PRODUITS S É LECTIONNÉS DANS CHAQ UE G AMME DE PRIX.


INS TALL ATION E T RÉG L AG E À DOMICILE .


Le son, l’émotion.
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W
O


R
K


 D
IV


IS
IO


N







124 ■ CLASSICA / Mars 2019


LA HI-FI I NOUVEAUTÉS


C
onnectés, sans fil et com-
pacts : ainsi se présentent 
les nouveaux caissons de 


grave de Paradigm. Le Defiance 
V10 et le Defi ance V12 intègrent en 
effet un système de calibration 
acoustique ARC (Anthem Room 
Correction) conçu pour fonction-
ner avec un smartphone. Avec son 
microphone, il cerne l’identité 
acoustique de la salle d’écoute, la 
transmet au processeur inclus 
dans le caisson qui adaptera alors 
la réponse en grave : du sur- 
mesure. Une application dédiée, 
Paradigm Subwoofer Control, per-
met de piloter le caisson à dis-
tance. Le V10 et le V12 logent dans 
des coffres garnis de nombreux 
renforts pour minimiser les vibra-
tions et sont respectivement équi-
pés d’un haut-parleur de 25 cm et 
de 30 cm de diamètre à membrane 
en polypropylène saupoudrée de 
carbone. En option, le construc-
teur canadien propose un module 
de connexion sans fi l (229 €) pour 
la liaison à l’amplifi cateur. ◆


L
es nostalgiques et pas-
sionnés savent bien que 
Denon a contribué aux 


grandes années du disque 
vinyle avec sa fameuse cellule 
à bobine mobile DL 103, tou-
jours disponible. Le construc-
teur japonais se montre égale-
ment actif sur le marché de la 
platine tourne-disque et 
dévoi le  deux nouveaux 


modèles. Tous deux disposent 
d’une cellule à aimant mobile 
montée en série, d’un préam-
plifi cateur phono afi n de pou-
voir les brancher directement 
sur un amplifi cateur dépourvu 
d’entrée spécifi que, d’un nou-
veau bras en S, d’un variateur 
à trois vitesses (33,45 et 78 tr/
min) et d’un système d’arrêt Prix Defi ance V10 : 669 €


Prix Defi ance V12 : 779 €


Dimensions Defi ance V10 
(H x L x P) : 
39,9 x 36,2 x 39,7 cm 


Dimensions Defi ance V12 
(H x L x P) : 
45,6 x 41,9 x 45,4 cm 


Finition : noire


Origine : Canada


Distribution : Hamy Sound


Tél. : 01 47 88 47 02


Prix DP-400 : 499 €


Prix DP-450 USB : 599 €


Dimensions (L x H x P) : 
41,4 x 13,2 x 34,2 cm


Finitions : noire ou blanche


Origine : Japon 


Distribution : Sound United


Tél. : 01 41 38 32 38 


Vinyle en noir ou blanc 


C
ambridge Audio s’est fait 
connaître et apprécier 
en proposant d’excel-


lents appareils, très musicaux et 
d’un prix abordable. À l’occa-
sion de ses 50 ans, l’entreprise 
britannique a décidé de mon-
trer son savoir-faire, quitte à 
changer de catégorie. La nou-
velle série Edge lorgne en effet 
vers le haut de gamme comme 
en atteste sa fi nition en alumi-


nium, aussi soignée que sobre. 
Elle compte un préamplifi ca-
teur-lecteur de réseau Edge NQ 
qui s’associera avec l’amplifi ca-
teur de puissance Edge W et un 
amplifi cateur incorporant un 
convertisseur numérique- 
analogique et compatible avec 
le Bluetooth aptX HD, Edge A.
Le premier, orné d’un écran 
central de 12 cm de large, 
intègre les services de musique 


automatique avec levée du 
bras en fin de disque. La 
DP-400 et la DP-450USB ne 
mesurent que 41 cm de large 
de façon à s’harmoniser avec 
d’autres éléments de la série 
Denon Design. Comme son 
nom le laisse supposer, la 
seconde bénéfi cie d’un conver-
tisseur analogique-numérique 
et d’une prise USB pour enre-
gistrer ses disques sur un ordi-
nateur. ◆


Paradigm 
relève le défi 


en ligne tels Tidal, Spotify, 
Qobuz, et accepte les fichiers 
codés en 32 bits/384 kHz, en 
24 bits/48 kHz pour le Blue-
tooth. Il offre aussi les modes 
de diffusion sans fi l Chrome-
cast et AirPlay pour assurer une 
compatibilité maximale avec 
les tablettes et smartphones. 
Le deuxième et troisième 
développent une puissance de 
2 x 100 W sous 8 Ohms. Le 
Edge A aligne pas moins de 
cinq entrées numériques : une 
coaxiale, deux optiques, une 
USB et une HDMI ARC (Audio 
Return Channel) pour un télé-
viseur. À suivre. ◆


Cambridge voit grand


Prix Edge NQ : 4 000 €


Prix Edge A : 5 000 €


Prix Edge W : 3 000 €


Origine : Royaume-Uni


Distribution : PPL


Tél. : 04 50 17 00 49  
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B
asée en Forêt-Noire et 
fondée voici plus d’un 
s iècle , Perpetuum 


Ebner a connu, comme bien 
d’autres entreprises du secteur 
de la haute-fi délité, des hauts 
et des bas. Très en vogue dans 
les années 1960 et 1970, elle 
finit par être absorbée par 
Dual, grand nom de la platine 
tourne-disque. Sous l’impul-


sion de la société WE Audio 
Systems et  d’un nouvel 
engouement pour le disque 
vinyle, la marque revient sur le 
devant de la scène et propose 
des modèles ambitieux aux 
lignes immédiatement recon-
naissables. Se distingue en effet 
sur chacune des six références 
proposées un châssis en deux 
parties. Même le néophyte peut 
le repérer : les parties suppor-
tant le plateau et le bras sont 
clairement distinctes et, de sur-
croît, de couleurs différentes. 


Prix PE 800 : 949 €


Prix PE 1000 : 1 449 € et 


1 549 € selon fi nition


Prix PE 1010 : 2 449 €


Prix PE 2525 : 2 949 €


Prix PE 4040 : 4 299 €


Origine : Allemagne


Distribution : 


Audio Marketing Services 


Tél. : 01 55 09 55 50 


Prix Node 2i : 549 €


Prix Powernode 2i : 899 €


Prix Vault 2i : 1 299 €


Prix Pulse 2i : 899 €


Prix Pulse Mini 2i : 599 €


Prix Pulse Flex 2i : 349 €


Prix Pulse Soundbar 2i : 


999 € en noir, 1 099 € en blanc


Origine : Canada


Distribution : 


France Marketing


Tél. : 01 60 80 95 77 


B
luesound a rapidement 
acquis une enviable 
réputation dans le 


domaine de la restitution 
musicale sans fi l. Ses appareils, 
lecteurs réseaux ou enceintes 
connectées, simples d’utilisa-
tion, compacts et aux lignes 
originales ont en effet de quoi 
satisfaire le mélomane. Si la 
société canadienne les pro-


Nouvelle génération


I
l est vraiment rare 
d’entendre un récital 
de chant capté avec autant 


d’art et de naturel. Trop 
souvent, la technique pense 
bien faire en enregistrant 
la voix de très près, 
l’enfermant alors dans une 
bulle acoustique qui flotte 
au-dessus de l’orchestre. 
Florent Ollivier et Mireille 
Faure ont réussi, au 
contraire, à faire disparaître 
cette barrière électronique 
artificielle et à unifier 
la voix de Julie Fuchs aux 
instruments. Les micros 
enregistrant la soliste ont 
été idéalement placés de 
façon à, bien sûr, percevoir 
ses moindres nuances de 
phrasés – sans pourtant 
trop l’approcher – mais 
aussi, à restituer l’acoustique 
de la salle : il s’agit du Studio, 
à Alfortville, résidence 
rénovée de l’Orchestre 
national d’Île-de-France, 
qui sonne admirablement. 
La soprano et l’orchestre 
évoluent alors dans un même 
environnement sonore, 
à la fois aéré, très légèrement 
réverbéré, riche en couleurs 
et au spectre large. ◆


« Mademoiselle »


Airs de Donizetti, 
Pacini, Raimondi, Rossini, 
Fioravanti, Berlioz, Barbieri 
et Meyerbeer
Orchestre national d’Île-de-
France, dir. Enrique Mazzola
Deutsche Grammophon 4817950


signaux codés en haute défi ni-
tion, en 24 bits/48 kHz.
Signalons enfin que les 
enceintes connaissent éga-
lement des évolutions. Les 
Pulse 2i et Pulse Mini 2i voient 
ainsi la puissance de leur 
amplificateur intégré dou-
bler. L’amplificateur-lecteur 
de réseau Powernode 2i gagne 
par ailleurs deux entrées sup-
plémentaires, analogique et 
numérique optique, et la barre 
de son Pulse Soundbar 2i s’en-
richit de ports HDMI (ARC et 
eARC) afi n d’assurer davan-
tage de connexions. ◆


Made in Germany


pose toujours en deux fini-
tions, noire ou blanche, elle 
vient de leur adjoindre de nou-
velles fonctions. Aussi les réfé-
rences de chaque modèle s’ac-
compagnent-elles d’un Gen 2i 
(Generation 2i, en anglais). 
Elles disposent ainsi de l’Air-
Play 2, technologie dévelop-
pée pour la transmission sans 
fi l via des appareils Apple, qui 
permet de diffuser la musique 
en multiroom mais aussi de 
profi ter de l’assistance vocale 
Siri. Par ailleurs, le Bluetooth, 
désormais aptX HD, assure 
une compatibilité avec des 


Benjamine de la famille, la 
PE 800 présente un plateau en 
aluminium de 2 kg et de 24 mm 
d’épaisseur. Si elle lui ressemble 
comme une sœur jumelle, la 
PE 1000 préfère un plateau 
en matériau synthétique de 
3 kg et de 30 mm d’épaisseur. 
Suivent les PE 1010, PE 2525 
et PE 4040, toutes trois à 
contre-plateau et plateau en 
aluminium. La première est 
équipée d’un bras en fi bre de 
carbone, les deux autres d’un 
bras en aluminium. ◆


« Mademoiselle »


PRISE DE SON


DU MOIS
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S 
ous ses courbes  
arrondies, son habit  
de bois et de tissu  


à l’allure délicieusement rétro,  
le Ruark R5 cache un appareil 
complet à l’écoute de  
son temps. Il inclut en  
effet un lecteur de CD,  
un amplificateur, un tuner  
et des haut-parleurs dont un  
de 12,5 cm de diamètre pour  
le grave. Mais il peut aussi 
recevoir une platine tourne-
disque et arbore une entrée  
et une sortie analogiques RCA 
ainsi qu’une entrée numérique 
optique et Ethernet pour une 
connexion au réseau ; elle peut 
également s’effectuer grâce  
au wi-fi. Il est aussi possible  
de recevoir de la musique  
en Bluetooth haute définition et 
en streaming via Amazon Music, 
Deezer, Spotify et Tidal.  
Le Ruark R5 est conçu pour 
intégrer un système multiroom 
et dispose d’une télécommande.  
Vraiment complet. u


D
epuis  1972 , Po lk 
conçoit à Baltimore, 
dans le Maryland, de 


nombreuses gammes d’en-
ceintes. Dernière née : la 
Série « e » Signature, desti-
née autant à la musique qu’au 
cinéma domestique. Chacune 


de ses huit références arbore 
le même tweeter en fibre syn-
thétique de 2,5 cm de dia-
mètre, capable d’atteindre 
de très hautes fréquences 
pour, assure-t-on, parvenir 
à une restitution optimale 
des enregistrements en haute 
définition. Toutes disposent 


Prix : 1 300 € 
Puissance : 2 x 80 W
Dimensions (L x H x P) : 
52 x 14,2 x 30 cm
Poids : 9,5 kg
Finition : noyer ou blanc mat
Origine : Royaume-Uni
Distribution : PPL
Tél. : 04 50 17 00 49


Prix S10e : 249 € la paire
Prix S15e : 349 € la paire 
Prix S20e : 399 € la paire
Prix S30e : 299 € l’unité
Prix S35e : 349 € l’unité
Prix S50e : 698 € la paire
Prix S55e : 898 € la paire
Prix S60e : 1 198 € la paire
Origine : États-Unis
Origine : Japon 
Distribution : Sound United
Tél. : 01 41 38 32 38 


Polk, une signature en série


L
e Nad 3020 a initié des 
g é n é r a t i o n s  à  l a 
haute-fidélité en propo-


sant un amplificateur bon 
marché et très musical. En 
2014, s’il conservait le même 
nom, il passait à l’ère numé-
rique, intégrant des entrées 
numériques, optique, coaxiale 
et USB, ainsi que le Bluetooth. 
Du coup, il changeait totale-


ment d’aspect et adoptait la 
position verticale plutôt que 
la traditionnelle horizontale. 
Nad vient de réviser cet appa-
reil et en propose une version 
appelée D3020 V2. La présen-
tation n’a pas été fondamen-
talement modifiée, simple-
ment affinée. Sous le gros 
potentiomètre de volume 
s’aligne toujours des diodes 
lumineuses. À l’arrière, se 
côtoient les deux entrées 
numériques (l’USB a dis-
paru), l’entrée analogique et 
l’entrée phono, nouvellement 
implantée. Le D3020 V2 dis-
pose, en outre, d’une sortie 
vers un amplificateur de puis-
sance et un caisson de basses 
via une prise jack de 3,5 mm. 
S’y ajoute, en façade, une sor-
tie casque. Le Bluetooth est 
conforme à la norme aptX.
Le constructeur canadien pré-
sente parallèlement le D3045. 


également du Polk Power 
Port, élément mécanique qui, 
placé face à l’embouchure de 
l’évent, affermit le registre 
grave tout en lui conférant 
davantage de puissance. 
Les deux enceintes de biblio-
thèque, S15e et S20e, utilisent 
respectivement des haut-
parleurs de grave de 13 cm 
et 20 cm de diamètre ; l’en-
ceinte d’effets S10e choi-
sit un modèle de 10 cm. La 
voie centrale S30e opte pour 
deux transducteurs de 13 cm 
alors que la S35e en aligne pas 
moins de six, de 7,5 cm. Les 
colonnes S50e et S55e distri-
buent respectivement deux 
haut-parleurs de 13 cm et de 
16,5 cm. Enfin, la plus haute, 
la S60e, en choisit trois de 
16,5 cm.  u


Il épouse les mêmes lignes et 
aligne les mêmes fonctions. Il 
les complète par une seconde 
entrée numérique optique, 
une entrée USB (compatibi-
lité avec signaux codés en DSD 
et MQA) et une entrée HDMI 
ARC pour une liaison avec un 
téléviseur Ultra HD. u


Nouveau chez Nad


D3020 V2 : 499 €
D3045 : 799 €
Puissance D3020 V2 : 
2 x 30 W
Puissance D3045 : 2 x 60 W
Dimensions D3020 V2 
(L x H x P) :  
5,8 x 18,6 x 21,9 cm 
Dimensions D3045  
(L x H x P) : 7 x 23,5 x 26,5 cm
Origine : Canada
Distribution :  
France Marketing
Tél. : 01 60 80 95 77 


Tout-en-un
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Les CHOCS NOUVEAUTÉS CD


LES CHOCS, RÉÉDITIONS CD


Sous-Total (1)128 n CLASSICA / Mars 2019


VPC
6-8 rue Gaston Lauriau - 93100 Montreuil


 ) 01 48 59 07 32


BON DE COMMANDE
MARS 2019


Commandez tranquillement 


les disques Chocs sélectionnés 


par Classica et recevez-les 


chez vous par la poste


SCHUMANN, ROBERT : 
SCHUMANN
P. 79


1087365A


27,73 € r


FUCHS, JULIE : 
MADEMOISELLE
P. 83


1093039A


27,73 € r


MESSIAEN, OLIVIER : 
OLIVIER MESSIAEN, 
QUATUOR POUR LA FIN 
DU TEMPS 
P. 87


1086624A


28,86 € r


ZAÏCIK, EVA : VENEZ 
CHÈRE OMBRE
P. 84


1091937A


28,63 € r


SCHUMANN, ROBERT : 
SCHUMANN
P. 79


1087276A


29,57 € r


OFFENBACH, JACQUES : 
OFFENBACH COLORATURE
P. 80


1091352A 


28,63 € r


MOZART, WOLFGANG 
AMADEUS : VIOLIN 
CONCERTOS N°1,2 & 3
P. 81


1082668V


25,46 € r


BRAHMS, JOHANNES : 
CLARINET SONATAS
AND TRIO
P. 85


1084045A


27,19 € r


BERLIOZ, HECTOR : 
HAROLD EN ITALIE ;
LES NUITS D’ÉTÉ
P. 86


1089411A


28,86 € r


Les « CHOCS de CLASSICA »


MOZART, SONATAS : 
SONATAS FOR FORTEPIANO 
& VIOLIN 
P. 81


1083786A


28,86 € r


SIBELIUS, JEAN : 
SYMPHONY N°1 ; EN SAGA
P. 82


1091938A


28,63 € r


JUILLIARD STRING 
QUARTET : COMPLETE 
RCA RECORDINGS (THE)
P. 98


1089479A


55,48 € r


BOSKOVSKY, WILLI : 
COMPLETE DECCA 
RECORDINGS ON 
DEUTSCHE 
GRAMMOPHON
P. 105


1088150A


157,75 € r


UN CD CLASSIQUEOFFERT POUR TOUTECOMMANDE DE PLUS DE 50€ !


Cochez les CD que vous commandez dans la liste ci-dessous.







du lundi au vendredi de 10 h à 17 h au 01 48 59 07 32
SAV et COMMANDE : commandes@classicavpc.fr


Site Internet (CB, paypal, chèque ou virement) 
via le site : www.classicavpc.fr


VOTRE COMMANDE DE MARS 2019


MONTANT DE VOTRE COMMANDE (1 + 2)


PARTICIPATION AUX FRAIS DE PORT (Voir ci-dessous)


Nb. de réf. commandées :                       TOTAL À RÉGLER E


Frais de port Montant de votre commande


En euros
de


1 à 2 CD
de


3 à 4 CD
+


de 4 CD et coffret


France Métropolitaine : 2,99 e 4,99 e 7,99 e


Europe et DOM : Nous consulter


Autres destinations : Nous consulter


 


Nom :  


Prénom :  


Adresse :  


 


Code postal : Ville :  


Tél. :  Fax :  


E-mail :  


n Chèque Bancaire (France uniquement) à l’ordre de Disquadom


n Carte Bancaire (Visa, Mastercard)


SERVICE CLIENT


Mode de paiement choisi


Signature obligatoire pour tout achat par Carte Bancaire


X X X X


ATTENTION
Indiquez IMPÉRATIVEMENT
les 3 derniers chiffres du
cryptogramme au dos de votre CB


Vos coordonnées


Sous-Total (2)Les prix indiqués dans le listing sont nets


CONDITIONS GENERALES :
Lors d’un règlement par chèque, la commande est traitée seulement à réception du chèque 
par notre service clients. Quel que soit le moyen de paiement, aucun envoi ne sera effectué par 
nos soins avant que le paiement ne soit totalement validé. Les prix indiqués sont en euros, 
toutes taxes comprises et sont valables jusqu’à la fin du mois en cours. Expédition : sous 15 
jours, sous réserve de disponibilité chez nos fournisseurs.


Tous les titres chroniqués dans ce 
magazine, même s’ils ne sont pas 
sur le bon de commande, peuvent 
être commandés par téléphone


No


expire fin


ComPositeurs, Œuvres Références Pages Prix


LES CD DE A À Z
ARTYMOV, VYACHESLAV : REQUIEM 10 870 53 A p. 88 2 6 , 7 2e r


ANTHEIL SYMPHONIES 3 ET 6 STORGARDS Non dispo p. 88 --------e r


ALFVÉN, HUGO : HUGO ALFVÉN : OEUVRES SYMPHONIQUES : VOL.1 1 0 47 1 3 6 A p. 88 2 8 ,4 2e r


BACH, JEAN-SÉBAST : BACH : LES CONCERTOS BRANDEBOURGEOIS 1 0 8 1 6 9 1 V p. 89 5 8 , 1 6e r


BARTOK, BÉLA : INTÉGRALE DES QUATUORS À CORDES 1 0 9 1 9 8 7 A p. 89 3 3, 3 0e r


BEETHOVEN, LUDWIG VAN : SYMPHONIES NOS 2 AND 7 1083942A p. 89 2 3 , 5 3e r


BACH, JEAN-SÉBASTIEN : BRANDENBURG CONCERTOS (THE) 1076 0 4 2 A p. 89 4 2 , 1 3e r


BEETHOVEN, LUDWIG VAN : BEETHOVEN 9 1 0 9 1 4 5 1 A p. 90 2 5 ,0 4e r


BERLIOZ, HECTOR : SYMPHONIE FANTASTIQUE 1 0 8 9 4 1 2 A p. 90 2 8 , 8 6e r


BRAHMS, JOHANNES : DIS SCHÖNE MAGUELONE, OPUS 33 1 0 9 1 3 5 1 A p. 90 2 8 , 6 3e r


BOCCHERINI, LUIGI : BOCCHERINI 10 93 6 10 A p. 90 3 1 , 0 6e r


CHOPIN, FRÉDÉRIC : SONATAS 10 9 597 9 A p. 92 2 5 , 7 5e r


CHERUBINI, LUIGI : CHERUBINI À VIENNE 1 0 8 3 9 4 1 A p. 92 2 7, 7 4e r


CHOSTAKOVITCH, DIMITRI : COMPLETE CHAMBER MUSIC FOR PIANO AND… 1 0 8 1 2 1 7 A p. 92 2 8 , 8 6e r


BRUCKNER, ANTON : SYMPHONY 3-1877 VERSION 1 0 87 76 3 V p. 92 3 0 , 1 2e r


DEBUSSY, CLAUDE : MER (LA) , IBÉRIA, IMAGES PREMIER LIVRE, SIX … 10 85 59 5 V p. 93 2 8 , 6 3e r


COUPERIN, FRANÇOIS : NATIONS (LES) 1086644A p. 93 2 8 , 8 6e r


LORIOD, YVONNE : COMPLETE VÉGA RECORDINGS 1956 1 0 9 14 5 0 A p. 93 7 2 , 3 7e r


BRUCH, MAX : ELGAR, BRUCH : CONCERTOS POUR VIOLON. BARTON… 1 0 5 1 7 6 9 A p. 94 2 5 , 7 5e r


DUSSEK, JAN LADISLAC : CONCERTOS FOR TWO PIANOS 10 875 3 4 A p. 94 2 8 , 6 3e r


DURUFLÉ, MAURICE : COMPLETE ORGAN WORKS 1080596A p. 94 2 7, 1 9e r


DEBUSSY, CLAUDE : ETUDES 1 0 8 6 6 1 1 A p. 94 2 8 , 8 6e r


FAURÉ, GABRIEL : PIANO MUSIC 1 0 9 1 9 5 7 V p. 95 2 9 , 6 4e r


FRANCK, CÉSAR : ORGAN WORKS (THE) 1069939A p. 95 7 9 , 4 8e r


HAYDN, JOSEPH : PIANO SONATAS HO .XVI-6, 20 & 48 1090528A p. 96 2 8 , 8 6e r


HAYDN, JOSEPH : CONCERTI PER ESTERHAZY : VOL.1 1 0 8 1 2 0 5 A p. 96 2 8 , 8 6e r


KHACHATURIAN, ARAM : PIANO CONCERTO ; CONCERTO-RHAPSODY 10 5 8 5 07 A p. 96 2 8 ,4 2e r


GRANADOS, ENRIQUE : GRANADOS : INTÉGRALE DES MÉLODIES 1 0 8 4 14 9 A p. 96 3 1 , 0 8e r


LACHNER, FRANZ : CATHARINA CORNARO 10 6 2 927 A p. 97 4 9 , 7 3e r


LYATOSHYNSKY, BORIS : VOICES FROM THE EAST 1089986V p. 97 2 5 ,4 6e r


LISZT, FRANZ : LISZT : DOUZE POÈMES SYMPHONIQUES (ARR. POUR… 1 074 5 3 9 A p. 98 1 7 , 7 6e r


LORENZANI, PAOLO : LORENZANI, PAOLO : NICANDRO E FILENO 10 8 378 4 A p. 98 2 6 , 1 2e r


LUTOSLAWSKI, WITOLD : SYMPHONIES N°1 ET 4, JEUX VÉNITIENS 1 0 8 5 572 V p. 99 2 5 , 3 6e r


MAHLER, GUSTAV : SYMPHONIES N°1-9 1053689A p. 99 8 8 , 8 0e r


MARTEAU, HENRI : VIOLIN CONCERTO C MAJOR OP. 18 1 0 9 5 1 6 6 A p. 99 2 3 , 5 3e r


MARTEAU, HENRI : MÉLODIES 10 5 5 5 5 8 A p. 99 1 9 , 9 8e r


MENDELSSOHN, FELIX : MENDELSSOHN VIERNÉ 10 8 3 276 A p. 100 2 6 , 7 2e r


MONTEVERDI, CLAUDIO : RITORNO D'ULISSE IN PATRIA (IL) 1 0 8 14 2 3 A p. 100 5 3 , 2 8e r


MOZART, WOLFGANG AMADEUS : PIANO CONCERTOS : VOL.3 1082594A p. 100 2 5 ,4 6e r


MOZART, MOZART : MOZART : SONATES POUR PIANO : VOL.1. MULLER 10 92 5 5 6 A p. 100 2 4 , 4 2e r


PÄRT, ARVO : SPIEGEL IM SPIEGEL 1 0 8 7 7 9 3 A p. 101 2 7, 1 9e r


PEKIEL, BARTLOMIEJ : BARTLOMIEJ PEKIEL : INTÉGRALE DE L'OEUVRE 1 0 74 5 5 7 A p. 101 4 5 , 7 3e r


POULENC, FRANCIS : PIANO CONCERTO ; ORGAN CONCERTO 1 0 8 1 8 2 5 A p. 102 1 9 , 0 9e r


RACHMANINOV, SERGE : SONATAS FOR CELLO AND PIANO 1 0 9 1 5 1 3 A p. 102 2 8 , 8 6e r


RACHMANINOV, SERGE : ETUDES - TABLEAUX 1 0 6 8 9 9 1 A p. 102 2 8 ,4 2e r


ROUSSEAU, JEAN-JACQUES : DEVIN DU VILLAGE (LE) 1084438A p. 102 2 8 , 6 3e r


SCHUBERT, FRANZ : PIANO MUSIC 1 0 8 7 8 14 A p. 103 2 6 , 7 2e r


SCHUBERT, FRANZ : NACHT (DIE) 1082564A p. 103 2 7, 7 3e r


SCHUBERT, FRANZ : SCHUBERT 10 8 9 47 7 A p. 104 2 9 , 5 7e r


SCRIABINE, ALEXANDRE : SCRIABINE : PRÉLUDES POUR PIANO, OP. 8 ET 11 1 0 8 1 8 3 3 A p. 104 2 4 , 4 2e r


SCHUBERT, FRANZ : SCHUBERT 1828 1084430A p. 104 4 2 , 1 3e r


SCRIABINE, ALEXANDRE : SYMPHONY NO 1 OP 26 1 0 7 7 2 5 2 A p. 104 2 8 , 9 0e r


SGAMBATI, GIOVANNI : GIOVANNI SGAMBATI : SYMPHONIES N° 1 ET 2. … 10 6 2 92 6 A p. 105 2 8 , 4 2e r


SIBELIUS, JEAN : SIBELIUS : COMPLETE SYMPHONIES 1 0 9 1 1 9 0 A p. 105 5 5 ,4 8e r


SOLER, ANTONIO : OEUVRE VOCALE EN LATIN (L') 1 0 8 4 5 1 9 A p. 106 2 9 , 6 4e r


STRADELLA, ALESSANDRO : DORICLEA (LA) 1 0 8 7 5 4 1 A p. 106 5 3 , 3 5e r


STRAUSS, RICHARD : EINE ALPENSINFONIE 1062994A p. 106 2 5 , 7 5e r


STRAUSS, RICHARD : EINE ALPENSINFONIE 1068069V p. 106 2 8 , 6 3e r


STRAUSS, RICHARD : FERENC FRICSAY DIRIGE RICHARD STRAUSS 1 0 6 93 0 1 A p. 107 2 3 ,0 9e r


STRAVINSKY, IGOR : PETRUSHKA ; JEU DE CARTES 10769 0 8 V p. 107 2 1 , 3 1e r


TCHAÏKOVSKI, VORSPIEL : VORSPIEL UND LIEBESTOD, SYMPHONY IN … 10 9 1 9 4 9 A p. 108 2 8 , 6 3e r


TCHAÏKOVSKI, PIOTR ILITCH : SYMPHONY N°4 1 0 9 14 9 9 A p. 108 1 6 , 8 2e r


TCHAÏKOVSKI, PIOTR ILITCH : STRING QUARTET 1 1 0 8 3 475 V p. 108 3 0 , 1 2e r


TCHAÏKOVSKI, PIOTR ILITCH : NUTCRACKER (THE) 1 0 8 6 374 A p. 108 2 7, 7 3e r


INTERPRÈTES
CICCOLINI, ALDO : ART D'ALDO CICCOLINI (L') 1 0 7 1 9 7 9 A p. 112 6 9 , 2 2e r


MOZART, WOLFGANG AMADEUS : MOZART, PIANO CONCERTO N°20 1 0 5 1 8 4 4 A p. 112 1 9 , 0 9 e r


SCHUBERT, FRANZ : LIVE AT THE CONCERTGEBOUW 1 0 7 1 5 7 6 A p. 113 2 8 , 8 6e r


DABEK, ALEKSANDRA HORTENSJA : CHOPIN, SCHUMANN 10 9 5978 A p. 113 2 5 , 7 5e r


MULTI-ARTISTES : FAURÉ, DEBUSSY, SZYMANOWSKI, CHOPIN 10 9 1 89 0 A p. 113 2 5 ,0 4e r


BEETHOVEN, LUDWIG VAN : BEETHOVEN, PIANO CONCERTO N°4 1082069A p. 113 2 2 , 2 0e r


OFFENBACH, JACQUES : CELLO CONCERTO 1 0 8 9 5 47 A p. 114 2 7, 7 3e r


QUATUOR AKILONE : HAYDN, MOZART, SCHUBERT 10 8 37 9 5 A p. 114 2 8 , 8 6e r


BERG, ALBAN : LYRIC SUITE ; DEATH AND THE MAIDEN 1 0 9 2 674 A p. 114 2 8 , 8 6e r


BRUCH, MAX : BRUCH STENHAMMAR 1 0 8 8 6 1 6 A p. 114 2 5 ,4 6e r


RÉCITALS TITRES
THE CHOIR OF KINGS COLLEGE : 100 YEARS OF NINE LESSONS & CAROLS - Epuisé - p. 109 --------e r


OTTER, ANNE SOFIE VON : A SIMPLE SONG 1085654V p. 109 2 9 , 6 4e r


BEETHOVEN, LUDWIG VAN : LONDON CONNECTION (THE) 1056892A p. 110 2 5 ,4 6e r


THOREAU LA SALLE, MARINE : SOIR ; BERCEUSES (MAIS PAS QUE.) 1 0 8 76 0 1 A p. 110 2 8 , 6 3e r
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HORIZONTALEMENT


I. Lieu du festival Classique au large. Morceau de saxophone. II. Instrument à vent ou 
à eau. A eu droit à une lettre pleine de notes. Exclamation. III. Compositeur d’escales 
méditerranéennes. Tremblement dans la main… du musicien. IV. Protégée. Zeus 
l’aima vachement. Méchant chez les Anglais. V. Accord slave. Démonstratif. Pièce 
musicale à refrain. VI. Chiffres romains. Travaillait finement. Avare. VII. Détermination. 
Allonge. Pronom réfléchi. VIII. Variété de pomme. Ferrure. Un grand maître de l’opéra. 
IX. Région d’Allemagne. Composa les Carmina Burana. X. Tel l’air du large. Prénom 
féminin. XI. Au début de la liste. Refrain à Broadway. Allonge. XII. Situé. Accessoires 
de violonistes. Logarithme. XIII. Elle a beaucoup tourné. Celui des bijoux ne ravit pas 
Tintin. Une musique cubaine née à New York. XIV. Grande prairie. Fait des longueurs. 
Cardinal. XV. Bien en chair. Haut de gamme. Partie du monde.


VERTICALEMENT


1. Tout le contraire du crincrin. Strontium au labo. 2. Vaut de l’or. Musicien de jazz. 
3. Sacré volatile. Ballade outre-Rhin. Indispensable pour une séance d’aérobic.  
4. Babylone à la sauce Verdi. Le meilleur en plus ultra. Aide au logement. 5. Épuisa. 
Elle se fait pincer dans l’orchestre. 6. Bonne à Marseille. Voix puissante. Agent de 
liaison. 7. Précédée par un bémol ou un dièse. Un label musical, filiale de Sony. 
8. Longueur chinoise. Foot à Lyon. Grand violoniste américain. 9. Basse obstinée. 
Feras preuve de courage. 10. Usiez. Soldat américain. 11. Chaud sicilien. Mise en 
musique à l’orgue. 12. Désigna. Type de piano. 13. Réunion de chanteurs. Tonnelles. 
14. Note du chef. Sou à Rome. Auteur de l’opéra Orfeo. 15. Matériau dont on fait les 
becs de saxophone. Navire de guerre.


SOLUTION


HORIZONTALEMENT


I. SaintMalo. Anche. II. Tuba. Élise. 


Oh. III. Ibert. Trémolo. IV. Assurée. 


Io. Mean. V. Da. Ce. Rondeau. VI. IX. 


Ciselait. Rat. VII. Volonté. Tend. Se. 


VIII. Api. Té. Mozart. IX. Rhénanie. 


Orff. X. Iode. Noémie. XI. Un. 


Chorus. Étire. XII. Sis. Archets. Log. 


XIII. Star. Air. Salsa. XIV. Steppe. 


Nage. Est. XV. Replète. Si. Asie.


VERTICALEMENT


1. Stradivarius. Sr. 2. Au. 


Saxophoniste. 3. Ibis. Lied. Step.  


4. Nabucco. Nec. APL. 5. Éreinta. 


Harpe. 6. Mère. Stentor. Et. 


7. Altérée. RCA. 8. Li. OL. Menuhin.  


9. Ostinato. Oseras. 10. Érodiez. GI.  


11. Etna. Messe. 12. Nomma. Droit. 


13. Chœur. Treilles. 14. La. As. Rossi. 


15. Ébonite. Frégate.
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QUAND 
ON AIME LIRE, 


ON A 


BESOIN DE 
Le guide 
indispensable !


EN VENTE CHEZ VOTRE MARCHAND DE JOURNAUX
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8, AVENUE DU MAHATMA GANDHI, BOIS DE BOULOGNE, PARIS.


#fondationlouisvuitton


Retrouvez la programmation complète de l’Auditorium 
sur fondationlouisvuitton.fr


CONCERTS – RÉCITALS – MASTER CLASSES







