	[image: Dictionnaire des Musiciens : les Interprètes (Les Dictionnaires d'Universalis)]



Universalis, une gamme complète de resssources numériques pour la recherche documentaire et l’enseignement.
ISBN : 9782852295582
© Encyclopædia Universalis France, 2019. Tous droits réservés.
Photo de couverture : © Johnkwan/Shutterstock
Retrouvez notre catalogue sur  www.boutique.universalis.fr
Pour tout problème relatif aux ebooks Universalis,
 merci de nous contacter directement sur notre site internet :
 http://www.universalis.fr/assistance/espace-contact/contact



Bienvenue dans le Dictionnaire des Musiciens : les Interprètes, publié par Encyclopædia Universalis.
Vous pouvez accéder simplement aux articles du Dictionnaire à partir de la Table des matières.

Pour une recherche plus ciblée, utilisez l’Index, qui analyse avec précision le contenu des articles et multiplie les accès aux sujets traités.

Afin de consulter dans les meilleures conditions cet ouvrage, nous vous conseillons d'utiliser, parmi les polices de caractères que propose votre tablette ou votre liseuse, une fonte adaptée aux ouvrages de référence. À défaut, vous risquez de voir certains caractères spéciaux remplacés par des carrés vides (□).


ABBADO CLAUDIO (1933-2014)



Introduction
Claudio Abbado s’inscrit dans la légende des grands chefs d’orchestre italiens dont la carrière s’est accomplie au plus haut niveau dans leur pays et à l’étranger, à l’opéra comme au concert. Certains ont vu en lui une personnalité comparable à celle de Toscanini, à un demi-siècle de distance.
	
	[image: Media]
	Claudio Abbado. Claudio Abbado à la tête de l'Orchestre philharmonique de Berlin en 1994. «Je ne parle pas beaucoup à l'orchestre, parce qu'au concert on ne peut pas parler, le contact se fait uniquement par les yeux, par l'expression des mains, et les musiciens, peu à peu, ont fini par comprendre ce que je pensais, ce que je voulais» (Abbado dans le documentaire réalisé en 1996 par Paul Smaczny «Claudio Abbado. Hearing the Silence. Sketches for a Portrait» — «Entendre le silence. Esquisses pour un portrait»). (AKG)

	

• Un musicien du monde

Fils du violoniste et pédagogue Michelangelo Abbado, Claudio Abbado naît à Milan le 26 juin 1933. Il étudie le piano, la direction d’orchestre (avec Antonino Votto) et la composition (avec Bruno Bettinelli) au Conservatoire Giuseppe-Verdi de Milan jusqu’en 1955. Il travaille également avec Friedrich Gulda (Salzbourg, 1955), Hans Swarowsky (Académie de musique de Vienne, 1956-1958), Carlo Zecchi et Alceo Galliera (Accademia musicale Chigiana de Sienne). En 1958, il remporte le prix Koussevitzky au Berkshire Music Center de Tanglewood. En 1960, il fait ses débuts en concert à la Scala de Milan pour le tricentenaire de la naissance d’Alessandro Scarlatti puis enseigne la musique de chambre au Conservatoire de Parme (1960-1962). Il remporte le prix Mitropoulos à New York en 1963, et devient l’assistant de Leonard Bernstein à l’Orchestre philharmonique de New York. Le 24 mars 1965, il fait ses débuts lyriques à la Scala de Milan en créant à la Piccola Scala l’opéra de Giacomo Manzoni Atomtod (« Mort atomique »). Herbert von Karajan l’invite à diriger l’Orchestre philharmonique de Vienne au festival de Salzbourg 1965, où il conduit le 14 août la Deuxième Symphonie « Résurrection » de Gustav Mahler. En mars et avril 1966, il dirige à la Scala I Capuleti e i Montecchi de Bellini. Une grande partie de sa carrière va se dérouler dans la prestigieuse institution milanaise : il y est chef permanent de 1968 à 1971, directeur musical de 1971 à 1977 et directeur artistique de 1977 à 1986. Il va en élargir considérablement le répertoire, en y faisant figurer des classiques du XXe siècle alors peu représentés, comme Oedipus Rex de Stravinski (1969), Wozzeck de Berg (1971), Erwartung de Schönberg (1980), Prometeo de Luigi Nono (1985). En 1968, il débute au Covent Garden de Londres dans Don Carlo de Verdi, mis en scène par Luchino Visconti, et revient à Salzbourg pour diriger Le Barbier de Séville de Rossini dans la production de Jean-Pierre Ponnelle. En 1971, la Wiener Mozartgemeinde lui décerne la médaille Mozart et il devient l’un des invités réguliers de l’Orchestre philharmonique de Vienne.

Claudio Abbado s’est toujours passionné pour la formation des jeunes instrumentistes. Il fonde en 1978 l’Orchestre des jeunes de la Communauté européenne (European Community Youth Orchestra), devenu en 1993 l’Orchestre des jeunes de l’Union européenne (European Union Youth Orchestra), dont il est le directeur musical jusqu’en 1990. Dès sa création en 1981, le Chamber Orchestra of Europe en fait son premier chef invité. Il fonde plus tard (1986) le Gustav Mahler Jugendorchester avec des instrumentistes des pays n’appartenant pas à la Communauté économique européenne. En 2005, il participe à Caracas, au Venezuela, à la création de l’Orchestre des jeunes latino-américains (Orquesta de Jóvenes Latinoamericanos).

Claudio Abbado s’est limité à quelques orchestres qu’il dirige régulièrement : en dehors de Vienne et de Milan, il est chef permanent (1979-1983) puis directeur musical (1983-1988) de l’Orchestre symphonique de Londres, principal chef invité de l’Orchestre symphonique de Chicago (1982-1986) ; il se produit aussi avec l’Orchestre philharmonique de Berlin, l’Orchestre de Paris, l’Orchestre symphonique de Boston. En 1982, il fonde l’Orchestra Filarmonica della Scala pour développer l’activité symphonique milanaise. Entre 1986 et 1991, il est directeur musical de la Staatsoper de Vienne et, à partir de 1987, Generalmusikdirecktor de la Ville de Vienne, où il fonde en 1988 un festival de musique contemporaine, Wien Modern. En 1989, les musiciens de l’Orchestre philharmonique de Berlin le choisissent pour succéder à Herbert von Karajan, poste qu’il conserve jusqu’en 2002 (son successeur est Simon Rattle) ; il renouvelle plus d’un tiers des effectifs de cette prestigieuse phalange, dont il élargit le répertoire, l’ouvrant notamment aux créations récentes. De 1994 à 2002, il assure la direction artistique du festival de Pâques de Salzbourg. Après son départ de Berlin, il réduit ses activités pour raisons de santé et s’investit dans de nouveaux projets en faveur de la jeunesse, en faisant revivre notamment, en 2003, un orchestre au festival de Lucerne, le Lucerne Festival Orchestra. Il meurt le 20 janvier 2014, à Bologne.



• Un musicien à l’écoute

Abbado a radicalement modifié les habitudes musicales à la Scala de Milan, créant des concerts populaires, portant la musique dans les usines, les écoles, les hôpitaux et les prisons – souvent en compagnie de son ami Maurizio Pollini, avec qui il partage le même idéal politique et social –, fondant un atelier de création, Musica Realtà, et renouvelant le répertoire dans une direction conforme à ses convictions communistes. Son engagement à la Staatsoper de Vienne, qui correspondait à une politique de rajeunissement analogue, a été écourté, sans lui permettre de laisser une empreinte profonde sur l’illustre maison. À Berlin, il a opéré une mutation similaire, transformant progressivement la sonorité et l’esthétique de l’orchestre trop exclusivement germaniques qu’avaient modelées Furtwängler et Karajan. Le recrutement de musiciens issus de toutes écoles instrumentales, l’ouverture du répertoire à des compositeurs peu joués à Berlin et à la musique contemporaine ont fait entrer l’illustre phalange de plain-pied dans le XXIe siècle.

Le répertoire de Claudio Abbado va des classiques à l’extrême avant-garde, avec une prédilection pour Rossini, Verdi, Brahms, Richard Strauss et Mahler. Il a notamment créé les versions originales et révisées de l’« action scénique » Al gran sole carico d’amore de Luigi Nono (« Au grand soleil d’amour chargé », Teatro Lirico de Milan, 4 avril 1975 et 11 février 1978), qui lui est dédiée ainsi qu’à Maurizio Pollini.



Alain PÂRIS



ABRAVANEL MAURICE (1903-1993)



Champion de la musique de son temps et des œuvres méconnues, ce chef d’orchestre fut notamment le premier à enregistrer, dans les années 1950, l’intégrale des symphonies de Mahler.

Maurice de Abravanel, de son véritable nom, naît à Salonique, le 6 janvier 1903, de parents juifs séfarades ; l’un de ses ancêtres aurait été chancelier de Ferdinand le Catholique et d’Isabelle d’Espagne. Il fait ses études à Lausanne, où sa famille s’établit en 1909. Il se lie avec Ernest Ansermet, qui lui fait rencontrer Igor Stravinski et Arthur Honegger. Il commence des études de médecine (1919-1922) et constitue un orchestre à l’université de Zurich. Mais il opte bientôt pour la musique lorsque Ferruccio Busoni l’incite à aller travailler la composition à Berlin avec Kurt Weill (1922). Il fait ses débuts de chef d’orchestre en 1924, dans La Flûte enchantée, à la Staastsoper. Puis il dirige dans diverses villes allemandes (Neusterlitz, Altenburg, Zwickau, Kassel) avant de fuir le régime nazi pour se fixer à Paris en 1933. Il dirige Don Giovanni à l’Opéra en 1934. Pendant son séjour dans la capitale française, il côtoie les membres du groupe des Six et se lie avec Darius Milhaud. À Londres, il est directeur musical de la Compagnie des ballets de George Balanchine. En 1935 et 1936, il participe à la tournée en Australie de la British National Opera Company.

Puis, sur les conseils de Wilhelm Furtwängler et de Bruno Walter, il gagne les États-Unis, où il est le plus jeune chef d’orchestre invité au Metropolitan Opera de New York (1936) : en neuf jours, il y dirige sept représentations de cinq opéras différents. Il y reste jusqu’en 1938 mais doit céder son poste devant une campagne de presse défavorable. Au cours de la saison 1940-1941, il est attaché à l’Opéra de Chicago. Il dirige ensuite des comédies musicales à Broadway entre 1941 et 1949, notamment Knickerbocker Holiday de Kurt Weill. En 1943, il acquiert la nationalité américaine. Il séjourne à nouveau en Australie en 1946.

L’année suivante, il prend la direction musicale de l’Orchestre symphonique de l’Utah, à Salt Lake City qui, sans être considéré comme l’un des principaux orchestres américains, devient sous sa baguette une excellente formation rompue à tous les styles musicaux. Dans cet État culturellement très défavorisé, il donne les premières exécutions de certaines symphonies de Beethoven ou de Brahms et de la Passion selon saint Matthieu de Bach. Après une vingtaine d’années, près des trois quarts des instrumentistes sont originaires de l’Utah, alors qu’ils n’étaient que 5 p. 100 à l’origine. Au début des années 1970, l’orchestre effectue une tournée européenne qui constitue une véritable consécration.

Abravanel s’attache alors à faire connaître le répertoire européen du XXe siècle, de Satie et Stravinski à Honegger, Milhaud et Bloch ; il est également l’un des champions de la jeune musique américaine. Après avoir subi une opération à cœur ouvert, il doit abandonner son poste en 1979, ce qui constitue cependant l’un des plus longs mandats qu’ait connu un chef à la tête d’un orchestre américain.

Entre 1954 et 1980, il est également directeur, durant les mois d’été, de la Musical Academy of the West à Santa Barbara, en Californie. En 1981, l’American Symphony Orchestra League lui décerne son Gold Baton. En 1982, il est directeur artistique du Berkshire Music Center de Tanglewood, où il est artiste en résidence à partir de 1983. Entre 1970 et 1976, il siège au National Arts Council. Il meurt à Salt Lake City, le 22 septembre 1993.

Abravanel aura marqué son époque par son rôle de défricheur. Sous les labels Vanguard et Vox, il a enregistré plus d’une centaine de 33-tours où se côtoient des intégrales des symphonies de Brahms, Mahler, Sibelius et Tchaïkovski, mais aussi des œuvres d’Erik Satie (l’intégrale de sa musique pour orchestre), Arthur Honegger (sa version du Roi David a été longtemps considérée comme une référence), Darius Milhaud, Ernest Bloch, Louis Moreau Gottschalk, Edgar Varèse... Avec le Mormon Tabernacle Choir, il fut l’un des premiers à graver les messes d’Alessandro Scarlatti ou les oratorios de Haendel (si l’on excepte évidemment Le Messie). Certaines de ces interprétations souffrent aujourd’hui d’une concurrence de qualité. La direction d’Abravanel, précise et efficace, reste celle d’un honnête homme, au sens du XVIIe siècle, même s’il lui manque souvent la dimension et l’envolée des plus grands. Mais, pour avoir été le premier sur bien des terrains, il conservera une place dans l’histoire de la direction d’orchestre.


Alain PÂRIS



ACCARDO SALVATORE (1941-  )



Aux XIXe et XXe siècles, l’école italienne du violon n’est pas la plus fournie en virtuoses de l’histoire de l’instrument. Si elle paraît en retrait comparée à ses sœurs russe, franco-belge ou allemande, elle n’en offre pas moins quelques étoiles de première grandeur, parmi lesquelles émerge la forte personnalité de Salvatore Accardo, technicien d’une rare sûreté et styliste au lyrisme sobre et chaleureux.

Salvatore Accardo naît à Turin le 26 septembre 1941. Son premier maître est Luigi D’Ambrosio – fils du célèbre fondateur de l’école de Bologne –, au Conservatorio di San Pietro a Majella de Naples. En 1955, Accardo obtient un troisième prix au concours international Giovanni Battista Viotti de Vercelli (Italie), avant même d’avoir obtenu son premier prix de violon au Conservatoire de Naples. Il le décroche en 1956, en même temps qu’il parvient en finale du concours international d’exécution musicale de Genève ; il étudie également avec Yvonne Astruc à l’Accademia musicale Chigiana de Sienne. Au concours international Premio Paganini de Gênes, il obtient en 1957 un deuxième prix ex æquo avec Pierre Doukan (premier prix non décerné) et le premier prix devant Jean-Pierre Wallez en 1958, année où il remporte également le Trofeo Primavera de la R.A.I.

Accardo est tout d’abord happé par la carrière de virtuose et multiplie les tournées en Europe et sur le Nouveau Continent. Son répertoire, l’un des plus vastes qui soient, s’étend de Vivaldi et Bach aux compositeurs de son temps. Il se fait rapidement une réputation dans la musique de Paganini – avec les acrobatiques Vingt-quatre Caprices et les six concertos pour violon, dont il enregistre une intégrale avec Charles Dutoit à la tête de l’Orchestre philharmonique de Londres – et donne pour le disque l’intégrale de l’œuvre pour violon et orchestre de Max Bruch avec le Gewandhaus de Leipzig sous la direction de Kurt Masur. Les concertos de Bartók, Prokofiev et Penderecki figurent régulièrement à ses programmes. À son intention, Astor Piazzolla écrit sa Milonga en ré, pour violon et piano (1967), et Walter Piston sa Fantasia, pour violon et orchestre (1970). Accardo crée Argot, pour violon solo, de Franco Donatoni (1979), Dikhthas, pour violon et piano, de Iannis Xenakis, avec Bruno Canino (1980), 6 Capricci, pour violon (1976) et Allegoria della notte, pour violon et orchestre (1985), de Salvatore Sciarrino.

L’inlassable curiosité d’Accardo lui ouvre bien d’autres horizons. Il fonde en 1968 à Turin l’Orchestra da Camera Italiana, avec lequel il se produit fréquemment. De 1972 à 1977, il est même – après Felix Ayo (1952-1968) et Roberto Michelucci (1968-1972) – le premier violon de l’illustre ensemble I Musici, l’un des plus importants artisans de la redécouverte, au début des années 1950, du répertoire instrumental et du style d’interprétation de la musique baroque italienne. Cela ne l’empêche pas de se consacrer avec passion à la musique de chambre, grâce, notamment, au duo particulièrement bien accordé qu’il forme avec le pianiste Bruno Canino. Il enseigne aussi à l’Accademia musicale Chigiana (1973-1980) et anime, dans un esprit proche de celui qui règne à Prades – fief de Pablo Casals et d’Isaac Stern – ou à Lockenhaus – sous l’égide de Gidon Kremer –, les Semaines musicales internationales de Naples. En 1987, année même où il publie son ouvrage L’Arte del violino (avec M. Delogu, Rusconi, Milan), il dirige au festival de Pesaro un opéra de Rossini, L’Occasione fa il ladro. En 1994, il est nommé chef principal de l’orchestre du Teatro San Carlo à Naples. Deux ans plus tard, il redonne vie à l’Orchestra da Camera Italiana en prenant sa direction musicale. Avec cette formation, il enregistre notamment une intégrale des œuvres pour violon d’Astor Piazzolla (2003) et une troisième interprétation des Quatre Saisons de Vivaldi (2009).

Salvatore Accardo a joué ou possédé plusieurs Stradivarius : l’« ex-Reiffenberg » (1717), l’« Uccello di Fuoco » (« ex-Saint-Exupéry », 1718), le « Zahn » (1719), le « Reynier » (1727) et le « Hart » (1727), acheté à Zino Francescatti. Il a également joué sur deux Guarneri del Gesù, le « Reade » (1733) et le « Cannone » (1743) ayant appartenu à Paganini, et sur un Giovanni Paolo Maggini, le « Giorgio III » (« ex-Costa », 1620).


Pierre BRETON



ADLER KURT HERBERT (1905-1988)



Le chef d’orchestre Kurt Adler, directeur de l’Opéra de San Francisco, fit de ce dernier l’une des plus grandes scènes lyriques des États-Unis.

D’origine autrichienne, Kurt Herbert Adler voit le jour le 2 avril 1905, à Vienne. Formé à l’Académie de musique, au conservatoire et à l’université de la capitale autrichienne, il dirige son premier orchestre au Théâtre Max Reinhardt de Vienne, de 1925 à 1928. Dans la décennie qui suit, il occupe ces mêmes fonctions dans divers opéras européens et devient l’assistant d’Arturo Toscanini lors du festival de Salzbourg en 1936. Après l’Anschluss, il fuit les nazis et émigre aux États-Unis en 1938. Chef invité à l’Opéra de Chicago dès son arrivée dans son pays d’accueil, il obtient la nationalité américaine en 1941.

Kurt Adler quitte Chicago lorsque Gaetano Merola, fondateur de l’Opéra de San Francisco, l’invite en 1943 à rejoindre sa troupe comme chef de chœur et chef d’orchestre. Après la mort de Merola, en 1953, Adler le remplace à la tête de la compagnie, assumant le rôle de directeur artistique jusqu’en 1957, puis celui de directeur général de 1957 à 1981. Sous sa direction, l’Opéra de San Francisco abandonne son statut de modeste scène « régionale » pour devenir une compagnie internationale au répertoire audacieux et innovant. De fait, Adler augmente le budget de la troupe, double la durée de la saison, ajoute une programmation printanière et une autre estivale, recrute de nouveaux artistes et crée des programmes novateurs. Parmi ces derniers, citons les San Francisco Opera Auditions (1954), qui auditionnent de jeunes talents dans de grandes villes de la côte ouest américaine et du Canada afin de trouver de nouvelles recrues, le Merola Opera Program (1957), stage d’été proposant des cours et des représentations publiques à de jeunes chanteurs, ou encore le Brown Bag Opera (1974), programme organisant des concerts gratuits dans des lieux publics, à l’heure du déjeuner. Pendant cette période, l’Opéra de San Francisco donne deux créations mondiales et dix-huit premières américaines et introduit de nombreux artistes de talent sur la scène lyrique américaine, parmi lesquels la basse Boris Christoff, les sopranos Birgit Nilsson, Leontyne Price et Elisabeth Schwarzkopf ainsi que le chef d’orchestre Georg Solti. Adler enregistre avec des grands noms de l’opéra, tels les ténors Luciano Pavarotti et Plácido Domingo. Après sa retraite en 1981, l’Opéra de San Francisco le nomme directeur général honoraire. Adler meurt le 9 février 1988, dans la ville de Ross, en Californie.


 E.U.



ADLER LARRY (1914-2001)



Des possibilités expressives assez limitées et une sonorité plutôt fruste semblaient condamner l’harmonica à ne jamais s’évader de l’univers des musiques populaires et enfantines. Un exceptionnel virtuose va ouvrir à cet instrument des perspectives insoupçonnées.

Lawrence Cecil Adler naît le 10 février 1914 à Baltimore (Maryland) dans une famille juive d’origine russe dont le véritable patronyme est Zelakovitch. Il est sensibilisé très jeune à la ségrégation, tant envers les juifs qu’envers les Noirs, ce qui ne sera pas sans conséquences sur le déroulement de sa carrière. En 1924, il remporte un concours d’harmonica en interprétant un menuet de Beethoven. Autodidacte, il ne se résoudra à apprendre le solfège – auprès du compositeur Ernst Toch – qu’en 1940, à vingt-six ans passés. Qu’importe ! Des dons musicaux évidents et une habileté technique inouïe lui vaudront très vite la célébrité dans le monde de la variété. Dès l’âge de treize ans, il se fait remarquer dans les spectacles locaux par son talent précoce, au piano comme à l’harmonica. En 1928, il quitte Baltimore pour New York. Impressionnés par son brio et sa maîtrise, des artistes de la stature de George Gershwin, Fred Astaire, Paul Whiteman, Jack Benny ou Benny Goodman ont plaisir à se produire avec lui. Adler arrange pour son instrument les thèmes – jazz ou classiques – qui touchent le plus large public, comme la Rhapsody in Blue de Gershwin ou le Boléro de Ravel, et commence à écrire des musiques pour le cinéma. Il apparaît également dans des films : dans Many Happy Returns, de Normann Z. McLeod (1934), il joue avec l’orchestre de Duke Ellington. En 1934, l’imprésario britannique Charles Cochran le remarque au Palace Theatre de Broadway et lui offre un rôle à Londres dans la revue Streamline. De caractère enjoué, Adler devient rapidement la coqueluche de la bonne société londonienne. À Paris, il enregistre avec Stéphane Grappelli et Django Reinhardt.

1939 marque la première incursion de Larry Adler dans l’univers de la musique classique : il apparaît pour la première fois comme soliste, avec l’Orchestre symphonique de Sydney ; il jouera avec les plus grands orchestres et les chefs les plus prestigieux. Durant la Seconde Guerre mondiale, il se produit sur le front des opérations afin de divertir les troupes, mais il refuse de jouer devant des audiences où les soldats noirs sont séparés des blancs. Chassé des États-Unis en 1949 par les persécutions du maccarthysme – il appartient au Comité pour le Premier Amendement de la Constitution américaine dirigé par Humphrey Bogart –, il se fixe à Londres.

Grâce à Larry Adler, de nombreux compositeurs de musique „savante“ vont s’intéresser à l’harmonica. Darius Milhaud écrit pour lui une Suite anglaise pour harmonica et orchestre (1942), Ralph Vaughan Williams une Romance pour harmonica, piano et cordes (1952), Malcolm Arnold un Concerto (1954). À cette liste ajoutons encore des pages signées Joaquín Rodrigo, Gordon Jacob, Arthur Benjamin, Paul Hindemith...

La musique qu’il compose pour le film britannique Genevieve (1953), de Henry Cornelius, est nominée en 1955 aux oscars, mais le nom d’Adler, qui figure sur les „listes noires“ de la Commission des activités antiaméricaines, est absent du générique : c’est le directeur musical, Muir Mathieson, qui recevra la récompense en lieu et place d’Adler, dont la contribution ne sera officiellement reconnue par Hollywood qu’en 1993 ! Il écrira les partitions de plusieurs autres films, parmi lesquels King and Country (Pour l’exemple, 1964), de Joseph Losey, et A High Wind in Jamaica (Un cyclone à la Jamaïque, 1965), de Alexander Mackendrick.

N’ayant formé aucun disciple, il ne peut empêcher son instrument de passer de mode dans les années 1970 et son nom sombre dans l’oubli. Mais, pour fêter son 80e anniversaire, il enregistre en 1994 un album en hommage à Gershwin, The Glory of Gershwin, auquel participent Cher, Sting, Elton John, Peter Gabriel, Elvis Costello, Sinead O’Connor... Cet album, qui se vend à plus de deux millions d’exemplaires et lui vaut un disque d’or, place Adler dans le Livre Guinness des records : il est l’artiste le plus âgé à avoir jamais figuré dans les meilleures ventes pop britanniques !

Larry Adler, qui a publié en 1985 une autobiographie, It Ain’t Necessarily So (Collins, Londres), meurt à Londres le 6 août 2001.


Pierre BRETON



AHRONOVITCH YURI (1932-2002)



Ayant rompu assez tôt avec la tutelle soviétique, le chef d’orchestre Yuri Ahronovitch, contemporain d’Evgeni Svetlanov et de Guennadi Rojdestvenski, a mené une carrière très différente de celle de ses compatriotes.

Yuri Mikhaïlovitch Ahronovitch naît à Leningrad le 13 mai 1932 et reçoit dès l’âge de quatre ans une formation de violoniste à l’École centrale de musique puis au conservatoire de sa ville natale, dont il sort diplômé en 1954. Il se tourne vers la direction d’orchestre, qu’il étudie avec Nathan Rakhlin, chef de l’Orchestre symphonique d’État de l’Ukraine, et Kurt Sanderling, chef de l’Orchestre philharmonique de Leningrad. En 1956, il est nommé à la tête de l’Orchestre philharmonique de Saratov ; il enseigne également au conservatoire de cette ville. Puis il dirige l’Orchestre de Iaroslavl (1957-1963) avant de venir à Moscou comme chef permanent de l’Orchestre symphonique de la Radio en 1964. À la même époque, il dirige des représentations de ballets au Bolchoï. Mais deux lourds handicaps le tiennent à l’écart des emplois importants : ses origines juives et le fait qu’il n’a pas été formé au Conservatoire Tchaïkovski de Moscou, le sérail où se font et se défont les carrières officielles.

En 1972, Ahronovitch décide d’émigrer en Israël et d’en adopter la nationalité. Il donne quelques concerts avec l’Orchestre philharmonique d’Israël puis avec l’Orchestre philharmonique de New York. Sa carrière se développe très vite dans le monde, d’abord à Londres, puis aux États-Unis. Il est invité à diriger Otello de Verdi à l’Opéra de Cologne puis il fait ses débuts au Covent Garden de Londres en 1974 en dirigeant Boris Godounov de Moussorgski. Un an plus tard, il succède à Günter Wand à la tête de l’Orchestre du Gürzenich de Cologne, ville où il se fixe : il est le premier chef non germanique nommé à la tête de cet orchestre. Il conserve ce poste jusqu’en 1986, tout en assurant la direction de l’Orchestre philharmonique de Stockholm de 1982 à 1987 (il sera élu membre de l’Académie royale de musique suédoise en 1984).

Il préfère ensuite mener une carrière de chef invité, mieux adaptée à son tempérament changeant, imprévisible, capable de susciter l’enthousiasme comme l’incompréhension. Dans le domaine lyrique, il est invité au Lyric Opera de Chicago, à la Staatsoper de Munich, aux festivals de Savonlinna et de Bregenz, aux Arènes de Vérone et dans les principaux théâtres italiens, notamment à la Scala de Milan. Dans le domaine symphonique, en dehors de ses attaches permanentes, il se partage principalement entre Londres, Israël et l’Allemagne. En France, il dirige les orchestres de Radio France et l’Orchestre de Paris, avec lequel il donnait, les 4 et 5 octobre 2002 au théâtre Mogador, une série de concerts trois semaines avant sa mort, survenue le 31 octobre 2002 à Cologne.

Doté d’un sens inné du théâtre, Yuri Ahronovitch possédait ce charisme commun à la plupart des chefs d’orchestre russes, un sens de l’expression parfois exacerbé et une formidable puissance dramatique. Sa longue baguette, disproportionnée par rapport à sa petite taille, et sa crinière blanche évoquaient autant Leopold Stokowski que Groucho Marx. Ses rencontres avec les orchestres français, peu nombreuses, se terminèrent toujours par des effusions. Dans sa discographie, abondante, la musique russe se taille la part du lion. En mars 1993, il avait dirigé à la Tonhalle de Zurich la création du Premier Concerto pour piano de Rachmaninov dans sa version originale, avec Karina Wisniewska.


Alain PÂRIS


Discographie sélective
E. BLOCH, Schelomo ; J. HAYDN, Deuxième Concerto pour violoncelle, en ré majeur ; P. HINDEMITH, Concerto pour violoncelle, Mstislav Rostropovitch, Grand Orchestre symphonique de la Radiotélévision de l’U.R.S.S. (enregistré en 1964)
D. CHOSTAKOVITCH, Cinquième Symphonie, Orchestre philharmonique de Stockholm
A. DVOŘÁK, Sixième Symphonie, Orchestre philharmonique de Stockholm
M. MOUSSORGSKI, La Foire de Sorotchinski, Orchestre symphonique de la Radio de Moscou
A. PETTERSON, Mouvement symphonique, Orchestre philharmonique de Stockholm
S. PROKOFIEV, Premier et Deuxième Concertos pour violon, Jean-Pierre Wallez, Nouvel Orchestre philarmonique de Radio France
S. RACHMANINOV, les quatre concertos pour piano, Tamás Vasary, Orchestre symphonique de Londres
P. I. TCHAIKOVSKI, Suite no 3, en sol, Orchestre philharmonique de Stockholm.



ALAGNA ROBERTO (1963-  )



La carrière de Roberto Alagna accumule tous les poncifs d’un véritable roman-photo. Il n’est donc pas étonnant que le chanteur, rapidement promu au rang de star, étende son public bien au-delà du cercle étroit des amateurs éclairés. Les réserves que suscitent parfois quelques postures théâtrales mal venues, de fréquents abandons aux lucratives séductions du monde de la variété et la mise en scène médiatique de sa vie privée ne doivent cependant pas masquer le talent de celui qui peut légitimement inscrire son nom aux côtés de celui des trois ténors – Luciano Pavarotti, Plácido Domingo et José Carreras – qui ont dominé le grand répertoire lyrique pendant les dernières années du XXe siècle.

Sa famille, d’origine sicilienne, fuit la misère, d’abord aux États-Unis, avant de s’établir près de Paris, à Clichy-sous-Bois, où elle mène une vie modeste : le père est maçon, la mère couturière. C’est là que naît, le 7 juin 1963, Roberto Alagna, aîné d’une fratrie de quatre enfants.

Très tôt, il montre d’évidentes dispositions pour le chant. Le jeune ténor ne tarde guère à se faire une réputation dans les pizzerias et cabarets où il se produit en s’accompagnant à la guitare. Tout en affermissant la technique vocale de cet autodidacte, Raphael Ruiz, son professeur, un Cubain exilé à Paris, lui fait découvrir le bel canto. Remarqué par le label Barclay, Roberto Alagna enregistre en 1985 un single – Embrasse-moi – qui se classe très honorablement au hit-parade des chansons à la mode. Sa rencontre avec Gabriel Dussurget, fondateur du festival d’Aix-en-Provence, et avec la pianiste Elizabeth Cooper sera autrement déterminante. Dès 1987, il se fait applaudir dans plusieurs villes de province françaises, parmi lesquelles Avignon, avec un florilège d’airs d’opéras. À Philadelphie, il remporte en 1988 le concours international Luciano Pavarotti, qui marque le début d’un fulgurant parcours professionnel. La même année, il se produit au sein du Glyndebourne Touring Opera, sous les traits d’Alfredo (La Traviata de Verdi). Dans ce rôle – qui deviendra une de ses signatures emblématiques –, il triomphe sur les plus grandes scènes lyriques : le Metropolitan Opera de New York, l’Opéra-Bastille de Paris, la Scala de Milan (1990). En 1992, pour sa première apparition au Covent Garden de Londres, il incarne Rodolfo (La Bohème de Puccini) et partage le haut de l’affiche avec la soprano roumaine Angela Gheorghiu. Quelques mois plus tard, sa première épouse meurt d’un cancer, lui laissant une fille, Ornella. Le rythme de ses activités ne se ralentit pas pour autant : en 1992, rôle-titre de Roberto Devereux de Donizetti à Monte-Carlo ; en 1993, Roméo (Roméo et Juliette de Gounod) au Capitole de Toulouse ; en 1994, rôle-titre de Faust de Gounod à l’Opéra de Montpellier et reprise de Roméo à l’Opéra-Comique de Paris ; en 1995, le Duc de Mantoue (Rigoletto de Verdi) à la Scala de Milan et à la Staatsoper de Vienne ainsi qu’Edgardo (Lucia di Lammermoor de Donizetti) à l’Opéra-Bastille de Paris ; en 1996, rôle-titre de Don Carlos de Verdi au Théâtre du Châtelet, à Paris.

Son mariage, le 26 avril 1996 à New York, avec Angela Gheorghiu semble idéalement approprié à émouvoir les lecteurs de la presse à sensation : celui-ci est en effet célébré en présence du maire de la ville, Rudolph Giuliani, et de Roland Dumas, ancien ministre français des Affaires étrangères, dans les coulisses du Metropolitan Opera, pendant la première Bohème qu’y interprètent ensemble les deux chanteurs, juste avant le dernier acte, celui à la fin duquel Mimì-Angela expire dans les bras de Rodolfo-Roberto. Dès lors, c’est ensemble qu’ils chanteront le plus souvent. La famille Alagna s’occupe activement des décors et des costumes de chaque production. Le couple, sous les dehors glamour qui lui valent de paraître en couverture de nombreux magazines, manifeste l’union de deux forts tempéraments. Une permanente volonté de tout contrôler – partenaires, direction musicale, mise en scène – ainsi que la hauteur de leurs exigences financières causeront de nombreuses tensions avec les théâtres lyriques et de multiples démêlés avec les chefs d’orchestre. Une première tempête éclate en 1998 avec le Metropolitan Opera de New York, qui, de guerre lasse, se résout à se passer de leurs services pour La Traviata. Tambour battant, Roberto Alagna continue néanmoins d’enchaîner les triomphes : Nemorino (L’Elisir d’amore de Donizetti), Don José (Carmen de Bizet), rôle-titre de Werther de Massenet, Canio (Pagliacci de Leoncavallo), Manrico (Il Trovatore de Verdi), Hoffmann (Les Contes d’Hoffmann d’Offenbach). En 2000, Roberto Alagna est choisi pour être Cavaradossi – au côté d’Angela Gheorghiu (rôle-titre) – dans la version filmée de Tosca de Puccini que réalise Benoît Jacquot. Il fait découvrir un opéra oublié de Franco Alfano, Cyrano de Bergerac. Sa renommée atteint un sommet en 2005 : il chante La Marseillaise le 14 juillet devant la tribune présidentielle à Paris et enregistre avec une évidente sincérité un album consacré à des airs et duos d’opérettes jadis popularisés par Luis Mariano (Roberto Alagna chante Luis Mariano). En véritable professionnel de la communication, il se multiplie devant les micros et les caméras pour en assurer la promotion : plusieurs centaines de milliers d’exemplaires en seront vendus.

Le 10 décembre 2006, outré par les sifflets qui l’accueillent à la Scala de Milan alors que, sous la direction de Riccardo Muti, il incarne Radamès (Aïda de Verdi) – rôle qu’il chante avec un raffinement peu attendu mais qui ne fait pas partie de ses préférés –, il quitte la scène en pleine représentation et doit être remplacé par sa doublure. L’affaire fait grand bruit et le scandale lui ferme durablement les portes de la scène italienne. L’année 2007 est pourtant particulièrement remplie : il publie à quarante-quatre ans son autobiographie sous le titre Je ne suis pas le fruit du hasard (Grasset, Paris), chante Jean (Le Jongleur de Notre-Dame de Massenet) à Montpellier, crée au Théâtre des Champs-Élysées Le Dernier Jour d’un condamné, un opéra composé par son frère David Alagna, et dont il a co-écrit le livret, inspiré du roman de Victor Hugo. Invité tous les ans aux Chorégies d’Orange depuis 1998, sa prestation de 2007 dans Manrico est diffusée en direct par une chaîne de télévision à une heure de grande écoute. Le 4 septembre 2007, il participe avec Angela Gheorghiu à la création, à l’Opéra de Marseille, de l’opéra-comique Marius et Fanny que Vladimir Cosma a composé d’après la trilogie de Marcel Pagnol. Une nouvelle retransmission sur le vif aux Chorégies d’Orange de 2008 – Roberto Alagna y interprète le rôle-titre de Faust de Gounod – capte l’attention de plus de deux millions de téléspectateurs. Dans la foulée paraît un disque, Sicilien, qui mêle Parla più piano, de Nino Rota, thème principal du film Le Parrain, à des airs du folklore insulaire. Décoré de la Légion d’honneur par le président de la République Nicolas Sarkozy, il inaugure, en décembre 2008, sa propre effigie au musée Grévin. Le 9 juillet 2009, sur le site du bassin de Neptune, dans le parc du château de Versailles, il interprète, accompagné par l’Orchestre de Paris sous la direction de Michel Plasson, des airs d’opéras en français.

Il est bien difficile de ne pas se laisser gagner par l’agacement devant un vedettariat aussi envahissant. Alors que le terme de sa carrière est encore bien lointain, Roberto Alagna semble s’autoriser les dérives qui marquent souvent le crépuscule des artistes en déclin. Est-ce l’indice de l’usure prématurée d’un organe malmené par une trépidante course à la gloire, l’expression d’une réelle nostalgie pour la musique de son enfance, ou encore le prix d’une célébrité mal assumée ? Un timbre soyeux et rond, homogène sur toute l’étendue du registre, une vitalité et un lyrisme spontanés le rangent aujourd’hui parmi les meilleurs dans un vaste répertoire italien qui ne sollicite pas les effets de puissance. Avec une diction irréprochable, un sens du style affirmé ainsi qu’un goût naturel pour les nuances délicates, il a peu de concurrents dans l’opéra français du XIXe siècle et s’inscrit dans une illustre lignée qui remonte à Georges Thill. Comment ne pas craindre que d’aussi éminentes qualités ne soient désormais dédiées à des objets peu dignes d’elles ? Autant il est aisé de se laisser griser par les délices émollientes et perverses de la notoriété, autant il est ardu de s’astreindre à reprendre les constants efforts qu’exige la fréquentation des chefs-d’œuvre. Roberto Alagna aura-t-il les moyens, l’énergie et la volonté de regagner les sommets ? L’encre n’est pas encore sèche, le livre pas encore fermé...


Pierre BRETON



ALARIE PIERRETTE (1921-2011)



La soprano colorature canadienne Pierrette Alarie accomplit sa carrière lyrique seule ou au côté de son époux, le célèbre ténor canadien Léopold Simoneau, de leur mariage, en 1946, à la mort de ce dernier, en 2006.

Pierrette Marguerite Alarie naît le 9 novembre 1921, à Montréal (Québec), dans une famille de musiciens. Remarquée pour sa voix de colorature cristalline, elle débute en 1938 au théâtre du Monument national de Montréal, dans un second rôle de l’opérette L’Auberge du Cheval blanc de Ralph Benatzky ; elle accède rapidement aux premiers rôles : Marie (La Fille du régiment de Donizetti, 1945), rôle-titre de Mireille de Gounod (1947), Rosine (Le Barbier de Séville de Rossini, 1949), Violetta (La Traviata de Verdi, 1951). Elle se perfectionne auprès de la soprano germano-américaine Elisabeth Schumann au Curtis Institute de Philadelphie de 1943 à 1946. Après avoir remporté les Metropolitan Opera Auditions on the Air (concours de chant lyrique organisé par le Metropolitan Opera de New York afin de découvrir de nouveaux talents), elle débute au Met le 8 décembre 1945, dans le rôle d’Oscar (Un ballo in maschera de Verdi), sous la baguette de Bruno Walter. Elle se produit au Met jusqu’en janvier 1948, ajoutant à son répertoire les rôles d’Olympia (Les Contes d’Hoffmann d’Offenbach, au côté du Hoffmann de Raoul Jobin) et de Blonde (L’Enlèvement au sérail de Mozart). Elle est ensuite engagée avec son mari par l’Opéra-Comique de Paris, où elle incarne notamment les rôles-titres de Lakmé de Léo Delibes et de Lucia di Lammermoor de Donizetti, ainsi qu’Olympia et Rosine.

Durant les trente années suivantes, Pierrette Alarie-Simoneau et son mari se produiront souvent ensemble, à l’opéra ou en récital, sur les scènes européennes et nord-américaines ; ils forment également, avec le baryton Theodor Uppman, le Bel Canto Trio. Ils apparaissent dans de nombreux festivals : Aix-en-Provence (où Pierrette Alarie crée, en 1953, deux airs de concert, Chanson et Romance du comte Olinos, de Werner Egk), Édimbourg, Glyndebourne, Vienne, Munich, Salzbourg, Montréal... Pierrette Alarie fait ses adieux à la scène en 1966, dans le rôle-titre de La Veuve joyeuse de Franz Lehár, avec le Théâtre lyrique de Nouvelle-France. En 1982, le couple fonde à Victoria, en Colombie-Britannique, le Canada Opera Piccola, où ils enseignent l’art lyrique. Pierrette Alarie est la récipiendaire de plusieurs distinctions honorifiques ; elle est notamment élevée au grade d’officier de ’l’ordre du Canada en 1967 et à celui de chevalier de ’l’ordre des Arts et des Lettres de France en 1990. Elle meurt le 10 juillet 2011, à Victoria.

Dans son abondante discographie, mentionnons le Requiem de Fauré (avec Camille Maurane, Maurice Duruflé à l’orgue, la Chorale Élisabeth Brasseur et l’Orchestre des Concerts Lamoureux, sous la direction de Jean Fournet, 1953), Orphée et Eurydice de Gluck (rôle de L’Amour, aux côtés de Suzanne Danco – Eurydice – et de Léopold Simoneau – Orphée –, avec l’Orchestre des Concerts Lamoureux dirigé par Hans Rosbaud, 1956), Die Schweigsame Frau de Richard Strauss (rôle d’Isotta), enregistré au festival de Salzbourg en 1959, sous la baguette de Karl Böhm, un disque d’arias de concert et de duos de Mozart, avec Léopold Simoneau et l’Orchestre philharmonique d’Amsterdam (grand prix du disque de l’Académie Charles-Cros en 1961).

On pourra consulter l’ouvrage de Renée Maheu, Pierrette Alarie, Léopold Simoneau : deux voix, un art, Libre Expression, Montréal, 1988.


 E.U.



ALBAN BERG QUATUOR



C’est à Vienne qu’apparaît sous sa forme aboutie – avec Haydn et Mozart – le quatuor à cordes au sens moderne du terme, et c’est à Vienne que se développera – de la fin du XVIIIe siècle à nos jours – une part essentielle du répertoire de cette forme musicale. Pourtant, à l’orée des années 1970, la lignée des grandes formations qui ont fait la gloire de la capitale autrichienne semble définitivement éteinte. La prestigieuse tradition incarnée en dernier ressort par le Wiener Konzerthaus Quartett n’a pas plus laissé de descendance – en dehors de l’illustre Quatuor Amadeus, qui compte déjà à cette époque vingt-cinq ans de carrière – que les audacieuses équipées des Quatuors Kolisch et Rosé dans la musique de leur temps n’ont suscité d’émules. C’est alors que se constitue, au confluent de ces deux courants que tout semble opposer, l’un des plus remarquables ensembles de sa génération : le Quatuor Alban Berg.

Fondé en 1970, le jeune quatuor revendique haut et fort ses origines viennoises. Certes, Hatto Beyerle – qui tient l’alto jusqu’en 1981 – est né en Allemagne avant de venir se perfectionner en Autriche ; certes, Valentin Erben – le fidèle violoncelliste depuis le commencement – a étudié avec Walter Reichart à Munich puis, au Conservatoire de Paris, avec Joseph Calvet et André Navarra avant d’être l’élève de Tobias Kühne à Vienne. Mais comment nier l’influence de l’école autrichienne quand on aura fait remarquer que le très classique professeur Franz Samohyl a formé tout à la fois Günter Pichler, l’inamovible premier violon, Gerhard Schulz, qui remplacera en 1978 Klaus Mätzl au poste de second violon, ainsi que Thomas Kakuska, qui succèdera à l’altiste Hatto Beyerle ? Tous ont fait, avant de se lancer dans l’aventure du quatuor, de brillants parcours professionnels : Günter Pichler a été violon solo de l’Orchestre symphonique de Vienne, puis Konzertmeister de l’Orchestre philharmonique de Vienne, Klaus Mätzl fut violon solo de l’Orchestre symphonique de Vienne, Gerhard Schulz violon du Trio à cordes de Salzbourg, puis membre du Quatuor de Düsseldorf, Thomas Kakuska premier violon du Quatuor européen, puis altiste au Wiener Streich Trio. Tous professeurs à la Musikhochschule de Vienne, ils se connaissent de longue date – Hatto Beyerle a épousé une sœur de Günter Pichler – et ils participent, de 1960 à 1970, à l’ensemble Wiener Solisten, qui joue dans l’Europe entière, et notamment à Prades devant et avec Pablo Casals.

Avant de se produire en public, le jeune quatuor achève sa formation à Cincinnati (Ohio, États-Unis) auprès d’un ardent avocat de la musique du XXe siècle, le Quatuor LaSalle. Pour son premier concert, donné le 5 octobre 1971 dans la Schubertsaal du Konzerthaus de Vienne, la veuve d’Alban Berg autorise le quatuor à prendre le nom du compositeur. D’emblée, le Quatuor Alban Berg s’affirme avec une confondante maîtrise à la fois dans le grand répertoire et dans les partitions contemporaines. Très vite, il impose son style avec une inhabituelle perfection instrumentale, un goût naturel pour la beauté du son et un sens de l’architecture hérité du Quatuor Busch. Lumineuse franchise des attaques, lisibilité des lignes et des plans, rigueur nouvelle dans la lecture des partitions – il se montre en cela le continuateur du Quatuor Juilliard – se doublent de l’irrésistible séduction du charme viennois. La stabilité de la formation au fil des années lui confère en outre une cohésion et un sens de l’écoute réciproque rares. Au disque – chez Teldec, puis, à partir de 1979, chez E.M.I. – comme au concert – sur les grandes scènes internationales mais aussi dans des villes de moindre importance –, il triomphe dans Haydn, Mozart, Schubert, Mendelssohn, Dvořák, Smetana, Janáček, Debussy et Ravel. Il grave – en studio et en public – des intégrales Beethoven (celle-ci est également enregistrée en vidéo), Brahms et Bartók qui deviennent de modernes références. Pour des séances élargies de musique de chambre, le Quatuor Alban Berg accueille la clarinettiste Sabine Meyer, le violoncelliste Heinrich Schiff, les pianistes Élisabeth Leonskaïa, Alfred Brendel, Rudolf Buchbinder et Philippe Entremont, le contrebassiste Georg Hörtnagel, l’altiste Hariolf Schlichtig, et même le bandéoniste Per Arne Glorvigen, dans des œuvres d’Astor Piazzolla. Le 23 octobre 1987, après la disparition de l’altiste Peter Schidlof, le Quatuor Alban Berg se joint, pour un concert hommage, aux trois autres membres du Quatuor Amadeus pour un émouvant Deuxième Sextuor à cordes de Brahms qui restera dans les annales.

Dès ses débuts, le Quatuor Alban Berg marque de son empreinte, avec un engagement qui ne se démentira pas, la musique de la seconde école de Vienne : Berg – avec une interprétation quasi définitive de la Suite lyrique (1974) – et Webern – Cinq Mouvements, pour quatuor à cordes, opus 5, Six Bagatelles, pour quatuor à cordes, opus 9, Quatuor à cordes, opus 28 (1975) –, mais non pas Schönberg, avec lequel les affinités sont moins évidentes. Inlassablement, le Quatuor Alban Berg a poursuivi sa croisade en faveur des œuvres nouvelles, usant de la splendeur des timbres instrumentaux – Günter Pichler joue un Stradivarius de 1710 puis un Guadagnini de 1750, Gerhard Schulz un Stradivarius de 1715, Thomas Kakuska un Lorenzo Storioni de 1778, Valentin Erben un Matteo Goffriller de 1722 ayant appartenu à Pierre Fournier et à Yo-Yo Ma – et de la souplesse de son phrasé collectif pour en révéler la beauté.

Longue est la liste des créations à mettre à son actif ; on citera : Variations sur un thème original d’Alban Berg (1985), Premier Quatuor (1988) et Troisième Quatuor « Notturno » (1994) de Luciano Berio, Premier Quatuor (1976) de Gottfried von Einem, Premier Quatuor « Mobile » (1973) et Deuxième Quatuor « In Memoriam Christi Zimmerl » (1978) de Roman Haubenstock-Ramati, Troisième Quatuor (1974) de Fritz Leitermeyer, Quatrième Quatuor (1983) de Wolfgang Rihm, Quatrième Quatuor (1989) d’Alfred Schnittke, Adieu Satie, pour quatuor à cordes et bandonéon (2003), de Kurt Schwertsik (avec Per Arne Glorvigen), Troisième Quatuor (1973) d’Erich Urbanner, Quatuor (1980) de Gerhard Wimberger. Outre ces partitions – pour la plupart dédiées au Quatuor – les Berg inscrivent dans des programmes qui mêlent intimement chefs-d’œuvre du passé et musique vivante les noms de Igor Stravinski, Benjamin Britten, Witold Lutosławski, György Ligeti, Pierre Boulez et Astor Piazzolla (Tango Sensations, Tristezas para un AA). Chostakovitch est parfois abordé sur la scène mais – révérence aux interprétations qu’en donne le Quatuor Borodine – jamais au disque.

La mort, le 4 juillet 2005, de Thomas Kakuska va porter un coup fatal au Quatuor Alban Berg. Il prolonge son activité quelques années encore grâce à Isabel Charisius, une élève de l’altiste disparu, le temps de passer le témoin au Quatuor Artemis de Berlin. Mais, après presque quarante années d’une éblouissante carrière, le Quatuor Alban Berg annonce sa dissolution. Il donne des concerts d’adieu en 2008 et entre dans la légende.


Pierre BRETON



ALBANI EMMA (1847-1930)



Cantatrice canadienne de renommée internationale, Emma Lajeunesse Albani naquit à Chambly, dans le Québec. Un père musicien lui inculqua dès l’enfance les principes d’une formation musicale sévère, un souci de la rigueur et du style dont bénéficiera toute sa carrière. À quinze ans, elle jouait excellemment du piano et de la harpe, mais ses aptitudes vocales l’orientèrent définitivement vers l’art du chant. Élève de Duprez à Paris et de Lamperti à Milan, elle faisait en 1870, à Messine, des débuts éclatants dans La Somnambule de Bellini. Après l’Italie, ce furent la France, l’Angleterre et la Russie qui l’acclamèrent comme l’une des prime donne les plus brillamment douées de son temps, une émule de la Patti et de Jenny Lind. La richesse, la superbe égalité, la couleur particulière d’un magnifique registre de soprano s’alliaient chez l’artiste à une intelligence du texte et une sensibilité musicale qui lui permettaient d’aborder avec une égale aisance l’opéra et l’oratorio, la cantate et le lied, le dramma giocoso de Mozart aussi bien que les grands rôles wagnériens étudiés à Munich. Les villes d’Allemagne, de Hollande et de Scandinavie l’applaudirent à leur tour, la Russie lui proposa des cachets fabuleux pour une tournée qu’elle y effectua en 1874. Engagée à maintes reprises au Metropolitan Opera de New York, elle visita les États-Unis et le Mexique, puis l’Inde, l’Australie, enfin le Canada où son nom s’entourait d’une aura de légende. Son mariage avec Ernest Gye, fils du directeur de Covent Garden, avait fait d’Albani une Londonienne d’adoption et la vedette la plus adulée de la presse britannique. Elle mourut à Londres. La carrière éblouissante de cette grande interprète, son art d’une suprême distinction conservent une valeur de symbole pour le Québec.


Annette LASALLE-LEDUC



ALBONI MARIETTA (1826-1894)



La contralto italienne Marietta Alboni, née le 6 mars 1823 à Città di Castello, dans les États pontificaux (auj. en Italie), est réputée pour sa maîtrise du bel canto italien classique.

Maria Anna Marzia Alboni étudie le chant lyrique à Bologne lorsqu’elle attire l’attention de Gioacchino Rossini, qui lui offrira par la suite ses plus grands rôles de contralto dans ses opéras. En 1842, elle fait ses débuts en interprétant Climene dans Saffo de Giovanni Pacini, à Bologne, et obtient cette même année un franc succès dans Le Siège de Corinthe (rôle de Néoclès) de Rossini pour sa première apparition à la Scala de Milan. Elle réalise des tournées en Autriche (1843), en Russie (1844-1845), puis en Allemagne et en Europe de l’Est (1846). En 1847, Marietta Alboni fait sensation lorsqu’elle se produit pour la première fois sur les scènes londonienne, au Covent Garden, et parisienne, au Théâtre-Italien, dans le rôle d’Arsace de Semiramide de Rossini. En 1852-1853, elle fait une tournée triomphale en Espagne et aux États-Unis. Après son mariage, elle s’installe à Paris. Elle chante, au côté d’Adelina Patti, un duo du Stabat Mater de Rossini lors des funérailles du compositeur en 1868 et fait ses adieux à la scène en 1872, préférant se retirer en raison de sa forte corpulence. Elle meurt le 23 juin 1894 à Ville-d’Avray, près de Paris.

Marietta Alboni évitait de répéter afin de préserver sa voix, qui est restée magnifique jusqu’à ce qu’elle entre dans l’âge mûr. En raison du faible nombre de rôles de contralto, elle interprétait également ceux de soprano – rôle-titre d’Anna Bolena, Norina dans Don Pasquale et Amina dans La Sonnambula –, voire ceux qui étaient destinés aux hommes, comme Don Carlo dans Ernani de Verdi, écrit pour un baryton.


 E.U.



AMADEUS QUATUOR



Le Quatuor Amadeus (Amadeus Quartet), formé en 1947 à Londres, est né de la rencontre, dans des camps d’internement britanniques, durant la Seconde Guerre mondiale, de trois jeunes violonistes autrichiens réfugiés : Peter Schidlof (né à Vienne, le 9 juillet 1922, mort à Bassenthwaite, dans le Cumbria, le 15 août 1987), Norbert Brainin (né à Vienne, le 12 mars 1923, mort à Harrow, dans le Middlesex, le 10 avril 2005) et Siegmund Nissel (né à Munich, le 3 janvier 1922, mort à Londres, le 21 mai 2008). Les musiciens obtiennent leur libération grâce à l’intervention de Myra Hess et de Ralph Vaughan Williams. Peter Schidlof commence à étudier l’alto et, en 1946, est présenté au violoncelliste anglais Martin Lovett (né à Londres, le 3 mars 1927) : c’est ainsi qu’est créé le Brainin Quartet, qui donne son premier concert à Dartington, le 13 juillet 1947.

La formation se produit pour la première fois en public sous le nom d’Amadeus Quartet le 10 janvier 1948, au Wigmore Hall de Londres. Son style raffiné et l’harmonie parfaite qui lie ses membres font rapidement du Quatuor Amadeus l’un des plus prestigieux ensembles de son temps. Le quatuor a enregistré quelque deux cents disques, parmi lesquels les intégrales des quatuors à cordes de Mozart, Beethoven et Brahms. Le quatuor se transforme parfois en quintette ou en sextette avec les pianistes Emil Guilels ou Clifford Curzon, l’altiste Cecil Aronowitz et le violoncelliste William Pleeth. Si son répertoire est essentiellement viennois (Haydn, Mozart, Beethoven, Schubert, Brahms), le Quatuor Amadeus interprète aussi des œuvres de compositeurs du XXe siècle, comme Béla Bartók et Benjamin Britten (qui compose pour lui son Troisième Quatuor à cordes, créé le 19 décembre 1976). L’ensemble cesse d’exister le 15 août 1987, lorsque meurt l’irremplaçable Peter Schidlof.


 E.U.



AMARA LUCINE (1927-  )



La soprano américaine Lucine Amara – de son vrai nom Lucine Tockqui Armaganian – naît le 1er mars 1927, à Hartford, dans le Connecticut. Elle étudie le chant à San Francisco, où elle se produit dans le chœur de l’Opéra en 1945 et 1946, et fait ses débuts en concert au War Memorial Opera House en 1946. Elle poursuit ses études à la Music Academy of the West de Santa Barbara (Californie) en 1947 et remporte en 1948 un concours qui lui permet de se produire au Hollywood Bowl. Elle passe les deux années suivantes à étudier à l’University of Southern California ; elle se produit avec l’Orchestre symphonique de San Francisco.

Elle débute au Metropolitan Opera de New York en 1950, où elle chante la Voix céleste dans Don Carlo de Verdi. Lucine Amara donnera avec la troupe du Met quelque huit cents représentations. Parmi ses grands rôles, mentionnons Micaëla (Carmen de Bizet), le rôle-titre de Madama Butterfly de Puccini, Leonora (Il Trovatore de Verdi), le rôle-titre d’Aïda de Verdi, Mimì (La Bohème de Puccini), Nedda (I Pagliacci de Leoncavallo), Ellen Orford (Peter Grimes de Britten) et Tatiana (Eugène Onéguine de Tchaïkovski). Elle se produit également en Europe (notamment au festival de Glyndebourne, où elle incarne Ariane dans Ariane à Naxos de Richard Strauss et Donna Elvira dans Don Giovanni de Mozart), en Asie et en Amérique du Sud.


 E.U.



ANDA GÉZA (1921-1976)



Pianiste suisse d’origine hongroise, représentant de l’illustre école magyare qui a vu éclore Annie Fischer, György Cziffra, Andor Foldes, György Sebök ou Tamás Vásáry, Géza Anda naît à Budapest le 19 novembre 1921. Sa famille encourage très tôt ses dispositions pour la musique et il entre à l’Académie Franz-Liszt de Budapest, où il suit notamment les cours de Ernst von Dohnányi et de Zoltan Kodály. En 1940, il remporte le prix de piano Franz-Liszt et donne dans la capitale hongroise son premier concert avec orchestre, interprétant le Deuxième Concerto pour piano de Brahms sous la baguette de Willem Mengelberg. Il triomphe à Berlin en 1941 avec l’Orchestre philharmonique de Berlin dirigé par Wilhelm Furtwängler, qui le surnommera le « troubadour du piano ». En 1943, cependant, malgré ses brillants débuts en terre germanique, les événements le poussent à se réfugier en Suisse, dont il adoptera en 1955 la nationalité.

Sa carrière prend son plein essor à la fin des hostilités. Dès 1952, il se produit au festival de Salzbourg ; il y apparaîtra tous les ans jusqu’à sa mort. Son répertoire est d’abord essentiellement virtuose et romantique : Beethoven – dont il enregistrera en 1960, avec Wolfgang Schneiderhan, Pierre Fournier et l’Orchestre radio-symphonique de Berlin sous la direction de Ferenc Fricsay, l’une des plus belles versions discographiques du Triple Concerto pour piano, violon et violoncelle –, Schubert, Schumann Liszt, Chopin et Brahms ; il joue également Tchaïkovski et Rachmaninov. Mais Clara Haskil le remarque et enregistre avec lui en 1956, avec le Philharmonia Orchestra sous la baguette d’Alceo Galliera, la version pour deux pianos du Concerto pour deux claviers en ut majeur BWV 1061 de Jean-Sébastien Bach et le Concerto pour deux pianos en mi bémol majeur K 365 de Mozart. Considéré comme l’héritier spirituel de la grande pianiste suisse d’origine roumaine, Géza Anda va dès lors consacrer une grande partie de son énergie au compositeur autrichien. De 1961 à 1970, il grave la première intégrale de ses concertos pour piano, avec les effectifs allégés de la Camerata Academica du Mozarteum de Salzbourg qu’il dirige lui-même depuis son clavier ; seul avant lui, Edwin Fischer l’avait osé pour un seul d’entre eux, le no 20 K 466. Géza Anda écrit ses propres cadences pour seize des vingt-sept concertos. Par sa conception foncièrement antiromantique, très mesurée et maîtrisée, fougueuse mais réservée, au style lumineux et dépouillé d’où sont bannies la virtuosité gratuite et la sentimentalité, cette intégrale marque un important tournant dans l’interprétation moderne de Mozart et ouvre une voie où s’élanceront, quelques années plus tard, Daniel Barenboïm et Murray Perahia. Autre coup d’éclat qui lui permet de renouer avec ses racines hongroises, l’enregistrement des trois concertos pour piano de Bartók – compositeur qu’il adule – avec l’Orchestre radio-symphonique de Berlin sous la direction idiomatique et inspirée de Ferenc Fricsay (1960-1961), qui est récompensé par un grand prix du disque et reste, encore aujourd’hui, une référence par la rencontre entre la perfection du toucher et l’établissement par Fricsay du climat exact de ces musiques. Bartók marque pour Géza Anda le point extrême de ses incursions dans la musique du XXe siècle.

Géza Anda a mené une intense activité professorale, au Conservatoire de Lucerne (1959-1968), où il succède en 1960 à Edwin Fischer comme responsable des masterclasses de piano, puis à Zurich à partir de 1969. Ce grand styliste meurt dans cette ville le 14 juin 1976.

Sa seconde épouse, Hortense Anda-Bührle, a créé en 1978 à Zurich la fondation Géza-Anda, qui est à l’origine d’une compétition internationale de piano, le Concours Géza-Anda, qui se tient tous les trois ans à Zurich depuis 1979, année où le premier prix fut décerné au pianiste français Georges Pludermacher.


Pierre BRETON
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ANDRÉ MAURICE (1933-2012)



Né le 21 mai 1933 à Alès dans une famille de mineurs, Maurice André descend à la mine tout en commençant à étudier la trompette. Au Conservatoire de Paris, où il entre en 1951, il est l’élève de Raymond Sabarich et obtient un premier prix de cornet et un premier prix de trompette. Rapidement, il s’impose comme la figure marquante d’une génération de trompettistes français : il est trompette solo aux Concerts Lamoureux (1953-1960), à l’Orchestre philharmonique de l’O.R.T.F. (1953-1963) et à l’Opéra-Comique (1962-1967). Il joue en soliste et sa carrière prend un essor international avec les prix qu’il remporte aux concours de Genève (1955) et de Munich (1963). De 1967 à 1978, il est professeur au Conservatoire de Paris, où il introduit la petite trompette pour le répertoire baroque. Il y forme plus de cent trompettistes, parmi lesquels Bernard Soustrot. Il donne son dernier concert en 2008 à Béziers. Il meurt quatre ans plus tard, le 25 février 2012 à Bayonne.

Maurice André a considérablement fait évoluer le jeu de la trompette, qui est devenue, grâce à lui, un instrument virtuose mais, surtout, mélodique. Bon nombre d’œuvres baroques et classiques, tombées dans l’oubli en raison de leur difficulté technique (usage presque exclusif des tessitures aiguës) ont été ressuscitées grâce à lui. Il a travaillé en étroite liaison avec les Établissements Selmer, qui fabriquent, sur ses directives, une trompette piccolo en si bémol aigu à quatre pistons spécialement adaptée à ce répertoire. La trompette connaît, grâce à lui, une popularité nouvelle qui entraîne de nombreux émules dans son sillage. Il a suscité aussi des partitions nouvelles : concertos de Henri Tomasi, Boris Blacher et Marcel Landowski, Heptade et Arioso barocco d’André Jolivet, œuvres d’Antoine Tisné et Jean-Claude Éloy. Sous son impulsion, la trompette a retrouvé les lettres de noblesse qu’elle avait acquises au XVIIIe siècle et l’école française s’est imposée dans le monde entier.

Les entretiens qu’il a eus avec son ami Thierry Martin ont été publiés en 2007 sous le titre Le soleil doit pouvoir briller pour tout le monde (Publibook, Paris).


Alain PÂRIS



ANDSNES LEIF OVE (1970- )



Accéder à la célébrité impose, le plus souvent, de remporter ces féroces batailles qu’organisent les concours internationaux. Pourtant, l’accueil enthousiaste du public des salles de concert et les échos flatteurs d’une critique conquise dessinent parfois des perspectives insoupçonnées. C’est cette voie peu fréquentée qui s’est ouverte devant le pianiste norvégien Leif Ove Andsnes.


• Loin des concours internationaux

Leif Ove Andsnes naît à Karmøy (Norvège) le 7 avril 1970 et s’initie dès l’âge de quatre ans à la pratique du piano. C’est au Conservatoire de Bergen qu’il effectue ses études musicales, sous la direction de Jiří Hlinka, émigré tchèque qui lui fait découvrir l’univers esthétique de l’Europe centrale. Il se rend en Belgique pour se perfectionner auprès de Jacques de Tiège. Il vient à peine d’atteindre ses dix-sept ans quand le prix Hindemith lui est décerné (Francfort, 1987). L’année suivante, son pays natal l’honore de deux distinctions : le prix Levin (Bergen) et le prix de la Critique norvégienne (Oslo). Sans que le pianiste participe à aucune des compétitions internationales majeures qui lancent une carrière, sa réputation s’étend de manière irrésistible. Il n’a pas vingt ans quand il fait ses débuts aux États-Unis, puis au Canada. Dès 1992, il est invité par l’Orchestre philharmonique de Berlin, l’année-même où il obtient, à Los Angeles, le Dorothy B. Chandler Performing



• L’héritage scandinave
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