
Paris.  Moses  und  Aaron  de
Schoenberg à l’Opéra Bastille

Opéra,  Bastille.  Schoenberg  :
Moses und Aaron, 17 octobre > 9
novembre  2015.  Moise  et  Aaron
propose  comme  opéra
philosophique  voire  théorique
deux  concepts  du  Dieu  des
fervents  :  le  Dieu  incarné  et

représenté par l’image et par la langue ici le chant, celui
d’Aaron  ;  l’idée  abstraite  d’une  force  et  d’une  autorité
(invisible, inconcevable, infinie) qui ne se représente pas et
ne peut pas même être exprimée, celui de Moïse qui de fait
dans l’écriture même de l’opéra de Schoenberg, ne chante pas
mais s’exprime dans un parlé chanté permanent (sprechgesang,
rôle parlé donc), plutôt synthétique. La parole déforme et
dénature  plutôt  qu’elle  transmet  et  communique…  Dans  la
carrière de l’auteur, Moses und Aaron créé en 1954 à Hambourg
(en  version  de  concert  renforçant  ainsi  la  force  de
l’abstraction idéologique selon Moïse), annonce l’essor proche
de la nouvelle langue contemporaine et moderne, l’atonalité.
Contradiction frappante et stimulante que de représenter sur
la  scène  un  opéra  dont  l’une  des  composantes  tend  à
l’invisibilité  et  l’abstraction.   Concrètement,  Schoenberg
utilise dans la partition une seule série dodécaphonique dont
il  sait  développer  les  variations  :  dans  les  faits,  le
compositeur occupé par ce chantier lyrique contradictoire et
d’une certaine façon handicapant à défaut éreintant, dès 1934,
n’acheva jamais l’édifice, laissant sous forme d’esquisse tout
l’acte III (jamais mis en musique). Pierre Boulez, Solti,
Michael Gielen ont souligné en l’abordant la cohérence d’une
oeuvre  qui  réconcilie  idée  et  formalisme,  concept  et
réalisation.  Juif  inquiété  au  début  des  années  1920,
l’allemand Arnold Schoenberg développe très tôt une lecture
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personnelle de la religion juive qui concentre l’essence de
propre identité, une question esthétique et autobiographique,
dont  témoigne  son  ouvrage,  d’abord  cantate  puis  ouvrage
théologique enfin opéra. Ici pèse le sens de la parole exacte
peu généreuse face à une foule instable et mouvante, mais
omniprésente (le choeur des hébreux incrédules). En définitive
outre  la  cristallisation  d’un  nouveau  langage  musical,
Schoenberg exprime la recherche de toute une vie : comment
témoigner  malgré  les  révoltes  et  la  montée  de  la  haine
raciste, la vérité de sa propre identité ? La question le
hante sa vie durant et explique pourquoi il eut tant de mal à
terminer son oeuvre.

L’action se déroule en Egypte,
au  moment  où  Moïse  reçoit  les
tables  de  la  Loi  d’un  Dieu
invisible  et  omniscient.  Le
peuple hébreu fuit les troupes
de Pharaon qui les avait réduit
en  esclavage.  Tout  l’acte  I
représente Moïse et Aaron en un
duo complémentaire : Aaron exprimant en langage intelligible,
les vérités divines que Moïse énonce synthétiquement; mais
quand il faut croire en Dieu, Aaron use des miracles (l’eau du
Nil changé en sang ; la verge de Moïse, en serpent, etc…) afin
de convertir le peuple Hébreux.
A l’acte II, Moïse quitte le peuple hébreu pour se rapprocher
de  Dieu.  En  son  absence,  les  adorateurs  se  livrent  à
l’adoration du Veau d’or, représentation concrète du dieu à
honorer : ballets, orgies, décadence collective.. Quand Moïse
redescend, il détruit le Veau et reproche à Aaron de l’avoir
trahi.
Acte III, Moïse défend l’idée de l’essence de Dieu qui ne peut
être réduit à aucune représentation. Aaron meurt. Moïse guide
le peuple dans le désert, hors du joug de Pharaon.

Moses und Aron
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Moïse et Aaron à l’Opéra de Paris, Opéra Bastille
Du 17 octobre au 9 novembre 2015

1h45 sans entracte
Nouvelle production

entrée au répertoire de l’Opéra de Paris

Opéra  en  apparence  difficile,  Moïse  et  Aaron  d’Arnold
Schoenberg à travers son sujet, questionne le langage musical
appliqué à l’opéra c’est à dire à l’explicitation d’un drame
et d’une idée. L’Opéra bastille accueille la mise en scène du
réalisateur, faiseur d’images mi fantastique mi surréalistes,
Romeo Castellucci.
Direction musicale : Philippe Jordan. Avec Thomas Johannes
Mayer (Moses / Moïse) et John Graham-Hall (Aaron)…

Diffusion medias :
En direct sur Arte concert le 20 octobre 2015, sur Arte télé
le 23 octobre 2015.
En différé sur France Musique, samedi 31 octobre 2015

LIRE aussi notre dossier Moses und Aron / Moïse et Aaron, 1954
d’Arnold Schoenberg

En direct sur Arte. A Berlin,
Gustavo  Dudamel  dirige  les
Noces de Figaro de Mozart
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Arte.  En  direct  :  Les
Noces  de  Figaro  de

Mozart.  Vendredi  13  novembre
2015.  Gustavo  Dudamel,
direction.   En  direct  du
Staatsoper  im  Schiller  Theater
Unter der linden de Berlin, le
vénézuélien  actuel  direction
musical  du  Los  Angeles
Philharmonic,  Gustavo  Dudamel,
l’élève  le  plus  doué  et  le  plus  médiatisé  du  Sistema
vénézuélien  s’essaie  (enfin)  à  la  direction  lyrique  en
pilotant la Staatskapelle de Berlin. Après ses réalisations
réussies,  toutes  enregistrées  par  Deutsche  Grammophon
(Symphonie de Mahler en particulier), le jeune maestro joue de
la baguette opératique dans le sommet sentimental de Mozart et
da Ponte d’après Beaumarchais. La Folle Journée mozartienne
trépigne d’une indicible excitation, que rendent explicite les
airs de Chérubin, jeune cœur éperdu bientôt enrôlé (mais si
troublé par la Comtesse) ; l’opéra souligne surtout le génie
de Mozart dans la peinture  de l’âme féminine : La Comtesse
(qui palpite et s’alanguit mélancoliquement au souvenir des
années perdues où Almaviva l’aimait encore), Suzanne, vivace
et pétillante, jeune épouse de Figaro ; sans omettre Barberine
et son délicieux air au clair de lune, d’une émotivité à fleur
de peau… Il semble que Mozart et Da Ponte aient finalement
produit un miracle de justesse psychologique dans chacun des
portraits des femmes ici présentes.

Le duo de la lettre entre Suzanne et La Comtesse y serait sans
doute  le  point  d’orgue,  d’une  vérité  émotionnelle,  d’une
justesse  musicale,  irrésistibles.  Qu’en  sera-t-il  sous  la
baguette du jeune vénézuélien Gustavo Dudamel ? Le maestro que
tout le monde attend, se revèlera-t-il brillant chef lyrique ?
Réponse ce soir sur Arte en direct de Berlin.

LIRE aussi notre dossier spécial Les Nozze di Figaro, Les
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Noces de Figaro : l’opéra de femmes 

 

 

ARTE, Vendredi 13 novembre 2015, 20h45
Mozart : Les Noces de Figaro – en direct de Berlin
A l’affiche du Staatsoper im Schiller Theater unter

den Linden de Berlin
Les 7, 9, 11, 13, 15 novembre 2015

Direction musicale : Gustavo Dudamel
Mise en scène : Jürgen Flimm

Staatskapelle Berlin
Staatsopernchor sous la direction de Frank Flade

Cinquième mise en scène des Nozze di Figaro par Jürgen Flimm,
directeur-général du Berliner Staatsoper Unter den Linden. La
commedia mozartienne est ici transposée en Espagne à Cadiz où
la bonne société se rafraichit en bord de mer au coeur de
l’été.

Avec Ildebrando D’Arcangelo et Dorothea Röschmann en Comte et
Comtesse Almaviva, Anna Prohaska en Susanne, Marianne Crebassa
en Cherubino, Lauri Vasar en Figaro… À la baguette, le très
prisé chef vénézuélien Gustavo Dudamel dirige le Staaskapelle
Berlin.

LIRE  la  présentation  des  Noces  de  Figaro  sur  le  site  du
Staatsoper de Berlin
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Approfondir : dossier spécial
Les Noces de Figaro : partition des Lumières, opéra des femmes
?

Mozart / Da Ponte : modernité des Noces de Figaro. En pleine
période dite des Lumières, au moment où Paris et la Cour de
Versailles sous l’impulsion de Marie-Antoinette vivent leurs
heures artistiques les plus glorieuses, Mozart et Da Ponte
conçoivent en 1786, Les Noces de Figaro. Premier volet d’une
trilogie  exemplaire  dans  l’histoire  de  l’opéra,  qui  est
l’enfant  d’une  collaboration  à  quatre  mains  aux  apports
irrésistibles, l’ouvrage poursuit sa carrirèe sur les scènes
du monde entier : c’est que sa musique berce l’âme et son
livret, excite l’esprit par leur justesse combinée, accordée,
idéalement associée. Un mariage parfait ? Figaro et Suzanne,
c’est le couple de l’avenir … LIRE notre dossier complet Les
Noces de Figaro
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Nouveau  Xerse  de  Cavalli  à
Lille

Lille, Opéra. Cavalli: Xerse. Du 2 au 10
octobre 2015. Xerse de Cavalli démontre
l’ampleur du génie cavallien, capable de
solennité, de raffinement, de sensualité
mais aussi de surenchère (mesurée) dans
la  fusion  des  registres  poétiques  :
comique,  tragique  et  pathétique.
L’héroïsme y convoite le cynisme et la
comédie aime jouer des quiproquos voire
des  travestissements  trompeurs  d’une
délicieuse  confusion.  On  la  compris  :

Cavalli,  digne  disciple  de  Monteverdi  avec  Cesti  poursuit
l’âge d’or de l’opéra vénitien : c’est d’ailleurs à sa source
que  naîtra  en  1673,  l’opéra  français  grâce  au  génie
assimilateur  de  Lulli.  Xerse,  opéra  historique  d’après
Hérodote, fait suite aux opéras de maturité propre aux années
1640… tels Didone (1641), Egisto (1643), L’Ormindo (1644), La
Doriclea  (1645)  surtout  le  mythique  Giasone  de  1649  qui
prélude à l’accomplissement esthétique des années 1650 dont
fait partie et de façon éclatante voire spectaculaire Xerse,
composé comme Erismena et La Statira en 1655. Année féconde
qui poursuit la poétique multiple et furieusement sensuelle de
La Calisto (1651). Tous ces ouvrages ont été jadis dévoilés
par René Jacobs, défricheur visionnaire s’il en est, que les
nouveaux  champions  de  l’approche  baroqueuse  entendent
poursuivre  aujourd’hui  ;  ainsi  l’argentin  Leonardo  Garcia
Alarcon et son épouse, Mariana Flores (lire notre annonce du
coffret Héroïnes cavaliennes édité chez Ricercar en septembre
2015, réalisation CLIC de classiquenews). L’ouvrage a été joué
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devant la Cour de France à l’initiative de Mazarin, amateur
d’opéra  italien.  Le  commanditaire  soucieux  de  plaire  à
l’audience  française,  commande  aussi  des  ballets  au  jeune
Lulli.

 

 

L’opéra vénitien à Paris (1660)
 

Déjà  avant  Ercole  Amante,  nouvel  ouvrage  composé  pour  le
mariage du jeune Dauphin futur Louis XIV, Xerse est un opéra
de Cavalli présenté devant la Cour de France. L’ouvrage a été
composé en 1654 et donc reprise à Paris en 1660, soit 6 années
après sa création vénitienne, dans la Galerie d’Apollon du
Louvre. Comment la figure du roi de Perse, qui entend vaincre
et  soumettre  Athènes  inspire-t-elle  les  acteurs  de  cette
nouvelle production ? Réponse le 2 puis jusqu’au 10 octobre
2015.
Le  livret  signé  de  Nicolo  Minato  renforce  la  puissante
imagination théâtrale de Cavalli : Minato a écrit pour Cavalli
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pas moins de 8 drames musicaux : Orimonte, Xerse, Artemisia,
L’Antioco, Elena -récemment révélé au festival d’Aix 2013 et
sujet  d’un  somptueux  dvd  édité  chez  Ricercar-,  Scipione
l’Africano,  Mutio  Scevola,  Pompeo  Magno.  S’il  est  surtout
inspiré par l’Histoire (et les chroniques d’Hérodote), Minato,
qui succède au premier librettiste de Cavalli (Faustini décédé
en 1651), ne partage pas la même conscience littéraire que
l’inégalable  Busenello,  librettiste  de  Moneverdi  et  pour
Cavalli de Didone, Giulio Cesare, Statira). Minato est surtout
un dilettante, avocat de son métier qui flatte surtout l’ouïe
des spectateurs moins stimule leur intellect. Avec le temps,
Minato privilégie surtout les airs et les formes formées,
plutôt que ce recitatif libre et ample, proche de la parole
qui avait fini par lasser le public vénitien. Ses héros à
l’inverse de l’effeminato pervers passionné Nerone ou Giasone,
affirme une maîtrise des passions nouvelle, qui augure de
l’esthétique métastasienne au siècle suivant, celle du héros
vertueux et moral, clément et compatissant. En 1669, Minato
rejoint la Cour de Vienne pour y écrire encore plus de 20
livrets. Trait propre à Cavalli et sa sensibilité spécifique
pour  exprimer  les  passions  humaines,  le  profil  d’Adelante
s’affirme aux côtés du héros vainqueur et conquérant : la
jeune femme y développe une langueur émotionnelle irrésistible
en soupirant à l’évocation de celui qu’elle aime sans retour,
Arsamène, le frère de Xerse… (Acte II, scène 18). C’est elle
qui incarne les vertiges d’un cœur impuissant et douloureux :
ses airs sont les plus désespérés et le plus sensuels, quand
triomphe  déterminés  et  fidèles  l’un  à  l’autre,  Romida  et
Arsamène, le couple des amants inséparables. Face à ce modèle
amoureux, le roi lui-même s’infléchit et de raison épouse
celle qui lui est fidèle, Amastre.

René Jacobs l’avait enregistré en 1985 en un album aujourd’hui
non réédité. Xerse de Cavalli a marqué l’histoire  de l’opéra
en France : Mazarin en demande une reprise à Paris pour le
mariage du jeune Dauphin, le futur Louis XIV en 1660. Devant
la Cour de France, l’ouvrage est réécrit et adapté au goût



français : le rôle titre n’est plus chanté par un castrat mais
une voix virile, telle que l’aime l’audience gauloise : un
baryton. Car le héros de l’action c’est évidemment le Roi.

 

 

 

Lille, Opéra
Xerse de Cavalli
5 représentations

Du 2 au 10 octobre 2015
Nouvelle production

Emmanuelle Haïm, direction
Guy Cassiers, mise en scène
Maud Le Pladec, chorégraphie

Musique de Francesco Cavalli (1602-1676)
Livret de Nicola Minato (revu par Francesco Buti)
Ballets – Musique de Jean-Baptiste Lully (1632-1687)

Direction musicale: Emmanuelle Haïm
Mise en scène: Guy Cassiers
Décors et costumes: Tim Van Steenbergen
Chorégraphie: Maud Le Pladec
Vidéo: Frederik Jassogne
Lumières: Maarten Warmerdam
Dramaturgie: Willem Bruls
Conseillère musicologique: Barbara Nestola

Avec
Xerse: Ugo Guagliardo
Arsamene: Tim Mead
Ariodate: Carlo Allemano
Romilda: Emöke Barath
Adelanta: Camille Poul
Eumene Emiliano: Gonzalez Toro
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Elviro: Pascal Bertin
Amastre: Emmanuelle de Negri
Aristone: Frédéric Caton
Le Gardien: Pierre-Guy Cluzeau (figurant)

Le Concert d’Astrée
Compagnie Leda

VOIR aussi notre grand reportage sur l’atelier vocal dédié à
l’interprétation du récitatif dans l’opéra français et italien
du XVIIème siècle

 

Xerse version 1660 à l’Opéra de Lille. 

Ce que nous pensons de la production. C’est un vrai défi de
jouer  la  reprise  de  Xerse  à  Paris.  L’ouvrage  vénitien
de Cavalli créé à Venise en 1654 est un tout autre opéra
adapté  et reformaté au goût français quand il est joué au
Louvre en 1660 pour le mariage du jeune Louis XIV;  c’est même
un nouvel ouvrage, avec des transformations notables comme le
changement de tessiture pour le rôle titre  (baryton plutôt
que contre ténor), surtout nouvelle structure en 5  actes,
disparition  des  rôles  comiques   (même  si  le  suivant  et
confident du roi Perse a conservé son caractère bouffon qui en
fait un double sarcastique cynique et mordant du pouvoir),
surtout intégration des ballets dans le goût français signés
du proche de Louis XIV, le florentin Lulli.
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Le spectateur moderne peut mesurer à loisirs le fossé des
esthétiques italienne et francaise : intercalés à la fin de
chaque  acte,  ces  ballets  joués  sur  un  autre  diapason  que
l’orchestre  vénitien  tranchent  nettement  par  leur  vivacité
avec la lyre si sensuelle du Vénitien : déjà l’affirmation de
cette folle insolence créative dont rafole le jeune monarque
danseur car il le divertit. La confrontation est passionnante
et souligne la forte identité des manières ici associées : en
réalité  plus  juxtaposées  que  vraiment  fusionnées  mais
qu’importe, sur le modèle importé  vénitien, Lulli présente
ses superbes et facétieux ballets : il saura puiser dans cette
totalité éclectique mais fascinante de 1660, les composantes
de sa future tragédie en musique inaugurée 13 ans  plus tard
avec Cadmus  et Hermione. Emmanuelle Haïm emporte ce projet
ambitieux malgré la multiplicité des défis et des contraintes
techniques inouïes  (faire jouer deux orchestres diapasons
différents avec mis en espace spécifique : centralisé autour
de son clavecin pour le continuo vénitien,  éclaté en deux
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groupes distincts aux deux extrémités de la fosse  (cordes à
jardin, flûtes et hautbois à cour). La chef révèle et le
profil  profond  du  héros  trop  naïf  et  maladroit  dans  sa
relation aux autres confronté dans le dédale d’un labyrinthe
amoureux au cynisme du pouvoir associant devoir et sentiment.
La  torride  sensualité  du  récitatif  cavallien  à  la  quelle
répond en seconde partie  (actes IV et V) l’émergence d’airs
plus fermés  (composante propre au Cavallien le plus mûr)
affinant  davantage  la  solitude  douloureuse  de  chaque
protagoniste se dévoilent ainsi à Lille contrepointant avec le
rire solennel d’un Lulli jeune  et rafraîchissant. C’est un
spectacle dont le cohérence convainc, dramatiquement unifié
dans la réalisation du flamand  Guy Cassiers qui en plaçant
l’action  dans  la  galerie  d’Apollon  du  Louvre  son  lieu  de
création originelle, rétablit un parallèle pertinent entre le
destin  sur  scène  de  Xerse,  son  mariage  de  raison  final  
(épousant Amastre plutôt  que Romida), et le mariage de Louis
XIV,  occasion  de  cette  confrontation  Lulli  /  Cavalli.  La
représentation de Xerse à Paris en 1660 est d’autant plus
décisive qu’outre sa participation à l’éclosion du  futur
opéra  français  baroque,  il  s’agit  aussi  de  la  première
représentation  du  souverain  sur  scène…  de  sorte  que  nous
sommes alors à l’amorce du mythe lyrique de Louis XIV ensuite
généreusement explicité et précisé dans les opéras à venir de
Lully devenu surintendant de la musique du Roi. Production à
ne pas  manquer jusqu’au  10 octobre 2015 à l’Opéra de Lille.

 

 

 

 

XERSE de Cavalli 
Synopsis



Le Roi perse Xerse est en campagne contre
la ville d’Athènes. Il stationne avec ses
armées dans la ville amie d’Abydos, sur la
rive orientale du détroit de l’Hellespont,
juste en face de la rive grecque. L’action
traitée  par  Cavalli  et  son  librettiste
Minato  dévoile  la  résistance  d’un  seul
couple amoureux Arsamene le frère du roi Xerse et la belle 
d’Abydos, Romilda. Contre eux se dresse Xerse qui veut épouser
l’amante  de  son  frère,  mais  aussi  Adelante,  la  soeur  de
Romilda  qui  est  tombée  amoureuse  d’Arsamene.  Heureusement
survient  la  belle  princesse  de  Suse,  Amastre  qui  sous  le
déguisement  d’un  homme,  entend  reconquérir  l’homme  de  son
coeur, Xerse. De fait touché par la détermination d’Amastre,
Xerse renonce à Romilda et épouse Amastre. Le couplé initial
éprouvé  Romilda  /  Arsamene  confirmé,  a   vaincu.  Dans  la
version parisienne présentée à Lille, tous les ballets de
Lulli  sont  joués  par  un  orchestre  différent  (diapason
différent)  à  la  fin  de  chaque  acte).

 

 

 

 

 

 

 

PREMIERE PARTIE
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Acte I

 

Pendant que Xerse confie à l’ombre d’un platane ses états
d’âme avant l’assaut, son frère Arsamene fait sa cour à une
habitante d’Abydos, la belle Romilda, qui l’aime en retour.
Interrompant l’entretien, Xerse, qui a seulement entendu la
voix de Romilda, décide sur le champ de l’épouser lui-même. Le
roi et son frère sont ainsi deux rivaux amoureux.

Pour Adelante, la soeur de Romilda, la passion subite du roi
est une aubaine : si Xerse pouvait épouser Romilda, elle-
même aurait enfin le champ libre pour se rapprocher d’Arsamene
qu’elle aime en secret. Mais quand, accompagné d’Eumene son
fidèle confident, Xerse vient offrir sa main et son trône à
Romilda, la jeune fille le repousse fermement, fidèle à ses
sentiments  pour  le  frère  du  roi.  Xerse  use  alors  de  son
pouvoir royal pour bannir son propre frère et rival, mais
Romilda demeure inflexible. La princesse du royaume de Suse,
Amastre, semble une promise plus digne du Roi Xerse. C’est en
tout cas ce qu’elle-même imagine : elle vient, déguisée sous
des vêtements d’homme et accompagnée d’Aristone, pour tenter
de faire la conquête de Xerse.

 

 

 

 

Acte II

 

Sous  prétexte  de  gratifier  ses  alliés,  Xerse  déclare
officiellement qu’il souhaite remercier la ville d’Abydos, en
donnant un époux de sang royal à la jeune Romilda. S’il pense



satisfaire  ainsi  sa  nouvelle  passion,  la  déclaration  peut
aussi  être  mal  interprétée  :  son  frère  rival,  Arsamene,
pourrait être lui aussi un époux de lignée royale. Chacun
comprenant la situation selon ses intérêts et ses sentiments,
la confusion règne pour savoir qui épousera Romilda. Amastre,
toujours déguisée en homme, demeure persuadée d’être toujours
l’élue du roi. Arsamene confie alors à Elviro, son page, une
lettre destinée à Romilda, sa bien-aimée. Les deux soeurs
mettent à jour leur rivalité amoureuse et en viennent à se
déclarer la guerre.

 

 

 

Acte III

 

La  lettre  d’Arsamene  pour  Romilda  est  interceptée  par
Adelanta, ce qui achève de semer la confusion. Elle l’utilise
pour  persuader  Xerse  de  lui  donner  pour  époux  son  frère
Arsamene. Xerse y voit l’occasion de renouveler sa demande à
Romilda. Forts de leurs sentiments, les deux amants Romilda et
Arsamene ne cèdent pas aux propositions du roi, au risque de
déclencher sa fureur et de mettre leur vie en danger.

 

 

 

 

DEUXIEME PARTIE

 



 

 

Acte IV

 

La  princesse  Amastre  manque  à  plusieurs  reprises  d’être
découverte, malgré ses habits d’homme, en tentant d’approcher
Xerse. Adelanta avoue avoir menti au roi et au page Elviro,
croyant  bien  faire…  Alors  que  Romilda  et  Arsamene
s’entretiennent, Xerse survient et trouble l’harmonie entre
les deux amants. Il demande à Romilda sa main : celle-ci,
cherchant à gagner du temps, lui répond humblement qu’il doit
la demander à son père. Xerse promet à ce dernier un époux de
sang royal et envoie Eumene apprêter la future reine. Devant
les refus répétés de Romilda d’accepter ce titre de reine,
Xerse, pris de fureur, condamne à mort son rival : son propre
frère !

 

 

 

Acte IV

 

Prévenu du danger qu’il court, Arsamene retrouve Romilda et
quand  son  père  les  surprend,  il  comprend  que  le  royal
époux promis était bien le frère du roi. Xerse, se voyant
devancé, exige dans sa colère qu’Arsamene tue Romilda. C’est
la princesse Amastre qui s’interpose, et le roi reconnaît
enfin  sous  ses  habits  d’homme  la  princesse  de  Suse,  sa
promise. Ému par son courage, il consent à l’épouser et à
pardonner  aux  deux  amants,  Arsamene  et  Romilda,  avant  de
célébrer leur mariage.



L’Heure espagnole à Nantes et
à Angers
Angers Nantes Opéra. Ravel : L’Heure Espagnole, 9-23 septembre
2015.  Créée   à  l’Opéra-Comique  en  mai  1911,  la  comédie
musicale imaginée par Ravel joue avec délices et subtilité des
genres  mêlés,  à  la  fois  chronique  réaliste  et  féerie  aux
parfums allusivement espagnole (l’action se déroule à Tolède
au XVIII ème).
Épouse  de  l’horloger  Torquemada,
Concepcion  s’ennuie  ferme  :  elle  compte
les heures et ne peut guère solliciter le
poète Gonzalve, apparemment épris mais qui
repousse toujours toute effusion. C’est un
séducteur impuissant qui la rend chèvre.
Aussi  quand  paraît  le  beau  muletier
Ramiro, la jeune femme s’éprend aussitôt
de lui… Le vaudeville un rien coquin et
savoureux  inspire  à  Ravel,  une  forme
inédite, musicalement extrêmement sophistiquée, à la mesure de
son génie comme orchestrateur toujours audacieux, jamais en
manque  d’inspiration  et  d’expérimentation.  Outre  le
raffinement de son langage musical, la justesse de sa prosodie
(les  récitatifs  et  dialogues  sont  d’une  précision
exceptionnelle),  Ravel  subjugue  encore  aujourd’hui  par  la
modernité du sujet : il y est bien question du désir féminin.
Concepcion  aime  les  hommes  et  exprime  son  désir  de  façon
manifeste sous couvert de l’anecdote et de la comédie. La
liberté de ton, la franchise des situations, souvent très
comiques (les hommes cachés dans les horloges à la barbe de
Torquemada), tout cela réinvente la scène théâtrale à l’aube
de la première guerre, et souligne l’originalité d’un Ravel
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décidément inclassable : son imaginaire lyrique relève déjà
d’un impressionnisme surréaliste réceptif à l’activité de la
psyché ici féminine : seule le personnage de Concepcion et
dans une moindre mesure, Ramiro grâce au regard que lui porte
la  jeune  espagnole,  ont  vraiment  de  l’épaisseur.  Il  n’en
fallait pas moins pour rebuter l’audience parisienne, jamais
très ouverte à tant de nouveautés poétiques.

 

 

 

 

C’est la première production lyrique d’Angers Nantes Opéra
dirigée par le chef Pascal Rophé, directeur musical de l’ONPL

Nantes, La Cité : les 9 et 11 septembre 2015

http://www.angers-nantes-opera.com/heure.html


Angers, Centre de Congrès: les 22 et 23 septembre 2015

Couplées à L’Heure espagnole : la quatrième pièce des Miroirs
de Ravel : Alborada del Gracioso (L’Aubade au bouffon) et la

musique pour ballet de Manuel de Falla : Le Tricorne.

Reprise de Platée au Palais
Garnier
Paris, Palais Garnier. Platée de
Rameau  :  7  septembre-8  octobre
2015.  A  l’origine,  Rameau,
compositeur officiel de la Cour
de  Louis  XV  à  Versailles  écrit
cette  Platée,  comédie  musicale
avant  l’heure,  créée  en  1745,
d’une  forme  atypique  mariant
ballets  et  pantomimes  à  une
action  où  les  dieux  sont
convoqués à la noce de la Nymphe
des marais, Platée. En raillant
cette beauté hideuse que pourtant Jupiter annonce épouser, la
partition fait basculer son propos comico satirique vers le
miroir parodique : comme l’a précisé très justement William
Christie lors d’une conférence concert sur Platée à l’Opéra-
Comique en 2014, Platée tend le miroir aux spectateurs : ce
que vous voyez, ce que vous moquez… c’est vous mêmes! Une
charge sociale aussi mordante que le Falstaff de Verdi écrit à
la fin du XIXè. La comédie et le stratagème mis en place pour
railler Platée, sa trop coupable naïveté, épinglent en vérité
l’arrogance crasse, la vanité ignorante qui règnent dans les
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milieux courtisans et politiques. Rameau au sommet de son art,
supplante la nature même : imite le chant du hibou, le cri de
l’âne, réinvente la notion même de ballet, imagine, trait
génial, en un délire fameux, la Folie qui s’empare de la lyre
d’Apollon, puis perfectionne tout un langage harmoniquement
novateur, linguistiquement impertinent et ludique qu’il serait
difficile aujourd’hui d’égaler.
La mise en scène de Laurent Pelly reste drôlatique et prend le
parti  de  représenter  Platée  en  grenouille,  ce  qui  n’est
justifié par aucune mention dans le livret. Qu’importe, pour
souligner  le  fossé  qui  sépare  l’adorable  batracienne,  du
marais  puant  et  nauséabond  des  dieux  et  des  hommes
persifleurs, la production, devenue un mythe scénique (avec
Atys de Lully par William Christie) reprend donc du service
avec une distribution nouvelle assez prometteuse (la soprano
Julie Fuchs en Folie et Philippe Talbot dans le rôle-titre). A
l’Opéra  Garner  à  Paris,  du  7  septembre  2015  et  pour  13
représentations.

 

 

 

 

 

Platée de Rameau, reprise
Paris, Palais Garnier, du 7 septembre au 8

octobre 2015
13 représentations – 2h55 avec 1 entracte

Livret d’Adrien-Joseph Le Valois d’Orville, d’après Jacques
Autreau
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Powder her face à Bruxelles
Bruxelles, La Monnaie. Adès : Powder
her face. 22-30 septembre 2015. 20 ans
après sa création sulfureuse, l’opéra
de  chambre  de  Thomas  Adès  fait
l’affiche de Bruxelles. Créé en 1995,
l’opéra de chambre sur un livret de
Philip Hensher déroule son action scandaleuse en deux actes
inspirée  des  frasques  sexuelles  de  la  duchesse  déjantée
Margaret Campbell, duchesse d’Argyll (1912-1993) qui en 1963
défraya  la  chronique  par  son  divorce  aux  révélations
honteuses, ses débauches à peine masquées, un exhibitionisme
surprenant de la part d’une aristocrate pourtant bien née et
parée de toutes les séductions physiques.

Créé en juillet 1995, l’opéra de Thomas Adès s’affiche 20 ans
plus tard… à Bruxelles
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Fellation et frasques sexuelles de
la Duchesse

 

La  fameuse  scène  de  fellation
(alternant  chant  fermé  et
suraigus) a marqué les esprits
au  sein  d’une  partition
globalement  très  appréciée  par
le  public  :  à  croire  que  les

scènes décadentes, d’orgies quasi explicites ont leur public à
l’opéra. En 1995, Thomas Adès alors âgé de 23 ans, avait
relevé le défi de réaliser cette scène scandaleuse et accepter
le projet dans son entier sur cette invitation. L’auteur se
montre influencé par Berg, Stravinsky, Britten et Weill, mais
aussi les tangos de Piazzolla. Adès fait de Lady Campbell une
figure aussi détruite, comique et tragique que Lulu. Défendue
par quatre chanteurs et 15 instrumentistes, la prose du texte
s’apparente à une farce cynique que la musique tempère par des
accents immédiatement touchants et sincères.

Le déroulement du drame suit à la façon d’une cabaret opéra,
la chronique du mariage libre entre le duc et la duchesse
d’Argyll  :  l’action  débute  dans  une  chambre  de  l’hôtel
Dorchester  près  de  Hyde  Park,  où  la  vieille  décadente  se
souvient de sa jeunesse dépravée : une série de flashbacks
suscite ensuite les tableaux qui suivent ; des invités en 1934
évoquent son récent divorce ; rappel du mariage ducal en 1936,
puis les premières infidélités du couple hors mariage survenu
à partir de 1953. Divorcée en 1955, ruinée, la Duchesse paraît
en  1970  lors  d’une  interview  télévisée  puis,  ce  sont  les
années 1990, quand dans une suite d’hôtel dont elle ne peut
plus payer les factures, la séductrices pourtant tapée, tente
en vain de séduire le directeur de l’établissement. Puis, un
électricien et une femme de chambre nettoient tout ce qui
restait du passage de la débauchée qui a finalement quitté
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l’hôtel (effectivement dans la réalité la vieille miséreuse
dut quitter son quotidien confortable en 1978 pour une maison
médicalisée).  Même  rouée  et  abonnée  aux  excès  les  plus
inventifs, la débauchée gagne le cœur du public : Powder her
face conserve un soupçon de tendresse implicite, « poudrez son
petit nez »… : cocaïne ou fard sur le visage, la décadente
magnifique a de toute évidence séduit l’inspiration du jeune
Adès, dans un ouvrage très rythmé et dramatiquement haletant.

Bruxelles, La Monnaie
6 représentations
Les 22,24,25,27,29,30 septembre 2015

(Halles de Schaerbeek)
Pérez / Trelinski
Avec  Kudlicka,  Adamski,  Ross,  Macias,  Lada.  Nouvelle
production

Nouveau  Pourceaugnac  par
William Christie
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Molière  /  Lully  :  William
Christie. Mr de Pourceaugnac: du
17  décembre  2015  –  10  janvier
2016.  Avant  l’invention  de  la
tragédie en musique (1673), la
Cour  de  France  s’enthousiasme
pour  les  comédies-ballets  dont
l’un  des  sommets  du  genre  si
prisé de Louis XIV, est avec le
Bourgeois  Gentilhomme,  Monsieur
de  Pourceaugnac  (créé  à
Chambord, pour le divertissement
de Louis XIV, en octobre 1669).
Le  duo  composé  par  les  deux
Baptistes, Molière et Lully fait
une farce mordante qui épingle la vanité d’un marquis, petit
seigneur de province, bien ridicule. A la création, c’est
Molière lui-même qui tient le rôle du provincial moqué. Comme
Boileau, Molière cultive la verve satirique. On a vu après la
mise au placard de Tartuffe qui moquait l’église, le triomphe
des médecins ridicules et arrogants surtout ignares (comme les
gens d’église, portant le noir et parlant le latin : c’est à
dire que Molière épingle les deux « métiers » en ridiculisant
une  seule  figure  :  noire  et  parlant  le  galimatias)…  Dans
Monsieur de Pourceaugnac – il faudrait bien insister sur la
particule « de » ici capitale, Jean-Baptiste fait la satire
d’un gentilhomme provincial confronté à la vie parisienne. Il
avait épingler les grands seigneurs dans le Misanthrope, Dom
Juan  ou  Le  Bourgeois  Gentilhomme  (Dorante)  :  voici  avec
Pourceaugnac, le portrait d’un provincial gagnant la capitale
pour y épouser la fille d’Oronte, Julie que pourtant aime le
jeune malicieux Éraste. Ce dernier avec ses deux intrigants
(Sbrigani  et  Nérine)  ne  cessent  de  molester,  importuner,
maltraiter le Limousin pour qu’il renonce à Julie et regagne
sa  province  encrottée.  Chose  faite  après  que  Lucette  en
Langudocienne  et  Nérine  en  Picarde,  n’accablent  le  père
marieur  en  dénonçant  Pourceaugnac  de  les  avoir  mariées,
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engrossées,  abandonnées…  Accusé  de  polygamie,  Pourceaugnac
doit fuir déguisé en femme pour échapper à la justice.

Comme à son habitude, Molière peint les mœurs de
son  époque  et  campe  des  types  humains  qui
restent universels. Ses arrogants, ses vaniteux
(les plus ignorants) sont ridiculisés parfois en
farce grossière (comme ici lorsque Pourceaugnac
s’adressant  à  deux  médecins  chez  Eraste  les
prend  pour  des  cuisiniers,  se  voit  ensuite
poursuivi dans la salle parmi les spectateurs,
par des apothicaires munis de seringues prêts à

le piquer…). Mais Molière est un comique tragique : sous la
farce perce l’horreur de caractères et de situations, indignes
et pénibles. Avant que Lully dans le sillon du succès de
Psyché,  n’invente  seul  et  définitivement,  l’opéra  français
(tragédie  en  musique,  mais  sans  le  concours  du  génial
Molière),  la  comédie-ballet  rappelle  quel  fut  le
divertissement prisé par la Cour et surtout Louis XIV, heureux
protecteur  des  deux  Baptistes.  Créé  en  1669  à  Chambord,
Monsieur de Pourceaugnac épingle l’orgueil et la suffisance
d’une gentilhomme de province, trop naîf, un rien empôté,
sujet des intrigues d’un amoureux prêt à tout pour défendre
celll qu’il aime…

La nouvelle production réalisée dans un contexte propre aux
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années 1950, orchestrée par le tandem William Christie et
Clément  Hervieu  accorde  une  place  égale  entre  théâtre  et
musique.  Jamais  chant  et  dialogue  parlé  n’ont  mieux  été
subtilement  agencés,  combinés,  associés.  L’imbrication  est
parfaite  :  les  comédiens  se  prêtent  à  la  danse,  et  les
chanteurs jouent. Production événement.

 

 

Monsieur de Pourceaugnac de Molière, 1669
par Les Arts Florissants. William Christie, direction

Caen, Théâtre de Caen, du 17 au 22 décembre 2015
Versailles, Opéra royal, les 7,8, 9 et 10 janvier 2016
Aix en Provence, Grand Théâtre de Provence, les 13 et 14
janvier 2016
Madrid, Teatros del Canal, Sala Roja, les 21,22, 23 janvier
2016
Paris, Théâtre des Bouffes du Nord, du 1er au 9 juillet 2016

Avec
Claire Debono, dessus
Erwin Aros, Haute contre
Matthieu Lécroart, basse taille
Cyril Costanzo, basse

 

 

 



L’Heure Espagnole à Nantes et
à Angers
Angers Nantes Opéra. Ravel : L’Heure Espagnole, 9-23 septembre
2015.  Créée   à  l’Opéra-Comique  en  mai  1911,  la  comédie
musicale imaginée par Ravel joue avec délices et subtilité des
genres  mêlés,  à  la  fois  chronique  réaliste  et  féerie  aux
parfums allusivement espagnole (l’action se déroule à Tolède
au XVIII ème).
Épouse  de  l’horloger  Torquemada,
Concepcion  s’ennuie  ferme  :  elle  compte
les heures et ne peut guère solliciter le
poète Gonzalve, apparemment épris mais qui
repousse toujours toute effusion. C’est un
séducteur impuissant qui la rend chèvre.
Aussi  quand  paraît  le  beau  muletier
Ramiro, la jeune femme s’éprend aussitôt
de lui… Le vaudeville un rien coquin et
savoureux  inspire  à  Ravel,  une  forme
inédite, musicalement extrêmement sophistiquée, à la mesure de
son génie comme orchestrateur toujours audacieux, jamais en
manque  d’inspiration  et  d’expérimentation.  Outre  le
raffinement de son langage musical, la justesse de sa prosodie
(les  récitatifs  et  dialogues  sont  d’une  précision
exceptionnelle),  Ravel  subjugue  encore  aujourd’hui  par  la
modernité du sujet : il y est bien question du désir féminin.
Concepcion  aime  les  hommes  et  exprime  son  désir  de  façon
manifeste sous couvert de l’anecdote et de la comédie. La
liberté de ton, la franchise des situations, souvent très
comiques (les hommes cachés dans les horloges à la barbe de
Torquemada), tout cela réinvente la scène théâtrale à l’aube
de la première guerre, et souligne l’originalité d’un Ravel
décidément inclassable : son imaginaire lyrique relève déjà
d’un impressionnisme surréaliste réceptif à l’activité de la
psyché ici féminine : seule le personnage de Concepcion et
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dans une moindre mesure, Ramiro grâce au regard que lui porte
la  jeune  espagnole,  ont  vraiment  de  l’épaisseur.  Il  n’en
fallait pas moins pour rebuter l’audience parisienne, jamais
très ouverte à tant de nouveautés poétiques.

 

 

 

Angers Nantes Opéra. Ravel : L’heure espagnole, 9-23 septembre
2015. Pour l’ouverture de leur saison, Angers Nantes Opéra et
l’Orchestre  National  des  Pays  de  la  Loire  s’associent  et
présentent  L’Heure  espagnole,  la  «  comédie  musicale  »  de
Maurice Ravel, en version de concert, avec pour interprètes,
sous la direction de Pascal Rophé et aux côtés des musiciens
de  l’ONPL,  la  mezzo-soprano  d’origine  québécoise,  Julie
Boulianne, le baryton basse, Didier Henry et des solistes
régulièrement invités par Angers Nantes Opéra : l’excellent
baryton Thomas Dolié, les ténors Eric Huchet et Alexander
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Sprague.

 

C’est la première production lyrique d’Angers Nantes Opéra
dirigée par le chef Pascal Rophé, directeur musical de l’ONPL

 

 

Nantes, La Cité : les 9 et 11 septembre 2015

 

Angers, Centre de Congrès: les 22 et 23 septembre 2015

 

 

Couplées à L’Heure espagnole : la quatrième pièce des Miroirs
de Ravel : Alborada del Gracioso (L’Aubade au bouffon) et la
musique pour ballet de Manuel de Falla : Le Tricorne.

 

 

 

 

 

Maurice Ravel
L’Heure espagnole
version de concert

 

avec



 

Julie Boulianne, Concepción
Alexander Sprague, Gonzalve
Eric Huchet, Torquemada
Thomas Dolié, Ramiro
Didier Henry, Don Iñigo Gomez

Pascal Rophé, direction musicale
Orchestre National des Pays de la Loire
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Nouvelle Armide à Innsbruck
Innsbruck  (Autriche).  Nouvelle
Armide  de  Lully,  les  22,24  et  26
août 2015. C’est depuis sa création,
le  premier  opéra  baroque  français
qu’accueille  le  festival
d’Innsbruck, une claire volonté de
changement voulue par Alessandro De
Marchi nouveau directeur artistique
depuis 2010 (à la succession de René
Jacobs).  C’est  l’ultime  ouvrage
lyrique de Lully, l’objet aussi de
sa défaveur dans le cœur du Roi qui
l’avait jusque là toujours soutenu et favorisé ; c’est que
depuis le début des années 1680, Versailles est passé sous
l’emprise de la ferveur et de la contrition.  Guère prisé par
la  nouvelle  compagne  et  épouse  du  souverain,  Madame  de
Maintenon,  l’opéra  est  devenu  divertissement  suspect  qui
détourne  des  justes  croyances.  Ainsi  Armide,  pourtant
aboutissement de toute l’esthétique Lullyste, est créé hors de
Versailles, à Paris au Palais-Royal en 1686 (en présence du
Grand Dauphin).
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Inspiré du Tasse et de sa fameuse Jérusalem Delivrée, Armide
incarne  l’impuissance  de  la  passion,  celle  de  l’amoureuse
sarrasine pourtant magicienne qui ennemi du chevalier chrétien
Renaud, l’aime malgré elle et malgré la guerre qui fait rage.
La violence des sentiments balaie la menace et le choc des
armes. C’est dans le sillon du Combat de Tancrède et Clorinde
de  Monteverdi  –  au  siècle  précédent,  1638-),  un  regard
pénétrant sur la folie amoureuse (Armide appelle la Haine à
son aide) qui s’empare d’une âme pourtant puissante et qui
finit en fin d’opéra, détruite, humiliée, blessée, seule.
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Pour défendre l’expression de la désillusion et du
désenchantement, Innsbruck accueille une équipe de
jeunes chanteurs, nouveaux espoirs du chant baroque
et en partie, lauréats des éditions du Concours
Cesti, créé ici même par Alessandro de Marchi. La
nouvelle  production  intègre  aussi  les  ballets,

réalisés pour l’occasion par la troupe des Nordic Baroque
Dancers, sous la houlette de la chorégraphe et metteur en
scène Cristina Deda Colonna. Spectacle total, qui bénéficie
donc  de  jeunes  voix  prometteuses.  Prochain  compte  rendu
critique sur classiquenews.com

Spectacle déjà critiqué au Festival d’Innsbruck 2015 : Il
Germanico de Porpora (1732)

 

 

 

 

VOIR le grand reportage vidéo Nouvelle Armide de Lully au
festival d’Innsbruck 2015
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Cecilia  Bartoli  chante
Iphigénie
Salzbourg. Gluck : Iphigénie en
Tauride. Les 19,22,24,26,28 août
2015.  Après  Norma,  Cecilia
Bartoli  chante  pour  Salzbourg
2015, l’Iphigénie de Gluck, la
seconde en vérité qui recueille l’ensemble des audaces inouïes
dont fut capable le formidable Chevalier à Paris. Réformateur
de l’opéra, et à ce titre, champion défendu par Rousseau,
Gluck réinvente le langage de l’opéra des Lumières à l’époque
où Mozart édifie ses propres drammas giocosos (Les Noces de
Figaro, Don Giovanni, Cosi fan tutte). Gluck fait évoluer
l’opéra seria hérité des Napolitains, vers le drame théâtral
où la continuité de l’action, le spectaculaire des scènes,
l’esthétisme  saisissant  des  tableaux  priment  sur  la  seule
virtuosité des chanteurs. Le style frénétique de Gluck, son
adresse mélodique, sa science du coloris orchestral imposent
un nouveau modèle lyrique au tournant des années 1770, c’est à
dire quand meurt Louis XV et que Marie-Antoinette, devenue
Reine de France, peut inviter à la Cour française, son cher
professeur de musique… apprécié à l’époque où elle n’était que
princesse à Vienne.
Aucun des compositeurs étrangers invités à Paris, sous Louis
XVI et Marie-Antoinette ne composeront sans assimiler la leçon
du maître, sans se confronter à son théâtre : Vogel, Gossec,
les Italiens Sacchini et Piccinni… Chacun prend à son compte
l’énergie, la vitalité expressive des figures léguées ; ainsi
pourront  naître  les  femmes  fortes,  hier  enchanteresses
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baroques, à présent vraies figures d’amoureuses torturées dont
l’humanité continue de nous toucher ; ainsi Armide, Médée et
donc Iphigénie.

En 1779, Gluck lègue à la France le sommet de son génie
lyrique… que sauront comprendre Berlioz et Wagner.

En Tauride, Iphigénie dessine
une tragédie noire et

psychologique…
Sur un livret de Nicolas Guillard, la tragédie en 4 actes (le
modèle en 5 actes hérité de Lully est révisé sous l’impulsion
et le nouveau goût de Marie-Antoinette), permet à la soprano
d’alors,  Rosalie  Levasseur,  d’affirmer  son  tempérament
dramatique hors du commun, quand Joseph Legros créait à ses
côtés, Pylade, le 18 mai 1779 aux Tuileries. L’opéra noir,
sanglant, exprime surtout la colère et la cruauté des dieux
qu’il faut assagir et apaiser.

Au I, Iphigénie, prêtresse de Diane, craint pour sa race :
elle a vu dans ses cauchemars, Agamemnon, Clytemnestre, Oreste
(le père, ma mère, le frère…), tous frappés par la folie ou le
meurtre. Et c’est le roi Thoas, souverain des Scythes lui-même
qui surgit habité par de même funestes augures (il serait
assassiné par un étranger…). Il est décidé de sacrifier aux
dieux, les deux étrangers qui viennent de faire naufrage sur
les côtés de Tauride.

Au II, les deux étrangers révèlent leur identité : Oreste
(baryton)  qui  vient  de  tuer  sa  mère  pour  venger  sa  sœur
Electre,  et  son  compagnon,  Pylade.  S’apprêtant  à  les
sacrifier, Iphigénie se rapproche de son frère Oreste qui a
révélé  ses  origines  mycéniennes  et  dévoilé  les  visions
d’horreur qui hantent ses nuits… Mais la prêtresse ne l’a pas



reconnu.

Au  III,   Iphigénie  accepte  d’informer  sa  soeur  restée  à
Mycenes, Electre, qu’elle est devenue parmi les scythes en
Tauride, la prêtresse de Diane : l’un des étrangers réalisera
cette mission épargnant ainsi sa vie;  alors qu’Oreste était
désigné, c’est Pylade qui ira rejoindre Electre à Mycenes.
Ce dernier jure de revenir en Tauride pour sauver Oreste.

Au  IV,  alors  qu’elle  s’apprête  à  le  sacrifier,  Iphigénie
reconnaît son frère Oreste;  mais le roi scythe Thoas surgit,
il  veut  tuer  lui-même  celui  qui  allait  être  sacrifié.  ..
heureusement Pylade l’en empêche : il tue Thoas. Diane paraît
et rétablit la loi : son culte sera remis aux grecs,  Oreste
sera roi de Mycenes et Iphigénie libre de suivre son frère.

Après  un  menuet  douceâtre,  la  partition
d’Iphigenie  débute  par  une  formidable  tempête
annonçant l’Otello de Verdi et exprimant ici le
désordre intérieur (accents brûlant des flûtes en
panique) qui règne dans l’esprit de la prêtresse
de Diane, de Thoas et bientôt d’Oreste. Gluck 
emprunte  à  ses  opéras  antérieurs  nombre  de
matériel   musical  pour  sa  seconde  Iphigénie.

C’est pour mieux peindre l’horreur absolue qui règne dans le
cerveau  des  trois  protagonistes;   les  cordes  frénétiques
annoncent déjà l’orage et la tempête qui ouvre la Walkyrie de
Wagner,   lui-même  comme  Berlioz,  grand  admirateur  du
Chevalier.
Trouble  et  d’une  rare  profondeur  dans  l’opéra  tragique
neoclassique,   l’opéra de Gluck ose exprimer un sentiment
d’amitié amoureuse entre les deux guerriers grecs, Pylade et
Oreste. C’est dailleurs la seule touche sensible d’un ouvrage
voué au drame le plus noir, à l’expression réaliste de la
fatalité humaine. De ce point de vue, l’acte II est le plus
saisissant dramatiquement et psychologiquement – avec sommet
du génie théâtral de Gluck,  l’enchaînement entre le délire
obsessionnel d’Oreste croyant voir sa mère qu’il a tué,  et

http://www.classiquenews.com/wp-content/uploads/2013/12/nff0317.jpg


Iphigénie, la jeune prêtresse de Diane, paraissant alors sans
reconnaître  son frère … la violence des passions ici exprimée
annonce Wagner et Strauss dont la musique traduit ce qui n’est
pas dit mais pensé. Dans le III, les deux amis se déchirent
comme deux amants pour savoir qui se sacrifiera pour sauver
l’autre.  ..  qui  a  dit  que  Gluck  ignorait  la  force
psychologique  de  l’orchestre,  son  aptitude  à  exprimer  la
psyché des héros? Jamais Gluck ne fut autant Gluck que dans
Iphigénie  en  Tauride  :  sa  profonde  connaissance  du  coeur
humain appliqué aux nécessités dramatiques du théâtre réalise
ici le sommet de sa carrière parisienne. Un chef d’oeuvre
assurément et aussi pour les chanteurs (Iphigénie, Oreste,
Pylade), de nouveaux défis comme acteurs et volcalistes.

Salzbourg. Gluck : Iphigénie en Tauride. Les 19,22,24,26,28
août 2015. Avec Bartoli, Olvera, Maltman, Villazon, M. Kraus.
Diego Fasolis, direction. Patrice Caurier et Moshe Leiser,
mise en scène.
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