
Wagner  :  le  Crépuscule  des
Dieux
Wagner : Le Crépuscule des dieux. Paris, Opéra Bastille, du 21
mai au 16 juin 2013   …  Jamais la musique de Wagner n’est
aussi vénéneuse que dans le Crépuscule des Dieux. Les 3 actes,
précédés  du  prologue  (où  les  Nornes  disparaissent  après
n’avoir pas pu éviter que se rompe le fil des destinées…
préfiguration de la chute des Dieux annoncée), expriment les
puissantes  forces  psychiques  qui  affrontent  le  destin  du
couple magnifique : Siegfried et Brünnhilde, au clan recomposé
des Gibishungen…

L’orchestre suit en particulier tout ce qu’éprouve Brünnhilde,
tout au long de l’ouvrage, tour à tour, ivre d’amour, puis
écartée, trahie, humiliée par celui qu’elle aime : Siegfried
trop  crédule  est  la  proie  des  machinations  et  du  filtre
d’oubli … une faiblesse trop humaine qui la mènera à la mort.
Le héros se laissera convaincre de répudier Brünnhilde pour
épouser Gutrune …

Musique de l’inéluctable
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Mais  Brünnhilde  est
elle aussi manipulée
par  l’infâme  Hagen.
Le  fils  d’Albérich
(qui  surgit  tel  un
spectre  au  début  du
II),  intrigue  et
complote…  forçant
l’amoureuse  à
dévoiler  le  seul
point faible du héros
: son dos. Siegfried
périra donc d’un coup
de  lance  sous  la
nuque. Wagner compose
alors l’une des pages
les plus saisissantes
du Ring pour exprimer
la mort de Siegfried.
C’est  que  la
malédiction  qui
menace l’édifice, porté tant bien que mal par Wotan jusqu’à
l’opéra  Siegfried,  se  réalise  finalement  et  l’anneau  ira
irrésistiblement  aux  filles  du  Rhin,  ses  véritables
propriétaires. Entre temps, les hommes ont révélé leur vraie
nature  :  dissimulation,  fourberie,  complots,  coups  bas,
hypocrisie, manipulation, barbarie criminelle… Si dans l’Or du
Rhin, Wagner avait représenter l’esclavage des opprimés sous
le pouvoir d’Albérich le Nibelung, – portrait visionnaire des
masses asservies par l’ultracapitalisme -, le Crépuscule des
Dieux cultive un tension tout aussi âpre et mordante mais
moins explicite. La musique et tout l’orchestre cisèle en un
chambrisme subtil, l’océan des complots tissés dans l’ombre,
l’impuissante solitude des justes dont évidemment Brünnhilde.
Car c’est bien la Walkyrie déchue, la véritable protagoniste
de ce dernier volet qui voit la fin des dieux et  … de la
civilisation.   Face  aux  agissements  de  Hagen  et  son  clan
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matérialiste,  Brünnhilde  prône  la  vertu  de  l’amour,  seule
source tangible pour l’avenir de l’humanité.
Rien  n’est  comparable  dans  sa  continuité  à  l’ivresse
hypnotique de la partition du Crépuscule des dieux. Le Voyage
de Siegfried sur le Rhin, les retrouvailles avec Brünnhilde,
le  sublime  prélude  orchestral  qui  précède  l’arrivée  de
Waltraute  venue  visiter  sa  soeur  Walkyrie,  le  trio  des
conspirateurs à la fin du II, la mort du héros puis le grand
monologue de la Brünnhilde sur le bûcher final sont quelques
uns  des  jalons  de  l’épopée  wagnérienne,  l’une  des  plus
incroyables fresques lyriques de tous les temps.

Richard Wagner
Le Crépuscule des Dieux

Philippe Jordan, direction
Günter Krämer, mise en scène

Paris, Opéra Bastille. Du 21 mai au 16 juin 2013
Puis du 18 au 26 juin 2013 : le festival Ring 2013

clé pour comprendre Wagner,
à propos du Crépuscule des dieux
 
Au moment où Philippe Jordan poursuit son travail (admirable)
sur l’orchestre de Wagner en dirigeant en mai et juin 2013, le
dernier volet du Ring, Le Crépuscule des dieux, classiquenews
partage sa passion de la musique de l’auteur de Tristan et
souligne la réussite du compositeur dramaturge, en particulier
dans la réalisation de son écriture orchestrale. C’est peu
dire que le musicien fut un immense symphoniste, peut-être le
plus grand de l’ère romantique …
On ne dira jamais assez le génie de Wagner quand hors de
l’action  proprement  dite,  par  exemple  concrètement  :
l’enchaînement et la réalisation des tractations infâmes de
l’abject Hagen contre le couple Siegfried et Brünnhilde, le
compositeur sait s’immiscer dans la psyché de son héroïne pour
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exprimer tout ce qui la rend grande et admirable : prenez par
exemple l’intermède orchestral du I, assurant la transition
entre la scène 2 et la scène 3 : alors que le spectateur
découvre le gouffre démoniaque qui habite le noir Hagen digne
fils d’Albérich – le rancunier vengeur et amer, Wagner nous
transporte vers son opposé, lumineux, clairvoyant, loyal et
capable de toute abnégation au nom de l’amour : Brünnhilde.

éclat des interludes symphoniques

Il n’est pas de contraste plus saisissant alors que ce passage
orchestral qui étire le temps et l’espace, passant des abîmes
ténébreux où le mal règne sans partage vers le roc où se tient
la Walkyrie déchue : le chant des instruments (clairon, puis
hautbois,  enfin  clarinette)  dit  tout  ce  que  cette  femme
sublime  a  sacrifié,  trahissant  la  loi  du  père  (Wotan),
accomplissant l’idéal terrestre de l’amour pur et désintéressé
(pour Siegfried) … Wagner précise les didascalies : la jeune
femme assume sa condition de mortelle et contemple l’anneau
par la faute duquel tout est consommé et qui dans son esprit
pur incarne a contrario de la malédiction qui s’accomplit, le
serment amoureux qui la relie à son aimé … Bientôt paraît
Waltraute sa soeur, Walkyrie venue du Walhalla de leur père
pour  récupérer  l’anneau  (car  toujours  toute  action  tourne
autour de la bague magique et maudite : Wotan sait que s’il
récupère  l’anneau,  son  rêve  politique  et  l’enfer  qu’il  a
suscité, disparaîtra) …
Wagner excelle dans la combinaison des thèmes ; tous tissent
cet  écheveau  de  pensée  et  de  sentiments  mêlés  qui  dans
l’esprit de Brünnhilde fonde son destin d’amoureuse entière et
passionnée, de femme et d’épouse bientôt bafouée, sans omettre
l’immense source de compassion qui anime cet être miraculeux
touché par la grâce … car bientôt, son vaste monologue final
permettra de conclure tout le cycle, en une scène d’ultime
sacrifice  (comme  dans  Isolde).   Il  faut  mesurer  dans
l’accomplissement de cet interlude de près de 6mn (selon les
versions selon les chefs) tout le génie de Wagner, dramaturge
psychologique, dont l’écriture sait étirer le temps musical,
abolir  espace  et  nécessité  de  l’écoulement  dramatique,
atteignant ce vertige et cette effusion dont il reste le seul
à détenir la clé sur la scène lyrique … Cet interlude est un
miracle musical. La clé qui appréciée pour elle-même pourrait
faire aimer Wagner absolument.



IIlustration : Brünnhilde et son cheval Grane … La Walkyrie
par  compassion  pour  les  Wälsungen  (Siegmund  et  Sieglinde)
recueille leur fils Siegfried, l’épouse bravant la loi du père
Wotan. La fière amoureuse allume le grand feu purificateur au
dernier tableau du Crépuscule des dieux (Götterdämmerung) pour
rejoindre dans la mort son époux honteusement assassiné par
Hagen …

L’Aiglon  (Ibert,  Honegger,
1937)
Tours, Opéra. L’Aiglon (Ibert, Honegger, 1937), les 17, 19 et

21 mai 2013 …

Après  l’Opéra  de  Lausanne  (Suisse),  l’Opéra  de  Tours  se
passionne pour L’Aiglon, opéra de 1927, signé par le duo de
compositeurs : Ibert et Honegger… 3 dates événement les 17, 19
et 21 mai 2013.

C’est le temps fort de la saison lyrique 12-13 de l’Opéra de
Tours : L’Aiglon occupe la scène tourangelle, une œuvre au
noir, moins politique que psychologique, portée entre autres
par la confrontation de plus en plus terrifiante entre le
prince  de  Metternich  (Franco  Pomponi)  et  le  jeune  Duc  de
Reichstadt  (remarquable  Carine  Séchaye)…  Drame  historique
surtout huit-clos à deux figures (fantastique effrayant de
l’acte II), la production lyrique présentée par l’Opéra de
Lausanne et donc reprise à Tours en mai, est un spectacle
incontournable.
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Créé  en  1937,
l’opéra  L’Aiglon  évoque  la  carrière  dérisoire  du  fils  de
Napoléon.  Proclamé  roi  de  Rome  à  sa  naissance  en  1811,
Napoléon II « régna » quelques jours de 1815 ; mais si son
père abdique en sa faveur, les Alliés préfèrent Louis XVIII.
Après l’Empire, et ses aspirations décevantes, retour de la
monarchie. A Vienne, le jeune héritier encombrant, devient le
duc de Reichstadt, et vit cloîtré au Palais de Schönbrunn,
auprès  de  son  grand-père  maternel  François  II,  empereur
d’Autriche, sous la surveillance étroite voire obsessionnelle
du ministre Metternich…

Un Duc de 20 ans, aux ailes
brisées… 

Le texte de Rostang brosse son portrait en 1831, lorsque les
révolutions  libertaires  européennes  laissent  espérer  un
nouveau monde, débarrassé des despotismes monarchiques pour…
le retour du fils de Napoléon. On lui fait miroiter de vaines
illusions de pouvoir : il a alors 20 ans, l’âge de toutes les
illusions et de toutes les manipulations. Trop occulté par
l’ombre du père, Napoléon Bonaparte, soumis voire humilié par
l’intraitable chancelier Metternich, le jeune homme meurt à
propos,  de  tuberculose  en  1832…  Auparavant  s’exalte  et
s’enflamme une âme lyrique avortée, pourtant capable d’une
ardeur  régénérée  (Acte  IV,  le  plaine  de  Wagram  :  quand
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l’Aiglon imagine la bataille victorieuse aux côtés de son
compagnon  fidèle,  l’ex  grognard  Flambeau  lequel  mourant,
imagine soudain qu’il meurt en combattant)…
Ibert, Honegger
L’Aiglon
1937
D’après la pièce d’Edmond Rostand, adaptée par Henri Caïn
Mise en scène : Renée Auphan d’après Patrice Caurier et Moshe
Leiser

Tours, Grand Théâtre Opéra
Vendredi 17 mai 2013, 20h
Dimanche 19 mai 2013, 15h
Mardi 21 mai 2013, 20h

Verdi: La Traviata
Angers Nantes Opéra : nouvelle Traviata événement, du 26 mai
au 16 juin 2013 …
Pour clôturer sa saison 12-13 en beauté, ANO Anges Nantes
Opéra  met  comme  toujours  l’accent  sur  la  réalisation  et
l’approfondissement  théâtral  des  productions  présentées  :
fidèle à un travail déjà développé avec la metteure en scène
Emmanuelle  Bastet  ,  voici  une  nouvelle  production  de  La
Traviata, bicentenaire 2013 oblige mais avec le regard neuf et
sensible, celui d’une femme scénographe dont le justesse et la
vérité,  ont  le  plus  souvent  séduit  hors  des  poncifs
scéniques.  Nouvelle production événement, à Nantes puis à
Angers,  du  26  mai  au  16  juin  2013…   soit  dates  7
incontournables.  Production  coup  de  coeur  de
Classiquenews.com.  
 

Angers Nantes Opéra présente sa nouvelle Traviata
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Réalisme  romantique  alla
Verdi
Pour  clôturer  sa  saison  12-13  en
beauté, ANO Anges Nantes Opéra met
comme  toujours  l’accent  sur  la
réalisation  et  l’approfondissement
théâtral des productions présentées :
fidèle à un travail déjà développé
avec la metteure en scène Emmanuelle
Bastet dont on se souvient à Nantes
et à Angers d’un regard à la fois
tendre, sensuel, esthétique opéré sur
Lucio Silla de Mozart puis surtout
Orphée et Eurydice de Gluck, voici
une  nouvelle  production  de  La
Traviata,  bicentenaire  2013  oblige
mais  avec  le  regard  neuf  et  sensible,  celui  d’une  femme
scénographe dont le justesse et la vérité, ont le plus souvent
séduit hors des poncifs scéniques.
De ce fait, rares les mises en scène de La Traviata, sommet de
la carrière lyrique de Verdi et nouveau jalon du romantisme
lyrique italien, défendues par des femmes : le principe est
prometteur  et  devrait  éclairer  des  facettes  oubliées  ou
atténuées  de  la  courtisane  parisienne  dont  le  mythe  est
d’abord  littéraire,  écrit  par  un  témoin  inconsolable,
Alexandre Dumas fils (La Dame aux camélias) qui laisse le
portrait  réel  et  fantasmé  d’Alphonsine  Plessis  dite  Marie
Duplessis, morte détruite et ruinée à l’âge canonique de… 23
ans. Il y a assurément du Manon chez Marie : une fragilité
féminine  qui  enchante  et  bouleverse.  Historiquement  la
Duplessis comme les grande courtisane du XVIIIè, envoûta les
sens de Dumas II puis ceux de Liszt. Mais il se dessine chez
Verdi, un réalisme sentimental qui éprouve la scène romantique
édulquorée et annonce déjà le naturalisme de Zola (Nana),
voire le vérisme d’un Puccini (quand il se passionne lui aussi
pour  une  autre  courtisane  Manon  Lescaut  justement).  Ne
s’agirait-il pas chez Verdi de dénoncer les critiques voilées,
les attaques toujours indirectes éprouvées quand au moment de
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la composition de La Traviata, il entretient déjà une relation
avec la chanteuse Giuseppina Strepponi ?

Mélo tragique
La Traviata (la dévoyée) brosse le portrait d’une courtisane,
Violetta Valéry, à Paris sous le Second Empire qui ne croyant
plus à l’amour, découvre contre toute attente, la passion
grâce à sa rencontre avec Alfredo Germont, jeune homme ardent
et passionné. Mais « la dévoyée », pêcheresse méprisable ne
peut  vivre  impunément  un  bonheur  qu’elle  ne  mérite  pas.
Surtout si cette liaison entâche la respectabilité du jeune
homme et de sa famille… La vision reste morale, respectueuse
des convenances sociales et bourgeoises, propres au XIXème
siècle.  Comme  le  ballet  du  torrero  précédé  par  le  fameux
choeur des gitanes, La Traviata décrit aussi une mise à mort
et Verdi met en branle une machine infernale qui aboutit à
l’agonie  de  Violetta.  La  courtisane  doit  se  sacrifier,
apprendre  le  renoncement…  et  par  ce  geste  ultime,  pourra
gagner son salut. L’oeuvre est créée à Venise, en 1853.
Outre le sacrifice obligée de l’héroïne, victime sur l’autel
de la morale bourgeoise qu’incarne le redresseur de torts
Germont  père  dans  sa  confrontation  à  la  fois  violente  et
inflexible  au  II,  Verdi  développe  aussi  en  un  contraste
saisissant l’opposition des situations quand Violetta usée par
sa vie dissolue, passant de riches protecteurs en mondains
ostentatoires, découvre le pur amour, innocent, désintéressé,
véritable …  : Alfredo. Suprême rencontre pour une femme qui a
passé sa (courte) vie à monnayer ses charmes et vendre son
corps…  Malade,  affaiblie  et  déjà  condamnée  physiquement,
Violetta subit encore une condamnation morale et psychique
sans issue : si elle aime vraiment le jeune Alfredo, elle doit
renoncer à lui car il n’y a aucun avenir (social) pour les
deux amants …
Nouvelle  production  événement  présentée  par  Angers  Nantes
Opéra, à partir du 26 mai 2013 à Nantes. Puis les 16 et 18
juin 2013 au Quai à Angers.

La Traviata à Angers Nantes Opéra    Nantes, Théâtre Graslin
Du 26 mai au 5 juin 2013Angers, Le Quai

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


les 16 et 18 juin 2013

Direction musicale : Roberto Rizzi Brignoli
mise en scène : Emmanuelle Bastet
décors : Barbara de Limburg
costumes : Véronique Seymat
lumières : François ThouretAvec

Mirella Bunoaica, Violetta Valéry
Edgaras Montvidas, Alfredo Germont
Tassis Christoyannis, Giorgio Germont
Leah-Marian Jones, Flora Bervoix
Cécile Galois, Annina
Frédéric Caton, Docteur Grenvil
Christophe Berry, Gastone, vicomte de Letorières
Laurent Alvaro, Baron Douphol
Pierre Doyen, Marquis d’Obigny
Choeur d’Angers Nantes Opéra (Sandrine Abello, direction)
Orchestre National des Pays de la Loire
Nouvelle production Angers Nantes Opéra.

Opéra.  José  Cura  chante
Stiffelio à Monaco : 23,26,28
avril 2013
Opéra. José Cura chante Stiffelio à Monaco : 23,26,28 avril
2013

A Monaco, sur les planches de l’Opéra de Monte Carlo, le ténor
José Cura chante la dignité blessée du pasteur Stiffelio dans
un  spectacle  inédit  sur  le  rocher  qui  révèle  l’année  du
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bicentenaire  Verdi  2013,  un  authentique  chef  d’oeuvre
étrangement  méconnu  créé  en  1850…  Nouvelle  production
événement.  Le  livret  original  de  Stiffelio  déchaina  les
foudres de la censure pour plusieurs raisons : la société
italienne  du  XIXe  siècle  et  ses  autorités  politiques,
profondément  catholiques,  n’étaient  pas  prêtes  à  voir  sur
scène une histoire d’adultère dans la maison d’un pasteur, ni
celui-ci accorder son pardon en plein prêche tout en citant le
Nouveau Testament.

Le pardon d’un pasteur trompé
Giuseppe Verdi, désespéré et agacé,
devant pareille incompréhension mais
conscient des immenses qualités de sa
partition, tentera (par dépit ?) de
détruire toutes les copies existantes
de son manuscrit. Il le métamorphose
sept  ans  plus  tard  en  drame
moyenâgeux  sous  le  nom  d’Aroldo,
ajoutant au passage un acte fort beau
musicalement  mais  dont  la  fin
convenue est bien loin du coup de
génie  de  la  scène  finale  de
Stiffelio.  Entretemps,  la  figure
centrale  de  l’homme  de  Dieu  avait
disparu… Devenu un chevalier : Aroldo
perdant  de  facto  toute  sa  portée
scandaleuse  originelle.
Ce n’est pas avant 1960 qu’un manuscrit complet de l’œuvre
originale est retrouvé, puis en 1993 et les représentations au
Metropolitan de New York, le véritable Stiffelio de Verdi
reparaît.  C’est au tour du public de l’Opéra de Monte-Carlo
de découvrir ce chef-d’œuvre oublié, composé en même temps que
Rigoletto, et dans le sillon tracé par le sommet schillérien
tragique et sublime, Luisa Miller.
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Verdi

Stiffelio révélé
Opéra de Monte Carlo
Monaco, les 23,26 et 28 avril 2013
Première à l’Opéra de Monte-Carlo

Stiffelio,  partition  violente  et  barbare  dans  sa  coupe
dramatique  première  qui  avait  tant  scandalisé  la  censure,
s’affirme aujourd’hui, ce d’autant plus avec force en cette
année du bicentenaire Verdi 2013 où les vraies révélations ne
sont pas légions: la riche inspiration mélodique le dispute à
la  puissance  dramatique  du  sujet.  La  nouvelle  production
monégasque devrait relever un double défi: souligner en 2013,
les  200  ans  de  la  naissance  du  compositeur,  mais  aussi
confirmer un authentique chef d’œuvre encore méconnu. Quel
plus bel apport pour l’année Verdi 2013?

Plus d’infos sur le site de l’Opéra de Monte Carlo

Voir directement la page dédiée à Stiffelio de Verdi, première
à l’Opéra de Monte Carlo
Distribution de Stiffelio à l’Opéra de Monte Carlo :
Stiffelio, José Cura
Lina, Virginia Tola
Stankar, Nicola Alaimo
Raffaele, Bruno Ribeiro
Jorg, Jose Antonio Garcia
Dorotea, Diana Axentii
Federico, Maurizio Pace
Choeur de l’Opéra de Monte Carlo
Orchestre Philharmonique de Monte Carlo

Direction : musicale Maurizio Benini
Mise en scène & lumières :  Guy Montavon
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Décors & costumes : Francesco Calcagnini
Chef de chœur : Stefano Visconti

Stiffelio, version originelle de 1850
Opéra en trois actes
Musique de Giuseppe Verdi (1813 – 1901)
Livret de Francesco Maria Piave d’après la pièce de Souvestre
et Bourgeois, Le Pasteur ou L’Évangile et le foyer.
Création : Trieste, Teatro Grande, 16 nov. 1850
Nouvelle production en coproduction
avec le Teatro Regio de Parme

Ponchielli : La Gioconda,1876
Paris,Opéra Bastille, nouvelle production

La trentaine Boito, fier et engagé, appartient à la mouvance
séditieuse  des  Scapigliati  (les  échevelés)  dont  le  credo
revendique  l’opposition  au  système  établi  et  à  l’ordre
conformiste…  Ainsi  l’écrivain  compositeur  s’associe-t-il  à
Ponchielli  en  1876  pour  La  Gioconda,  premier  ouvrage
d’importance concentrant les idéaux de ses nouveaux acteurs
culturels et dont il signe le livret sous le nom de Tobia
Gorrio. Ponchielli a 32 ans et s’impose ainsi sur la scène
lyrique italienne.

entrée au répertoire de La Gioconda à l’Opéra Bastille,
nouvelle production
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Arrigo Boito a clairement fustigé
les vieux et les crétins, suscitant
l’hydre de Verdi qui s’était senti
non sans raison, concerné. Mais les
relations  entre  le  deux  hommes,
chacun  d’une  génération  opposée,
incarnant  donc  l’ancien  et  le
nouveau, vont s’arranger… pour le
meilleur.  Grâce  à  l’entremise  de
l’éditeur  milanais  Ricordi,  les
deux  créateurs  se  rapprochent  au
tournant  des  années  1880  :  ils
édifient l’une des plus remarquables collaborations poétiques
et artistiques dont témoignent la version tardive (réussie) de
Simon Boccanegra (1881), Otello (1887) puis Fastaff (1893).
Comme son frère Camillo, architecte et écrivain (auteur de
Senso plus tard adapté au cinéma par Visconti), le padouan
Arrigo Boito s’interroge sur l’idée d’un nouvel opéra dont
l’équilibre  et  le  raffinement  formel  feraient  la  synthèse
entre le mélodisme à formules des Italiens et le symphonisme
germanique.
Arrigo  Boito,  écrivain  compositeur  échevelé…  Ses  propres
opéras, Mefistofele (Scala, 1868) et surtout Nerone (son grand
projet lyrique, porté plus de 20 années durant puis achevé et
créé sous les auspices de Toscanini en 1924, soit après sa
mort)  en  témoignent.  Boito  a  toujours  réussi  le  profil
psychologique  ambivalent  des  personnages,  la  fresque
collective sur fond historique, surtout le souffle universel,
philosophique, poétique voire métaphysique des sujets abordés.
En cela, sa coopération avec le vieux Verdi aura été bénéfique
à plus d’un titre. Lire notre compte rendu développé de La
Gioconda avec Debora Voigt (Liceu 2005, 1 DVD TDK).

 

La Gioconda, 1876 le nouvel opéra
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romantique
L’œuvre  tout  en  portant  haut  le
flambeau  du  bel  canto,  assimilant
Verdi et Wagner, annonce l’avènement
des compositeurs véristes, Puccini
et Mascagni. Bilan sur l’œuvre et le
compositeur.
Hugo, quoique qu’on ait pu écrire
sur le sujet, n’a jamais défendu de
mettre en musique ses textes. Bien
au  contraire.  Il  a  lui-même

supervisé et travaillé avec la compositrice Louise Bertin, et
Berlioz, l’adaptation sur la scène lyrique, de Notre-Dame de
Paris  (1836).  En  proclamant  péremptoirement  «  défense  de
déposer de la musique le long de mes vers », il entendait
contrôler par un souci d’exigence artistique, l’utilisation
faite par les musiciens de son œuvre, poétique, romanesque,
dramatique.  Légitime  mise  en  garde.  Nombreuses  sont  les
citations musicales dans son œuvre romanesque qui attestent,
sans aucun doute, son amour de la lyre. Weber, et le chœur
d’Euryanthe par exemple, nourrissent la trame romantique des
Misérables.

 Amilcare  Ponchielli  (1834-1886)  révèle  très  tôt  des
dispositions pour la musique. Encouragé par son père, il entre
au conservatoire de Milan en 1843, dès 9 ans. L’adolescent
reçoit des leçons de théorie, de composition et suit un cursus
de pianiste qui lui permettra d’obtenir le poste d’organiste à
l’église Sant’Ilario de Crémone après 1854. En parallèle, il
exerce sa passion du drame sur les planches, dans des essais
plus ou moins reconnus. Il accroche finalement l’intérêt du
public avec I Lituani, créé le 6 mars 1874 à la Scala de Milan
d’après le livret que lui a écrit Antonio Ghislanzoni, auteur
de  l’Aïda  de  Verdi.  Accueil  encore  un  peu  timide  qui
s’exprimera sans réserve, avec La Gioconda, conçue en 1876.
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C’est Arrigo Boito, heureux compositeur couronné par le succès
de sa nouvelle version de Mefistofele (octobre 1875) qui écrit
pour Ponchielli, le livret de la Gioconda, signé sous couvert
de son anagramme, «Tobia Gorrio».

Le compositeur devenu librettiste prend quelque liberté avec
le drame originel de Victor Hugo : la scène se déplace de
Padoue… à Venise comme d’ailleurs, il avance dans le temps,
quittant le XVI ème renaissant pour les fastes baroques du
XVII ème. Surtout, il rebaptise les protagonistes : Tisbe
devient Gioconda.

En quatre actes, le texte se concentre sur l’opposition des
personnages : dignité des héros (la Gioconda, Enzo Giordan ;
Laura) et envie dévorante de Barnaba, peintre et musicien,
amoureux  éconduit,  habile  à  précipiter  ses  proies  en
s’appuyant sur leur esprit de grandeur et de sacrifice. Au
final, c’est une femme aimante mais généreuse qui se détache :
La  Gioconda  offre  pour  toute  chanteuse  qui  se  rêve  aussi
actrice, un rôle d’envergure.

Aux  côtés  des  personnages,  Venise  plus  fantasmée  par  les
auteurs que réaliste, offre un autre prétexte musical : les
scènes de foules où les chœurs donnent la mesure d’un opéra à
grand spectacle, indiquent de quelle manière, dans l’esprit
des auteurs du XIX ème siècle, se précise l’époque baroque,
Vénitienne  de  surcroît,  signifiait  surtout  démesure  et
violence passionnelle. D’ailleurs, le duo de La Gioconda et de
sa mère aveugle, La Cieca, n’est pas sans évoquer dans la
peinture  du  Caravage,  une  jeune  femme  et  sa  suivante,
défigurée par les marques de l’âge. Contraste des portraits
d’une  saisissante  et  pleine  horreur.  Les  deux  figures
connaissent  toutes  deux  un  destin  tragique.  Déjà,  chez
Ponchielli,  les  ingrédients  du  futur  opéra  vériste  sont
regroupés.

De son côté, Ponchielli affine la composition qui sera livrée
au printemps 1876. L’influence verdienne est présente, mais



elle est aussi wagnérienne, en particulier dans l’écriture des
chœurs. Mais le talent de l’auteur se dévoile avec plus de
force originale dans les rôles solistes : la déploration de la
Gioconda à l’acte IV : « suicidio ! » ou « Cielo e mar »
(Enzo), grand air pour fort ténor annonce l’effusion lyrique
des compositeurs du bel canto à venir, Puccini et Mascagni qui
sont  les  élèves  de  Ponchielli  au  conservatoire  de  Milan.
Eloquence d’un chant de solites, l’art de Ponchielli s’impose
aussi par les climats symphoniques qu’il développe et place
avec  efficacité,  tel  le  prélude  de  l’Acte  IV,  morceau
anthologique dont se souviendront tous les véristes après lui.

Dès la création milanaise (8 avril 1876), le succès confirme
la maîtrise musicale de l’auteur qui, cependant, insatisfait
présentera une révision de l’opéra à Gênes, trois années plus
tard, en 1879.   La réussite psychologique des caractères
n’est pas tant à chercher du côté des couples principaux (La
Gioconda/Enzo ; Laura/Alvise) que vers celui de l’homme de
l’ombre, apparemment secondaire mais d’une toute autre force
souterraine : Barnaba. C’est comme l’a écrit lui-même Hugo, la
figure  éternelle  de  la  jalousie  traversant  les  siècles,
oeuvrant inlassablement à rompre l’essor des vertueux et des
fortunés. « Ce misérable intelligent et perdu qui ne peut que
nuire, car toutes les portes que son amour trouve fermées, sa
vengeance les trouve ouvertes ». Superbe rôle de baryton dont
la richesse ambivalente, cœur solitaire et audacieux, même
s’il est tourné vers le Diable, rendrait pathétique. Autant de
traits associés qui annoncent les Iago (Verdi) et Scarpia
(Puccini) à venir. Ponchielli devrait s’éteindre dix ans après
la création de Gioconda, le 16 janvier 1886 à Milan.

Discographie
Trois  versions  chez  Decca,  par  ordre  de  préférence
: Gianandrea  Gavazzeni  (direction  musicale),  Chœur  et
orchestre du Mai Florentin. Avec : Anita Cerquetti. Decca 2
cds 433 770-2. Lamberto Gardelli (direction musicale), Chœur
et orchestre de l’Académie Sainte-Cécile de Rome. Avec Renata



Tebaldi. Decca 3 cds 433 042-2

Vidéo
Fantasia, studios Disney (1940) : La danse des heures (Acte
III) fait partie de la bande originale du dessin animé.
Lire notre compte rendu développé de La Gioconda avec Debora
Voigt (Liceu 2005, 1 DVD TDK).

agenda
La  Gioconda  de  Ponchielli  fait  son  entrée  à
l’Opéra Bastille, Paris, du 2 au 31 mai 2013.
Mise en scène de Pier Luigi Pizzi, avec Violetta
Urmana dans le rôle titre. Au cinéma en direct, le 13 mai
2013. Diffusion sur France Musique le 18 mai 2013 à 19h.

OPERA CHOC. La Rose Blanche
d’Udo Zimmermann
Zimmermann: La Rose Blanche. Angers Nantes Opéra, 5,6,8,10
février 2013

reportage vidéo
Opéra événement à Nantes les 5,6,8 et 10 février 2013
La Rose Blanche au Théâtre Graslin de Nantes
Honneur aux Justes, ces héros ordinaires doués d’un courage
inouï,  traversés par un humanisme ardent et militant jusqu’au
péril de leur propre vie. Sur l’action des deux adolescents
Sophie et Hans Scholl, résistants convaincus à Munich, morts
décapités par les nazis en février 1943, Udo Zimmermann fait
un opéra chambriste à l’incandenscence hallucinée… attention
chef d’œuvre.
La  Rose  Blanche  désigne  un  courant  éphémère  de  jeunes
résistants allemands contre la terreur nazie. A Munich, Hans
et Sophie Scholl ont osé écrire contre Hitler, distribuer des
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tracts, revendiquer le pouvoir de la réflexion critique contre
l’endoctrinement  passif  et  meurtrier…  De  leur  véritable
histoire  –  un  procès  précipité,  leur  décapitation  ce  22
février 1943-, le compositeur Udo Zimmermann né en 1943 a
conçu un opéra. Et quel opéra: un chef d’oeuvre, époustouflant
de  pudeur  flamboyante,  d’intimisme  vindicatif.C’est  un
chambrisme à la fois fulgurant et crépusculaire: l’écriture de
Zimmermann  brossant  le  portrait  de  deux  adolescents
martyrisés,  reste  d’une  beauté  cristalline,  diaphane,
intimiste  et  même  enchanteresse,  inversement  pudique  et
humaine, à la violence déchirante de son sujet. S’il y a des
cris, ils sont nimbés dans une brume instrumentale des plus
ciselées  à  laquelle  la  direction  de  Nicolas  Farine  sait
restituer la richesse poétique, le flux allusif, la séduction
formelle qui en font moins un acte de dénonciation historique
qu’une allégorie universelle pour tous ceux qui souffrent de
l’injustice,  de  l’enfermement,  de  l’arbitraire  effroyable.
L’intensité des climats psychologiques fait action. En lire +
Illustrations: © Jeff Rabillon 2013

Udo Zimmermann (né en 1943)

La Rose blanche 
6 représentations à Angers et à Nantes
du 29 janvier au 10 février 2013

compte rendu
La  Rose  Blanche  désigne  un  courant  éphémère  de  jeunes
résistants allemands contre la terreur nazie. A Munich, Hans
et Sophie Scholl ont osé écrire contre Hitler, distribuer des
tracts, revendiquer le pouvoir de la réflexion critique contre
l’endoctrinement  passif  et  meurtrier…  De  leur  véritable
histoire  –  un  procès  précipité,  leur  décapitation  ce  22
février 1943-, le compositeur Udo Zimmermann né en 1943 a
conçu un opéra. Et quel opéra: un chef d’oeuvre, époustouflant
de  pudeur  flamboyante,  d’intimisme  vindicatif.C’est  un
chambrisme à la fois fulgurant et crépusculaire: l’écriture de
Zimmermann  brossant  le  portrait  de  deux  adolescents
martyrisés,  reste  d’une  beauté  cristalline,  diaphane,
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intimiste  et  même  enchanteresse,  inversement  pudique  et
humaine, à la violence déchirante de son sujet. S’il y a des
cris, ils sont nimbés dans une brume instrumentale des plus
ciselées  à  laquelle  la  direction  de  Nicolas  Farine  sait
restituer la richesse poétique, le flux allusif, la séduction
formelle qui en font moins un acte de dénonciation historique
qu’une allégorie universelle pour tous ceux qui souffrent de
l’injustice,  de  l’enfermement,  de  l’arbitraire  effroyable.
L’intensité des climats psychologiques fait action.

2 jeunes âmes contre la mort
et la barbarie…
La version que nous offre Angers Nantes Opéra est celle de
1986 : d’un premier ouvrage à plusieurs personnages et pour
grand orchestre, Zimmermann a fait une épure ciselée comme du
Britten, évocatoire et parfois âpre comme du Berg, proche par
son éloquence et sa finesse linguistique de Bach.
Sur la scène, deux acteurs chanteurs à la présence vocale,
dramatique  et  incantatoire  d’une  subtilité  exemplaire
traversent la série de tableaux conçus comme des transes, des
visions hallucinées, entre terreur, douleur, surtout courage :
Hans et Sophie, le frère aîné et la sœur, défient jusqu’à la
mort les faiblesses, les lâchetés pourtant excusables. Leurs
frêles silhouettes se dressent malgré tout et jusqu’au bout
contre un climat de terreur intelligemment cultivée tout au
long du spectacle. Les deux cœurs justes ullulent, murmurent
ou expriment toute une palette de sentiments divers, véritable
tour de force vocal et lyrique qui semble aussi revisiter les
lamentos baroques et l’incantation montéverdienne.

Armando Noguera, familier de la scène angevine et nantaise, et
familier des prises de risques contemporaines, accomplit ici
un  nouveau  sommet:  justesse  du  style,  sûreté  vocale,  et
surtout finesse dramatique, le baryton relève les défis de sa
prise de rôle, ce avec d’autant plus de mérite, que la partie



est originellement destiné à un ténor. Mais la douceur grave
du  timbre  renforce  l’accord  contrasté  des  deux  voix;
soulignant tout ce qui inscrit le personnage du jeune homme
dans le concret, la brutalité d’une vie trop courte, fauchée
en plein essor volontaire et militant. A ses côtés, Elizabeth
Bailey, qui connaît bien le rôle de Sophie pour l’avoir déjà
chanté,  exprime  avec  une  grâce  mesurée,  la  douceur  d’une
enfant  qui  veut  rêver  encore  et  toujours,  au  bord  du
précipice.

Dans sa forme concise, resserrée (à peine 1 heure), par la
justesse de la réalisation scénique qui soigne en particulier
l’esthétisme évocatoire des lumières, grâce à la performance
des deux solistes portés par le geste du chef, lui aussi
habité et tout en pudeur, la production de La Rose Blanche ne
pouvait trouver meilleurs interprètes. Les œuvres traitant de
l’injustice et plus encore de la barbarie nazie sont rares à
l’opéra: Udo Zimmermann a fait d’un acte de dénonciation, un
remarquable ouvrage poétique. Le spectacle est bouleversant.
Et les 4 dates nantaises, incontournables. A l’affiche du
Théâtre Graslin à Nantes, les 5,6,8 puis 10 février 2013.

Angers. Grand théâtre, le 30 janvier 2013. Udo Zimmermann: La
Rose Blanche, 1986. Coproduction présentée par Angers Nantes
Opéra. Avec Elizabeth Bailey, Sophie Scholl. Armando Noguera,
Hans  Scholl.  Nouvel  Ensemble  Contemporain  LE  NEC.  Nicolas
Farine, direction. Stephan Grögler, mise en scène.

Donizetti: La Favorite,1840
OPERA. Donizetti:La Favorite. Paris,TCE,7-19 février 2013
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Gaetano Donizetti

La Favorite, 1840
Créée pour Paris (donc conçue en français) en décembre 1840,
avec la légendaire Rosine Stoltz dans le rôle clé de Léonor de
Guzman,  La  Favorite  de  Donizetti  est  un  ouvrage,  noble,
sérieux,  tragique  et  historique  (l’action  se  déroule  en
Castille au XIVè siècle sur l’île de Léon et à Séville), et
demeure l’aboutissement de la carrière de Donizzetti à Paris.
Après  Rossini  et  Bellini,  et  comme  Verdi,  Gaetano  entend
inscrire son nom en lettres d’or sur le boulevard parisien,
tout auréolé d’une gloire non usurpée depuis ses précédents
triomphes dont surtout La Fille du régiment, dans la veine
plutôt comique et légère. Mais l’incarnation de Rosine Stoltz
dans  le  rôle  de  Léonor  fut  si  marquant  que  beaucoup  de
peintres,  photographes  (dont  Nadar)  et  illustrateurs  de
l’époque (en couverture le duo Léonor et Fernand par Lépaulle)
firent le portrait de l’interprète inspirée.

Aborder le grand opéra
français



Après  Les  martyrs  (en  italien)
Donizetti aborde et réussit le grand
opéra français. C’est pour l’auteur
de La Favorite une acceptation mieux
assumée  de  sa  part  sombre  et
mélancolique…  A  partir  des  sources
historiques  espagnoles,  Donizetti
réécrit  le  profil  des  personnages
clés, – ceux de l’histoire amoureuse
du jeune Alphonse XI avec Leonor de
Guzman-, afin de nourrir et sublimer
son propre drame romantique au point de ciseler en particulier
leurs accents pathétique et tragiques… De toute évidence, le
génie du musicien vient d’un traitement fluide et naturel du
genre  historique:  il  a  su  créer  des  figures  humaines  et
individuelles  d’une  intense  vérité  ;  il  est  en  cela  très
proche  de  Verdi.  A  Paris,  Donizetti  est  prêt  à  affronter
toutes les difficultés et obstacles pour monter dans le sein
des sein, la « grande boutique  » dont a parlé Verdi, son
opéra… L’unité et la cohérence de l’ouvrage tiennent pour leur
part au fait que les librettistes de La Favorite, Royer et
Vaëz au travail, ont bénéficié du concours d’Eugène Scribe
soi-même…  Le  succès  à  l’opéra  s’écrit  aussi  grâce  aux
chanteurs, ainsi le quatuor vocal de la création est porté par
l’étoile lyrique, Rosine Stoltz dans le rôle de l’héroïne
romantique,  véritable  perle  et  torche  vocale  capable  de
susciter l’enthousiasme du public… et en particulier celle de
Berlioz qui dans Les Grotesques de la Musique, ne cache pas
son  admiration  pour  la  finesse  et  l’expressivité  de
l’interprète.

Lire aussi le numéro spécial La Favorite de Donizetti publié
par L’Avant Scène Opéra n°271 (novembre 2012)

Donizetti: La Favorite, nouvelle production
Paris, TCE, Théâtre des Champs Elysées

Valérie Nègre, mise en scène
Paolo Arrivabeni, direction
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Orchestre National de France
Avec Alice Coote, Celso Albelo, Ludovic Tézier, Carlo

Colombara, Loïc Félix, Judith Gauthier…6 représentations
parisiennes

Paris, TCE, les 7,9,12,14,17,19 février 2013
Diffusion France Musique le 23 février 2013, 19h30

Illustration: Rosine Stoltz, diva romantique adulée de son
vivant…

Udo Zimmermann: La Rose
Blanche. Angers Nantes Opéra,
du 29 janvier au 10 février

2013
Opéra. La Rose Blanche de Zimmermann. Angers Nantes Opéra dès

le 29 janvier 2013

Deux âmes justes contre
Hitler

Udo Zimmermmann aborde les heures
les  plus  noires  de  l’histoire
allemande  à  travers  le  destin
tragique d’un frère et de sa sœur,
Hans et Sophie Scholl (25 et 21
ans), livrés à la Gestapo le 18
février 1943, torturés pendant 3
jours, puis jugés sommairement le
23 février suivant au matin pour
être exécutés le soir même… Face à
la  barbarie  et  l’arbitraire
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terrifiant,  que  vaut  la  vie  humaine  ?

Udo Zimmermann
(né en 1943)

La Rose blanche
6 représentations à Angers et à Nantes
du 29 janvier au 10 février 2013

Eduqués dans un milieu protestant, les deux jeunes âmes sont
enrôlées  de  force  dans  les  jeunesses  hitlériennes:  une
première confrontation qui prend des allures de violation de
la  liberté.  Voici  le  fondement  de  la  reconstruction
posthitlérienne:  Sophie  et  Hans,  allemands  de  souche  ont
montré le visage d’une Allemagne fidèle à Goethe: fraternelle,
humaine, loyale… résistante.

Ces innocents étaient des héros, audacieux militants, bravant
la terreur d’un régime cruel pour défendre coûte que coûte les
valeurs du mouvement de résistance intitulé «  La Rose blanche
 » (courant actif entre juin 1942 et février 1943): à coup de
graffitis engagés et courageux « à bas Hitler » tracés au nom
de l’esprit (celui de Novalis, Goethe mais aussi la Bible,
Aristote ou Lao-tseu…) sur les murs visibles de l’Université
de Munich.

Udo Zimmermann déroule l’action de son opéra dans le cachot
qui enferme les martyrs du nazisme, le jour de leur exécution.
En  un  vibrant  témoignage,  évoquant  leurs  écrits,  leurs
correspondances, les abîmes et la peur, les valeurs humanistes
qui  les  habitent,  le  compositeur  ressuscite  leur  combat,
sublime geste d’une ténacité héroïque. Une foi plus forte que
la mort contre le mal absolu.
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Adepte  de
l’essentiel, lui-même protestant originaire de Dresde et grand
admirateur de Bach, Udo Zimmermann est frappé par le destin de
Sophie et Hans Scholl. Une histoire qui prend valeur de mythe
et de modèle, dont l’éclat peut rendre aux allemands foudroyés
par le nazisme cet honneur perdu depuis le cataclysme. Rien de
mieux  pour  rendre  aux  adolescents  magnifiques,  leur  grâce
admirable qu’un opéra où la force morale ainsi ressuscitée
vivifie  la  force  du  souvenir  jusqu’à  le  rendre  vivant,
sincère, présent. Amorcée dès 1967, la partition de La Rose
Blanche trouve sa version finale en 1986, près de 20 ans plus
tard, en une forme introspective, ardente, éblouissante.

Angers / Grand Théâtre
mardi 29, mercredi 30 janvier 2013

Nantes / Théâtre Graslin
mardi 5, mercredi 6, vendredi 8, dimanche 10 février 2013

en semaine à 20h, le dimanche à 14h30

Opéra de chambre en 16 tableaux
Créé  au  Conservatoire  de  Dresde,  sur  un  livret  de  Ingo
Zimmermann, le 17 Juin 1967. Version révisée créée à l’Opéra
d’État de Hambourg, sur un livret de Wolfgang Willaschek, le
27 février 1986.

Nicolas Farine, direction
Stephan Grögler, mise en scène
Véronique Seymat, costumes

http://www.classiquenews.com/udo-zimmermann-la-rose-blanche-angers-nantes-opera-du-29-janvier-au-10-fevrier-2013/zimmermann_udo_rose_blanche_opera/
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Didier Henry, lumières

Avec

Elizabeth Bailey, Sophie
 Armando Noguera, Hans

Nouvel Ensemble Contemporain LE NEC

Coproduction  Jeune  Opéra  Compagnie,  Arc  en  Scènes  Théâtre
Populaire  Romand  —  La  Chaux-de-Fonds (Suisse).   [Opéra  en
allemand avec surtitres en français]

Gounod: Roméo et Juliette.
Tours, Opéra. Les 25,27,29

janvier 2013
Tours. Roméo et Juliette de Gounod, dès le 25 janvier 2013

Spécialiste affûté du répertoire français romantique, le chef
et directeur artistique du Théâtre tourangeau, Jean-Yves
Ossonce dirige l’Orchestre symphonique Région Centre Tours
dans une nouvelle production très attendue de Roméo et

Juliette de Gounod… 3 dates incontournables les 25, 27 et 29
janvier 2013

https://www.classiquenews.com/gounod-romeo-et-juliette-tours-opera-les-252729-janvier-2013/
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Non  le  chef  d’œuvre,  avec  Faust,  de
Gounod,  Roméo et Juliette, applaudi dès
sa création en 1867, ne se réduit pas à
quelques beaux duos suaves et inspirés: le
traitement que réserve Gounod au mythe de
Roméo  et  de  Juliette  affiche  un
tempérament original (harmoniquement), une
construction  dramatique  progressive  qui
suit essentiellement le souffle tragique
de l’action, avec, issue implacable, la
mort  des  deux  jeunes  amants.Si  aujourd’hui,  la  version
discographique dirigée par Michel Plasson et qui réalise une
heureuse synthèse entre la version de l’Opéra Comique (1873)
et de l’Opéra (1888) demeure la référence absolue, la nouvelle
production  de  l’Opéra  de  Tours  entend  restituer  dans  sa
cohérence et son unité originelle, la partition romantique et
tragique. Arguments de taille, dans les deux rôles-titres:
Floriant Laconi et Anne-Catherine Gillet…

Charles Gounod

Roméo et Juliette
Opéra de Tours

vendredi 25 janvier 2012, 20h
dimanche 27 janvier 2012, 15h

mardi 29 janvier 2012, 20h

Nouvelle production
Paul-Emile Fourny, mise en scène

Jean-Yves Ossonce, direction

Le drame de Gounod insiste sur l’antagonisme viscéral entre
Capulets et Montaigus. Les haines ancestrales broient comme un
machine l’espoir de deux cœurs amoureux…  L’action s’ouvre sur

http://www.classiquenews.com/ecouter/lire_article.aspx?article=5990&identifiant=20121028WYFHLERR4Q15IBD6J12Q92SMO
http://www.classiquenews.com/ecouter/lire_article.aspx?article=5990&identifiant=20121028WYFHLERR4Q15IBD6J12Q92SMO
http://www.classiquenews.com/gounod-romeo-et-juliette-tours-opera-les-252729-janvier-2013/charles-gounod_portrait/
http://www.operadetours.fr/index.php/les-spectacles-2012-2013/operas-2012-2013/653-romeo-et-juliette


le bal chez les Capulets: Juliette y est promise au comte
Pâris.  L’accent  sombre  et  tragique  à  l’énoncé  des  vrais
sentiments de Roméo, (Montaigu rival des Capulets), pour la
belle Juliette, est adouci par l’humeur légère de Mercutio
(double de Roméo), qui évoque avec une facétie géniale la
reine Mab… la force de l’opéra revient au choix de Gounod: au
moment de l’action, les deux jeunes gens que tout sépare et
oppose  même,  tombent  éperdument  amoureux  l’un  de  l’autre
(scène du jardin des Capulets, II). Pourtant mariés,  porteurs
d’une chance de réconciliation entre le deux clans, Roméo et
Juliette ne peuvent empêcher une série de meurtres: Mercutio
est blessé mortellement par Tybalt le Capulet, lequel est tué
par Roméo (III). Grâce à Frère Laurent, Juliette qui a bu un
puissant narcotique, feint la mort au moment de son mariage
avec  Pâris:  consternation  et  choc:  elle  est  conduite  au
tombeau  (IV).  Le  dernier  acte  met  en  scène  la  tragédie
inéluctable du mythe légué par Shakespeare: Roméo n’a pas été
mis dans la confidence et quand le jeune amant détruit pénètre
dans le tombeau de Juliette inanimée, croyant à la mort de son
aimée, se donne la mort. Juliette s’éveille et se poignarde
pour rejoindre son aimé en un duo funèbre particulièrement
poignant.

En réunissant deux chanteurs d’exception, Florian Laconi et
Anne  Catherine  Gillet  dans  les  rôles  phares  de  Roméo  et
Juliette  (sans  pour  autant  minimiser  la  valeur  des  rôles
complémentaires de Tybalt et de Mercutio), Jean-Yves Ossonce
met toutes les chances de son côté et promet de célébrer le
génie lyrique de Gounod avec la sensibilité et le tempérament
dramatique  que  nous  lui  connaissons.  Nouvelle  production
événement.

Conférence de présentation à l’œuvre, samedi 12 janvier 2012,
20h
Roméo et Juliette de Gounod à l’Opéra de Tours
Sur un livret de Jules Barbier et Michel Carré, Roméo et
Juliette de Gounod est créé à Paris, le 27 avril 1867.



Florian Laconi, Roméo
Anne Catherine Gillet, Juliette
Doris Lamprecht, Gertrude
Ronan Nédélec, Mercutio
Christophe Berry, Tybalt
Orchestre Symphonique Région Centre Tours
Choeurs de l’Opéra de Tours

toutes les infos et les modalités de réservation sur le site
de l’Opéra de Tours.

Moussorgski: Khovantchina.
Paris, Opéra Bastille, 22
janvier-9 février 2013

Moussorgski: Khovantchina. Paris, Opéra Bastille, 22 janvier-9
février 2013

Modest Moussorgski
La Khovantchina, 1886

orchestration de Dmitri Chostakovitch

Dans La Khovantchina, opéra historique, la fresque historique
n’empêche  pas  le  profil  psychologique  de  certains
protagonistes idéalement captivants. Le sens de l’action, dès
l’ouverture,  la  flamme  des  émotions  et  des  ambitions
individuelles s’affirment. Toute la scène est happée par les
forces irrésistibles du destin. La scène a bien rendez-vous
avec l’histoire, et le cynisme de la narration, la perversité
à l’oeuvre brossent un tableau glaçant et captivant. Plus
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encore que dans Boris Godounov, autre fresque historique mais
plus noire et intimiste, La Khovanshchina (Khovantchina) de
Moussorgski est âpre et cynique.Paris, Opéra Bastille
les 22,25,28,31 janvier, 6,9 février 2013
4 heures, deux entractes

La politique, une arène
inhumaine

Les  opéras  de  Moussorsgki  sont
politiques. Comme dans Boris, il s’agit
d’exposer  d’un  côté,  la  naïveté
superstitieuse des masses soumises, leur
désir d’un père et d’un guide pacifiste
et  protecteur;  de  l’autre,
l’opportunisme  des  cliques  sans
scrupules,  élites  patriciennes,  menées
par  de  petits  caporaux,  habiles  à
exploiter et manipuler la crédulité et
l’espoir des peuples, pour ne servir que
leur  intérêt  individuel.  L’histoire  a
ses cycles, celui-là reste le principal scénario de l’histoire
russe: nation asservie, espérante, désireuse de liberté mais
contradictoirement  prête  à  suivre  le  premier  messie
autoproclamé. La Khovanshchina met en scène une galerie de
personnages  haut  en  couleur  qui  sont  autant  de  profils
ambitieux,  opportunistes,  politiques  sans  scrupules:  les
Khovansky, père et fils (qui sèment la terreur à Moscou, grâce
à leur horde policière Streltsy), le prince Golitsyn (fin
politique proeuropéen qui a supprimé les sièges des boyards),
le  prêtre  orthodoxe,  illuminé  et  moralisateur,  Dosifei,
instance récurrente qui rappelle que l’église ne doit pas être
écartée dans le partage du pouvoir… Chacun tire la couverture

http://www.operadeparis.fr/
http://www.operadeparis.fr/
http://www.classiquenews.com/moussorgski-khovantchina-paris-opera-bastille-22-janvier-9-fevrier-2013/moussorgski/


pour conserver ou renforcer son pouvoir. Enfin, surgit, bras
du destin, le sombre Shaklovity, qui dénonce la machination
des  Khovansky  pour  s’emparer  du  pouvoir  (d’où  le  titre
« Khovanshchina »). Dans cette arène haineuse et violente, où
les femmes sont soumises, qu’il s’agisse de Marfa, prophétesse
humiliée ou Emma, luthérienne qui échappe de justesse au viol
par Khovansky fils, chef et metteur en scène doivent mettre en
lumière et sans outrance ni décalages gadget, les rapports de
sadisme, la volonté d’aliénation que les individus exercent
les uns sur les autres: la scène de la lettre où Shaklovity
dicte  au  sbire  vénal  et  peureux,  la  dénonciation  de  la
Khoventchina,  la  capture  d’Emma  par  Andreï  Khovansky  qui
profite de sa prise pour tenter de la violer… Nous sommes au
coeur  d’une  société  chaotique  et  barbare,  cruelle  et
inhumaine, proie des loups qui se dévorent pour l’inféoder à
leur  désir.  Jamais  Moussorgski  n’a  mieux  dépeint  le  cœur
barbare et inhumain des politiques à l’œuvre: manipulation,
machination, calcul, hypocrisie, chantage… guerre des chefs,
antagonisme de cliques avides et sans éthique… A travers une
peinture  d’histoire  importée  sur  le  scène  lyrique,  le
compositeur ne laisse rien dans l’ombre: il dévoile le vrai
visages des âmes politiques, parfaitement déshumanisées: désir
et voracité mais aussi solitude et angoisse des hommes de
pouvoir,  masses  asservies  et  crédules,  soldats  de  Dieu
admonestant, policiers ou miliciens crapuleux, pervertis… Il
est  de  coutume  de  démonter  l’opéra  par  ses  faiblesses
apparentes.  Comparé  à  Boris,  Khovanshchina  serait
déséquilibré. Rien de tel: Moussorsgki éblouit par son sens de
la  fresque  épique  et  des  individualités,  douloureuses  ou
manipulatrices. Créé en 1886 à Saint-Pétersbourg, après le
décès  du  compositeur  (1881),  Khovanshchina  est  une  oeuvre
majeure, s’appuyant sur un orchestre somptueux (l’ouverture
dont le souffle historique et poétique réconcilie grandeur et
tendresse), et des choeurs, comme toujours, omniprésents.

dvd
Lire  notre  critique  de  l’excellente  version  au  dvd  de  La

http://www.classiquenews.com/voir/lire_chronique_dvd.aspx?id=659


Khovanshina, Khovantchina par Michael Boder et Stein Winge au
Liceu  de  Barcelone  (2  dvd  Opus  Arte).  Modest  Moussorgski
(1839-1881): Khovanshchina, 1886. Version Chostakovitch. Avec
Ivan Khovansky, Vladimir Ognovenko. Andreï Khovansky, Vladimir
Galouzine.  Prince  Vasily  Golitsyn,  Robert  Brubaker.
Shaklovity, Nikolaï Putilin. Dosifei, Vladimir Vaneev. Marfa,
Elena Zaremba. Scribe, Graham Clark. Emma, Nataliya Tymchanko…
Choeur et orchestre symphonique du Grand Théâtre Liceu de
Barcelone.  Direction:  Michael  Boder.  Mise  en  scène:  Stein
Winge. Réalisation: Angel Luis Ramirez
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