César Franck : Symphonie en
ré, 1889

France Musique, en direct ce soir, 20h. Franck: Symphonie en
ré par Georges Prétre ..

Georges Prétre dirige la Symphonie en ré de César Franck

Rien n’est comparable au monument qu’est
1’unique Symphonie de César Franck (1889)
une synthese des dernieres évolutions
symphoniques en France a la fin des années
1880, surtout un commentaire extrémement
personnel et original du symphonisme
germanique de Beethoven a Wagner, auquel
Franck (1822-1890), wagnériste motivé et
aussi membre de la Société nationale de musique a Paris,
entend apporter une sorte de démenti: » il y a bien une autre
facon de composer pour l'orchestre apres Wagner (et ajoutons
aussi apres Liszt) « , semble nous dire le génial liégeois. A
la fois portée par un souffle spirituel irrésistible (en
liaison avec la ferveur personnelle de son auteur), la
Symphonie en ré frappe par son audace formelle, sa parfaite
architecture comme 1le jeu subtil des références et
correspondances qui se répondent d’un mouvement a l’'autre ..

Monument symphonique de 1889
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En pratique, la ré mineur (créée non
sans rebondissements et résistances a
Paris en 1889) succede aux jalons du
genre: Symphonie espagnole de Lalo
(1875), Symphonie romantique de
Joncieres (1876, hommage wagnérien
personnel), Symphonie avec orgue de
Saint-Saéns (1885), Symphonie
Cévenole de D’indy (1886).. Franck,
critiqué, vilipendé méme par ses contemporains, trop
antiwagnériens, sont aveuglés par dogmatisme et ne trouvent
ici que pédantisme et épaisseur, surtout wagnérisme non
dépassé. Or c’est tout l’inverse: dédié a son éleve Duparc, la
Symphonie de Franck dés le début développe ce caractere
profond et empoisonné (tristanesque) et excelle dans l’art
ténu et si subtil de la modulation et du développement
cellulaire, offrant surtout une lecon d’écriture cyclique: les
motifs étant réitérés tout au long des mouvements mais dans
une formulation métamorphosée constante, soulignant dans
l'écriture cette fluidité structurelle que doit diffuser
l’orchestre. La cellule parait et réapparait, ses réitérations
n’'étant jamais identiques au premier énoncé; chacun de ses
avatars jalonne 1les progres et les avancées du flux
dramatique. Chacun des trois themes développés séparément dans
chacun des trois mouvements est exposé des le début; leur
combinaison superposée releve de la résolution libératrice qui
structure encore l’architecture globale de l'cuvre.

Unité organique, symphonie en épisodes. Comment préserver
l'unité et la cohérence du flux orchestral, en un tout
organique malgré la nécessité du plan en quatre parties, c'est
a dire par épisodes, de mise depuis les Viennois classiques et
romantiques: Haydn, Mozart, Beethoven, Schubert..?

Par le principe cyclique tres largement exploité et avec
quelle finesse et intelligence par Franck. Un concept
magistralement défendu par Berlioz dans sa Symphonie
Fantastique de 1830. Alors 1le cycle c’'est a dire 1la
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réitération des themes précédemment écoutés, embleme du
romantisme symphonique francais? : tres certainement. Franck
au moment de la création de son chef d’®uvre est personna non
grata parmi les plus conservateurs, ceux qui dans le sillon
orthodoxe de Saint-Saéns considéraient le musicien belge comme
un traitre au nationalisme musical défendu par la Société
nationale de musique. Depuis 1870, il reste patriotique de
détester 1’art germanique. En élargissant l’inspiration et la
composition vers le style allemand, celui de Beethoven et de
Wagner, Franck avait provoqué une vague d’'opposition sans
pareil, qui se traduit tres vite par une incompréhension de
son cuvre. Ambroise Thomas, Gounod épinglent sans nuance la
Symphonie de Franck, 1la jugeant maladroite, aride,
dogmatique,.. c’est a dire insupportablement germanique
(lisztéenne et wagnérienne).

Or, maitre des climats les plus contrastés, Franck émerveille
littéralement entre la gravité lizstéenne du lento-allegro non
troppo initial, et le pastoralisme lumineux et mélancolique de
L'Allegretto (a la fois andante et scherzo).. C’'est en
particulier dans le Finale-Allegretto on troppo ou sont
récapitulés tous les themes moteurs et leurs combinaisons
souterraines que gonfle une voile orchestrale d’un nouveau
souffle, quasi mystique quand la harpe se joint aux cordes,
dialoguant avec les cuivres de plus en plus solennels et
profonds. L'euvre est traversée par 1’expérience des gouffres
désespérés puis, a l’'instar des constructions lisztéennes,
s’'éleve a mesure de son développement, en une arche puissante
et tres texturée mais jamais épaisse ni lourde.. Lisztéenne et
wagnérienne, beethovénienne et poétiquement totalement
originale, comme structurellement faconnée selon le principe
cyclique, la Symphonie suppose une maitrise idéale sur le plan
musical et artistique.

La Symphonie en ré de César Franck est couplée avec
Poulenc : les animaux modeéles, concerto pour 2 pianos
Orchestre de Paris



Georges Prétre, direction

France Musique, en direct du TCE a Paris, des 20h
fomee e Mercredi 25 septembre 2013
o

ITlustrations: César Franck (DR), Georges Prétre (DR)

Exposition. Un air de
Renaissance, la musique au
XVIeme siecle

Exposition. Un air de Renaissance, la musique au XVIeme
siecle, Chateau d’Ecouen, du 11 septembre 2013 au 6 janvier
2014

Exposition, Ecouen

La musique au XVIeme : » Un air de
Renaissance «

Chateau d’Ecouen, du 11 septembre 2013 au 6 janvier 2014
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Contrairement a la civilisation
Baroque a présent bien connue,
jamais 1la musique de 1la
Renaissance (en particulier celle
du XVIeme siecle) n'avait été le
sujet d’une exposition
thématique. Justice est faite a
présent grace a la rétrospective
présentée au Chateau d’'Ecouen a
partir du 11 septembre 2013. Des
la fin du XVe et surtout au
XVIeme siecle, 1la pratique
musicale est au coeur de la
société : sacrée et d'une
écriture de plus savante chantée
dans les églises par les voix
d’enfants et d’hommes (les femmes
étant exclues des lieux de
cultes) ; c'est aussi un essor
nouveau de la musique de chambre vocale et instrumentale,
pratiquée dans le noyau familial, bourgeois, aristocratique
et royal, s’appuyant sur le concours de l’'épinette, du luth,
de la viole .. La pensée réformée favorise 1'expérience
musicale dans l'espace privé donnant naissance a une nouvelle
pratique amateur particulierement active. L’impression des
partitions en plein développement permet une large diffusion
des oeuvres distinguées par le golt des amateurs ; les
musiciens et compositeurs se professionnalisent aussi, sachant
se » vendre » aupres des Cours demandeuses, soucieuses de
prestige culturel et musical.

L'alliance de la poésie et de la musique se réalise dans 1l’art
princier et noble du madrigal (d’origine italienne) dont 1le
souci de caractérisation du verbe suscite une nouvelle
écriture émancipée du tissu strictement polyphonique, vers la
structure monodique avec basse continue ..

L’individualisation des tempéraments se précise et profite
d’un marché alors naissant : de grandes figures s’imposent
alors a 1’échelle européenne, malgré le contexte des guerres
de religion : Josquin des Prés, Vittoria, Lassus, Claude
Goudimel, Claudin de Sermisy, Albert de Rippe, Jacques
Arcadelt, Tallis .. Chacun prépare au sommet monteverdien, a
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l’aube — baroque : 1607 — de 1’0Orfeo qui est autant
1l'aboutissement de 1’esthétique de 1la Renaissance que la
premiere oeuvre relevant d’une pensée proprement baroque.

Le parcours de 1l’exposition rassemble instruments et
partitions, manuscrits et tableaux restituant a la musique le
role social, symbolique et politique qu’elle occupe pendant 1la
Renaissance (XVeme et XVIeme siecle). Exposition événement.
Compte rendu plus développé de 1'exposition Un air de
Renaissance, a venir sur classiquenews.com

Un air de Renaissance, la musique au XVIeme siecle. Musée
national de la Renaissance, Chateau d'Ecouen, du 11 septembre
2013 au 6 janvier 2014. Renseignements au 01 34 38 38 50

Illustration: Paolo Zacchia : Portrait d’un joueur de viole
(vers 1545). Paris, Musée du Louvre. © RMN Grand Palais /
Franck Raux

Paris,salle Pleyel: Mozart,
les Mysteres d’Isis, le 23
novembre 2013

Paris,salle Pleyel: Mozart, les Mysteres d’Isis, le 23
novembre 2013 . En 1801, le praguois Ludwig
Wenzel Lachnith (55 ans) présente aux parisiens un nouvel
opéra de Mozart, jamais créé en France, Les Mysteres d’Isis..
Sous ce titre magique et fantastique, exotique et antiquisant,
le compositeur arrangeur, inspiré par Haydn et Pleyel, a
recyclé la musique du dernier opéra de Wolfgang (1791) : La
Flite enchantée, enrichie d’emprunts a d’autres de ses opéras
tels Don Giovanni, Les Noces de Figaro, La Clémence de Titus ..
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I1T en résulte un
opéra composite, maniere de pasticcio romantique réunissant
dans un nouvel ordre dramatique les morceaux de La Flite et
ceux des autres opéras de Mozart. Avec le librettiste Etienne
Morel de Chédeville, Lachnith n’hésite pas a s’inscrire dans
le golt dominant du » Retour d’'Egypte « , porté par les
campagnes proche-orientales de Bonaparte et de ses successeurs
dont le général Kléber (1798-1801).

Les Mysteres d’'Isis, 1801

opéra en 4 actes d'apres Mozart

Samedi 23 novembre 2013, 19h30
Paris, Salle Pleyel

Une passion francalise pour
L’Egypte et Mozart ..

En 1801, 1’'épopée contemporaine de la campagne d'Egypte exalte
1l’imagination des francais. L’engouement pour Ll’'Egypte ne
cessera jamais de croitre ; toute une nouvelle esthétique
exprime le golt francais pour 1’Antiquité Egyptienne.

Ainsi les Mysteres d’'Isis suscitent un incroyable succes
malgré la liberté parfois irrespectueuse avec laquelle
Lachnith recompose et dénature 1’héritage mozartien. Or
1'ouvrage, véritable embleme du gol(t parisien du premier
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romantisme (1801) permet aux auditeurs de découvrir pour la
premiere fois morceaux et airs de La Flite enchantée. Beau
geste de sensibilisation ou comme le dit Berlioz alors,
inacceptable irrespect des sources mozartiennes ? Au dela de
la querelle esthétique et du bien fondé scientifique de
l’aventure, la production ainsi recréée connait un triomphe
jamais démenti jusqu’en 1827, applaudie de reprises en
reprises (1816, 1827) .. au total plus de 130 représentations.
C'est aussi a travers la sélection tres fine des airs ainsi
réassemblés, la preuve que Lachnith et Chedéville connaissent
en profondeur l'oeuvre mozartienne, qu’ils sont capables d’en
extraire la quintessence pour l'éblouissement du public.

De ce point de vue, le résultat est une réussite. L’enjeu de
cette nouvelle recréation 2013 vise a reconsidérer de facon
historique une étape importante dans 1’histoire du mythe
mozartien en France : derriere le succes du spectacle de 1801
se cache une double passion, celle naissante pour Mozart,
celle surtout pour l’Egypte antique. En 1822, Champollion fait
avancer 1’'archéologie égyptienne en déchiffrant les
hiéroglyphes.

Les Mysteres d’Isis, 1801

d’apres les opéras de Wolfgang Amadeus Mozart

Arrangé par Ludwig Wenzel Lachnith d’apres La Flite enchantée
Livret d’Etienne Morel de Chédeville

Version de concert

Le Concert Spirituel & le Cheur de la Radio Flamande
Hervé Niquet, direction

Sandrine Piau, Pamina

Marie Lenormand, Mona
Marianne Crebassa, Myrrene
Sébastien Droy, Isménor
Tassis Christoyannis, Bochoris
Jean Teitgen, Zarastro

Chantal Santon, Premiere dame / premiere suivante



Jennifer Borghi, Deuxieme dame / deuxiéme suivante

Elodie Méchain, Troisiéme dame / troisiéme suivante

Mathias Vidal, Premier prétre / premier ministre / Le
gardien

Marc Labonette, Deuxieme prétre / deuxieme ministre
Coproduction Palazzetto Bru Zane - Centre de musique

romantique francaise / Salle Pleyel

informations pratiques :
Salle Pleyel — 252 rue du faubourg Saint-Honoré 5008 Paris
01 42 56 13 13 — Tarifs de 10 a 60 euros

Lachnith exploite le goit du public en France pour les
arrangements et la traduction en francais des oeuvres
étrangeres : malgré le cycle de programmation du Théatre-
Italien, beaucoup d’'opéras sont créés dans la Capitale dans la
langue locale. Méme une reprise de La Flite Enchantée au
Théatre-Italien en 1865 est chantée en francais (livret
traduit de Nuitter de Beaumont). Si Berlioz a 1'époque de 1la
création des Mysteres d’'Isis crie au scandale et a
l'assassinat de Mozart, il n’'hésite pas a écarter les
récitatifs originaux du Freischitz de Weber (1841) et a les
réécrire lui-méme en francais..

Grace a ses tailles et coupes, agencements nouveaux et
nouvelle succession d’'épisodes d’'apres La Flite entre autres,
Les Mysteres d’'Isis de 1801 s'imposent au golt des parisiens
c’'est méme 1'opéra le plus joué sous l’'Empire quand une liste
des plus grands succes lyriques est établi en 1810 a 1la
demande de Napoléon (déja 71 représentations alors). L’ouvrage
de Lachnith a contribué sans réserve a 1’établissement du
mythe mozartien en France, ce malgré ces libertés et
dénaturations suspectes.
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Acclimatation réussie

Pour adapter Mozart au golit francais du premier romantisme
égyptianisant, Lachnith réécrit 1’enchainement des épisodes de
La Flite, ajoute des ballets, retranscrit pour de nouvelles
tessitures les airs originaux, selon les chanteurs a sa
disposition et selon la tradition du chant parisien, refonde
un nouveau drame dans le sens plus fastueux du grand opéra a
la francaise, ou le spectaculaire pictural des décors doit
impressionner 1l’audience ..

Le singspiel allemand et son caractere fantastique et poétique
évolue ainsi vers le noble merveilleux du tragique francais
(avec récitatifs dans le style de Gluck, car a 1'Opéra : pas
de dialogues parlés). De méme la Reine de 1la nuit n’est plus
un soprano coloratoure mais une mezzo

A 1’époque ou Mozart demeure rare voire exceptionnel, les deux
auteurs des Mysteres, doués d’une intuition visionnaire et
connaissant parfaitement 1le génie mozartien, offrent aux
parisiens les meilleurs airs de La Flate enchantée, auxquels
ils ajoutent d’autres perles issues de Titus, des Noces, de
Don Giovanni. Méme contemporain, 1l’assemblage nouveau relevant
du meilleur golt de leur époque, est un haut fait musical, le
miroir de 1’esthétique lyrique au début du nouveau siecle,
passionnément romantique.

L’histoire a changé. A la mort de Zoroastre et a sa demande,
sa fille Pamina est enlevée par Zarastro, le grand prétre
d'Isis. Celui-ci est l'’ennemi de Myrrene, la mére de Pamina.
Ismenor, prince égyptien amoureux de la jeune captive,
cherche a la délivrer, mais se heurte aux sortileges de
Zarastro. Il mene alors, avec le patre Bochoris (ex Papageno
de La Fldate) auquel Myrrene confie un sistre magique, une
longue quéte pour

sauver Pamina de 1'’emprise de Zarastro. Epreuves du feu, de
l’eau, de l'air sont les jalons d’une nouvelle geste féerique
qui culmine en une fin heureuse, au temple de la lumiere.



Si 1l'ouverture originale a conservé sa place (comme l'air de
Tamino ou l'entrée de Papageno), le lever de rideau des
Mysteres d’'Isis assemble des morceaux tirés de la fin de La
FlGte. Plus troublant mais non moins passionnant,
l'utilisation d’airs d’autres opéras a des moments clés de
l'action nouvelle : La Reine de la nuit parait pour 1la
premiere fois avec le premier air de Donna Anna (Don
Giovanni), transposé plus bas, puis chante le sublime air de
Vitellia « Non piu di fiori » (La Clemenza di Tito : air de
bascule, essentiel déja pour Titus, quand la mauvaise éprouve
pour la premiere fois un sentiment de compassion : le cor de
basset soliste original y est remplacé dans les Mysteres d'Isi
par un basson).

Plus spectaculaire, la strette vocalisante de l’'air de Sesto «
Parto ma tu ben mio » (La Clemenza di Tito) est transformée en
un duo vertigineux entre Tamino (rebaptisé Isménor) et
Papageno. Un peu plus loin, le célébrissime air de Don
Giovanni (« Finch’'han dal vino ») devient un trio endiablé
entre Pamina, Papageno et Papagena (laquelle voit son roéle
considérablement étoffé, sous le nom de Mona). Dernier exemple
enfin, le quintette « du cadenas » devient une scene
collective avec cheur absolument impressionnante. Et la Reine
de la Nuit prend méme la peine de s’y déranger pour chanter en
quatuor au milieu de ses trois dames..

Les principaux personnages
La Flate Enchantée versus Les Mystéeres d’Isis

Tamino devient Isménor

Pamina : Pamina

Papageno : Bochoris

La Reine de la Nuit : Myrréne
Zarastro : Zarastro

Papagena : Mona

Monostatos : Le Gardien



Les décors de la création

La monumentale évocation des rites de l’Egypte antique
s’accomplit de 1’extérieur colossal vers 1l’intérieur
mystérieux. Peu a peu, l’action méne le spectateur du solennel
grandiose vers l’accomplissement et la révélation du secret ..

ACTE I

Le théatre représente les portiques qui entourent 1’enceinte
habitée par les prétres d’'Isis. On voit, d’un co6té, 1’entrée
du Palais de Myrrene, de 1’autre celle des souterrains qui
conduisent a la demeure des Prétres et au temple d’'Isis. Plus
loin, un pont sur un canal du Nil. On découvre, dans le fond,
diverse pyramides et, dans le lointain, la vue de Memphis. Au
lever du rideau, des Prétres et Prétresses sont rangés sur le
théatre, ou ils attendent un sacrifice a Isis. Il fait nuit.

ACTE II et III

Le théatre change et représente une vaste avenue de Sphinx qui
conduit de 1'habitation profonde, au Temple et aux lieux
réservés a la demeure des Prétres. On découvre des terrasses
sur lesquelles sont des plantations qui entourent ces
monuments.

ACTE IV
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Le théatre change et représente une salle souterraine destinée
aux assemblés de Prétres. On y entre par différentes issues ;
elles sont toutes fermées et gardées par 1’armée des Prétres
qui, du fond d’une galerie obscure, viennent prendre place
suivant leur ordre.

Illustrations : décors des Mysteres d’'Isis de Mozart (1801,
1816, 1827) DR

Mozart : Les mysteres d’Isis.
Paris, salle Pleyel, 1le 23
novembre 2013

Opéra, découverte. Mozart : Les mysteres d’'Isis. Paris, salle
Pleyel, le 23 novembre 2013

Les Mysteres d’Isis, 1’opéra
égyptien de Mozart (1801)
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Le 23 novembre 2013 prochain, la Salle Pleyel dévoile un opéra
oublié de Mozart : Les Mysteéres d’Isis, ouvrage marqué par le
retour d’'Egypte .. En 1801, le praguois Ludwig Wenzel Lachnith
(55 ans) présente aux parisiens un nouvel opéra de Mozart,
jamais créé en France, Les Mysteres d’Isis.. Sous ce titre
magique et fantastique, exotique et antiquisant, le
compositeur arrangeur, inspiré par Haydn et Pleyel, a recyclé
la musique du dernier opéra de Wolfgang (1791) : La Fldate
enchantée, enrichie d’emprunts a d’autres de ses opéras tels
Don Giovanni, Les Noces de Figaro, La Clémence de Titus ..

IT en résulte un opéra composite, maniere de pasticcio
romantique réunissant dans un nouvel ordre dramatique les
morceaux de La Flite et ceux des autres opéras de Mozart. Avec
le librettiste Etienne Morel de Chédeville, Lachnith n’hésite
pas a s’inscrire dans le go(t dominant du » Retour d’'Egypte
« , porté par les campagnes proche-orientales de Bonaparte et
de ses successeurs dont le général Kléber (1798-1801).

Les Mysteres d’'Isis, 1801

opéra en 4 actes d’apres Mozart

Samedi 23 novembre 2013, 19h30
Paris, Salle Pleyel
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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 (ou les Nornes disparaissent apres
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 Brinnhilde, au clan recomposé
des Gibishungen..

L’orchestre suit en particulier tout ce qu’'éprouve Briinnhilde,
tout au long de 1’ouvrage, tour a 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 1la ménera a la mort.
Le héros se laissera convaincre de répudier Brinnhilde pour
épouser Gutrune ..

Musique de 1’inéluctable


https://www.classiquenews.com/wagner-le-crepuscule-des-dieux/
https://www.classiquenews.com/wagner-le-crepuscule-des-dieux/

Mais Brinnhilde est
elle aussi manipulée
par 1’infame Hagen.
Le fils d’Albérich
(qui surgit tel un
spectre au début du
II), intrigue et
complote.. forcant
1l’amoureuse a
dévoiler 1le seul
point faible du héros

son dos. Siegfried
périra donc d’'un coup
de lance sous la
nugue. 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 1’'édifice, porté tant bien que mal par Wotan jusqu’a
1'opéra Siegfried, se réalise finalement et 1’'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 1'0Or du
Rhin, Wagner avait représenter 1l’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 apre et mordante mais
moins explicite. La musique et tout 1’orchestre cisele en un
chambrisme subtil, 1’océan des complots tissés dans 1’ombre,
1’impuissante solitude des justes dont évidemment Brinnhilde.
Car c'est bien la Walkyrie déchue, la véritable protagoniste
de ce dernier volet qui voit la fin des dieux et .. de 1la
civilisation. Face aux agissements de Hagen et son clan
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matérialiste, Brinnhilde prone 1la vertu de 1’amour, seule
source tangible pour 1'avenir de 1’humanité.

Rien n’est comparable dans sa continuité a 1'ivresse
hypnotique de la partition du Crépuscule des dieux. Le Voyage
de Siegfried sur le Rhin, les retrouvailles avec Brinnhilde,
le sublime prélude orchestral qui précede 1'arrivée de
Waltraute venue visiter sa soeur Walkyrie, le trio des
conspirateurs a la fin du II, la mort du héros puis le grand
monologue de la Brinnhilde sur le blcher final sont quelques
uns des jalons de 1'épopée wagnérienne, 1’une des plus
incroyables fresques lyriques de tous les temps.

Richard Wagner
Le Crépuscule des Dieux

Philippe Jordan, direction

Giinter Kramer, mise en scene

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,
a propos du Crépuscule des dieux

Au moment ou 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-étre le
plus grand de 1’ére romantique ..

On ne dira jamais assez le génie de Wagner quand hors de
l'action proprement dite, par exemple concretement
l’enchainement et la réalisation des tractations infames de
l'abject Hagen contre le couple Siegfried et Brunnhilde, le
compositeur sait s’immiscer dans la psyché de son héroine pour
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exprimer tout ce qui la rend grande et admirable : prenez par
exemple l’'intermede orchestral du I, assurant la transition
entre la scene 2 et la scene 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 : Brinnhilde.
éclat des interludes symphoniques

Il n’est pas de contraste plus saisissant alors que ce passage
orchestral qui étire le temps et 1’espace, passant des abimes
ténébreux ou le mal regne sans partage vers le roc ou 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 pere (Wotan),
accomplissant 1’idéal terrestre de 1’'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 a son aimé .. Bientdt parait
Waltraute sa soeur, Walkyrie venue du Walhalla de leur peéere
pour récupérer l’anneau (car toujours toute action tourne
autour de la bague magique et maudite : Wotan sait que s’il
récupere 1’'anneau, son réve politique et 1’'enfer qu’'il a
suscité, disparaitra)

Wagner excelle dans la combinaison des thémes ; tous tissent
cet écheveau de pensée et de sentiments mélés qui dans
L’esprit de Brinnhilde fonde son destin d’amoureuse entiere et
passionnée, de femme et d'épouse bientdot bafouée, sans omettre
1’immense source de compassion qui anime cet étre miraculeux
touché par la grace .. car bientdét, son vaste monologue final
permettra de conclure tout le cycle, en une scene d’'ultime
sacrifice (comme dans Isolde). Il faut mesurer dans
L’accomplissement de cet interlude de pres de 6mn (selon les
versions selon les chefs) tout le génie de Wagner, dramaturge
psychologique, dont 1'écriture sait étirer le temps musical,
abolir espace et nécessité de 1’écoulement dramatique,
atteignant ce vertige et cette effusion dont il reste le seul
a détenir la clé sur la scene lyrique .. Cet interlude est un
miracle musical. La clé qui appréciée pour elle-méme pourrait
faire aimer Wagner absolument.



ITlustration : Bridnnhilde et son cheval Grane .. La Walkyrie
par compassion pour les Walsungen (Siegmund et Sieglinde)
recueille leur fils Siegfried, 1’épouse bravant la loi du pére
Wotan. La fiere amoureuse allume le grand feu purificateur au
dernier tableau du Crépuscule des dieux (Gotterdammerung) 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 ..

Aprés 1’Opéra de Lausanne (Suisse), 1’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 1’'Opéra de
Tours : L’Aiglon occupe la scene tourangelle, une cuvre 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 a deux figures (fantastique effrayant de
l'acte II), la production lyrique présentée par 1'Opéra de
Lausanne et donc reprise a Tours en mai, est un spectacle
incontournable.
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“cree  en 1937,
1'opéra L'Aiglon évoque la carriere dérisoire du fils de
Napoléon. Proclamé roi de Rome a sa naissance en 1811,
Napoléon II « régna » quelques jours de 1815 ; mais si son
pere abdique en sa faveur, les Alliés préferent Louis XVIII.
Apres 1'Empire, et ses aspirations décevantes, retour de la
monarchie. A Vienne, le jeune héritier encombrant, devient le
duc de Reichstadt, et vit cloitré au Palais de Schénbrunn,
aupres de son grand-pere maternel Francois 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'age de toutes les
illusions et de toutes les manipulations. Trop occulté par
1’ombre du pere, Napoléon Bonaparte, soumis voire humilié par
1l'intraitable chancelier Metternich, le jeune homme meurt a
propos, de tuberculose en 1832.. Auparavant s’exalte et
s’enflamme une ame 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 cO6tés de son
compagnon fidele, 1’ex grognard Flambeau lequel mourant,
imagine soudain qu’il meurt en combattant)..

Ibert, Honegger

L’Aiglon

1937

D’'apres la piece d’'Edmond Rostand, adaptée par Henri Cain

Mise en scene : Renée Auphan d’'apres Patrice Caurier et Moshe

Leiser

Tours, Grand Théatre 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 cléturer sa saison 12-13 en beauté, ANO Anges Nantes
Opéra met comme toujours l’accent sur la réalisation et
l’approfondissement théatral des productions présentées
fidéle a un travail déja développé avec la metteure en scéne
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, a Nantes puis a
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 cléturer sa saison 12-13 en
beauté, ANO Anges Nantes Opéra met
comme toujours Ll’accent sur 1la
réalisation et 1’approfondissement
théatral des productions présentées
fidele a un travail déja développé
avec la metteure en scene Emmanuelle
Bastet dont on se souvient a Nantes
et a Angers d’'un regard a 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 scene de La Traviata, sommet de
la carriére 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 1la 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 a 1’'age canonique de.. 23
ans. Il y a assurément du Manon chez Marie : une fragilité
féminine qui enchante et bouleverse. Historiquement 1la
Duplessis comme les grande courtisane du XVIIIe, envolta les
sens de Dumas II puis ceux de Liszt. Mais il se dessine chez
Verdi, un réalisme sentimental qui éprouve la scene romantique
édulquorée et annonce déja 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 déja une relation
avec la chanteuse Giuseppina Strepponi ?

Mélo tragique

La Traviata (la dévoyée) brosse le portrait d’une courtisane,
Violetta Valéry, a Paris sous le Second Empire qui ne croyant
plus a 1’amour, découvre contre toute attente, la passion
grace a sa rencontre avec Alfredo Germont, jeune homme ardent
et passionné. Mais « la dévoyée », pécheresse méprisable ne
peut vivre impunément un bonheur qu’elle ne mérite pas.
Surtout si cette liaison entache la respectabilité du jeune
homme et de sa famille.. La vision reste morale, respectueuse
des convenances sociales et bourgeoises, propres au XIXeme
siecle. Comme le ballet du torrero précédé par le fameux
choeur des gitanes, La Traviata décrit aussi une mise a mort
et Verdi met en branle une machine infernale qui aboutit a
1l’agonie de Violetta. La courtisane doit se sacrifier,
apprendre le renoncement.. et par ce geste ultime, pourra
gagner son salut. L’'oeuvre est créée a Venise, en 1853.
Outre le sacrifice obligée de 1’'héroine, victime sur 1’autel
de la morale bourgeoise qu’incarne le redresseur de torts
Germont pere dans sa confrontation a la fois violente et
inflexible au II, Verdi développe aussi en un contraste
saisissant 1’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. Supréme rencontre pour une femme qui a
passé sa (courte) vie a monnayer ses charmes et vendre son
corps.. Malade, affaiblie et déja condamnée physiquement,
Violetta subit encore une condamnation morale et psychique
sans issue : si elle aime vraiment le jeune Alfredo, elle doit
renoncer a lui car il n’y a aucun avenir (social) pour les
deux amants ..

Nouvelle production événement présentée par Angers Nantes

Opéra, a partir du 26 mai 2013 a Nantes. Puis les 16 et 18
juin 2013 au Quai a Angers.

La Traviata a Angers Nantes Opéra Nantes, Théatre Graslin
Du 26 mai au 5 juin 2013Angers, Le Quai
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les 16 et 18 juin 2013

Direction musicale : Roberto Rizzi Brignoli
mise en scene : Emmanuelle Bastet

décors : Barbara de Limburg

costumes : Véronique Seymat

lumieres : Francois 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 Letorieres
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.

Le Sacre du printemps,
version Nijinsky (1913)

Télé, Mezzo : Le Sacre du printemps version Nijinsky, le 3 mai
2013, 20h30

En mai, Mezzo souffle les 100 ans du ballet le plus scandaleux
de l’histoire de la danse : le Sacre du Printemps de
Stravinsky créé a Paris ..le 29 mai 1913 : création au Théatre
des Champs-Elysées du Sacre du printemps par les Ballets


http://www.angers-nantes-opera.com/traviata.html
https://www.classiquenews.com/tele-mezzo-le-sacre-du-printemps-version-nijinsky-le-3-mai-201320h30/
https://www.classiquenews.com/tele-mezzo-le-sacre-du-printemps-version-nijinsky-le-3-mai-201320h30/

Russes, musique de Stravinsky, chorégraphie de Nijinski,
direction Pierre Monteux — l’histoire de la musique et de la
danse accomplissait un saut sans précédent.

Le lendemain, Emile Vuillermoz écrira : « On n’analyse pas Le
Sacre du Printemps : on le subit, avec horreur ou volupté,
selon son tempérament. Toutes les femmes n’accueillent pas de
la méme facon les derniers outrages. La musique, généralement,
les accepte sans déplaisir. » Mais le soir méme, la salle a
montré, et bruyamment, toute sa désapprobation, érigeant la
création en scandale historique. L’euvre, aujourd’hui
considérée comme 1’une des plus importantes du 20eme siécle,
utilisée méme par Walt Disney dans Fantasia, est une source
d’inspiration infinie pour les plus grands chorégraphes.
Nijinski, Gallotta, Béjart, Scholz, Delente.. entre spectacles
et documentaires Mezzo dédie le mois de mai a leurs
chorégraphies inspirées par Le Sacre du Printemps,
parallélement aux célébrations au Théatre des Champs-Elysées.

Vendredi 3 mai 2013, 20h30

Le Sacre du printemps

Chorégraphie de Nijinsky (mai
1913)



En mai 2013, Mezzo féte le centenaire du Sacre du Printemps de
Stravinsky. Du 3 au 31 mai, 5 soirées spéciales dévoilent et
le ballet originel et 1’écriture moderniste visionnaire de
Nijinsky pour la création parisienne de mai 1913, et les
chorégraphes du XXe qui apres lui, ont renouvelé le ballet du
Sacre en apportant a chaque fois, un style résolument
novateur. Serait ce que la musique de Stravinsky soit bien le
creuset d’une modernité atemporelle, et comme un défi toujours
a relever, la source d’inspiration majeure des grands
chorégraphes de notre temps 7?

Vaslav Nijinsky est« celui par qui le scandale arrive ».
Chorégraphe du Sacre, il a ici ouvert la voie a la danse
contemporaine. Oubliée, la chorégraphie originale de Nijinsky
a pu étre reconstituée grace au travail acharné de Millicent
Hodson. Apres quinze années de recherches, elle est parvenue,
avec l’aide notamment de Marie Rambert, qui avait été
1’'assistante de Nijinski, a recomposer le Sacre des origines
dans la gestuelle originelle. La re-création de cette
chorégraphie est ici menée jusque dans les costumes par la
compagnie-méme qui lui avait donné naissance (« Les Ballets
Russes» était 1’autre nom des danseurs du Mariinsky lors de
leurs tournées en France) et dirigée par Valery Gergiev.
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Notre avis. Gergiev s’est attaché avec ses équipes du
Mariinsky a retrouver la force originelle su Sacre du
printemps dans son dispositif visuel et chorégraphique de 1913

la reconstitution réalise les costumes, les décors et
surtout les gestuelles d’époque, alors inspirées pas la
statuaire antique du Louvre et aussi le décor des vases grecs,
rouges et noirs. Paumes des mains tendues et tournées vers la
salle, poings levés, pieds en dedans, figures saccadées, sauts
hystériques.. la chorégraphie sert étroitement les convulsions
barbares de la musique jusqu’au sacrifice final, exprimé par
la danseuse solo, en une série de transes exigeant sauts et
tremblements. Avouons notre préférence pour la seconde partie
(Le Sacrifice): 1’atmosphére crépusculaire permise par le
décor nocturne, la ronde mystérieuse des adolescentes, toutes
tétanisées par une terreur sourde et silencieuse, mais tres
présente dans leurs corps trépidants d’impuissance, ajoutent
indiscutablement a la magie du spectacle. Reste que 1la
direction de Gergiev manque de finesse, plus féline et
éruptive que vraiment ciselée, a contrario de celle
magnifiquement instrumentale de 1'orchestre Les Siecles dirigé
par Francois-Xavier Roth, défenseur en 2013 d’'une version
historique, avec les instruments parisiens de 1913.. On réve
demain de voir ce ballet Nijinksy avec un tel orchestre !
Apres tout, il faut aujourd’hui aller jusqu’au bout du retour
a la source avec costumes, ballets et orchestre de 1913.

Mezzo

Centenaire du Sacre du printemps

Les écritures chorégraphiques qui ont compté

Les 3, 9, 17, 24 et 31 mai 2013

5 soirées spéciales » Sacre du printemps de Stravinsky «

concert

Ce programme est repris pour 1le jour anniversaire du
Centenaire du Sacre du printemps de Stravinsky, le mercredi 29
mai 2013, 20h, au TCE Théatre des Champs Elysées a Paris



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

Opéra. José Cura chante Stiffelio a 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 révéle l’année du
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 siécle et ses autorités politiques,
profondément catholiques, n’étaient pas prétes a voir sur
scéne une histoire d’adultére dans la maison d’un pasteur, ni
celui-ci accorder son pardon en plein préche tout en citant le
Nouveau Testament.

Le pardon d’un pasteur trompé
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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
moyenageux sous le nom d’Aroldo,
ajoutant au passage un acte fort beau
musicalement mais dont 1la fin
convenue est bien loin du coup de
génie de 1la scene finale de
Stiffelio. Entretemps, 1la figure
centrale de 1’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’'ceuvre
originale est retrouvé, puis en 1993 et les représentations au
Metropolitan de New York, le véritable Stiffelio de Verdi
reparait. C’'est au tour du public de 1'Opéra de Monte-Carlo
de découvrir ce chef-d’euvre oublié, composé en méme temps que
Rigoletto, et dans le sillon tracé par le sommet schillérien

tragique et sublime, Luisa Miller.

Verdi

Stiffelio révéleé

Opéra de Monte Carlo
Monaco, les 23,26 et 28 avril 2013
Premiére a 1’'Opéra de Monte-Carlo

Stiffelio, partition violente et barbare dans sa coupe
dramatique premieére qui avait tant scandalisé 1la censure,
s’'affirme aujourd’hui, ce d’autant plus avec force en cette
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année du bicentenaire Verdi 2013 ou les vraies révélations ne
sont pas 1légions: la riche inspiration mélodique le dispute a
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’euvre encore méconnu. Quel
plus bel apport pour 1’année Verdi 20137

=]

Plus d’'infos sur le site de 1’Opéra de Monte Carlo

Voir directement la page dédiée a Stiffelio de Verdi, premiére
a 1'Opéra de Monte Carlo

Distribution de Stiffelio a 1’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 1'Opéra de Monte Carlo

Orchestre Philharmonique de Monte Carlo

Direction : musicale Maurizio Benini
Mise en scene & lumieres : Guy Montavon
Décors & costumes : Francesco Calcagnini
Chef de cheur : Stefano Visconti

Stiffelio, version originelle de 1850

Opéra en trois actes

Musique de Giuseppe Verdi (1813 — 1901)

Livret de Francesco Maria Piave d’apres la piece de Souvestre
et Bourgeois, Le Pasteur ou L’Evangile et le foyer.

Création : Trieste, Teatro Grande, 16 nov. 1850

Nouvelle production en coproduction

avec le Teatro Regio de Parme


http://www.opera.mc/2012-2013_stiffelio
http://www.opera.mc/
http://www.opera.mc/2012-2013_stiffelio
http://www.opera.mc/2012-2013_stiffelio

Ponchielli : La Gioconda, 1876

Paris,Opéra Bastille, nouvelle production

La trentaine Boito, fier et engagé, appartient a la mouvance
séditieuse des Scapigliati (les échevelés) dont le credo
revendique l’opposition au systeme établi et a l’ordre
conformiste.. Ainsi l’écrivain compositeur s’associe-t-il a
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 sceéne
lyrique italienne.

entrée au répertoire de La Gioconda a 1'Opéra Bastille,
nouvelle production

Arrigo Boito a clairement fustigé
les vieux et les crétins, suscitant
1’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 1’ancien et le
nouveau, vont s’arranger.. pour le
meilleur. Grace a 1l'entremise de
L’éditeur milanais Ricordi, les
deux créateurs se rapprochent au ﬁ‘ }%
p . T
tournant des années 1880 : 1ils
édifient 1’'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 frere Camillo, architecte et écrivain (auteur de
Senso plus tard adapté au cinéma par Visconti), le padouan
Arrigo Boito s’interroge sur 1’'idée d’un nouvel opéra dont
L'équilibre et 1le raffinement formel feraient 1la synthese

A

w andi


https://www.classiquenews.com/ponchiellila-gioconda1876-parisopera-bastille2-31-mai-2013/
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entre le mélodisme a 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 apres 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
a 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
romantique

L'euvre tout en portant haut le
flambeau du bel canto, assimilant
Verdi et Wagner, annonce 1’avenement
des compositeurs véristes, Puccini
et Mascagni. Bilan sur 1l’euvre 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-méme
supervisé et travaillé avec la compositrice Louise Bertin, et
Berlioz, 1’adaptation sur la scene lyrique, de Notre-Dame de
Paris (1836). En proclamant péremptoirement « défense de
déposer de 1la musique le long de mes vers », il entendait
contr6ler par un souci d’exigence artistique, 1’utilisation
faite par les musiciens de son cuvre, poétique, romanesque,
dramatique. Légitime mise en garde. Nombreuses sont les
citations musicales dans son euvre romanesque qui attestent,
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sans aucun doute, son amour de la lyre. Weber, et le cheur
d’'Euryanthe par exemple, nourrissent la trame romantique des
Misérables.

[JAmilcare Ponchielli (1834-1886) révele tres to6t des
dispositions pour la musique. Encouragé par son pere, il entre
au conservatoire de Milan en 1843, des 9 ans. L’adolescent
recoit des lecons de théorie, de composition et suit un cursus
de pianiste qui lui permettra d’obtenir le poste d’'organiste a
L’église Sant’Ilario de Crémone apres 1854. En parallele, il
exerce sa passion du drame sur les planches, dans des essais
plus ou moins reconnus. Il accroche finalement 1’'intérét du
public avec I Lituani, créé le 6 mars 1874 a la Scala de Milan
d’apreés le livret que lui a écrit Antonio Ghislanzoni, auteur
de 1’'Aida de Verdi. Accueil encore un peu timide qui
s'exprimera sans réserve, avec La Gioconda, concue en 1876.

C’'est Arrigo Boito, heureux compositeur couronné par le succes
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 scene se déplace de
Padoue.. a Venise comme d’'ailleurs, il avance dans le temps,
quittant le XVI eme renaissant pour les fastes baroques du
XVII eme. 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 a 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 réve aussi
actrice, un role d’envergure.



Aux cotés des personnages, Venise plus fantasmée par les
auteurs que réaliste, offre un autre prétexte musical : les
scenes de foules ou les cheurs donnent la mesure d’'un opéra a
grand spectacle, indiquent de quelle maniere, dans 1l’esprit
des auteurs du XIX eme siecle, se précise 1’'époque baroque,
Vénitienne de surcroit, signifiait surtout démesure et
violence passionnelle. D’ailleurs, le duo de La Gioconda et de
sa mere aveugle, La Cieca, n'est pas sans évoquer dans la
peinture du Caravage, une jeune femme et sa suivante,
défigurée par les marques de 1'age. Contraste des portraits
d’'une saisissante et pleine horreur. Les deux figures
connaissent toutes deux un destin tragique. Déja, chez
Ponchielli, 1les ingrédients du futur opéra vériste sont
regroupés.

De son c6té, 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
cheurs. Mais le talent de l'auteur se dévoile avec plus de
force originale dans les roles solistes : la déploration de la
Gioconda a l'acte IV : « suicidio ! » ou « Cielo e mar »
(Enzo), grand air pour fort ténor annonce l’effusion lyrique
des compositeurs du bel canto a venir, Puccini et Mascagni qui
sont les éleves 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 1'Acte IV, morceau
anthologique dont se souviendront tous les véristes apres lui.

Des la création milanaise (8 avril 1876), le succeés confirme
la maitrise musicale de l'auteur qui, cependant, insatisfait
présentera une révision de l'opéra a Génes, trois années plus
tard, en 1879. [JLa réussite psychologique des caracteres
n'est pas tant a chercher du c6té des couples principaux (La
Gioconda/Enzo ; Laura/Alvise) que vers celui de l’'homme de
1l'ombre, apparemment secondaire mais d’une toute autre force
souterraine : Barnaba. C’est comme 1’a écrit lui-méme Hugo, la



figure éternelle de la jalousie traversant les siecles,
oeuvrant inlassablement a rompre 1’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 role de baryton dont
la richesse ambivalente, ceur solitaire et audacieux, méme
s’'il est tourné vers le Diable, rendrait pathétique. Autant de
traits associés qui annoncent les Iago (Verdi) et Scarpia
(Puccini) a venir. Ponchielli devrait s’éteindre dix ans apres
la création de Gioconda, le 16 janvier 1886 a Milan.

Discographie

Trois versions chez Decca, par ordre de préférence
:[JGianandrea Gavazzeni (direction musicale), Cheur et
orchestre du Mai Florentin. Avec : Anita Cerquetti. Decca 2
cds 433 770-2.[]Lamberto Gardelli (direction musicale), Cheur
et orchestre de 1'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 a
1’0Opéra Bastille, Paris, du 2 au 31 mai 2013.
Mise en scene de Pier Luigi Pizzi, avec Violetta
Urmana dans le role titre. Au cinéma en direct, le 13 mai
2013. Diffusion sur France Musique le 18 mai 2013 a 19h.

nformations

Rdservatlons
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