
Exposition  Verdi,  Wagner  et
l’Opéra de Paris
Paris, Exposition. Verdi, Wagner et l’Opéra de Paris. Du 17
décembre 2013 au 9 mars 2014. Palais Garnier, Bibliothèque-
musée de l’Opéra. Verdi / Wagner : deux noms devenus mythiques
qui récapitulent à eux seuls, les querelles esthétiques et
l’essence du romantisme européen, à l’heure des nationalismes
exacerbés.

 

À
l’occasio
n  du
bicentena
ire de la
naissance
de  
Giuseppe
Verdi
(1813-190
1) et  de
Richard
Wagner
(1813-188
3), la Bibliothèque nationale de France et l’Opéra  national
de Paris éclairent les relations entre ces deux géants de
l’art lyrique et  l’Opéra de Paris. A travers une exposition
située  au  Palais  Garnier  et  une  publication  exhaustive
réunissant plusieurs contributions majeures sur le sujet.  En
dépit  des  vicissitudes  parfois  amères  imposées  par  la   »
grande boutique « , lieu détesté et vénéré dans le même temps,
Giuseppe Verdi et Richard Wagner ont aimé Paris : quelques
années  après  l’échec  parisien  de  son  Tannhäuser,  Wagner
déclare au roi de Bavière, Louis II : « Paris est le cœur de
la civilisation moderne. […] Lorsque, jadis, je voulus devenir
un célèbre compositeur, mon bon génie me conduisit aussitôt
vers ce cœur ». « Quelle belle chose que ces théâtres de la
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grande capitale ! » écrit encore Verdi à son agent parisien,
Léon  Escudier.Les  relations  passionnelles  et  tumultueuses
qu’entretiennent  les deux compositeurs avec la France, et
plus particulièrement avec l’Opéra de Paris,  ont déjà donné
lieu à des études et des expositions dans le cadre du Palais
Garnier, mais il s’agit ici de croiser leur destin respectif,
aux  réalisations  immédiates  et  directes  pour  Verdi,  plus
tortueuses et déjà scandaleuses pour Wagner.Muséographie. Une
centaine  de  pièces  provenant  des  collections  de  la
Bibliothèque nationale de France, de l’Opéra national de Paris
et  du  Centre  national  du  costume  de  scène  de  Moulins,
l’exposition à la Bibliothèque-musée de l’Opéra Garnier montre
comment ces deux contemporains amènent à l’Opéra une nouvelle
conception  du  genre  lyrique  et  une  nouvelle  vision  de  la
scène. Leurs idées se rejoignent d’ailleurs  pour partie. Ils
ont  affaire  aussi  aux  mêmes  hommes  :  c’est  sous  la  même
direction, celle d’Alphonse Royer (1856-1862), que Le Trouvère
de Verdi et Tannhäuser de Wagner entrent au répertoire de
l’Opéra, respectivement le 12 janvier 1857 et le 13 mars 1861.
Les  enjeux  institutionnels,  artistiques,  économiques  et
politiques qui régissent les relations de Verdi et de Wagner
avec l’Opéra ne s’évanouissent pas avec le décès des deux
compositeurs, bien au contraire : les ambitions artistiques et
de modernité des directeurs, mais aussi les évolutions des
rapports diplomatiques entre France, Allemagne et Italie (à
l’occasion notamment des deux conflits mondiaux qui marquent
le  XXe  siècle)  tout  comme  les  mutations  de  l’économie  du
spectacle  expliquent la dynamique qu’entretient le répertoire
de l’Opéra avec l’œuvre monumentale et réformatrice de Verdi
et de Wagner, de la première de Jérusalem de Verdi en 1847, à
la présentation du cycle complet de L’Anneau du Nibelung de
Wagner à Bastille en 2013. En somme une odyssée lyrique qui
continue de s’écrire, tout en montrant l’actualité esthétique
des deux compositeurs à l’heure d’internet.

Exposition « Verdi, Wagner et l’Opéra de Paris », BnF, site
Bibliothèque-Musée de l’Opéra, du 17 décembre 2013 au 9 mars
2014. 216 pages. 150 illustrations. Parution : 14 novembre
2013.
Verdi, Wagner et l’Opéra de Paris
Exposition à la Bibliothèque-musée de l’Opéra
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Du 17 décembre 2013 au 16 mars 2014
Bibliothèque-musée de l’Opéra, Palais Garnier
place de l’Opéra, Paris 9e
Tous les jours : 10h > 17h
Sauf le 1er janvier 2014.
Entrée : 10€ , TR : 6€
(avec la visite du théâtre) 
 

CATALOGUE
Publication : Verdi, Wagner et l’Opéra de Paris

Verdi, Wagner et l’Opéra de Paris,
catalogue  d’exposition.  En
complément  de  l’exposition
événementielle  (qui  clôt
actuellement  le  bicentenaire  des
deux compositeurs en 2013) et qui
a lieu à la Bibliothèque-musée de
l’Opéra au Palais Garnier jusqu’au
9 mars 2014, l’Opéra et la BNF co-
organisateurs  éditent  ce
remarquable  catalogue.  La
publication   rend  compte  de  la
richesse  du  sujet  comme  de  la
pertinence  de  l’approche
scientifique  et  muséologique  du
parcours. Au XIXème, Paris reste
le cœur de la modernité en marche et pour l’opéra, un temple
de toutes les audaces comme le tremplin des carrières les plus
prestigieuses. C’est pourquoi les deux contemporains, Wagner
comme Wagner (nés en 1813) ont veillé à faire créer leurs
œuvres  à  Paris.  Si  de  leur  vivant,  les  deux  compositeurs
réalisent différemment ce défi, chacun se confrontent tout en
la découvrant, à la grande machine lyrique française : sérieux
des répétitions et de la préparation des productions (même
Wagner s’en étonne pour son Tannhäuser de 1861 pourtant imposé
à l’institution par Napoléon III), surtout obligation pour les
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deux auteurs en recherche de reconnaissance et de gloire,
d’écrire un ballet et de le placer précisément au 2ème acte,
vers 10h du soir quand amateurs et abonnés (ceux du Jockey
club) rentrent de dîner pour aller au théâtre afin d’y goûter
le spectacle des danseuses.

Verdi saura se plier à cette tradition gauloise … avec le
succès et les conséquences que l’on sait pour lui : 7 opéras
seront ainsi produits de son vivant sur la place française ;
Wagner moins flexible (et moins diplomate) n’aura pas cette
intelligence : s’il écrit pour Paris un grand ballet pour
Tannhäuser, il le place au début (pour ne pas rompre le fil
dramatique  de  l’oeuvre)  :  il  n’en  fallait  pas  moins  pour
susciter  un  scandale  et  fâcher  définitivement  les
décisionnaires avec ses oeuvres (du moins de son vivant).
Tout cela est remarquablement expliqué et récapitulé dans les
textes  richement  illustrés,  à  travers  5  articles  qui
rétablissent  le  contexte,  les  enjeux  esthétiques,  le
fonctionnement des commandes, le suivi des productions pour
par exemple outre la création parisienne de Tannhäuser de
Wagner en 1861 donc, celle des opéras de Verdi dont les 3
créations Jérusalem, Les Vêpres Siciliennes, Don Carlos (sans
omettre les adaptations françaises des partitions déjà crées
en Italie ou ailleurs : Nabucco (1845), Aïda (1880), Othello
(1894), …

Verdi  sort  grand  vainqueur  des  relations  à  l’institution
parisienne : son buste figure dans le décor artistique choisi
par Garnier pour le nouvel Opéra inauguré en 1875. Pour sa
part,  la  réhabilitation  de  Wagner  et  sa  faveur  auprès  du
public et des directeurs, se fera plus tard, dans les années
1890  (après  la  mort  du  musicien)  constituant  jusqu’à
aujourd’hui  le  pilier  du  répertoire  …  avec  Verdi  :
l’association Verdi – Wagner et l’Opéra de Paris est dont
totalement  justifiée,  outre  l’opportunité  du  double
bicentenaire  2013.

Au  final,  contributions  et  compléments  iconographiques



précisent de façon idéale, l’activité de Wagner et de Verdi à
l’Opéra, de leur vivant, puis, sous l’angle d’une fortune
critique, après leur mort, où, dans la programmation de la
Maison lyrique, leurs oeuvres respectives attirent toujours
autant les foules.
C’est aussi un bilan de l’Institution à leur époque, ce en
quoi consiste le ” grand opéra ” à la française à l’heure du
romantisme  tardif,  la  réalité  de  la  scène  alors  et  une
histoire des interprètes dont le choix pour chaque création ou
reprise, est toujours le sujet d’échanges musclés entre le
Théâtre et les compositeurs.

Fidèle au parcours de l’exposition, le catalogue conclut sa
réflexion  fructueuse  sur  une  présentation  des  créations,
premières et grandes reprises à l’Opéra de Paris, jalons d’une
histoire lyrique passionnante, depuis Les Vêpres Siciliennes
(1855) et Le Trouvère (1857) de Verdi (premier dans les lieux
donc), Tannhäuser de Wagner (1861) jusqu’à Vaisseau Fantôme
(1937)  et  Un  Bal  Masqué  (1951)…  sans  omettre  leurs  échos
contemporains  incluant  la  récente  Aïda  (de  2014  version
Olivier Py), comme le premier Ring à Bastille version Günter
Krämer (en 2013)…

En vérité, si aucune oeuvre de Verdi ne pose plus de problème
aujourd’hui sur le fait de la choisir et de la produire à
Paris, il n’en va pas de même avec les opéras de Wagner, en
particulier  Le  Ring,  toujours  connoté,  instrumentalisé,
détourné en raison de l’antisémitisme de son auteur, récupéré
ensuite  par  les  nazis  (les  allusions  à  cette  relecture
hitlérienne du Ring n’ont pas manqué de susciter leur lot de
réactions  à  Paris  en  2013).  Sur  le  plan  artistique,
l’obligation  du  grand  opéra  postmeyerbeerien  incite  Verdi
comme Wagner à se dépasser en créant une forme à la fois
grandiose et collective mais aussi intime et psychologique qui
stimule l’ingéniosité des équipes techniques de l’Opéra de
Paris : longtemps, le Théâtre parisien a compté parmi les
meilleures  maisons  offrant  décorateurs  et  scénographes



expérimentés…  c’est  aussi  l’un  des  enseignements  de  cette
remarquable publication. A lire et à voir à la Bibliothèque
Musée de l’Opéra, jusqu’au 9 mars 2014.

Verdi, Wagner et l’Opéra de Paris.  Catalogue de l’exposition
à la Bibliothèque-musée de l’Opéra, Palais Garnier à Paris,
jusqu’au 9 mars 2014. Ouvrage collectif. ISBN: 978 2 7177 2546
9.  Éditions  BNF.  Bibliothèque  nationale  de  France,  avec
l’Opéra national de Paris. Parution : début décembre 2013.
Sous la direction de Mathias Auclair, Christophe Ghristi et
Pierre Vidal. Editions de la BNF. Catalogue de l’exposition,
Éditions de la BNF.

 

 

Jean  Cocteau  le  magnifique.
Les miroirs d’un poète
Jean Cocteau le magnifique. Les miroirs d’un poète (Paris,
MLM, jusqu’au 23 février 2014). A l’occasion de l’exposition
qui se tient jusqu’au 23 février 2014 au MLM (Musées des
lettres  et  manuscrits),  Gallimard  édite  un  somptueux
catalogue,  véritable  beau-livre,  retraçant  la  carrière  et
surtout l’oeuvre comme la personnalité de Jean Cocteau. Le
cocaïnomane, amant de Raymond Radiguet (jeune auteur aux deux
succès fulgurant : Le diable au corps et Le bal du comte
d’Orgel,  foudroyé  à  20  ans  en  1923)  se  précise  dans  ses
expérimentations  esthétiques,  soucieux  de  réinventer  le
vocabulaire moderne ; puis c’est ensuite Cocteau, compagnon et
protecteur  de  Jean  Marais,  auquel  il  offre  une  carrière
d’acteur, … l’artiste se dévoile ici en autant de miroirs
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multiples qui réfléchissent une figure passionnante, mêlant
vie personnelle et intime et production artistique, écriture
poétique, création cinématographique …

Cocteau le magnifique
Le livre s’ouvre sur un fabuleux
cycle de photos grands formats en
noir et blanc, au total 8 si l’on
compte le visuel de couverture où
Jean  Cocteau  laisse  contempler
son  allure  féline  de  dandy
proustien.
A  travers  la  double  vision
développée  par  textes  et
illustrations  (la  vie  puis
l’œuvre),  c’est  un  corpus
étonnamment visuel qui surgit :
dessins énigmatiques, d’une rare
richesse  de  sens,  frappant  par
leur  originalité  et  leurs
résonances multiples, cahiers d’annotations et surtout lettres
manuscrites,  photos  et  archives  liées  à  ses  films  qui
ressuscitent tous à leur façon, le  » mythe Cocteau « .
Au carrefour des arts, le poète s’affirme tel un prophète
inspiré, révélant l’invisible et les secrets enfoui, perles
fantasmagoriques  du  monde  …  Contre  tous  ceux  qui  l’ont
vilipendé et jalousé, Cocteau apparaît avant les Almodovar,
Lynch ou Carsen sur les planches, tel le grand réenchateur
d’un monde désillusionné, frappé par les crises successives.
C’est  pourquoi  son  oeuvre  nous  parle  à  ce  point  encore
aujourd’hui.  Se  distinguent  pour  nous,  ses  fictions
cinématographiques pour lesquelles ses choix musicaux (Auric,
Gluck et Wagner dans Orphée par exemple) comptent au nombre
des  plus  belles  réalisations  poétiques,  d’autant  plus
déconcertantes et magistrales qu’elles se passent de couleurs
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…
Détesté  par  Breton  et  les  surréalistes,  le  symboliste
magnifique Cocteau, inclassable et avant gardiste se distingue
par ses pièces de théâtre, et ses films où il revisite les
mythes antiques (Antigone, Orphée …). La finesse d’un langage
qui parle à l’imaginaire, nourrit une soif constante pour
réinventer  formes  et  modes  créateurs.  En  176  pages,  le
catalogue  prépare  ou  prolonge  la  visite  de  l’exposition
consacré à l’un des esthètes français les plus captivants qui
soient. Superbe ouvrage.

Jean Cocteau le magnifique, les miroirs d’un poète. Catalogue
de l’exposition. Musée des Lettres et Manuscrits, Paris, du 11
octobre 2013 au 23 février 2014. Coédition Gallimard/Musée des
Lettres  et  Manuscrits.  Parution  :  octobre  2013.  EAN  :
9782070142705

Exposition.  Un  air  de
Renaissance,  la  musique  au
XVIème siècle
Exposition.  Un  air  de  Renaissance,  la  musique  au  XVIème
siècle, Château d’Ecouen, du 11 septembre 2013 au 6 janvier
2014      …

 

Exposition, Ecouen
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La musique au XVIème :  » Un air de
Renaissance « 

Château d’Ecouen, du 11 septembre 2013 au 6 janvier 2014

 

Contrairement  à  la  civilisation
Baroque  à  présent  bien  connue,
jamais  la  musique  de  la
Renaissance (en particulier celle
du XVIème siècle) n’avait été le
sujet  d’une  exposition
thématique. Justice est faite à
présent grâce à la rétrospective
présentée au Château d’Ecouen à
partir du 11 septembre 2013. Dès
la  fin  du  XVè  et  surtout  au
XVIème  siècle,  la  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  l’expérience
musicale dans l’espace privé donnant naissance à une nouvelle
pratique  amateur  particulièrement  active.  L’impression  des
partitions en plein développement permet une large diffusion
des  oeuvres  distinguées  par  le  goût  des  amateurs  ;  les
musiciens et compositeurs se professionnalisent aussi, sachant
se  » vendre  » auprès des Cours demandeuses, soucieuses de
prestige culturel et musical.
L’alliance de la poésie et de la musique se réalise dans l’art
princier et noble du madrigal (d’origine italienne) dont le
souci  de  caractérisation  du  verbe  suscite  une  nouvelle
écriture émancipée du tissu strictement polyphonique, vers la
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structure monodique avec basse continue …
L’individualisation  des  tempéraments  se  précise  et  profite
d’un marché alors naissant : de grandes figures s’imposent
alors à l’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, à
l’aube  –  baroque  :  1607  –  de  l’Orfeo  qui  est  autant
l’aboutissement  de  l’esthétique  de  la  Renaissance  que  la
première oeuvre relevant d’une pensée proprement baroque.
Le  parcours  de  l’exposition  rassemble  instruments  et
partitions, manuscrits et tableaux restituant à la musique le
rôle social, symbolique et politique qu’elle occupe pendant la
Renaissance (XVème et XVIème siècle). Exposition événement.
Compte  rendu  plus  développé  de  l’exposition  Un  air  de
Renaissance,  à  venir  sur  classiquenews.com

Un air de Renaissance, la musique au XVIème siècle. Musée
national de la Renaissance, Château 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

CD.  Massenet:  Thérèse
(Gubisch,Dupouy,Castronovo,
Altinoglu,2012)
CD. Massenet : Thérèse (Altinoglu, live 2012)

La coupe dramatique de l’opéra Thérèse (créé à Monte Carlo en
1907),  dès  l’énoncé  haletant  de  l’ouverture  (annonce  du

http://www.musee-renaissance.fr/
http://www.musee-renaissance.fr/
http://www.musee-renaissance.fr/
https://www.classiquenews.com/cd-massenet-therese-gubischdupouycastronovo-altinoglu2012/
https://www.classiquenews.com/cd-massenet-therese-gubischdupouycastronovo-altinoglu2012/
https://www.classiquenews.com/cd-massenet-therese-gubischdupouycastronovo-altinoglu2012/


couperet fatal qui à terme emportera et Thérèse et son époux)
manifeste le génie de Massenet. Un Massenet, auteur officiel
incontournable du milieu français, qui sexagénaire, trouve de
nouveaux ressorts pour régénérer son inspiration. Ce nouvel
enregistrement courageux nous en offre la preuve. C’est même
un  moderne  dont  les  médias  de  l’époque  ont  relayé  la
correspondance- rien qu’au téléphone (!) – avec le librettiste
en vue de l’élaboration de l’ouvrage. Massenet au téléphone,
voilà  une  image  qui  en  1907  impose  un  compositeur  devenu
monument  musical,  et  depuis  toujours  à  l’avant-garde.
Impression  confortée  encore  à  l’écoute  de  cette  Thérèse
réellement passionnante.

Thérèse, enfin dévoilée

Toute  l’action  est  inféodée  au
passé qui surgit où on ne l’attend
pas  ;  la  musique  ouvre  des
gouffres  de  passions  dévorantes,
des vagues de tendresse dont seul
Massenet a le génie… les forces de
la  psyché  éprouvent  l’âme
amoureuse de la citoyenne Thérèse
;  mais  l’épouse  se  révèle  et
s’impose finalement, affirmant une
indéfectible loyauté, en dépit des
vertiges sensuels que réveille la
présence insistante de son ancien
amant. Confrontée au surgissement
du rêve, la girondine a changé :
elle  se  voue  prioritairement  à
l’époux  André.  Massenet  tire
profit du jeu des contrastes qu’il a choisi sciemment et de
façon mesurée : les girondins André et son épouse Thérèse d’un
côté,  et  de  l’autre,  leur  ami  (et  amant),  Armand,
l’aristocrate déchu ; d’un côté pour la jeune femme, l’ivresse
revivifiée du passé amoureux que porte la présence d’Armand
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opposé à l’esprit du devoir conjugal ; l’appel au rêve, un »
là bas  » évoqué par Thérèse, en sphinge axiale, autant avec
son époux qu’avec son amant… et qui inspire au compositeur
deux duos amoureux parmi les plus ineffables de sa création;
d’un côté, un huit clos sentimental à trois; de l’autre, la
violence barbare et collective de l’époque révolutionnaire (la
Terreur  a  fasciné  Massenet,  conscient  de  son  potentiel
hautement dramatique)… etc…Au final, il ressort que davantage
encore que dans Manon d’après l’Abbé Prévost, le prétexte
historique et révolutionnaire n’est valable que dans la mesure
où il renforce les épisodes d’effusion purement sentimentale
que fait jaillir le désir des trois protagonistes : André,
Thérèse, Armand. Un trio d’autant plus lié (la femme, son mari
et son ancien amant) que les deux hommes sont tout autant liés
par  une  amitié  profonde…  peut-être  davantage  défendue  par
André.

Facettes d’un chef d’oeuvre

Dans cet opéra d’un naturalisme surtout sentimental, le choix
du clavecin par exemple (symbole musical parmi tant d’autres)
prend la même valeur que celle, essentielle, de la fleur que
jette Carmen à l’attention de José dans l’opéra de Bizet : ce
 » menuet d’amour  » que chante alors le marquis à son
ancienne  Dulcinée  renforce  le  stratagème  de  l’amant  venu
reprendre Thérèse, quitte à trahir son ami d’enfance, celui
qui est si bon pour lui.
Il y a ici des situations comparables à celle de Manon quand
terrassée par un amour qui la dépasse, Manon reconquiert au
nom des serments passés, eux aussi, son amant devenu curé à
Saint Sulpice (!) : encore des jeux de contrastes ; dans
Thérèse, l’activité de l’amant n’aura pas été vaine: c’est une
amoureuse reconquise qui s’exprime enfin (du moins le croyons-
nous) dans l’air passionné et d’un calme voluptueux ) la fois
:   »  Viens  partons   »  vers  ce   »  Là  bas  …   »  dont
l  »invocation  magiciennescelle  les  serments  de  l’amoureuse
avec son mari et avec son amant ; le choc de la rencontre



produit ses effets et prend la forme d’un aveu d’une passion
régénérée avec une ardeur intacte comme l’exprime alors le
chant aérien de la harpe dont la sonorité des cordes pincées
réitèrent  ce  qu’a  produit  le  clavecin  dans  la  partie
précédente.
On savait Massenet génial dramaturge : cette intelligence des
épisodes  qui  se  répondent  et  ces  options  instrumentales
précises,  agissant  de  connivence,  d’une  partie  à  l’autre,
soulignent la perfection du plan dramatique.
On  pourrait  ailleurs  relever  l’éloquence  dramatique  du
compositeur  dans  le  trio  tardif  fixant  la  situation
psychologique de chacun des trois personnages (scène 3, partie
II) : aboutissement remarquable d’une écriture savante qui
s’appuie sur un solide métier : Massenet n’a pas compté pour
rien dans l’histoire des cantates pour le prix de Rome. Cet
épisode à lui seul aurait tout à fait valider le succès de ses
élèves lauréats tels Charpentier ou D’Ollone.

vertus de la fulgurance

Mais ce qu’apporte Thérèse, c’est la concision et l’intensité
d’une œuvre d’autant plus forte qu’elle dure peu, son parcours
dramatique en un seul acte. Jamais Massenet n’avait été plus
poète,  ivre  d’une  sensualité  extatique  qui  fait  le  nœud
émotionnel de l’ouvrage d’abord dans le superbe duo amoureux
entre Thérèse et son époux Thaurel (« … aimer, c’est vivre; il
faut aimer… »); puis comme son écho contradictoire, le duo qui
suit… entre la même Thérèse et son ancien amant, Armand ; le
vérisme de Massenet rejoint évidemment celui de Puccini et de
Mascagni:  Thérèse  est  une  amoureuse  rugissante  et  même
d’unevolupté suprême que la décision finale, définitive et
tragique,  rend  forte,  sublime,  admirable  par  son  sens  du
dépassement, du sacrifice, de la grandeur morale. C’est une
figure digne d’Alceste.

Que vaut cet enregistrement réalisé sur le vif lors du dernier
festival de Montpellier 2012 ? La version s’impose par la
justesse psychologique des voix requises, surtout masculines,



chants d’un tempérament inouï qui rend justice au travail
musical du compositeur. D’autant que ce dernier n’a négligé
aucune des facettes des trois caractères. Au point de réussir
surtout comme nous l’avons dit, sur un fond historique, un
huit clos à 3 personnages.

Relative  déception  côté  direction;  l’Orchestre  n’est  rien
qu’illustratif  et  parfois  lourd  :  la  baguette  manque
d’imagination et surtout de cette finesse ténue qui épargne au
style de Massenet toute sécheresse mécanique, toute impression
de formule académique. La subtilité qui aurait tant servi le
style musical fait souvent défaut et souvent l’on regrette de
n’écouter  qu’un  Massenet,  vaguement  rêveur,  rarement
enchanteur, souvent décoratif et… précieux dans ses références
historicisantes.

En revanche, Étienne Dupuis est excellent ; le baryton éclaire
par  un  chant  articulé  et  d’une  remarquable  justesse  la
richesse du personnage d’André : pas uniquement l’époux aimant
à la bonhommie lisse, mais une âme singulièrement brillante et
profonde, époux tendre et ami loyal d’une grandeur humaine
admirable  (l’astre  insoupçonné  au  cœur  de  la  tempête
révolutionnaire  :  en  roi  des  contrastes,  Massenet  a
parfaitement  atteint  son  objectif).

Charles Castronovo, d’une hallucination werthérienne, apporte
lui aussi une couleur émotionnelle passionnante au rôle de
l’amant fugitif Armand ; c’est une instance qui fait surgir la
passion irrésistible du passé… Il .réussit un tour de force
vocal lui aussi, porté par la vitalité ardente d’un caractère
qui l’amène à soutenir et couvrir tous ses aigus pourtant
redoutables. Armand est en effet de la même étoffe passionnée,
vertigineuse, enivrée voire échevelée … que peut l’être celle
de Werther, brossé avec la réussite que l’on sait par Massenet
dans son ouvrage éponyme. Son grand air conquérant sur le
passé, étendard flamboyant de son désir, vaut un remarquable
investissement vocal (scène 5, première partie) et l’un des
sommets de la version.



Nora Gubish suscite d’inévitables réserves malheureusement :
tout lui est facile dans le médium de la tessiture quand la
périphérie  et  les  extrêmes  ne  sont  pas  sollicités  (long
monologue scène 3, première partie) : ailleurs, hélas, les
aigus sont détimbrés et tirés, jamais éclatants; malgré la
beauté  du  timbre,  l’interprète  limite  ses  nuances  et  la
palette dynamique comme les phrasés sont à l’économie. Quel
dommage pour une figure lyrique réellement passionnante, entre
passé inassouvi et devoir austère… Peintre de l’âme féminine
comme  Puccini,  Massenet  compose  avec  Thérèse,  une  figure
magnifique  et  tendre  capable  d’un  onirisme  poétique  sans
équivalent ailleurs ( » Jour de juin, jour d’été  » dont la
chaleur  climatique  reflète  l’incandescence  d’un  torpeur
délétère…).Thérèse, c’est évidemment la soeur d’Isolde surtout
de Tosca… Fière et presque arrogante vertueuse et loyale qui
brave la mort. Aucun doute sur cette évidence, Thérèse est
l’une des femmes fortes hautement morales et tragiques les
mieux conçues de l’opéra français postromantique à l’époque
vériste.

Affectée, aux intonations peu naturelles, sans mordre dans le
texte, le mezzo s’enlise souvent par son côté bêcheuse et
récitaliste  qui  l’empêche  d’approfondir  son  personnage  si
captivant de femme de devoir comme de passion … Ses r non
roulés indiquent-t-il la déclamation du théâtre parlé, certes
qui  reprend  ses  droits  en  fin  d’action,  au  moment  de  la
résolution tragique quand Thérèse crie volontairement  » Vive
le roi !  » pour être arrêtée puis condamnée afin de rejoindre
son époux dans la mort… ? Voilà une articulation qui contraste
avec celle de ses partenaires. Si le vérisme doit sa vérité
irrésistible à la projection naturelle et première du texte,
la diva embrume constamment la perception du verbe en une
mélopée de sirène souvent inintelligible et parfois maniérée.
Son rire final manque de sincérité dramatique : trop crispé,
et comme décalé, il tombe à plat.

Nonobstant  ces  petites  réserves  de  style,  le  cd  est  une



révélation. Massenet impose donc un nouveau modèle lyrique en
1907: vraie alternative à Wagner et aussi aux véristes… L
oeuvre est admirable de bout en bout : elle justifie ce nouvel
enregistrement  qui  s’impose  dans  la  discographie  du
compositeur : prise live du dernier festival de Montpellier
(juillet 2012), le cd ajoute aux célébrations réalisées en
2012 au moment du centenaire.

Massenet : Thérèse, 1907. Nora Gubisch, Charles Castronono,
Etienne Dupouy. Choeur et orchestre Opéra national Montpellier
Languedoc-Roussillon. Alain Altoniglu, direction. 1 cd Pal.
Bru  Zane,  collection   »  Opéra  français  «  .Enregisté  à
Montpellier  en  juillet  2013.  Durée:  1h10mn.  ES  1011.

DVD. Britten: The turn of the
screw (Jakub Hrůša,2011). Fra
Musica
DVD. Britten: The Turn of the Screw (Hrusa, 2011).
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Dans le cas du Tour d’écrou, le
nombre de productions enregistrées
montre qu’abondance ne nuit pas à
la  qualité.  Le  catalogue  actuel
compte  déjà  de  très  bonnes
versions  (dont  celle  aixoise
publiée par Bel Air classiques).

Qu’en est-il de celle-ci en provenance de Glyndebourne, éditée
par Fra Musica ? Relève-t-elle tous les défis d’une partition
insidieuse,  où  ce  chambrisme  brittenien  s’il  confine  à
l’épure, dévoile en vérité la face cachée souterraine des
esprits  machiavéliques  tapis  dans  l’ombre  …  Au  cœur  de
l’action  du  Tour  d’écrou,  il  y  a  cette  innocence  menacée
(thème central dans l’œuvre de Britten et que l’on retrouve
dans  Peter  Grimes,  Billy  Bud…),  sujet  de  toutes  les
aspirations et turpitudes d’entités mi réelles mi rêvées qui
agressent ici les enfants. Certes le texte de Henry James
offre le sujet mais la musique de Britten souligne la force
des tensions implicites, l’étouffement psychologique dont sont
victimes les innocents (comme dans Le viol de Lucrèce, autre
opéra dans une forme personnelle, chambriste).

Terreur secrète, climats psychologiques…

Le  chef  tchèque  Jakub  Hrůša  comprend  les  aspérités  de  la
partition; il en souligne les ombres et les plis porteurs de
sens comme d’ambivalence.
Dans la mise en scène de Jonathan Kent, l’intrigue a lieu au
XXè siècle, soit à l’époque de Britten, vers 1950 : trop

http://www.classiquenews.com/wp-content/uploads/2013/04/dvd_britten_tour_screw_fra_Miah_Persson.jpg


narrative  et  anecdotique,  il  y  manque  le  souffle,  le
jaillissement  du  fantastique  saisissant,  ce  surnaturel  qui
captive et effraie tout autant les enfants. La production
remonte  à  2006;  de  cette  année,  rescapée  toujours  aussi
convaincante, la Flora de Joanna Songi.
Pur et innocent idéal, le Miles de l’excellent Thomas Parfitt
s’impose, comme est aussi évidente et naturelle, la limpide
gouvernante de Miah Persson.
Consciente des agissements du pernicieux et pervers Quint, la
très présente et aboutie Susan Bickley dévoile une épaisseur
nouvelle pour le personnage de Mrs Grose. Jouant sur la seule
musicalité de sa voix agile et féline, Toby Spencer excelle à
offrir  un  nouveau  visage  de  Quint,  plus  insidieux,
parfaitement  double,  terriblement  ambivalent.  Déstabilisant
par sa fausse perfection… un modèle d’incarnation vocale.
Pour le centenaire Britten en 2013, le dvd édité par Fra
Musica suscite le plus grand intérêt. A raisons. Publication
légitime, donc hautement recommandable.

Benjamin Britten : The Turn of the Screw. Opéra en deux actes
et un prologue, livret de Myfanwy Piper, d’après Henry James.
Créé au Teatro La Fenice, Venise, le 14 septembre 1954.

avec
The Governess :  Miah Persson
Prologue / Peter Quint : Toby Spence
Mrs Grose :  Susan Bickley
Miss Jessel : Giselle Allen
Flora : Joanna Songi
Miles : Thomas Parfitt
London Philharmonic Orchestra
Jakub Hrůša, direction
Mise en scène : Jonathan Kent
Enregistré au Festival de Glyndebourne en août 2011

1 dvd FRA Musica 0709399 9. 1h51 minutes + bonus (22 minutes)
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Watteau : la leçon de musique
Exposition. Bruxelles Bozar, jusqu’au 12 mai 2013

Les  univers  décalés,
rêveurs,  si  subtilement
mélancoliques de Watteau
se  révèlent  dans   une
rétrospective  savemment
orchestrée  où  l’amateur
du premier XVIIIè, quand
s’éteint  le  règne
crépusculaire  de  Louis
XIV pour l’aurore de la
Régence  où  naît  le
miracle  de  François

Couperin, retrouvera avec délices tous les caractères d’un âge
d’or pictural. Né à Valenciennes, décédé à seulement 37 ans,
Antoine Watteau (1864-1721) est une comète dans l’histoire des
arts, le chaînon manquant entre les grands Vénitiens (Titien,
Giorgione…) du XVIè et l’art rococo des Bouchers et Fragonard.
Ses paysages musiciens où les comédiens italiens se perdent en
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plein air près d’un lac brumeux, sous l’oeil moiré d’une lune
de nacre enchantent par leur poésie galante, pudique, déjà
lointaine.  Même  s’il  peint  des  portraits  de  face,  ses
silhouettes  semblent  déjà  s’effacer,  dans  la  perte  et  le
renoncement  au  monde.  Il  n’a  pas  brosser  le  portrait  de
Couperin  mais  réalisé  celui  de  Rebel  (dont  une  gravure  à
Versailles datée de 1735 conserve la trace du tableau perdu).

Songes musiciens
Jamais la touche ne se fit plus vaporeuse et si
délicatement allusive. Ses automnes enivrants, ses
amoureux  enlacés,  et  surtout  ses  musiciens
songeurs perdent la nervosité trépidante que les
dessins,  sublimes  sanguines  le  plus  souvent,  expriment
(joueurs  de  flûte,  de  violon,  de  hautbois,  de  basson,  de
théorbe…).  Ses  guitaristes  plus  Pierrot  rêveur  qu’Arlequin
entreprenant, accompagnent d’une ardeur sensuelle, intense et
désirante les chanteuses ou les actrices qui se pressent à
leurs côtés…

Il n’est jamais allé en Italie mais
a la nostalgie de ses enchantements
(d’où  sa  passion  des  Vénitiens
cultivée grâce à la collection de
Pierre Crozat?). Comme le dernier
Rubens, Watteau plus coloriste que
linéaire,  exprime  en  plasticien
inspiré, le mouvement des couples
enlacés et dansants sous de vaste
architecture aux colonnes toscanes
qui  citent  aussi  le  palais  du
Luxembourg à Paris, lieux désignés
de  ses  fantaisies  galantes.  Ses

concerts champêtres, conversations intimes ou duetti amoureux
poursuivent le rêve des concerts de Giorgione et du Titien.
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Watteau  incarne  idéalement  l’âge  d’or  artistique  de  la
Régence, passionné par les Italiens et les Fêtes Galantes;
c’est  un  monde  ambivalent  qui  mêle  féerie,  illusion  et
portraits des proches du peintre. Ici après les ors et la
gloire versaillaise à l’époque de Louis XIV, Watteau célèbre
le temps du repli, de l’intimité et du domaine privé: la
confession et la conversation secrètes après le faste des
cérémonies officielles. C’est tout ce qu’ont aimé chez lui,
ses  protecteurs  et  soutiens,  marchands  ou  princes  et
collectionneurs tels Sirois et Gersaint, Julienne ou Crozat…
Les  sujets  peint  par  Watteau  ont  gardé  leur  empreinte
mystérieuse comme l’homme était impénétrable,  » saturnien  »
et de toute évidence grand amateur de musique.
Tous  les  miracles  de  Watteau  sont  ici  magnifiquement
reproduits,  commentés,  annotés.
Le faiseur de songes gagne une clarté captivante dans une
série  d’articles  complémentaires  dont  en  préambule,
l’important entretien croisé où dialoguent Pierre Rosenberg et
surtout  l’excellent  William  Christie,  témoin  du  miracle
musical chez Watteau.

A  défaut  de  visiter  l’exposition  de  Bruxelles,  voici  une
publication incontournable pour qui veut percer les mystères
d’un  peintre  musicien,  envoûté  par  la  musique:  Watteau.
Qualité  des  reproductions  (gravures,  dessins,  sanguines,
peintures…), soin de la mise en page, pertinence des articles…
le catalogue d’exposition publié par Skira Flammarion est un
modèle du genre. Superbe édition.

Exposition  » Watteau: la leçon de musique « . 
Exposition Watteau au Bozar de Bruxelles, jusqu’au
12  mai  2013.  Catalogue  de  l’exposition  Antoine
Watteau  (1684-1721).  280  pages.  Editions  Skira
Flammarion. Parution: février 2013. 45 euros.

Illustrations:  Quatre  Italiens  dans  un  parc  ou  la  partie
carrée, portrait de JF Rebel (DR)

http://www.classiquenews.com/wp-content/uploads/2013/04/lZRShssCuC_2013225FEQIHJRGV2.jpg


Vermeer, la leçon de musique
(1663)
Composition  mystérieuse  passée  très  rapidement  dans  les
collections de la Couronne Britannique, la toile de Vermeer
que nous connaissons sous le titre incertain de « leçon de
musique » est l’une des créations de l’artiste hollandais les
plus complexes, bâtie sur la correspondance de la peinture et
de la musique.
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