
Les  nouveaux  talents  par
Villazon

ARTE, dimanche 6 mars 2016, 18h30. Stars de
demain.  Rolando  Villazon,  ténor  fameux,
s’affirme  haut  et  fort  dans  son  rôle  de
présentateur,  soucieux  d’encourager  la

nouvelle  génération  d’interprètes.  Dans  ce  nouveau  volet
réalisé avec le concours de orchestre Junge Sinfonie Berlin
(Orchestre symphonique des Jeunes de Berlin), le ténor franco-
mexicain  présente  un  jeune  confrère  Mario  Chang,  ténor
guatémaltèque, bel cantiste prometteur, engagé actuellement à
l’Opéra  de  Frankfort  ;  la  violoncelle  Camille  Thomas,  la
soprano ukrainienne Olga Kulchynska, et le Trio Cayao, très
inspiré par le tango argentin. L’émission a été tourné au
Delphi, salle de cinéma à Berlin. Durée : 43 mn.

Rediffusion : mardi 8 mars 2016, 5h25. Mercredi 9 mars 2016,
5h20.

Delibes  :  Sylvia,  Coppelia
sur Brava HD
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BRAVA  HD.  Delibes  :  Sylvia,
Coppelia, le 21 février 2016, 20h30
puis 22h.  Hommage spécial à Léo
Delibes  pour  les  125  ans  de  sa
disparition.  2016  marque  les  125
ans  de  la  disparition  du
compositeur  romantique  Léo
Delibes (1836-1891). La musique de
Delibes a gagné ses galons de la
renommée grâce à ses deux ballets,
devenus  sommets  romantiques,  
«  Sylvia  »  et  «  Coppélia  ».
Tchaïkovski était grand admirateur
de Delibes : il préférait « Sylvia » à son propre « Lac de
cygnes ». Chose curieuse, « Sylvia » n’a pas été dansé pendant
des décennies, jusqu’à ce que la chorégraphie de 1952 de Sir
Frederick Ashton soit réinterprétée par le Royal Ballet de
Londres. Brava diffuse la production à 20h30, ce 21 février.
Ensuite, à 22h04, place à « Coppélia », la figure légendaire
qui mêle féerie et fantastique. Le chorégraphe Eduardo Lao et
son Ballet Víctor Ullate redonnent vie à cette œuvre. Le jour

du 180e anniversaire de sa naissance, Brava honore Léo Delibes
en présentant deux productions qui soulignent la pertinence

poétique et la puissance dramatique de
son œuvre. Récemment (2011), le Palais
Garnier a ressuscité avec faste et magie

le ballet La Source de 1866 que Degas a peint, lui aussi
subjugué par la force onirique de la musique de Delibes… LIRE
notre compte rendu de La Source de Delibes à l’Opéra de Paris
en octobre 2011
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Edgar Degas : Melle Fiocre dans le ballet La Source, musique
de Delibes (1868)

 

Dimanche 21 février 2016 à 20h30 
Delibes – Sylvia 

« Un homme aime une femme, la
femme  est  capturée  par  un
méchant, la femme est rendue à

l’homme par Dieu. » C’est la façon dont Sir Frederick Ashton a
décrit  l’histoire  du  ballet  Sylvia  en  quelques  mots.  Sa
chorégraphie a rendu ce ballet à la vie et l’a révélé au monde
entier en 1952. Les représentations avant cette date n’étaient
pas très réussies, peu scrupuleuses dans la restitution de la
danse, malgré la musique magnifique, et le ballet n’était
guère représenté pendant des années. Depuis Ashton, l’œuvre a
retrouvé sa place dans le répertoire classique de toutes les
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grandes  compagnies.  Production  enregistrée  au  Royal  Opera
House en 2007, avec entre autres Darcey Bussel, Roberto Bolle,
Thiago Soares.

Compositeur : Léo Delibes

Chef d’orchestre : Graham Bond

Solistes : Sylvia: Sylvia: Darcey Bussell, Aminta: Roberto
Bolle, Orion: Thiago Soares, Eros: Martin Harvey, Diana: Mara

Galeazzi

Ballet : Ballet de la Royal Opera House

Chorégraphie : Frederick Ashton

Orchestre : Orchestre de la Royal Opera House

Producteur : BBC, Royal Opera House

Réalisateur : Ross MacGibbon

Lieu : Royal Opera House, Londres

Année : 2007

Pertinent Delibes. Grâce à sa Sylvia, le monde de la forêt,
des suivantes de Diane, des chasseresses et des bergers n’a
rien de la fantaisie légère et décorative du pastoralisme d’un
Rameau ou des compositeurs du XVIIIè, lorsque ce dernier par
exemple mettait en scène la mythologie grecque.
Sylvia est un ballet « moderne » créé spécialement pour le
nouvel Opéra de Charles Garnier en 1876. Les scénographes
selon les productions renforce sa séduction « contemporaine »,
sa construction nette et franche, qui nous éloigne ô combien
des poncifs larmoyants et romantiques du ballet classique.
Ici,  les  hommes  restent  seules,  incompris.  Ils  souffrent:
Aminta,  amoureux  de  la  belle  nymphe  chasseresse,  Sylvia,
suivante de Diane, aime sans retour. Et même Diane qui se
souvient de son bel Endymion, reste in fine, en fin de ballet,



irrémédiablement seule.
L’amour est une souffrance, un délice mortel qui blesse et
afflige. Voici donc un ballet bien peu conforme et complaisant
qui  offre  un  quatuor  de  rôles  superbes  pour  des  solistes
rompus à l’élégance acrobatique. Diane se languit d’Endymion,
veut séparer Aminta de Sylvia, mais ne connaît aucun bonheur ;
Aminta reste un peu lisse et sans guère d’aplomb, un peu comme
Ottavio dans le Don Giovanni de Mozart: un benêt fade qui
admire sans se battre: est-il réellement digne d’être aimé de
Sylvia ?….. D’abord, Sylvia, tendre, juvénile, d’une nervosité
fière et idéale : elle est prête pour se laisser séduire par
le bel et tentateur Orion (Amour déguisé). Sur la scène de
l’Opéra de Paris en 2005, Aurélie Dupont devenue directrice de
la Danse depuis quelques jours (février 2016) incarnait une
chaste et suave Sylvia, prête à croquer la fruit défendu… La
chorégraphie de John Neumeier souligne alors la défaite du
bonheur, la tension fatale auquel sont livrés les êtres les
uns contre les autres: Orion/Amour/Thyrsis est seul vainqueur.
Rien ne résiste à son élan trop désirable: « Amor vincit omnia
« . Superbe spectacle pour une chorégraphie en rien minaudante
malgré son sujet.

 

 

 

Dimanche 21 février 2016 à 22h04 
Delibes – Coppelia (1870)

Avec « Coppélia » de Delibes, le
Ballet Víctor Ullate ajoute une
nouvelle version d’un ballet de

renommée internationale à son répertoire. Le chorégraphe et
directeur artistique Eduardo Lao s’est donné pour tâche de
réinventer  «  Coppélia  »  ;  sa  compagnie  polyvalente  de  23
danseurs l’aide à réaliser sa vision personnelle. Lao accentue
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l’esprit comique de « Coppélia », tout en gardant la partition
originale écrite par Léo Délibes en 1870. La création de Lao
se  déroule  dans  un  laboratoire  cybernétique  spécialisé  en
intelligence artificielle, où le docteur Coppélius tente de
créer un robot androïde qui se comporte comme un être humain.
Cette production de « Coppélia » permet aux danseurs du Ballet
Víctor  Ullate  d’étaler  leur  savoir-faire  technique  et
artistique,  en  combinant  plusieurs  styles  de  danse  et  en
mettant à jour un ballet classique.

Le collectif espagnol ajoute une nouvelle version du ballet
romantique  avec  la  ferme  intention  selon  son  directeur
artistique  Eduardo  Lao  de  réinventer  «  Coppélia  »  ;  sa
compagnie de 23 danseurs accentue ainsi l’esprit comique de «
Coppélia », tout en adoptant la partition originale écrite par
Léo Délibes en 1870. Le thème de la vie artificielle, de
l’automate,  de  la  poupée  mécanique  se  pose  avec  acuité,
inscrite dès l’origine dans le sujet du ballet (inspiré d’une
nouvelle de ETA Hoffmann). La création de Lao se déroule dans
un  laboratoire  cybernétique  spécialisé  en  intelligence
artificielle, où le docteur Coppélius tente de créer un robot
androïde  qui  se  comporte  comme  un  être  humain.  Cette
production de « Coppélia » offre aux danseurs du Ballet Víctor
Ullate  de  faire  valoir  leur  savoir-faire  technique  et
artistique, en combinant plusieurs styles de danse dont le
vocabulaire du ballet classique et romantique. Outre le jeu
fécond entre nature et artifice, le ballet ainsi réadapté
exploite les ressources de l’art en ciselant les références
multiples  et  les  styles  de  danses  historiques  et
contemporains.

On  sait  avec  quel  éclat  en  1973  sur  la  scène  du  Palais
Garnier, Pierre Lacotte si scrupuleux et si respectueux de la
chorégraphie  comme  du  plan  originels  avait  reconstitué  le
ballet Coppélia, sublime ballet d’action, conçu par Saint-Léon
et Delibes en 1870. La musique de Delibes (qui intègre une
csardas sur la scène parisienne, volonté folkloriste oblige



dans le I) apporte un supplément d’âme à l’action dansée, que
Tchaikovski  saura  assimilé  pour  ses  chefs  d’oeuvres
postérieurs (Le Lac des cygnes ou Casse noisette).  A travers
le  thème  et  la  figure  de  la  poupée  mécanique,  c’est  le
fantasme d’un corps fantasmé, idéal qui s’impose sur la scène
: l’art chorégraphique est-il humain ? La danse, défi contre
la pesanteur en forçant le corps naturel, n’a-t-elle pas une
origine irréelle voire magique ?

Le grand ballet à l’époque industrielle

A l’origine, c’est Charles Nuitter, légendaire archiviste de
l’Opéra, devenu librettiste et dramaturge pour les spectacles
parisiens qui adapte une nouvelle de ETA Hofmann : « la fille
aux yeux d’émail : Coppélia ».  Avec Saint-Léon (qui vivait
alors entre Paris et Saint-Pétersbourg et était sous l’emprise
de samuse, la danseuse étoile Adèle Grantzow), il se concentre
surtout sur les épisodes originels qui favorisent l’attraction
qu’exerce sur Nathanaël devenu dan sel ballet, Frantz, le
poupée Coppélia, ainsi que la relation du docteur Coppélus
avec Olimpia (Swanilda). Le fantastique surnaturel est quelque
peu atténué, vers une comédie plus légère proche de la farce
de la Fille mal gardée. Ici, c’est Swanilda qui sauve Frantz,
son fiancé de l’enchantement dont il est victime, en prenant
l’aspect de la poupée maléfique / fascinante, sirène mécanique
: Coppélia.  Pour réussir le ballet nouveau, on emploie une
virtuose âgée de 16 ans : Giuseppina Bozzacchi, qui assurant
l’éclat spécifique du rôle de Swanilda, pilier du ballet,
contribue au succès de la création (25 mai 1870).  A la fin du
XIXè, surtout dans les années 1870, le romantisme a cédé la
place à un rationalisme issu de la Révolution industrielle qui
se  manifeste  sur  la  scène  du  ballet,  dans  une  réflexion
formelle interrogeant la forme du grand spectacle musical et
chorégraphique, alternance de solos et duos et d’ensembles
impressionnants, destinés à faire danser tout le corps de
ballet. Illustration : portrait de Delibes.

 



 

Coppelia, Chorégraphie d’Eduardo Lao
Ballet Victor Ullate Comunidad de Madrid

Musique : Léo Delibes
Enregistré à l’Opéra Royal de Versailles, 2013

Avec
Sophie Cassegrain (Coppélia)

Yester Mulens (Docteur Coppélius)
Cristian Oliveri (Franz)

Zhengyja Yu (La Diva spectrale)
Leyre Castresana (Betty)

Albia Tapia (Rosi)
Zara Calero (Andreina) Dorian Acosta (D.J.)

Artistes chorégraphiques du Ballet Victor Ullate :

Ksenia Abbazova – Federica Bagnera – Marlen Fuerte – Laura
Rosillo – Reika Sato – Lorenzo Agramonte – Mariano Cardano –

Mikael Champs – Matthew Edwardson – Oliver Edwardson – Jonatan
Luján – Andrew Pontius – Josué Ullate

 

 

 

 



Léo Delibes (1836-1891), comme Gouvy
fait  partie  des  compositeurs
romantiques  français  méconnus,
mésestimés à torts. Le jeune choriste
à  la  création  du  Prophète  de
Meyerbeer,  élève  d’Adam,  auteur
d’opérettes  finement  troussées,  se
fait remarquer en livrant la musique
pour l’acte II du ballet La Source de
Minkus à l’Opéra de Paris (1863). La
partition  plaît  tant  qu’on  lui

demande alors un ballet complet : Coppelia, créé en 1870,
sommet de l’orchestration française, et aussi de la musique
chorégraphique,  synthétisant  le  style  Second  Empire.
Tchaïkovski pour Le Lac des Cygnes et La Belle au bois dormant
saura  assimiler  l’élégance  instrumentale  et  le  raffinement
dont  fut  capable  Delibes  dans  l’écriture  orchestrale,  y
compris  pour  le  ballet.  Son  opéra  Lakmé  (1883)  marque
l’apothéose  de  cet  orientalisme  à  la  française  d’un
raffinement absolu au mélodisme suave irrésistible (air des
clochettes)

Télé BRAVA HD : consulter la page dédiée à Léo Delibes sur le
site de BRAVA HD
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Concerto pour violon, L’Arbre
des songes de Dutilleux
France Musique. Dutilleux : L’Arbre
des songes, mercredi 27 janvier 2016,
13h30, 20h. A 13h30 puis en direct de
Salzbourg  le  soir  du  27  janvier  à
20h, Henri Dutilleux tient le haut de
l’affiche  grâce  à  son  sublime
Concerto pour violon intitulé comme
toujours par l’auteur, référence à sa
passion de la poésie, « L’Arbre des
songes  »  (les  derniers  biographes
émettent  des  doutes  finalement  sur
l’appellation  du  Concerto  pour
Dutilleux  lui-même…  qui  aurait  renoncé  à  l’appeler  ainsi.
Commande de Radio France, créée au Théâtre des Champs Elysées
en mai 1985, par les dédicataires Isaac Stern et l’Orchestre
National de France, la partition (en trois grandes séquences)
traite  allusivement,  comme  s’il  s’agissait  du  réseau  de
branches  en  leurs  ramifications  à  la  fois  ténues  et
miraculeuses, d’un arbre spectaculaire qui ne se révèle en
définitive qu’à la fin de la pièce, de l’éparpillement et de
sa profonde et inéluctable reconstruction organique…. grâce à
une écriture où les motifs d’abords épars, construisent une
véritable  cathédrale  sonore,  de  correspondances,  de
réitérations multiples, pour chaque cellule d’un vaste corps,
s’organise, s’accouple pour ne former qu’une unité vivante.
Au début, leur dialogue paraît manqué, impossible, distendu ;
puis l’interaction du violon soliste suit chaque palpitation
de l’orchestre au point de s’y mêler comme un agent fédérateur
(union du hautbois d’abord et du violon dans le magnifique
mouvement lent, central). Le morceau éblouit enfin par le
troisième interlude et son développement final qui précise peu
à  peu  l’organisation  souterraine  de  la  totalité,  l’image
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fourmillante, fédératrice de l’arbre qui finit dans un éclair
d’une lumière éblouissante. Musique de l’ombre, parfois âpre
mais toujours intensément intérieure, le Concerto pour violon
de Dutilleux saisit par l’intelligence de son développement,
ses miroitements introspectifs, clairs-obscurs scintillants,
et  son  final  ascensionnel,  qui  claque  enfin  comme  un
terrassement  collectif.  C’est  l’une  des  plus  emblématiques
pièces du Maître français qui, disparu en mai 2013, aurait
soufflé en 2016 son centenaire.

 

 

 

LIRE aussi notre grand dossier Dutilleux centenaire 2016

 

 

 

 

Concert  Henri  Dutilleux  sur  France  Musique,  mercredi  27
janvier 2016, 20h.
Concert  donné  en  direct  du  Grand  Palais  des  Festivals  de
Salzbourg, dans le cadre de la Mozartwoche
Wolfgang Amadeus Mozart  : Symphonie n°35 en ré Maj. KV 385
« Haffner »
Henri Dutilleux :  L’Arbre des songes, concerto pour violon et
orchestre
Felix  Mendelssohn  Bartholdy   :  Symphonie  n°  en  la  Maj.
« Italienne »

 

 

http://www.classiquenews.com/centenaire-dutilleux-livres-et-cd/


Renaud Capuçon, violon
Orchestre Philharmonique de Vienne
Tugan Sokhiev, direction

Voir le site de France Musique, sa page dédié au
Concerto  pour  violon  L’arbre  des  songes  d’Henri
Dutilleux.  Sous  la  direction  de  Tugan  Sokhiev,
Renaud  Capuçon  et  l’Orchestre  Philharmonique  de
Vienne interprètent la 35e Symphonie (« Haffner ») de Mozart,
le Concerto pour violon et orchestre « L’Arbre des songes »
d’Henri Dutilleux et la 4 ème Symphonie (« Italienne ») de
Felix Mendelssohn Bartholdy, en direct du Grand Palais des
festivals de Salzbourg (Autriche).

 

 

South Pole, création lyrique
sur Arte
Arte. en direct de Munich: South Pole, création,
le  31  janvier  2016,23h15.  L’Opéra  d’état  de
Bavière à Munich (Bayerische Staatoper) accueille
une création : South Pole qui évoque la rivalité de deux
explorateurs au long cours, animés par le même objectif :
Robert  Scott  et  Roald  Amundsen  engagés  séparément  et
simultanément  à  découvrir  le  pôle  sud,  (d’où  le  titre  du
nouvel opéra). Ce que chacun réalisera avec les moyens de
l’époque 1911, soit à pieds, par voie terrestre. Au total, du
31 janvier au 11 février 2016, 5 représentations. Arte diffuse
la  première  date,  soit  la  création  mondiale  de  l’ouvrage
composé par le tchèque Miroslav Srnka.
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South pole : création lyrique sur
Arte
 

Courageuse,  défricheuse,
lyricophile,  la  chaîne  franco-
allemande  Arte  défend  la
création  présentée  fin  janvier
2016  par  l’Opéra  bavarois  à
Munich : la partition illustre
cette lutte acharnée entre deux
équipes  scientifiques  rivales
menées par l’officier de la oyal

navy,  le  britannique  Robert  Scott  et  le  norvégien  Roald
Amundsen pour conquérir et découvrir le pôle sud. Diffusé en
léger différé, South pole est un ouvrage commandé par l’Opéra
de  Munich  au  compositeur  tchèque  Miroslav  Srnka  et  à
l’écrivain  australien  Tom  Holloway  (voir  notre  photo  ci
dessus). Outre le défi exceptionnel que se sont imposés les
deux hommes et leur équipage (en décembre 1911), l’opéra créé
en janvier 2016 souligne aussi les conditions de l’extrême
auxquelles les deux explorateurs sont confrontés au coeur d’un
continent  blanc,  aux  températures  réfrigérantes  :
l’Antarctique.  Réussir  ou  mourir.

 

 

https://www.staatsoper.de/en/staatsoper/south-pole.html


En  définitive,  c’est  Roald
Amundsen qui atteint le premier
la  point  convoité,  le  14
décembre  1911,  quand  les
britanniques  le  rejoignent
seulement un mois plus tard, le
12  janvier  1912.
Malheureusement,  sur  le  chemin
du retour, tous les membres de l’expédition anglaise Terra
Nova meurent de froid et de faim. Dans la fosse, arbitre et
garant de la bonne tenue artistique de cet opéra en première
mondiale, le chef Kirill Petrenko. Le baryton américain, grand
diseur  chez  Mahler  ou  Strauss,  Thomas  Hampson  incarne
l’explorateur victorieux de cette course vers l’impossible et
l’inatteignable, Roald Amundsen. Et c’est le ténor français
Rolando Villazon qui chante la partie de son rival malheureux,
l’officier britannique Robert Scott.

 

 

 

Télé, le 31 janvier 2016. Création de l’opéra South Pole, le
31 janvier 2016, sur ARTE
Durée : 2h30
Hans Neuenfels, mise en scène
Kirill Petrenko, direction musicale
Orchestre du Bayerirches Staatsorchester
Le dvd de l’opéra South Pole devrait sortir courant 2017, chez
l’éditeur BelAir classiques
En LIRE + sur le site de l’opéra d’état de Bavière, Opéra de
Munich
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Les Pêcheurs de Perles au Met
et au cinéma
Cinéma. En direct du Met, le 16 janvier 2016, 18h55. Bizet:Les
Pêcheurs  de  perles.  Avec  Diana  Damrau,  soprano  vedette,
récente Traviata sur la scène de l’Opéra Bastille, qui chante
donc  Leïla  –  la  grande  prêtresse  hindoue,  la  nouvelle
production  des  Pêcheurs  de  Perles  de  Bizet  crée  outre
Atlantique,  l’événement  lyrique  de  ce  début  d’année  2016,
comme La Scala le 7 décembre 2015 avait créé l’événement grâce
à la diva austro russe Anna Netrebko dans le rôle de Giovanna
d’Arco sous la direction de Riccardo Chailly.

En direct du Metropolitan Opera de New York

Les Pêcheurs de Perles au cinéma
En  janvier  2016,
le  Metropolitan
Opera de New York
affiche  donc  The
Pearl  fischers  –
Les  Pêcheurs  de
Perles,  opéra
orientaliste  de
Georges  Bizet,
futur  auteur  de
l’espagnolade

lyrique,  Carmen,  d’après  Mérimée.  Les  Pêcheurs  de  Perles
n’avaient pas été produits sur la scène new yorkaise depuis
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100  ans.  Créé  en  1863,  et  donc  propre  à  l’esthétique
éclectique et néo-orientale du Second Empire,  Les Pêcheurs de
Perles convoque le rêve indien où deux hommes au début liés
par un pacte d’amitié (Zurga, chef des pêcheurs, baryton) et
Nadir qui revient d’un long périple (ténor), se retrouvent
rivaux, désirant la même femme Leïla, devenue prêtresse vouée
à  la  chasteté,  dont  ils  ne  devaient  tous  deux  jamais
s’éprendre. Après maintes péripéties, où Zurga, rongé par la
jalousie, les dénonce puis les défend, enfin, généreux et
porté par le pardon, laisse les deux amants fuir le village où
ils devaient être brûlés vifs.

Si  Berlioz  loue  les  qualités  de  l’orchestration
(particulièrement  raffinée)  comme  la  séduction  de
l’inspiration  mélodique  (se  distinguent  entre  autres  de
nombreux airs mémorables : duo Zurga/Nadir (C’est toi… au fond
du temple saint), duo Leila/Nadir (Ton cœur n’a pas compris),
sans omettre la fameuse Romance de Nadir (d’une tendresse
orientale), la partition tombe dans l’oubli, donnant jour à
des versions remaniées et dénaturées, enfin écartées grâce au
travail  du  musicologue  Michel  Poupet  (1973)  qui  fixe  la
version officielle, autographe telle que l’avait conçue Bizet
en 1863 (présentée pour la première fois par le Welsh National
Opera, Ecosse). Les connaisseurs savent reconnaître au-delà de
la séduction musicale qui rend un hommage direct à Gounod
(maître de Bizet), le clair génie lyrique du compositeur,
futur auteur de Carmen, quelques 12 années plus tard. Jamais
Bizet ne fut aussi séducteur et sensuel que dans Les Pêcheurs
de Perles.

Les Pêcheurs de Perles de Bizet au Metropolitan Opera de New
York, mise en scène de Penny Woolcock. Durée : 2h30mn, chanté
en français.

Cinéma. En direct du Met, le 16 janvier 2016, 18h55. Bizet:Les
Pêcheurs de perles. Avec Diana Damrau, dans les salles de
cinéma partenaires (réseau pathelive.com)

http://www.pathelive.com


Les  Pêcheurs  de  Perles,  qualités
d’une  partition  orientaliste.
L’oeuvre  est  le  produit  de  la
rencontre  entre  le  directeur  du
Théâtre  Lyrique,  Léon  Carvalho,
défenseur des jeunes auteurs pour le
théâtre  et  Georges  Bizet  (suivront
dans le prolongement de leur entente
:  La  Jolie  Fille  de  Perth,  et
L’Arlésienne).  Carvalho  donne  sa
chance au compositeur prix de Rome :
il devra livrer une nouvel opéra où
sur l’île de Ceylan, les deux amis Zurga et Nadir s’opposent
malgré eux puis se réconcilie autour de la belle Leïla. Dès la
création, Berlioz loue non seulement le génie d’orchestrateur
de  Bizet  (le  thème  de  la  déesse,  fixant  d’abord  le  duo
préalable Zurga / Nadir, revient huit fois dans la partition),
mais  aussi  son  intelligence  dramatique.  Ainsi  l’éclat  du
finale du III, avec un chœur sublime qui annonce la force
collective de Carmen, est célébré : le peuple réclame alors la
mort des deux amants maudits, Nadir et Leïla. A contrario de
l’enthousiasme de Berlioz, le jeune Chabrier, âgé de 22 ans,
non sans jalousie, reproche à Bizet son manque de personnalité
(« le grand défaut de la musique de Bizet est de manquer de
style ou plutôt de les voir tous.. », relevant ici un emprunt
à Gounod, Félicien David, et même Verdi…). Et de conclure :
« en un mot, Bizet n’est presque jamais et nous le voulons
lui, car il peut beaucoup sans le secours des autres. ». A sa
créaction en 1863, la partition tint l’affiche du Théâtre
Lyrique,  18  fois  :  honnête  succès  qui  suscita  aussi
l’enthousiasme d’un Prix de Rome, Emile Paladilhe (« cette
partition est très remarquable et bien supérieure à tout ce
que font aujourd’hui Auber, Thomas, Clapisson, Reber…. »).
Carvalho  reprit  l’ouvrage  à  l’Opéra  Comique  en  1893,
installant  désormais  l’opéra  au  répertoire.
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Le  Bolchoï  danse  La  Mégère
Apprivoisée
Cinéma. La Mégère apprivoisée, dimanche
24  janvier  2015,  16h.  En  direct  du
Bolchoi,  la  dernière  chorégraphie  de
Jean-Christophe  Maillot,  conçue
spécialement pour la troupe de danseurs
du Bolchoi (créée à l’été 2014). Musique
de Chostokovitch. D’après Shakespeare, le
chorégaphe français conçoit une nouvelle
production présentée à Monaco en décembre
2014. La réalisation de ce nouveau défi
avait  été  retardé  après  l’attentat
perpétré  contre  la  personne  de  Sergei
Filin,  directeur  du  Ballet  du  Bolchoï  dont  les  danseurs
devaient  depuis  le  début  de  l’aventure  créer  le  nouveau
spectacle. L’engagement des danseurs russes a beaucoup pesé
pour la réussite du ballet : en particulier, le profil de la
mégère  impossible,  acariâtre,  perfectionniste,  rebelle  et
pourtant incontournable, magistralement incarnée / dansée par
l’excellente  Ekaterina  Krysanova  (pour  la  création  estival
2014 à Moscou, puis repris en décembre 2014 pour lancer la
saison russe à Monaco). Maillot cisèle la palette des affects
pour chaque personnage. Le fauve faune provocateur, érotique
et nerveux du Petruccio de Vladislav Lantratov, reste une
figure  mémorable  lui  aussi  à  la  création,  d’une  vélocité
athlétique  dans  le  sillon  de  ses  aînés  russes  Noureev  ou
Baryschnikov : la Mégère et son partenaire qui la révèle, et
sort  sa  vraie  nature,  composent  alors  un  duo  les  mieux
façonnés  par  Maillot.  Ni  dominée  ni  dominateur  dans  leur
couple,  mais  une  rencontre  au  sommet,  celle  de  deux  âmes

https://www.classiquenews.com/le-bolchoi-danse-la-megere-apprivoisee/
https://www.classiquenews.com/le-bolchoi-danse-la-megere-apprivoisee/
http://www.classiquenews.com/wp-content/uploads/2016/01/79-affiche-1435920493.jpg


égales qui ayant une très haute idée de l’amour, ne la bradent
pas en se commettant avec les autres. Les deux êtres sont des
torches  enflammées,  embrasées,  vivantes  d’une  ardeur
incandescente inouïe. Deux électrodes au magnétisme puissant
qui  font  imploser  le  cadre  classique  de  la  scène
chorégraphique.

Deux amants magnifiques

C’est  dire.  Contrepointant  le
relief  de  ce  couple  désormais
anthologique,  les  deux  plus
romantiques Vicentio et Bianca,
enrichissent aussi la galerie de
portraits. Maillot y atteint le
meilleur de sa production. Il y
a dans son écriture des accents
impétueux qui cassent la rigide école russe, en particulier
dans  les  sauts,  bonds  et  rebonds  des  hommes.  C’est  un
glossaire de pas et de jetés virevoltants d’une splendeur
technique incomparable que le chorégraphe sait exploiter et
cultiver grâce à l’excellence acrobatique du corps de ballet
du Bolchoi. Pour accentuer la mécanique cynique et sauvage de
l’amour shakespearien tel qu’il se déroule dans La Mégère
apprivoisée,  Maillot  a  choisi  l’âpreté  vive  et  aiguë  de
Chostakovitch  dont  Moscou-Tcheromiouchki,  Hamlet,  Taon  mais
aussi,  surtout  la  Symphonie  Leningrad,  conscience  musicale
nationale en Russie qui ouvre le ballet vers des perspectives
d’une ampleur saisissante… Enfin, ultime pépite en guise de
conclusion : le délicieux et presque innocent Tahiti trot
(arrangement de Tea for two) qui conclue malicieusement ce
ballet magnifique. De fait, voilà longtemps que le Bolchoï
n’avait  pas  interprété  un  ballet  contemporain  aussi
magnifiquement  ciselé  pour  ses  propres  capacités.  Avec  ce
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nouveau  ballet,  Maillot  semble  vouloir  nous  dire  que  les
danseurs du Bolchoï sont bien les meilleurs du monde… A voir
indiscutablement.

Cinéma. La Mégère apprivoisée, Dimanche 24 janvier 2015, 16h.
En direct du Bolchoi. Chorégraphie de Jean-Christophe Maillot
pour la troupe du Bolchoi. Musiques de Chostakovitch. Toutes
les infos en cliquant ici

Voir aussi toute la saison 2015 – 2016 du Bolchoi au cinéma

Symphonie n°2 « Le Double »
de Dutilleux

France Musique. Dimanche 24 janvier 2016, 14h.
Symphonie Le Double de Dutilleux. Souhaitons
que  2016  soit  enfin  l’année  de  la
reconnaissance du génie de Dutilleux, immense
compositeur  français  du  plein  XXè  (c’est  à
dire de la seconde moitié, après la seconde
guerre  mondiale),  esprit  juste  et  militant

humaniste auquel la Mairie de paris entre autres, doit un
hommage en forme de réhabilitation après le procès honteux qui
lui fut fait en 2015… France Musqiue a bien raison, centenaire
oblige, de dédier un numéro de sa Tribune des critiques à
l’éblouissante 2è Symphonie dite  » Le Double ». Le titre
inscrit comme c’est souvent le cas chez Dutilleux, l’acte
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musical en étroite correspondance avec la poésie.

 

 

 

Analyse de la Symphonie n°2 « Le Double » d’Henri Dutilleux
(1959)

Ombre, mystère, métamorphose….
 

 

Pour les 75 ans de l’Orchestre de Boston, la fondation Serge
Koussevitzky commande au compositeur français, une partition
ample et profonde à l’architecture ciselée. Dutilleux s’attèle
à sa composition en 1957, et livre le manuscrit finalisé pour
la création, par l’Orchestre de Boston dirigé par Charles
Münch le 11 décembre 1959 à Boston. Utilisant le principe
baroque du Concerto Grosso (deux ensembles instrumentaux au
format différent, un grand et un petit selon la formule fixée
par Corelli et reprises par Haendel entre autres), Dutilleux
écrit pour un orchestre divisée par deux groupes, exploitant
toutes  les  ressources  possibles  en  vu  d’un  enrichissement
polyrythmique  et  polyphonique.  C’est  une  construction  en
miroir,  l’un  étant  toujours  doublé  par  son  pendant,  son
double… d’où le titre de la pièce symphonique : 1 personnage
en deux profils complémentaires. Rompant avec l’usage baroque,
Dutilleux s’est expliqué dans la volonté de s’affranchir de
toute référence néoclassique (même si parmi le petit cercle
instrumental paraît un clavecin). Il s’agit bien de repenser
la forme d’un orchestre dédoublé, aux deux groupes actifs,
dialoguant, s’opposant, jouant simultanément par fusion, par
différenciation…  En  un  jeu  trouble,  Dutilleux  exploite  le
principe de la variation à l’extrême. La fragmentation, les



retours en arrières et donc réitérations semblent diluer le
plan et le développement de la symphonie… Il n’en est rien car
la construction thématique et harmonique  s’affirme peu à peu
d’une façon très subtile suivant un schéma précis : tonique si
(1er mouvement) ; oscillation entre ut dièse, mi bémol majeur
et mineur dans le 2 ; ut dièse mineur pour la conclusion.
D’une sensibilité superlative souvent jubilatoire, l’écriture
de Dutilleux confirme ici ses qualités emblématiques : le goût
pour l’ombre, le mystère ; les clairs obscurs à la Caravage ;
l’ambivalence  et  l’allusion.  Le  thème  de  la  métamorphose
traverse en particulier toute la symphonie n°2 de 1959 : la
partition Le Double annonce évidemment Les Métaboles par son
fini  halluciné  et  émerveillé.  Que  Dutilleux  ait  ou  non
recycler  ici  et  le  sérialisme  de  Schönberg  (mais  en  plus
détendu  et  comme  rasséréné)  et  aussi  Stravinsky  (par  sa
saisissante maîtrise polyrythmique), la Symphonie le Double
affirme alors en 1959, sa pensée, son geste, comme créateur
original et puissant, qui a 43 ans (soit près de 20 ans après
son Prix de Rome en 1938) confirme qu’il est définitivement
mûr.

Un premier ensemble de 12 instrumentistes se place en demi
cercle autour du chef ; le reste de l’effectif orchestral les
entoure.  D’une  durée  indicative  moyenne  de  moins  de  30
minutes, la Symphonie le Double est en 3 mouvements.

Animato ma misterioso ; Andantino sostenuto ; Allegro fuocoso
– calmato. Le rapport des deux derniers mouvements ouvrent une
série de questionnements insolubles qui déterminent en vérité
la portée poétique de la Symphonie et sa conception comme son
architecture  énigmatique.  L’Andantino  cultive  un  climat
d’introspection mystérieuse pourtant suractive (métamorphose
rythmique pendant son écoulement) qui a tendance à brouiller
les  pistes  ;  dans  l’épisode  final  (Allegro),  le  plan
s’éclaircit, le mouvement se précise : après la reprise du
thème incantatoire (fuocoso), Dutilleux affirme la résolution
se réalise après une strette animée sur un calmato salvateur,



en renoncement, pacifié.

France  Musique.  Dimanche  24  janvier  2016,  14h.
Symphonie Le Double de Dutilleux. La Tribune des
critiques  de  disques.  Quelle  version  la  plus
convaincante  du  chef  d’oeuvre  symphonique  de

Dutilleux de 1959 ? Il semble que l’enregistrement par Charles
Munch,  créateur  à  Boston  en  1959  reste  inégalable…
L’enregistrement fait partie du coffret DUTILLEUX 2016 : The
Centenary Edition, édité par Erato / Warner classics (7 cd).

Henri Dutilleux : Symphonie n°2 Le double. Voir aussi la fiche
de l’émission sur le site de France Musique.

http://www.francemusique.fr/emission/la-tribune-des-critiques-
de-disques/2015-2016/symphonie-ndeg2-le-double-d-henri-
dutilleux-01-24-2016-14-00

 

 

Jonas  Kaufmann  chante  Faust
sur France Musique

France  Musique.  Samedi  2  janvier  2016,  19h.  Berlioz  :
Damnation  de  Faust  avec  Jonas  Kaufmann.  C’était  LA

production  à  Bastille  à  ne  pas  manquer  en  décembre  2015,
pourvu que vous ayez sélectionné la bonne date avec le ténor
illustrissime et époustouflant, Jonas Kaufmann qui affrontait
un nouveau défi dans carrière (après Werther, Lohengrin et
bientôt Otello), ici sur les planches parisiennes, le rôle du
docteur Faust, vieux philosophe, aigri et désillusionné, qui
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au  bord  du  suicide  est  envoûté  par  le  diabolique
Méphistophélès : contre son âme, le manipulateur lui offre
l’éternelle jeunesse et la satisfaction de tous ses désirs…
Pour lire le compte rendu critique de Clasiquenews (soirée du
13 décembre 2015, cliquer ici : compte rendu critique du Faust
de Berlioz par Jonas Kaufmann et Philippe Jordan)
France Musique nous régale en diffusant samedi 2 janvier 2016
à 19h, de Faust mémorable non pas tant par la mise en scène,
décalée, laide, hors sujet, parfois parasitant la lisibilité
de  l’action,  mais  convaincante  grâce  à  la  distribution,
surtout masculine : Jonas Kaufmann donc et aussi Bryn Terfel
dans le rôle du démon tentateur… sous la direction toujours
très  fine,  intérieure,  allusive  du  directeur  musical  de
l’Opéra parisien, Philippe Jordan.
LIRE notre présentation de l’opéra Faust de Berlioz : genèse,
enjeux, perspectives…

 

Distribution

Direction musicale: Philippe Jordan
Marguerite: Sophie Koch

Faust: Jonas Kaufmann (5 > 20 déc.)
Méphistophélès: Bryn Terfel

Brander: Edwin Crossley-Mercer
Voix céleste: Sophie Claisse

Chœur de l’Opéra de Paris
Chef des Choeurs : José Luis Basso

Orchestre de l’Opéra de Paris

 

Synopsis
Première partie. Au printemps, à l’aube, dans les plaines de
Hongrie, tandis que le vieux philosophe Faust contemple seul
l’éveil  de  la  nature,   le  chant  des  paysans  célèbre  les
plaisirs de l’amour. Au loin retentissent bientôt les éclats
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d’une marche guerrière entonnée par l’armée hongroise qui se
prépare au combat. Faust reste indifférent, « loin de la lutte
humaine et loin des multitudes ».
Deuxième  partie.  Au  nord  de  l’Allemagne,  Faust  dans  son
cabinet de travail porte une coupe de poison à ses lèvres,
décidé à en finir avec une existence devenue trop douloureuse,
quand retentit dans l’église voisine un cantique de Pâques qui
le sauve du désespoir en lui rendant la foi de son enfance.
C’est alors qu’apparaît  le cynique Méphistophélès venu lui
promettre : « tout ce que peut rêver le plus ardent désir ».
Il transporte Faust dans un cabaret à Leipzig au milieu d’une
assemblée bruyante et vulgaire. Puis, voyant que Faust est
dégoûté par tant de trivialité, il l’entraîne sur les bords de
l’Elbe  où  il  le  berce  d’un  rêve  enchanteur  dans  lequel
apparaît  l’image  parfaite  de  l’amour,  Marguerite.  A  son
réveil,  Faust  veut  aller  retrouver  la  jeune  fille  et
Méphistophélès lui suggère de se mêler à une bande de soldats,
puis d’étudiants qui se dirigent vers la ville.
Troisième partie. C’est le soir. Faust, dissimulé dans la
chambre de Marguerite, observe avec émerveillement la jeune
fille qui tresse ses cheveux en chantant la vieille ballade du
roi de Thulé. Méphistophélès, devant la maison, ordonne à son
armée de feux follets d’ensorceler Marguerite. Dès le premier
regard, Faust et Marguerite, se reconnaissent et se jurent une
foi mutuelle. Mais Méphistophélès les interrompt brutalement
pour conseiller à Faust de fuir car les voisins réveillés par
les démonstrations des deux amants, ont alerté crûment la mère
de la jeune fille qui va les surprendre.
Quatrième partie. Dans sa chambre, Marguerite, seule à son
rouet, s’abandonne au chagrin. En dépit de sa promesse, Faust
n’est pas revenu et elle l’attend, accablée par le sentiment
d’avoir été oubliée. Loin d’elle, il se laisse exalter par son
désir de ne faire qu’un avec la nature qui lui apparaît comme
l’unique  consolation  face  à  son  «   ennui  sans  fin
».Méphistophélès le rejoint et lui annonce la condamnation à
mort de Marguerite accusée d’avoir empoisonné sa mère avec une
«  certaine  liqueur  brune  »  que  Faust  lui-même  lui  avait



conseillé d’utiliser pour l’endormir et faciliter ainsi leurs
futures rencontres nocturnes.
Pour sauver Marguerite, Méphistophélès exige que Faust signe
un pacte qui l’engage à le servir dans l’autre monde et il
l’entraîne en enfer au terme d’une terrible chevauchée, course
à  l’abîme.  Marguerite  est  sauvée  et  le  chœur  des  esprits
célestes accueille cette « âme naïve que l’amour égara ». Si
la jeun femme est sauvée, Faust est promis à d’éternelles
flammes.

Si la musique m’était contée…
4  épisodes  sur  l’histoire
musicale

ARTE.  Série  Si  la
musique m’était contée
: les 10, 17, 24 et 31

janvier 2015. Chaque Dimanche à
17h30, leçon de musique sur Arte
:  en  quatre  volets  plutôt
synthétiques  (donc  réducteurs),
toutes les esthétiques musicales
sont  abordées  en  un  vaste
raccourci historique. La formule passe par l’incarnation :
pour chaque volet / période, un artiste (en particulier un
pianiste),  illustre  son  propos  et  évoque  les  grandes
évolutions de l’histoire musicale. Le 10 janvier, Francesco
Tristano explicite et illustre le passage de la Renaissance
polyphonique au Baroque monodique. Le 17 janvier, Gabriela
Montero raconte la « rigueur, la justice et le bon goût »,
vertus esthétiques et valeurs musicales propres au siècle des
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Lumières et à l’esprit de la révolution. Puis le 24 janvier,
Chilly Gonzales et son Kaiser Quartett analyse les facettes du
romantisme au XIXème, non sans raccourcis là encore. Enfin,
«  avant-garde,  apocalypse  et  superstars  »  sont  autant  de
valeurs  esthétiques  qui  permettent  à  Cameron  Carpenter  à
l’orgue  de  raconter  l’aventure  musicale  au  XXème  siècle.
Déchaînements à l’époque de la première guerre mondiale, Jazz
venu  des  Amériques  et  intégré  dans  l’impressionnisme
millimétré d’un Ravel, puis dodécaphonisme, jusqu’aux bandes
son  d’Hollywood,  telles  que  les  sublima  l’exilé  aux  USA,
Korngold. C’est aussi le temps, (après guerre), des stars de
la musique, idolâtrées grâce à l’émergence des nouveaux médias
:  Callas,  Karajan,  Pavarotti  et  jusqu’au  aujourd’hui  Anna
Netrebko (et Jonas Kaufmann ?)

En quatre films, Arte a sélectionné une approche de l’histoire
de la musique classique sur quatre siècles. Avec pour sujet
central  de  chaque  volet,  une  esthétique  spécifique.  En
commençant  à  l’époque  baroque,  c’est  aussi  l’histoire  de
l’Europe  que  la  musique  reflète.  Pour  chaque  épisode,  un
pianiste  exprime  sur  un  piano  à  queue  ses  préférences  et
présente les particularités de tel style ou tel compositeur à
partir  d’exemples  précis.   Par  ailleurs  des  scènes
d’animation, des extraits de films et de concerts ainsi que
des entretiens avec des grands noms du monde musical actuel
resituent le contexte historique.

Série « Si la musique m’était contée »… Sur Arte, chaque
dimanche de janvier 2015. Série musicale de Dag Freyer, Axel
Brüggemann, Nicole Kraack, Lena Kupatz  (Allemagne, 2014/2015,
4 épisodes de 1h30mn chacun). Notre avis : bien.

Dimanche  10  janvier  2016,  17h30.  Si  la  musique
m’était  contée  :  Baroque  /  Fantaise,  excès  et
falbalas.  Si  à  la  Renaissance,  les  instruments
étaient avant tout au service de la voix chantée, à l’époque
baroque  ils  s’émancipent  et  révèlent  tout  leur  potentiel.
C’est aussi proche de la révolution picturale que le peintre
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Caravage réalise alors à l’extrême fin du XVI!, l’affirmation
d’un  nouveau  réalisme  incarné  par  une  voix  unique  (style
monodique),  à  laquelle  les  instruments  apportent  comme  un
écrin dramatique (la basse continue). Vivaldi est une star,
Monteverdi invente l’opéra, Lully célèbre le Roi-soleil, puis
au XVIIIème siècle, Händel fait carrière à Londres et Bach
trace  déjà  la  voie  à  ses  successeurs.  Autour  d‘eux,  les
guerres font rage et les rois vivent dans le faste. Le jeune
virtuose Francesco Toledano fait vivre cette époque riche en
ambiguités.

 

 

Dimanche 17 janvier 2015, 17h30.
Gabriella Montero (piano) raconte
le  classicisme  viennois
(« Rigueur, justice, bon goût »). Vienne
capitale  musicale  de  l’Europe  fixe  les
règles de l’équilibre en musique auxquels

Haydn,  Mozart  puis  Beethoven  offrent  les  plus  brillantes
manifestations.

 

 

 

Dimanche  24  janvier  2015,  17h30.  Si  la  musique
m’était contée  : le Romantisme.  Suite ou volet 3
de la série : Si la musique m’était contée…  Après
le Baroque, dimanche dernier (17 janvier), voici une approche
explicative de l’esthétique romantique en musique. Le XIXe
privilégie dans un premier temps des formes plus légères avec
le lied et le piano. Puis l’opéra devient drame musical (il
l’était déjà et avec quel éclat au XVIIè et XVIIIè, avec
Monteverdi puis Cavalli au XVIIè puis surtout Rameau, Haendel,
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Gluck  et  Mozart  au  XVIIIè),  tandis  que  les  identités
nationales s’affirment notamment à travers les compositions de
Verdi et de Wagner. Cet épisode éclaircit aussi la notion même
de romantisme assimilée comme une certaine vision de la vie.
Le  bouillonnant  Chilly  Gonzales  et  son  Kaiser  Quartett
montrent qu’il y a du suspense dans la musique romantique, que
Brahms est « adorable » et Wagner « perturbé ».  De tels
raccourcis paraissent réducteurs. Mais comment faire autrement
dans le cadre d’une émission de synthèse et de vulgarisation ?

 

 

 

Dimanche  31  janvier  2015,
17h30. Star system, secousses
et  tremblements  au  XXème.
Cameron  Carpenter  à  l’orgue  évoque
l’aventure  musicale  du  XXème,  depuis
Stravinsky  et  Ravel  jusqu’au

dodécaphonisme (2è école de Vienne, après les classiques Haydn
et  Mozart),  sans  omettre  l’essor  de  musiques  de  film  à
Hollywood qui a cultivé le genre symphonique. C’est aussi
l’émergence  du  star  système  avec  les  nouvelles  icônes  du
classique : Callas, Karajan, Pavarotti…
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Nouvel An 2016 à La Fenice de
Venise

ARTE. Concert du Nouvel
An  à  Venise.  Vendredi

1er janvier 2016, 18h45. Après
le concert du Réveillon diffusé
en  direct  de  Berlin  avec  le
Berliner Philharmoniker et Anne
Sophie Mutter sous la direction
de Simon Rattle, voici Nouvel An
italien et lagunaire, qui se fête une fois de plus en musique
à la Fenice de Venise. Rituel institué par Arte, comme la
concert  du  nouvel  an  à  Vienne  est  retransmis  depuis  des
décennies par France 2 à l’heure de midi, quelques heures
avant.  Retransmise  à  la  télévision,  la  seconde  partie  du
concert s’agrémente de séquences dansées, en plus du coeur
emblématique de la soirée, les airs d’opéras  pour solistes et
choeur de la Fenice : comme toujours Verdi se taille la part
du lion, cette année avec des extraits du Trouvère, des Vêpres
Siciliennes, de Nabucco (Va pensiero) et évidemment de La
Traviata… chaque épisode permet aux chanteurs invités, aux
choristes,  à  l’orchestre  de  briller  particulièrement.  Pour
cette 13 ème édition du Concert du Nouvel An à la Fenice
(concerto di capodanno 2016), le chef américain James Conlon
dirige les forces vives du théâtre mythique où Verdi créa
entre autres La Traviata, La Fenice.  A noter qu’en décembre
2015  et  janvier  2016,  La  Fenice  présente  une  exposition
intitulée Maria Callas à Venise…

Concert du Nouvel An à La Fenice de Venise :

Dvorak : Symphonie n°8 (première partie)
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Au programme  de la séquence diffusée par Arte:

G. Verdi, Il trovatore, “Chi del gitano”

G. Rossini, Il viaggio a Reims, Ouverture

G. Verdi, Rigoletto, “La donna è mobile »

G. Puccini, Gianni Schicchi, “Oh mio babbino caro”

G. Verdi, I Vespri siciliani, Ouverture

Johann Strauss, Quadrille du bal masqué

G. Donizetti, L’elisir d’amore, “Una furtiva lagrima”

C. Gounod, Roméo et Juliette “Je veux vivre”

G. Verdi, Nabucco, “Va pensiero”

G. Verdi, La traviata, “Libiam ne’ lieti calici”

Avec   :  Nadine  Sierra  (soprano),  Celso  Albelo  (ténor),
orchestre et choeurs du Teatro La Fenice


