
Carmen de Bizet
France Musique. Le 7 mars 2015, 19h.
Carmen en direct du Metropolitan Opera
de  New  York.  Sous  la  direction  de

Louis Langrée, la mezzo sensuelle vénéneuse
venue de Lettonie, Elina Garanca enchante les
sens et vampirise le pauvre José qui cependant
sera son bourreau… Sur le plateau new yorkais,
Jonas Kaufmann incarne aussi avec intensité, subtilité, et
passion, le feu méditerranéen qui traverse toute la partition
de Bizet, son chef d’oeuvre, solarisant le roman de Mérimée
dont il fait une fresque chatoyante et scintillante en hommage
au raffinement ibérique.

Avec  AIlyn  Pérez  (Micaëla),  Gabor  Bretz
(Escamillo).  Femme  provocante  et  libre,
Carmen  assume  son  orgueil,  sa  fantaisie
dévorante : elle s’entiche d’abord pour le
brigadier  José,  puis  l’écarte  pour  le
torero,  vainqueur  des  arènes,  Escamillo.
Mais on aurait tort d’étiqueter trop vite
les virilités en présence : José le faible,
Escamillo, la star testostéronée… C’est bien
José, transfiguré et rendu fou par l’amour
qu’il ressent pour la cigarière, qui la tue
en une ultime confrontation, dans la clameur de l’arène où est
confirmé le triomphe d’Escamillo. Le portrait de Carmen est
particulièrement fouillé par Bizet qui fait de son héroïne,
une  figure  suave  mais  aussi  tragique  (le  fameux  trio  des
cartes dévoile l’âme ténébreuse, consciente, funèbre de la
femme qui assume pleinement son destin et sa posture : un
double féminin de Don Giovanni. L’orchestre scintille, d’un
raffinement instrumental inouï. Carmen est un opéra hypnotique
qui exige d’excellents chanteurs acteurs et un  chef aussi
puissant,  dramatique  que  fin  et  subtil.  Pas  sûr  que  la
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baguette de Louis Langrée relève les défis d’une partition
admirée par Nietzsche, revenu de Wagner. Aux brumes coupables
empoisonnées du Germanique, le philosophe préfère désormais le
soleil  brûlant et les rythmes africains de Carmen.

+  d’infos  sur  le  site  du  Metropolitan  Opera
:  http://www.metopera.org/opera/carmen-bizet-tickets?icamp=car
men&iloc=hpg

Le Trouvère de Verdi
France Musique. Dimanche 29 mars 2015, 20h30. Verdi
: Le Trouvère. La tribune des critique s’intéresse
à l’opéra le plus prenant et fantastique (scène de
magie,  feux  évocatoires,  meurtre  d’enfants  et
vengeance irrésistible…) de Verdi : un chef d’œuvre

au dramatise noir qui appartient à la maturité triomphale de
Verdi, et qui curieusement est toujours taxé de complexité et
de faiblesse à cause d’un livret « trop confus ». Or l’écoute
précise  de  l’ouvrage  révèle  un  drame  fort,  sauvage,  aux
contrastes  incandescents  (angélisme  amoureux  de  Leonora,
ivresse éperdue du Trouvère Manrico, diabolisme du Conte de
Luna  :  soit  la  sublimation  du  trio  vedette  à  l’opéra  :
soprano, ténor, baryton).  Les critiques de France Musique
sauront-ils  discerner les qualités de l’ouvrage et distinguer
les meilleurs interprètes ? Dont Callas dirigée par Karajan
entre autres… L’opéra depuis a trouvé une nouvelle soprano de
choc : Anna Netrebko (Berlin, 2013 ; Salzbourg, été 2014) :
sensuelle, pure, lumineuse et ardente.
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Créé  à  Rome  en  1853,
d’après  El  Trovador  de
Gutiérrez,  1836),  Le
Trouvère  de  Verdi  saisit
par  sa  fièvre  dramatique,
une  cohérence  et  une
caractérisation  musicale
indiscutable  malgré  la

complexité  romanesque de l’intrigue. L’action se déroule en
Espagne, dans la Saragosse du XVème, où le conte de Luna est
éconduit par la dame d’honneur de la princesse de Navarre,
Leonora dont il est éperdument amoureux : la jeune femme lui
préfère le troubadour Manrico.  Dans le camps gitan, Azucena,
la mère de Manrico, est obsédée par l’image de sa mère jetée
dans les flammes d’un bûcher, et de son jeune frère, également
consommé par le feu. Manrico décide de fuir avec Leonora. Mais
il revient défier Luna car sa mère est condamnée à périr sur
le bûcher elle aussi.  Emprisonné par Luna avec sa mère,
Manrico maudit Leonora qui semble s’être finalement donnée au
Conte : elle a feint et s’est versée le poison pour faire
libérer son aimé. En vain, Luna comprenant qu’il n’aura jamais
celle qu’il aime (à présent morte), ordonne l’exécution par
les flammes de Manrico. Au comble de l’horreur, Azucena lui
avoue qu’il vient de tuer son propre frère : leur mère avait
échanger  les  enfants  sur  le  bûcher.  De  sorte  que  l’opéra
s’achève sur la vengeance d’Azucena (elle a enfin vengé la
mort de sa mère par Luna) et le sacrifice des deux amants
(Leonora et Manrico). La mezzo apparemment démunie a manipulée
le baryton jaloux, vengeur… aveuglé par sa haine.

Drame  gothique  tragique…  Dans  la  production  parisienne  de
l’ouvrage, Verdi ajoute un ballet selon le goût français du
grand opéra (3ème partie : la Bohémienne). La violence de
l’écriture, l’omniprésence des flammes dans la résolution du
jeu  dramatique,  l’exacerbation  des  passions  qui  s’opposent
(Luna contre Leonora et Manrico, l’apparente impuissance de la
sorcière  bohémienne  Azucena…)…tout  œuvre  ici  pour  l’essor
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d’une  tragédie  gothique  prenante,  à  l’expressivité
progressive.  D’après  le  roman  gothique  romantique  de
Gutiérrez,  Verdi  offre  une  remarquable  caractérisation  des
rôles  solistes  :  Manrico  (ténor),  Leonora  (soprano),  Luna
(baryton), surtout Azucena (mezzo soprano) dont il fait une
sorte d’autorité féminine sombre et lugubre (cf. le Miserere,
chœur funèbre de la 4ème partie : intitulée ” Le Supplice”).
Contemporain de La Traviata, Le Trouvère est une partition
flamboyante, sur un prétexte emprunté au roman historique dont
la vocalité très investie des 4 solistes frappe immédiatement
: Verdi réussit un tour de force. Chaque air répond à la
nécessité de l’action.

France  Musique.  Dimanche  29  mars  2015,  20h30.  Verdi  :  Le
Trouvère

La tribune des critique

Impromptus de Schubert (D899)
France  Musique.  Dimanche  22  mars  2015,  20h30.
Impromptus D 899 de Franz Schubert. Véritable hymne
à la nuit, appel au songe le plus enivrant,  le
livre  D899  opus  90  des  Impromptus  schubertiens
(1827) est pure immersion dans le rêve, où dans la
réitération du souvenir se mêlent la force des instants vécus
ou supposés, et l’intensité toute autant prenante du désir qui
les convoque. Tel est cette magie particulière de la Sehnsucht
schubertienne  (spleen,  élan,  désir,  action,  rétrospection…
comme on voudra), qui doit être exprimée et clarifiée comme
une caresse par le jeu des pianistes enchantés.
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Rêverie et songe schubertiens…
Dans la dernière séquence de sa
vie  trop  courte  (il  meurt  à
Vienne  en  novembre  1828),
Schubert  comme  libéré  de  la
figure  écrasante  du  Titan
également  viennois,  Beethoven
(qui  meurt  en  cette  année

décisive), compose avec une nouvelle frénésie : il en découle
les 4 Impromptus pour piano dont le livre D 899, composé en
septembre 1827 pendant son séjour chez son ami Jenger à Graz.
La rêverie traverse chaque séquence comme la réitération d’un
souvenir secret dont l’énoncé rappelle aussi les landier ; la
rusticité  et  la  simplicité  y  évoquent  les  soirées  ou
Schubertiades  où  le  compositeur  aimait  jouer  ses  œuvres
entourés de ses amis. Schubert n’innove pas véritablement mais
le  filtre  émotionnel  auquel  il  soumet  toutes  ses  œuvres
atteint ici à des climats intérieurs inexplorés avant lui :
l’alternance mineur / majeur, la réexposition particulièrement
affinée des thèmes, le jeu liquide, mouvant du chant et du
contrechant,  dessinent  autant  de  paysages  d’une  infinie
suggestion, perspectives où l’âme errante semble se perdre,
mais retrouve en définitive les ferments les plus intimes de
sa propre identité.

Quels interprètes savent exprimer les chants intérieurs d’un
Schubert rêveur mais aussi lucide voire sarcastique dont le
génie mélodique porte la quête du Voyageur, entre errance,
solitude, pleine conscience… Dès le premier épisode de l’opus
90, le compositeur fait entendre vertiges et déflagrations,
comme il exprime au plus profond des replis de l’âme, cette
notion de Sehnsucht si typique de la sensibilité romantique
allemande…

France Musique. Dimanche 22 mars 2015, 20h30. Impromptus D 899
de Franz Schubert. Magazine La tribune des critiques
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Stabat Mater de Pergolesi
Arte.  Dimanche  22  mars  2015,  18h30.
Pergolesi : Stabat Mater. Divin poème de
la  douleur,  selon  Bellini,  le  Stabat
mater  de  Pergolèsi  est  son  chant  du
cygne,  tout  juste  achevé  en  1736,  à
Pozzuoli dans le monastère des pauvres
Capucins,  (et  légué  à  son  maître
Francesco Feo) avant qu’il ne meurt de
tuberculose ou de la  maladie pulmonaire
qui le rongeait depuis son enfance … à 26
ans. La partition est une commande de la Confraternité de
Saint-Louis du Palais. Le duo initial en fa mineur impose la
profonde et grave prière à deux voix : c’est ensuite une
alternance  entre  solos  (Quae  maerebat,  Eja  mater,  Fac  ut
portem, pour contralto ; Vidit suum pour soprano), et duos
plus ou moins développés dont l’ample et long Fac ut ardent
cor meum, la séquence la plus brillante. D’une durée de 25 mn,
les  deux  solistes  vocalisent,  se  répondent,  fusionnent,
témoins de la douleur de la Mère accablée au pied de la croix
sur laquelle meurt le Fils crucifié.

Arte diffuse le concert filmé dans la Chapelle de la Trinité
de Fontainebleau, joyau architectural du XVIIè. L’excellente
et rayonnante soprano hongroise Emoke Barath donne la réplique
à Philippe Jarousski sous la baguette de la contralto devenue
chef d’orchestre, Nathalie Stutzmann.

Arte.  Stabat  Mater  de  Pergolesi,  1736.  Philippe
Jarousski,  EMoke  Barath.  Orfeo  55.  Nathalie
Stutzmann,  direction.  Dimanche  22  mars  2015,

18h30.  Enregistré  en  2014,  41  mn.
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Approfondir : VOIR la soprano Emoke Barath dans le récent
enregistrement  des  Fêtes  de  Polymnie  de  Rameau,  reportage
exclusif classiquenews © 2015. La cantatrice y chante le rôle
de Polymnie avec une fraîcheur rayonnante… L’air de Polymnie
par Emöke Barath est à 5’55 précisément.

Illustration : La Vierge par Pontormo (DR)

 

 

Moulins, Exposition : L’Opéra
Comique  et  ses  trésors,
jusqu’au 25 mai 2015
EXPOSITION. Moulins, CNCS : L’Opéra Comique et
ses  trésors,  jusqu’au  25  mai  2015.  Pour  le
tricentenaire  en  2015  de  l’Opéra  Comique,
Moulins  expose  au  CNCS  Centre  national  du
costume de scène, une exposition anniversaire
qui à travers le prisme des costumes raconte
l’histoire  singulière  du  genre  lyrique  dit
«  opéra-comique  »,  entre  opéra  et  théâtre.
Télémaque parodie de Lesage et Gillier est le premier opéra-
comique  proprement  dit  créé  en  1715  :  l’œuvre  ainsi
contemporaine de la mort de Louis XIV marque le coup d’envoi
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et  l’essor  d’un  genre  nouveau,  complémentaire  à  la  lyre
tragique : il s’inspire de la Commedia dell’arte italienne et
de l’esprit satirique et parodique des tréteaux de la Foire
(celui  là  même  qui  marqua  la  jeunesse  de  Rameau).  Les
Troqueurs de Dauvergne (1753) en pleine Querelle des Bouffons,
(magistralement recréé par William Christie) marque au milieu
du siècle un premier âge d’or du genre.

Le  catalogue  édité  par  Fage,  suit  le  propos  à  la  fois
synthétique  et  thématisé  d’Agnès  Terrier,  commissaire  de
l’exposition à Moulins : d’abord, une évocation par le costume
du répertoire de l’opéra-comique dont les conquêtes sont alors
« vérité, caractère, fantaisie ». Alors se précise la stature
et l’épaisseur du comédien chanteur qui par le costume incarne
l’intensité (vérité / sincérité) d’un personnage : ici se
dévoilent la typologie et la signification de chaque costume
appelé à identifier les acteurs de la Foire dès les années
1730, tels Pierrot, Arlequin, Mezzetin, Colombine… ; c’est peu
à peu à mesure de l’importance réfléchie du costume, la prise
de conscience progressive de l’interprète, son jeu, sa vérité
sur la scène (Justine Favart dans le rôle de Roxelane dans
Soliman  second…,  Thérèse  Vestris  dans  Scanderberg  en
témoignent…),  mêmes  enjeux  dévoilés  et  métamorphoses  de
l’acteur perfectionniste à l’école de l’illusion grâce au soin
du costume sous la Révolution, le Directoire et le début du
Consulat, soit de 1789 à 1801.
Avec la fusion du Feydeau et du premier Opéra-Comique en 1801,
l’histoire de l’institution s’enrichit encore en moyens et en
réalisations…  Carmen  de  Bizet  et  sa  célèbre  créatrice
Célestine  Galli-Marié  affirment  le  costume  et  sa  pose,
affirmation de la posture chantante de l’interprète ; même
évolution fascinante pendant la direction d’Albert Carré de
1898  à  1914…  où  l’Opéra  Comique  poursuit  son  exploration
inventive de la forme lyrique : Louise de Charpentier, La vie
de  Bohème  et  Tosca  de  Puccini,  Pelléas  et  Mélisande  sans
omettre Mignon de Thomas, Manon de Massenet sont autant de
joyaux d’une histoire que l’on gagne à (re)découvrir.



Puis, l’histoire récente du Théâtre parisien (salle Favart)
dont les recréations et créations des années 2000 (réalisées
avec  le  concours  des  petites  mains  expertes  de  l’atelier
local, le « Central costumes », seul atelier de fabrication à
Paris qui utilise les teintures naturelles !) attestent de
l’activité d’une forme théâtrale qui frappe par sa constante
invention, aux côtés de l’Opéra.
L’auteur/commissaire  s’intéresse  en  particulier  dans  cette
partie à l’œuvre de 5 créateurs costumes à la Salle Favart :
Macha Makeïeff (dont l’inspiration s’est manifestée à travers
les productions récentes de L’Etoile de Chabrier en 2007,
Zampa en 2008, Les Mamelles de Tirésias en 2010, ou Boulingrin
en  2010),  Christian  Lacroix  (Roméo  et  Juliette  en  1989,
Fortunio en 2009…), Alain Blanchot (Cadmus et Hermione en
2010, Egisto en 2012), Renato Bianchi (Amadis de Gaule en
2011), enfin Vanessa Sannino (Mârouf, savetier du Caire en
2013)…

Par le costume, comme un superbe livre d’images se dévoilent
ainsi  les  grandes  heures  de  l’Opéra-Comique,  scène  d’une
irrésistible  invention  qui  est  à  l’Opéra,  ce  que  sont
aujourd’hui les séries vis à vis du cinéma : un réservoir
inépuisable de propositions qui interrogent le genre lyrique
et théâtral. Quelques partitions aujourd’hui clés, toujours
piliers du répertoire (de tous les théâtres et partout dans le
monde)  ;  d’autres,  joyaux  retrouvés  qui  font  de  l’Opéra-
Comique, l’actuelle temple de l’imaginaire et de l’original
que l’on connaît au XXIème siècle. Parmi les fleurons des
costumes exposés, on relève entre autres la robe de Manon
(portée par Renée Fleming à l’Opéra de Paris en 1997), le
costume de Pénélope porté par Germaine Lubin en 1919… mais
bien  d’autres  trésors  vous  attendent  dans  le  parcours  de
Moulins.



Exposition : L’Opéra Comique et
ses  trésors.  Tricentenaire  de
l’Opéra  Comique.  Si  le  livre-
catalogue  suscite
l’enthousiasme,  il  ne  saurait
remplacer  la  présence  tangible
des merveilleux costumes d’une histoire aussi captivante que
celle de l’Opéra Comique. L’exposition offre la contemplation
de tous ces trésors, où l’on passe de la magie de la scène à
la réalité de la délectation, à Moulins, au Centre national du
costume de scène et de la scénographie, du 7 février au 15 mai
2015. + d’infos sur le site du CNCS à Moulins.

La  Iolanta  d’Anna  Netrebko
(scène, cd, cinéma)
New York, MET. Tchaikovski : Anna
Netrebko  chante  Iolanta.  Qu’on  le
veuille  ou  non,  le  marketing  des
stars  d’aujourd’hui  est
remarquablement planifié : au moment
où DG publie en cd sa Iolanta captée
sur le vif en 2014, Anna Netrebko
reprend le rôle sur les planches new
yorkaises en janvier et février (avec une retransmisision dans
les salles de cinéma annoncée le 14 février 2015)… Remarquable
incarnation  pour  la  diva  qui  ne  cesse  de  remporter  ses
nouveaux  paris  sur  la  scène  lyrique…    Pour  la  saison
1891-1892,  les  Théâtres  Impériaux  commandent  2  nouvelles
œuvres à Tchaïkovski : un opéra, qui est son 10ème et dernier
ouvrage  lyrique,  Iolanta  et  le  légendaire  ballet,  Casse-
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Noisette. Les deux partitions portant la marque du dernier
Tchaïkovski  :  un  sentiment  irrépressiblement  tragique
s’accompagne  d’une  orchestration  particulièrement  raffinée.
Iolanta mêle histoire et féerie : le compositeur aborde comme
un conte de fée l’histoire médiévale française (à la Cour du
Roi René de Provence) où Iolanta est une princesse aveugle qui
apprend l’amour.

 

 

 

De l’enfance à l’âge adulte :
une renaissance

 

L’héroïne  réalise  sa  propre
émancipation  en  osant  se
détacher symboliquement du père
(qui  la  tient  enfermée  et
entretient sa cécité). L’action
suit la lente renaissance d’une
âme qui découvre enfin la vraie
vie ; c’est à dire comment elle
réussit son passage de l’enfance

à la maturité d’une adulte. De fille séquestrée, infantilisée,
elle  devient  femme  désirable  et  conquise…  A  la  suite  de
Tatiana  d’Eugène  Onéguine,  Iolanta  doit  d’abord  prendre
conscience de sa cécité avant de trouver son identité, diriger
son destin, devenir elle-même. La qualité et la richesse des
mélodies qui se succèdent intensifient le drame, conçu en un
seul acte sur le livret du frère de Piotr Illiych, Modeste.
L’ouverture et la mise en avant des instruments à vents (chant
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plaintif et vénéneux, presque énigmatique du hautbois et du
cor anglais, accompagné par les bassons et les cors…), cette
aspiration échevelée aux couleurs et résonances de l’étrange
réalisant une immersion dans un monde féerique et fantastique
mais  intensément  psychologique   (l’ouverture  a  été  très
critiquée par Rimsky), la figure du docteur maure Ebn Hakia
(baryton), rare incursion d’un orientalisme concédé (beaucoup
plus  flamboyant  chez  les  autres  compositeurs  russes  comme
Rimsky), la concentration de la musique sur la vie intérieure
des protagonistes, l’absence des chœurs, tout l’itinéraire de
la jeune fille aux résonances psychanalytiques, des ténèbres à
l’éblouissement  positif  final-,  fondent  l’originalité  du
dernier  opéra  de  Tchaïkovski  :  comme  l’expérience  d’un
passage,  de  l’enfance  aveugle  à  l’âge  adulte  (pleinement
conscient), Iolanta est un huis clos où s’exprime le mouvement
de la psyché d’une jeune femme à l’esprit ardent, tenue (par
son père le roi René) à l’écart du monde.

Après la mort de Tchaïkovski (1893), Mahler assure la création
allemande de Iolanta (Hambourg). L’oeuvre plus applaudie que
Casse  Noisette  à  sa  création  russe  (Saint-Pétersbourg  en
1892), traverse l’oublie jusqu’en 1940 quand la cantatrice
russe Galina Vichnievskaïa, affirme et la figure captivante du
personnage d’Iolanta, et la magie symphonique d’un opéra à
redécouvrir.  Car  tout  Tchaïkovski  et  le  meilleur  de  son
inspiration se concentrent dans Iolanta, véritable miniature
psychologique.  Et  fait  rare  chez  le  compositeur  de  la
Symphonie  «  tragique  »,  le  drame  se  finit  bien.

L’INTRIGUE de Iolanta. L’Opéra Iolanta est en un acte et 9
tableaux. Alors que le Roi René tient à l’écart du monde, sa
propre fille Iolanta, aveugle, absente à sa propre infirmité,
le médecin maure Ebn Hakia (baryton) annonce que la jeune
princesse doit prendre conscience de son handicap pour s’en
détacher et peut-être en guérir…le Roi trop possessif demeure
indécis mais le comte Vaudémont (ténor), tombé amoureux de
Iolanta,  lui  apprend  la  lumière  et  l’amour  :  Iolanta,



consciente désormais de ce qu’elle est, peut découvrir le
monde et vivre sa vie. La jeune femme tenue cloîtrée, fait
l’expérience  de  la  maturité  :  en  se  détachant  du  joug
paternel,  elle  s’émancipe  enfin.

 

 

synopsis de l’acte acte unique

1. Dans le verger du Palais où elle est tenue à l’écart du
monde  et  des  hommes,  la  fille  du  Roi  René,Iolanta,  se
désespère  s’interroge  :  sa  nourrice  Martha  dissimule  une
terrible vérité : elle est aveugle mais ne doit pas comprendre
la nature de son handicap. Pourtant Iolanta a le sentiment que
pour vivre il faut souffrir. Ses compagnes lui chantent une
berceuse pour la rassurer.

2. Survient le Roi René et le médecin maure Ebn Hakia : son
diagnostic est clair : pour que Iolanta dépasse sa cécité, il
faut qu’elle en prenne conscience afin de vouloir en guérir.
Le Roi, coupable, hésite.

3.  Le  duc  Robert  de  Bourgogne  et  le  chevalier  Vaudémont
arrivent dans le parc du Palais. Vaudémont tombe immédiatement
amoureux de la princesse Iolanta quand il la voit. Il lui
demande par deux fois une rose rouge mais elle lui tend une
rose blanche…il comprend qu’elle est aveugle. Vaudémont parle
alors à Iolanta de lumière et l’invite à découvrir le monde à
ses côtés…

4. Pour stimuler sa fille sur la voie de la guérison, le Roi
René annonce qu’il exécutera Vaudémont si le traitement du
médecin Ebn Hakia échoue. Iolanta, pour sauver son fiancé, se
déclare prête à tout : elle suit le docteur maure.

5. Quand Ebn Hakia ôte la bandeau qui protégeait les yeux de
Iolanta,  la  princesse  peut  désormais  voir  toutes  les



merveilles du monde et vivre son amour. Le Roi bénit l’union
de Iolanta et de Vaudémont : tous chantent la gloire divine
qui a permis un tel prodige.

 

 

 

La Iolanta d’Anna Netrebko
scène, cinéma, cd

 

Anna  Netrebko  chante  en  janvier  2015,
Iolanta de Tchaikovski sur les planches
du Metropolitan Opera de New York : 26,
29 janvier puis 3,7,10,14,18, 21 février
2015,  20h.  Sous  la  direction  de  avec

Piotr Beczala (Vaudémont)… Oeuvre couplée avec Le Chateau de
Barbe Bleue de Bartok (avec Nadja Michael). Les deux opéras
sont mis en scène par Mariusz Trelinski, sous la direction
musicale de Valery Gergiev.

 

 

CINEMA. Iolanta et Le Château de Barbe-Bleue. Retransmission
dans les salles de cinéma, le 14 février 2015, en direct
du Metropolitan Opera de New York

 

 

Anna Netrebko reprend le rôle d’Iolanta à l’Opéra de Monte-
Carlo, en version de concert, dimanche 21 juin 2015, 11h,
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également  sous  la  direction  d’Emmanuel  Villaume.  LIRE  la
critique complète de l’opéra Iolanta par Anna Netrebko ci
dessous.

 

 

 

 

CD.  Simultanément  à  ses
représentations  new  yorkaises
(janvier  et  février  2015),
Deutsche  Grammophon  publie
l’opéra  où  rayonne  le  timbre
embrasé,  charnel  et  angélique
d’Anna  Netrebko,  assurément
avantagée par une langue qu’elle
parle depuis l’enfance. Nuances,
richesse  dynamique,  finesse  de
l’articulation, intonation juste
et intérieure, celle d’une jeune
âme ardente et implorante, pourtant pleine de détermination et
passionnée,  la  diva  austro-russe  marque  évidement
l’interprétation du rôle de Iolanta : elle exprime chaque
facette  psychologique  d’un  personnage  d’une  constante
sensibilité. De quoi favoriser la nouvelle estimation d’un
opéra, le dernier de Tchaïkovski, trop rarement joué.  En
jouant  sur  l’imbrication  très  raffinée  de  la  voix  de  la
soliste et des instruments surtout bois et vents (clarinette,
hautbois, basson) et vents (cors), Tchaïkovski excelle dans
l’expression profondes  des aspirations secrètes d’une âme
sensible, fragile, déterminée : un profil d’héroïne idéal, qui
répond totalement au caractère radical du compositeur. Toute
la musique de Tchaïkovski (52 ans) exprime la volonté de se
défaire  d’un  secret,  de  rompre  une  malédiction…  La  voix

http://www.classiquenews.com/wp-content/uploads/2015/01/iolanta-anna-netrebko-tchaikovski-cd-deutesche-grammophon-clic-de-classiquenews-janvier-2015.jpg


corsée, intensément colorée de la soprano, la richesse de ses
harmoniques offrent l’épaisseur au rôle-titre, ses aspirations
désirantes : un personnage conçu pour elle. Voilà qui renoue
avec la réussite pleine et entière de ses récentes prises de
rôles verdiennes (Leonora du trouvère, Lady Macbeth) et fait
oublier son erreur straussienne (Quatre derniers lieder de
Richard Strauss).

Saluons  dans  cette  lecture
captée en direct en version de
concert,  l’aimantation
progressive des deux âmes qui se
rencontrent  (Iolanta   /
Vaudémont), se reconnaissent, se
parlent sans mensonge : romance
d’Iolanta  (cd1  plage  15)  à
laquelle succède en un entrelac
flamboyant, la réponse amoureuse, comme envoûté de Vaudémont
prêt à la sauver d’elle même (surtout du joug paternel qui
l’enferme). Cordes et harpes affirment le vœu et le serment
qui les unissent désormais. En un duo qui s’avérait impossible
dans le déroulement d’Eugène Onéguine, malgré la confession
courageuse  (dans  sa  lettre  enflammée)  de  Tatiana,  ici
triomphent à l’inverse, deux amours retrouvés, deux énergies
qui s’exaltent l’une l’autre en un chant double triomphant
d’une ivresse éperdue. Quand on sait le poison et le poids du
secret  comme  de  la  malédiction  si  tenace  dans  les  autres
ouvrages  de  Piotr  Illiytch,  le  déroulement  dramatique  de
Iolanta fait exception : la jeune femme réussit sa traversée,
son rite, son passage symbolique, des ténèbres infantiles à la
maturité lumineuse.

Côté orchestre, rien à dire au travail d’Emmanuel
Villaume  :  le  superbe  prélude  où  rayonne  le
lugubre échevelé des bois protagonistes étonnament
cuivrés : cor anglais, hautbois, bassons en une
ronde  mordante  et  inquiétantes,  propre  au
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TchaIkovski le mieux efficace dramatiquement, s’impose. Puis
c’est l’éblouissement, la métamorphose comme dans Thaïs de
Massenet, à l’identique du sens de la fameuse Méditation pour
le violon solo, ici la harpe et les cordes disent soudainement
l’enchantement  après  la  vision  recouvrée  de  l’héroïne.  
L’enfant  aveugle  et  cloîtré  est  devenu  femme  amoureuse,
désirante et curieuse. C’est dépouillé et intense à la fois,
soulignant comme une scène théâtrale le relief incandescent du
verbe : la jeune femme aveugle, ardente et curieuse exprime un
désir et une langueur indéfinissable. Le velours du timbre
d’Anna Netrebko éblouit dès le début : ce rôle lui va comme un
gant. Le chant n’est pas que sensuel et halluciné : il exprime
une personnalité que Tchaikovski a ciselé comme sa Tatiana
d’Eugène Onéguine. Mais à la différence de Tatiana qui demeure
toujours dans la frustration et le contrôle absolu, Iolanta
offre  une  course  différente,  la  figure  d’un  dévoilement
progressif, un accomplissement de nature miraculeuse. Netrebko
incarne chaque facette de la personnalité de Iolanta avec une
sensibilité irrésistible.

L’interprétation  de  la  diva
convainc  de  bout  en  bout…
D’abord  dans le tableau féminin,
d’ouverture, celui de Iolanta et
de  sa  suite  :  la  langueur
démunie,  rêveuse  mais
insatisfaite d’âmes cloîtrées se
précise. Puis, introduit par une
fanfare  de  cor  noble  vagement
cynégétique,  paraissent  les
hommes  ;  ainsi  s’accomplit  la
rencontre de Iolanta avec celui

qui va la sauver Vaudémont (Sergey Skorokhodov), grâce auquel
la princesse aveugle osant affronter le risque et l’inconnu,
se défait seule de l’aveuglement qui la contraint depuis sa
naissance… Le rôle du médecin est lui aussi parfaitement tenu.
Aucune faute de distribution en général sauf pour la basse
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Vitalij Kowaljow qui fait un Roi René un rien droit, placide
et  épais  sans  guère  de  trouble…  quand  le  reste  de  la
distribution exprime l’exaltation de chaque tempérament brossé
par Tchaikovski. Le nerf de l’orchestre, une Netrebko plus
ardente  et  féminine  que  jamais  font  la  réussite  de  cette
superbe lecture du dernier opus lyrique de Tchaikovsky.

CD,  compte  rendu  critique.  Tchaikovsky  :  Iolanta.   Anna
Netrebko, Sergey Skorokhodov, Alexey Markov, Vitalij Kowaljow.
Slovenian  Chamber  Choir,  Slovenian  Philharmonic  Orchestra.
Emmanuel Villaume, direction.  2 cd DG Deutsche Grammophon
0289 479 3969 6. Enregistrement. Le disque est publié le 27
janvier 2015.

 

 

Inauguration  de  la
Philharmonie de Paris

ARTE. Inauguration
de la Philharmonie

de  Paris.  Dimanche  18
janvier 2015, 16h55. C’est
l’événement  de  janvier  :
Paris se dote enfin d’une
vraie  grande  salle
acoustique  digne  de  son
activité  musicale  et
surtout symphonique : son
inauguration est l’événement phare de ce début d’année. Dès
16h55, documentaire d’abord sur le chantier et les défis et
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enjeux de la nouvelle salle philharmonique appelée désormais
Philarmonie 1 (l’ancienne Cité de la musique sera rebaptisée
Philharmonie  2,  poursuivant  elle  aussi  sa  programmation
musicale et événementielle). Puis à 17h50, concert inaugural.
Le docu insiste sur la vision originelle de Pierre Boulez qui
rêvait  d’une  salle  parisienne  digne  des  plus  belles
philharmonies du monde : Philharmonie de Berlin, Suntory Hall
de  Tokyo,  Walt  Disney  concert  Hall  de  Los  Angeles,  et
récemment la Philharmonie du Luxembourg… En 2006, l’État et la
Ville  de  Paris  décident  que  la  nouvelle  Philharmonie
parisienne capable d’accueillir les plus grands orchestres (en
nombre comme en prestige et qualité artistique) verra le jour
dans le parc de la Villette, complétant ainsi au nord de la
capitale, l’offre musicale en plus de la Cité de la musique
déjà très active. Au final la grande salle fera 2400 places et
le site offrira des services multiples (résidence de plusieurs
orchestres, locaux administratifs concernés, pôle pédagogique
dont ateliers, salles de conférence, … et aussi plusieurs
restaurants…).
De l’extérieur, la salle n’a rien d’un volume compact : Jean
Nouvel  a  joué  sur  la  légèreté  et  le  mouvement,  traitant
l’immense vaisseau avec ses 20 000 m2 de surface utile comme
un  empilement  fluide  de  feuilles  volantes.  L’ensemble
ressemble aussi à un vaisseau spatial prêt à s’envoler. Sur sa
façade publique, les spectateurs pourront lire les titres des
grands événements à l’affiche…

 

 

 



Démocratisation, nouveaux publics.
L’implantation dans un territoire
populaire, renforce la vocation de
démocratisation et de diffusion la
plus large possible, du classique.
Un  défi  et  un  objectif  décisif
voire salutaire pour le spectacle
vivant car un étude l’a montré :

l’âge moyen du spectateur en salle de spectacle est passé de
36 ans à … 61 ans ! Il est temps que le classique prenne son
avenir en main et développe toutes les actions en direction
des nouveaux publics, vers les plus jeunes évidemment (mais
pas uniquement : la question de la famille est aussi au cœur
de la communication du site), en investissant par exemple les
nouveaux medias.
Accessibilité et politique tarifaire. Un exemple concret : la
salle affiche des concerts à 8 euros seulement pour les moins
de 28 ans ! (voir les offres abonnements : 3 concerts minimum
– réservation en ligne sur le site de la Philharmonie de
Paris).

Un  sacré  challenge  pour  les  décennies  à  venir  dont  la
Philharmonie nouvelle pourrait devenir le fleuron exemplaire.
L’architecte Jean Nouvel a édifié le nouveau monument selon le
thème de l’harmonie, accord avec les autres sites voisins
(Zénith  et  Cité  de  la  musique),  accord  avec  la  banlieue
proche,  avec  le  parc  de  la  Villette…  vaste  laboratoire
culturel et populaire.

 

 

 

A 17h50, concert d’ouverture de la Philharmonie de Paris. Avec
l’Orchestre  de  Paris  Paavo  Järvi,  direction),  phalange  en
résidence  à  la  Philharmonie  avec  Les  Arts  Florissants  de
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William Christie.

Temps forts de la première saison de la Philharmonie de Paris
: les concerts de janvier 2015. LIRE notre présentation.

 

 

 

 

VIDEO. Rameau s’expose à la
bibliotèque-Musée  du  Palais
Garnier à Paris : exposition
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Rameau et la scène, jusqu’au
8 mars 2015
VIDEO. Expo Rameau et la scène. Jusqu’au 8
mars 2015, la Bibliothèque-Musée de l’Opéra
(BNF) au Palais Garnier à Paris, présente une
exposition  sur  l’œuvre  de  Jean-Philippe
Rameau,  génie  de  l’opéra  sous  le  règne  de
Louis  XV  et  à  l’époque  des  Lumières.  Le
matériel exposé met en avant l’ingénierie du
spectacle  à  l’époque  de  Rameau,  ses  interprètes  clés,
chanteurs  tels  Jélyotte  ou  Marie  Fel,  danseuses  virtuoses
telles  La  Guimard,  Marie  Sallé  ou  La  Camargo…,  surtout
l’histoire de Rameau à la scène, un génie vénéré et critiqué
de  son  vivant,  puis  oublié  au  XIXè  romantique,  enfin
redécouvert comme une gloire nationale à partir de 1908, quand
Les Indes Galantes de Rameau sont assimilées aux comédies
musicales américaines contemporaines (années 1950). L’heure de
la  reconnaissance  sonne  avec  les  commémorations  de  1983
(tricentenaire de la naissance) quand les Baroqueux s’emparent
enfin de la verve et de la modernité de l’orchestre ramélien…
sur  instruments  anciens.  Voici  enfin  une  rétrospective
complète, richement illustrée, intelligemment conçue à voir au
Palais  Garnier  jusqu’au  8  mars  2015.  Coup  de  coeur  de
classiquenews, élu « CLIC » de classiquenews pour le début de
l’année  nouvelle  2015.  Reportage  vidéo  ©  CLASSIQUENEWS.TV.
LIRE aussi notre présentation complète de l’exposition Rameau
et la scène
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Nouvelle  Veuve  Joyeuse  avec
Renée Fleming

France  Musique.  En  direct  du  Met,
Lehar:  La  Veuve  joyeuse,  Renée
Fleming, le 17 janvier 2015, 19h. Die
lustige Witwe s’inspire de la pièce
L’Attaché d’ambassade d’Henri Meilhac
(1861).  En  1874,  à  l’époque  de  La
Chauve  Souris  de  Johann  Strauss,
Lehar  compose  sa  partition  lyrique
qui  ne  sera  créée  qu’en  décembre
1905, sous la direction de l’auteur,
au  Theater  an  der  Wien.  Plusieurs
airs  comme  dans  la  Chauve  Souris
(l’air  de  Rosalinde  en  Comtesse
hongroise au II puis le duo de la

montre entre Rosalinde et Eisenstein, l’air d’Adèle Olga au
III) font le succès de l’opérette de Lehar : l’air de Bilja,
les duos : Viens dans mon joli pavillon et l’heure exquise, le
septuor Ah les femmes, les femmes… L’intrigue est mince et
anecdotique ; seule importe ici l’expression d’un marivaudage
dans  la  haute  société  qui  mêle  beautés  fatales,  aristos
désabusés, diplomates salonnards.

L’action se déroule au I en particulier dans les salons de
l’Ambassade  de  Pontevedro  à  Paris  (le  nom  renvoie  au
Monténégro)…  Dans  le  Paris  du  Second  Empire,  façon  Jean
Béraud, tous les esprits se demandent si les anciens amants
Hanna Glawari (soprano) devenue depuis lors une riche veuve,
et le baron Danilo Danilowitch (ténor ou baryton lyrique)
finiront  par  se  marier…  entre  temps,  Camille,  Comte  de
Rosillon (ténor, attaché français de l’ambassade de Pontevedro
à Paris) semble être choisi par Hanna. Mais c’est chez Maxim’s
que la veuve joyeuse deviendra baronne Danilovitsch.
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La production proposée par le Metropolitan Opera de New York
avec Renée Fleming dans le rôle d’Hanna tient l’affiche du
théâtre new yorkais les 3,6,9,13,17,20,23,28,31 janvier 2015.
 

La soirée du samedi 17 janvier 2015 sous la direction
d’Andes  Davis  est  retransmise  en  direct  sur  France
Musique, dès 19h.

Franz Lehár : La Veuve joyeuse (Die lustige Witwe)

Renée Fleming, soprano, Hanna Glawari, veuve joyeuse

Nathan Gunn, ténor, Comte Danilo Danilowitsch

Thomas Allen, baryton, Baron Mirko Zeta, Ambassadeur

Kelli O’Hara, soprano, Valencienne, épouse du Baron Zeta

Alek Shrader, ténor, Camille, Comte de Rosillon

Carson Elrod, rôle parlé, Njegus, Secrétaire d’Ambassade

Daniel Mobbs, baryton, Kromow, conseiller militaire

Mark Schowalter, baryton, Bogdanowitsch, attaché militaire

Emalie Savoy, soprano, Sylviane, épouse de Bogdanowitsch

Alexander Lewis, ténor, Raoul de St Brioche, attaché militaire
belge

Jeff Mattsey, baryton, Vicomte Cascada, consul du Guatémala

Wallis Giunta, mezzo-soprano, Olga, épouse de Kromow

Gary Simpson, baryton, Pritschitsch, deuxième secrétaire

Margaret  Lattimore,  mezzo-soprano,  Praskowia,  épouse  de
Pritschitsch

Metropolitan Opera Chorus
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Metropolitan Opera Orchestra

Direction : Sir Andrew Davis

Andrew Davis, direction
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France  Musique.  Concert
Richard Strauss par Chailly,
le 14 janvier 2015, 14h.

France Musique. Concert Richard
Strauss  par  Chailly,  le  14
janvier 2015, 14h. Au programme

:  3  pièces  orchestrales  de  Richard
Strauss : les poèmes Symphoniques, Mort
et transfiguration, Tod und verklärung
opus 24, Till l’Espiègle et Don Quixote
opus 35. Le concert dirigé par Riccardo
Chailly  (Gewandhaus  de  Leipzig,  juin
2014 pour le centenaire Strauss)… est
copieux en soulignant la verve et le
lyrisme  parfois  exubérant  du
symphoniste  Richard  Strauss.  C’est  bien  le  plus  grand
compositeur pour l’orchestre avec Mahler à l’extrême fin du
XIXè et au tout début XXè. D’autant que ses expérimentations
préparent ici à l’aventure lyrique qui suit, l’une des plus
passionnantes  de  la  première  moitié  du  XXème  siècle.  En
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regroupant 3 poèmes symphoniques de Strauss, Riccardo Chailly
dévoile l’inspiration et la maîtrise du compositeur bavarois
dans un genre qu’il a servi mieux que personne à son époque.
Au  ténébriste  et  introspectif  Mort  et  transfiguration
répondent la verve tendre des deux sommets pour l’orchestre
que sont Till l’Espiègle et Don Quichotte dont Strauss fait
deux héros, le premier à l’inénarrable fureur de vivre, le
second d’une humanité dérisoire puis philosophe.

Mort et transfiguration est né de la pure imagination d’un
Strauss bercé par les rêves et les passions romantiques. Rien
donc d’autobiographique dans cette expérience musicale de la
mort, éprouvée selon le sujet narré par Romain Rolland par un
mourant sur son lit d’agonie : alors qu’expirant, le malade
angoisse mais rêve aussi et songe à son enfance, aux exploits
de la maturité comme aux désirs non encore exaucés, la mort
surgit enfin en criant « halte ». Après une lutte inégale, le
mourant succombe et du ciel résonne sa rémission tant attendue
sur les mots prononcés telle une délivrance : « Rédemption,
transfiguration ».
Strauss  voulait  prolonger  comme  un  exercice  et  un  défi
personnel, les trouvailles réalisées par ses poèmes précédents
: Macbeth (début et fin en ré mineur), Don Juan (mi majeur
initial  mais  mi  mineur  final)  auquel  répond  ainsi  la
performance nouvelle de Mort et Résurrection débutant en ut
mineur  mais  s’achevant  dans  la  lumière  souveraine  et
spirituelle de l’ut majeur. Composée entre 1887 et 1888, la
partition est créée le 21 juin 1890 sous la direction de
Strauss  à  Eisenach.  Et  déjà  le  critique  Eduard  Hansslick
pouvait anticiper le succès lyrique de Strauss en avouant son
admiration pour cette œuvre qui mène droit sur la voie du
drame en musique. Durée : 25 ou 26 mn selon les versions.

Till Eulenspiegel, Till l’Espiègle, opus 28. Le Till dont
s’empare  Strauss  n’a  ni  la  superbe  héroique  du  héros
historique, paysan agitateur au XIVè en Allemange du nord et
qui meurt de la peste noire. Ce n’est pas non plus ce glorieux



rebelle opposé à Charles Quint dans les Flandres soumises aux
Habsbourg… Rien de cela, mais la figure archétypale d’un luron
facétieux et provocateur, lutin séditieux qui sous les coup
d’un orchestre vengeur et moral, meurt sur le gibet.
Le forme du rondeau revendiqué par Strauss, alternant refrain
et couplet, structure toute la narration du poème, comme des
épisodes très identifiés. Composé en 1895, la partition est
créée à Cologne en novembre de la même année, puis Munich et
Vienne (janvier 1896) par Strauss et Richter, suscitant un
immense succès : là encore la verve dramatique du conteur
Strauss galvanise les esprits et offre à l’orchestre, l’une de
ses partitions romantiques les plus virtuoses. Durée : 14 ou
15 mn selon les versions : c’est le poème symphonique le plus
court du catalogue straussien.

Don Quichotte / Don Quixote opus 35 est
composé  d’abord  à  Florence  dès  octobre
1896 puis n’est pleinement achevé qu’en
décembre  1897.  Si  les  créations
allemandes (Cologne puis Francfort sur le
Main  par  Strauss  en  mars  1898)  sont
favorables,  la  création  parisienne  aux
Concerts  Lamoureux  en  1900,  indigne
l’assistance  (témoignage  de  Romain
Rolland),  par  son  caractère  bouffon  et
comique  qui  renoue  avec  la  vitalité
insolente  et  si  exaltante/tée  de  Till

l’Espiègle. En 1900, à 33 ans, Strauss est au sommet de ses
possibilités : il obtient tout ce qu’il veut de l’orchestre
dont il fait le miroir précis et enivrant des moindre nuances
de l’âme humaine. Strauss développe une fantaisie débridée et
fantastique sur le sujet chevaleresque : le violoncelle solo
incarne  l’antihéros  à  la  triste  figure  qui  semble  par  sa
tendresse épique et son héroïsme décalé, incarner la dérisoire
destinée des hommes. L’alto de Sancho Pancha lui donne la
réplique. En auteur cultivé et raffiné, donc moins provocateur
lui-même que ce qui a été dit et écrit sur la partition,
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Strauss cite Cervantes à l’entrée de chaque tableau. En tout 9
variations qui expriment plus qu’elles n’illustrent le souffle
de  la  fable  à  la  fois  hilarante  et  tragique,  comique  et
sentimentale  du  Chevalier  éconduit  et  vaincu…  La  belle
Dulcinée, l’Idéal, le dernier combat contre le chevalier de la
blanche lune,… la partition n’omet aucun des grands combats de
la vie d’un idéaliste inspiré voire halluciné. La fin est
troublante et d’une grandeur tragique irrésistible : après sa
défaite,  Don  Quichotte  renonce  à  tout,  devient  berger  et
philosophe, voit sa mort et accepte la délivrance finale sur
l’accord  de  ré  majeur.  Apothéose  orchestrale  inouïe  d’un
soldat de la vie qui a gagné l’éternité du salut. Bavard mais
sincère, contrasté et pétillant même mais profond, Strauss
signe  dans  Don  Quichotte  sa  meilleure  oeuvre  symphonique
concertante,  offrant  au  genre  du  poème  symphonique,  une
ampleur de vue, une justesse poétique rarement aussi bien
réussies. Attention chef d’oeuvre ! Et pour tout amateur de
symphonisme, une expérience exaltante. Durée : Entre 38 et 40
mn selon les versions. On sait la passion de Karajan pour
cette œuvre qu’il en a enregistré à plusieurs reprises : c’est
dire l’hommage immense du chef au compositeur. Karajan en
digne  interprète  fait  de  la  partition  et  du  mythe
chevaleresque, une odyssée  symphonique existentielle dont les
rebonds  et  ressentiments  s’expriment  dans  le  chant  de
l’orchestre.
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