
Les  Quatre  Saisons  de
Vivaldi, 1725

France  Musique.  Vivaldi  :  Les
Quatre  Saisons.  Dimanche  30
novembre  2014,  20h30.  La  tribune

des  critiques  de  disques.  Les  Quatre
Saisons sont les quatre premiers concertos
du  recueil  Il  Cimento  dell’armonia  e
dell’invenzione  opus  8,  cycle  de  12
concertos édité à Amsterdam en 1725. C’est
un  traité  pratique  en  règle  qui  met  à
profit la confrontation de l’invention et
de  l’imagination  :  discipline  et  cadre  contre  liberté  et
délire  poétique.  Vivaldi  trouve  la  langue  idéale  sachant
relever le défi d’une telle équation stimulante.  Mi majeur
(lumière  voire  éblouissement  du  Printemps),  sol  mineur
(tendresse  sombre  de  l’été),  fa  majeur  (pastoralisme  de
l’automne), fa mineur (âpreté languissante de l’hiver)… la
construction harmonique des quatre concertos pour violons et
orchestre composant les fameuses Quatre Saisons de Vivaldi –
et le sentiment que chaque tonalité déploie, imposent le génie
déjà  orchestral  du  baroque  Vénitien  :  à  Antonio  Vivaldi,
violoniste virtuose autant que compositeur, revient le mérite
d’avoir créé la forme du Concerto. Le schéma de développement
suit la grille vif lent vif (quant la France contemporaine
préfère  lent  vif  lent).  Le  printemps  connaît  une  faveur
inédite  et  immédiate  comme  séquence  autonome  au  Concert
Spirituel à Paris dès 1728 ; puis Corrette en 1765, Vivaldi
était mort et oublié depuis bien longtemps, compose un motet
pour  grand  choeur  (Laudate  Dominum)…  sur  la  même  mélodie
printanière. Aucun doute, les Quatre Saisons même en pleine
période des Lumières savent éblouir les auditeurs comme les
compositeurs.
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En inventeur du Concerto classique, Vivaldi
sait  préserver  l’idéal  esthétique  de  la
musique  pure,  tout  en  suivant  une  grille
narrative  où  percent  les  effets  expressifs
d’une rare fulgurante poétique.  C’est un vrai
climatologue,  un  paysagiste  musicien  qui
organise  le  développement  instrumental  au

diapason de la nature dont il exprime plus qu’il ne reproduit,
les phénomènes spectaculaires : éclair et tonnerre du premier
mouvement du printemps ;  orage et grêle du dernier mouvement
de l’été… Dans le Printemps (le violon évoque le sommeil du
berger, tandis que l’alto exprime les aboiements d’un chien)…
C’est même une sensibilité nouvelle aux sonorités animales :
oiseaux du printemps, coucou au début de l’été… et que dire
encore des chromatismes de la partie de chasse de l’automne ?

L’éventail des effets expressifs aux cordes détaille toute une
palette  de  climats  spécifiques  selon  les  saisons,  en
particulier  pour  les  mouvements  vifs  :  joie  échevelée  du
printemps, chaleur et torpeur languissante de l’été, danses
ivres  surexcitées  pour  la  récolte  de  l’automne  ;  froid
palpitant de l’hiver…

Réaliste et saisissant – comme
Purcell quand il évoque au même
siècle le souffle pénétrant de
l’Hiver (King Arthur), Vivaldi a
compris  mieux  qu’aucun  autre
contemporain,  la  magie
palpitante des saisons et avant

La Création de Haydn, sut exprimer le miracle envoûtant de la
nature.  S’il  n’était  ce  prétexte  narratif  panthéiste,  la
beauté  des  mélodies,  l’inventivité  constante,  la  liberté
flamboyante du geste et la modernité audacieuse des options
dans le jeu violonistique suffiraient à nous captiver. Et dire
que ce même compositeur a laissé plus de 40 opéras : comment
imaginer qu’il ait pu écrire toujours le même concerto (dixit
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Stravinsky un rien arrogant, minorant comme Boulez après lui,
s’agissant des baroques) : Vivaldi est un maître des climats
et des atmosphères : du Concerto à l’opéra son génie éclate
enfin.  Quels  chefs  aujourd’hui  ont  compris  cette  nuance
distinctive quand ils jouent Orlando furioso, Tito Manlio,
Judith triomphans ou l’Olympiade ? Le travail sur l’orchestre
vivaldien n’est pas fini… Il suffit de s’immerger dans la
matière  instrumentale  des  Quatre  Saisons  pour  mesurer  la
finesse et la subtilité vivaldienne.

France Musique. Vivaldi : Les Quatre Saisons. Dimanche 30
novembre 2014, 20h30. La tribune des critiques de disques.
Bilan discographique

Les  300  ans  de  l’Opéra-
Comique : super gala sur ARTE
ARTE concert. Gala Opéra comique. 28
décembre 2014, 17h30. En direct sur
ARTE CONCERT, le gala des 300 ans de
l’Opéra-Comique  à  Paris.  Le
spectacle retrace les grandes heures
de  la  salle  Favart,  petite  soeur
insolente du Palais Garnier, souvent
plus audacieuse et novatrice sur le
plan formel que l’Opéra et sa grande machine souvent lourde et
poussiéreuse. Ainsi sont évoquées les partitions emblématiques
de l’histoire de l’opéra comique, le genre et le lieu : Carmen
de Bizet (1876), Les Contes d’Hoffmann d’Offenbach, Manon de
Massenet, Pelléas et Mélisande de Debussy (1902), La voix
humaine de Poulenc… Une distribution de tempéraments reconnus
s’associent à la succession des épisodes lyriques, dans la
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mise en scène de Michel Fau : Patricia Petibon, Julie Fuchs,
Anna Caterina Antonacci, Sabine Devielhe (sopranos), Frédéric
Antoun  (ténor)…  les  rejoignent  aussi  les  chanteurs  de
l’Académie de l’Opéra Comique : Sandrine Buendia, Eléonore
Pancrazi, Ronan Debois, Vianney Guyonnet… Pour l’occasion le
chef François Xavier-Roth dirige son orchestre sur instruments
d’époque,  Les  Siècles  (avec  le  choeur  Accentus).  L’Opéra
comique  c’est  autant  le  chant  que  le  théâtre  (grâce  aux
dialogues  particulièrement  présents  entre  chaque  épisode
chanté,  complément  scénique  et  déclamé  que  défendent  ici
Jérôme Deschamps, Michel Fau, Christian Hecq… ).

L’Opéra Comique : 300 ans d’histoire. En 1714, naît l’Opéra
Comique porté alors par deux petites troupes parisiennes. Le
genre  s’appelle  d’abord  «  comédie  en  vaudeville  »  puis
«  comédie  mêlées  d’ariettes  »,  c’est  un  théâtre  où
s’intercalent de nombreux épisodes parlés comme au théâtre. Il
s’oppose  évidement  à  l’opéra  totalement  chanté.  Dès  1715,
année de la mort du souverain Louis XIV, François Boucher,
Noverre, Favart participent à l’essor de l’Opéra comique; en
1783, le genre se fixe dans son propre théâtre, la salle
Favart. Après de nombreux incendies en 1838, 1887, la salle
3ème salle Favart est reconstruite par Louis Bernier… LIRE
notre présentation complète du Gala des 300 ans de l’Opéra-
comique.. 

 

 

 

Diffusion en direct sur France Musique
Sur Arte, Dimanche 28 décembre 2014 à 17h30.

Programme

Les Troqueurs d’Antoine Dauvergne (1753)
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« Ne me rebute pas »
avec Sandrine Buendia, Eléonore Pancrazi, Ronan deBois,

Vianney Guyonnet
L’oeuvre a été ressuscité par William Christie en un

enregistrement toujours de référence : Dauvergne en pleine
Querelle des Bouffons fait la preuve du génie français dans la
veine comique douce amère, renouant avec le génie poétique de

Pergolèse, dans l’esprit de Marivaux, léger, fin, mordant.

La Fée Urgèle de Sharles-Simon Favart (1765)
« Ce qui plaît aux dames »

avec Eléonore Pancrazi et Christian Hecq

La Fille du régiment de Gaetano donizetti (1840)
« c’en est donc fait »

avec Julie Fuchs

La damnation de Faust d’Hector Berlioz (1846)
«la marche de rakoczy»

« d’amour l’ardente Flamme »
avec Anna Caterina Antonacci

Carmen de Georges Bizet (1875)
« ouverture »
« habanera »

avec Anna Caterina Antonacci

Les Contes d’Hoffmann de Jacques OffenBach (1881)
« les oiseaux dans la charmille »

avec Sabine Devieilhe
« scintille, diamant »

avec Laurent Alvaro

Lakmé de Léo Delibes (1883)
« Fantaisies, ô divin mensonge »

avec Frédéric Antoun
« où va la Jeune hindoue »

avec Sabine Devieilhe



Manon de Jules Massenet (1884)
air du cour-la-reine : « Je marche sur tous les chemins »

avec Patricia Petibon
« duo de saint sulpice »

avec Patricia Petibon et Frédéric Antoun

Mignon d’Ambroise Thomas
Gavotte »

Pelléas et Mélisande de Claude Debussy (1902)
« scène de la tour »

avec Michel Fau et Jérôme Deschamps
« la sortie des souterrains »

avec Stéphane Degout et Laurent Alvaro

Mârouf, Savetier du Caire de Henri Rabaud (1914)
« à travers le désert »

avec Stéphane Degout

La voix humaine de Francis Poulenc (1959)
la tentative de suicide
Anna Caterina Antonacci

Les contes d’Hoffmann de Jacques Offenbach (1881)
« Barcarolle »

Final avec tous les artistes

Verdi : Simon Boccanegra en
direct de La Fenice
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France  Musique.  Verdi  :  Simon
Boccanegra, le 22 novembre 2014,
19h.  En direct de La Fenice de
Venise,  Simon  Boccanegra  de
Verdi ou l’histoire d’un homme
de pouvoir, le doge de Gènes, touché par la vertu et le sens
du bien public auquel Verdi attribue, pour renforcer la charge
humaine,  une  histoire  familiale  difficile  :  après  l’avoir
perdue,  Simon  Boccanegra  retrouve  sa  fille  Maria…  Comme
Rigoletto, Stiffelio, Simon Boccanegra aborde une thème cher à
Verdi : la relation père / fille : amour total qui révèle
souvent une force morale insoupçonnée. Simon Boccanegra offre
un superbe rôle à tous les barytons de la planète lyrique :
homme fier au début, dans le Prologue, encore manipulé par
l’intriguant Paolo ; puis politique fin et vertueux qui malgré
l’empoisonnement dont il est victime, garde sans sourciller
l’intérêt du peuple, à l’esprit. La genèse de l’opéra fut
longue et difficile : dans sa version révisée plus tardive,
Verdi s’associe au jeune poète et compositeur Arrigo Boito
(avec lequel il composera Otello, 1887 et Falstaff, 1893) : il
resserre l’intrigue, la rend plus clair. L’ouvrage est créé en
1857 à La Fenice, puis recréer dans sa version finale à La
Scala en 1881. Outre l’intelligence des épisodes dramatiques,
vraies séquences de théâtre, Simon Boccanegra touche aussi par
la coloration marine de sa texture orchestrale, miroitements
et scintillements nouveaux révélant toujours le génie poétique
de l’infatigable Verdi.

Samedi 22 novembre, 19h. En direct

En direct de La Fenice à Venise

Giuseppe Verdi : Simon Boccanegra

Avec Simone Piazzola (Simon), Giacomo Prestia (Jacopo), Julian
Kim  (Paolo),  Maria  Agresta  (Maria/Amelia),  Francesco  Meli
(Gabriele Adorno)…
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Choeur de la Fenice

Orchestre de La Fenice

Myung-Whun Chung, direction

Wagner  :  l’acte  III  de
Parsifal

France  Musique.  Le  23
novembre  2014,  20h30.
Parsifal,  Acte  III.  La

Tribune  des  critiques  de
disques.  Enjeux,  défis.
Discographie.  L’Acte  III  de
Parsifal met en scène le retour
victorieux de l’élu (Parsifal :
« le chaste et fol qui ignore le
péché ») qui en revenant parmi
les chevaliers du Graal, avec la
lance  qu’il  a  su  dérober  au  magicien  maléfique  Klingsor,
rétablit l’espoir dans la communauté. Parsifal touché par la
souffrance d’Amfortas le guérit comme il accompagne le dernier
souffle de Kundry, la pécheresse enfin comprise, pardonnée,
graciée. Au coeur d’une humanité reconquise, Parsifal comme le
Christ affirme la seule loi de l’amour et du pardon. C’est
pourquoi  beaucoup  considère  l’ouvrage  comme  un  rituel
liturgique,  un  festival  sacré  où  tout  applaudissement  est
sacrilège… L’opéra s’achève dans une prière finale. Pour son
ultime  opéra  (créé  à  Bayreuth  en  juillet  1882  sous  la
direction de l’excellent Hermann Levi), Wagner puise auprès de
trois sources : Perceval le Gallois de Chrétien de Troyes,
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Parsifal de Wolfram von Eschenbach, enfin le cycle des récits
arthuriens déposés dans le Mabinogion. Le compositeur fidèle à
ses convictions profondes enracinées autour du pessimisme, de
la culpabilité et de la malédiction du genre humain, choisit,
associe, combine les éléments divers pour concevoir une scène
« sacrée », où pèsent de tous leurs symboles, les éléments de
la  passion  chrétienne  :  plaie  ouverte  et  coulante  du  roi
Amfortas épuisé, exténué, incapable de servir l’office (au
cours de la longue messe qui clôt le I) ; signe de la croix de
Parsifal  quand  il  vainc  les  enchantements  diaboliques  de
Klingsor au II ; figure ascensionnelle de Kundry, créature à
la solde du magicien noir puis figure du pardon et de la
rédemption au III… Jamais Wagner n’aura à ce point développer
la riche texture de son orchestre, un orchestre souverain qui
dilate et suspend le temps, réorganise la mémoire, intensifie
la conscience aussi, révèle aux auditeurs spectateurs ce qui
ne pouvait être dit jusque là. La force de Parsifal, surtout
dans  l’acte  III,  c’est  la  magie  d’un  spectacle  total  au
service d’une mystique humaniste dont le message est l’amour
et l’espoir.

Portrait du chef Georg Solti
ARTE. Sir Georg Solti, portrait.
Le  9  novembre  2014  à
00h20. Georg Solti : Ma vie a
été un combat. Documentaire. Un
portrait  inédit  du  chef
d’orchestre  hongrois  dont  on
fêtait en 2012, le centenaire de
la  naissance  (comme  ses
contemporains Celibidache, Günter Wand, Igor Markevitch. Georg
Solti grandit à Budapest où il est né en octobre 2012. Il
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étudie le piano, la composition et la direction d’orchestre
auprès de Bartók, Dohnányi, Leo Weiner à l’Académie Franz
Liszt qu’il avait intégré dès ses 12 ans. C’est au piano qu’il
donne  son  premier  concert,  mais  rapidement,  l’opéra  de
Budapest l’engage comme chef d’orchestre. Il a le choc et la
révélation  de  la  direction  d’orchestre  en  assistant  à  un
concert de Kleiber père : Erich, tempérament de feu qui sait
maîtriser  le  métronome  et  faire  palpiter  en  une  course
organique le flux orchestral (surtout chez Mozart). En 1937,
Toscanini fait de lui son assistant au Festival de Salzbourg :
précision,  vitalité  rythmique,  énergie  sont  des  qualités
apprises alors qui resteront chevillées au corps. En 1939, les
pogroms en Hongrie contraignent Georg Solti à s’exiler en
Suisse où il n’a toutefois pas le droit d’exercer au pupitre.
Il gagne alors sa vie comme pianiste et remporte le Premier
prix au Concours international de Genève en 1942.

 

 

 

Solti le magnifique
Quatre ans plus tard, le gouvernement
militaire  américain  lui  demande  de
diriger une représentation du Fidelio
de Beethoven à Munich. Le succès est
tel  qu’on  le  nomme  directeur  du
Staatsoper de Munich en 1946 à 24 ans :
il n’avait jamais ouvert la partition
de  Fidelio  mais  l’apprend  une  nuit
entière avant de la diriger. La même
année,  Solti  signe  son  contrat
d’exclusivité  avec  Decca  :  un  jalon
important de l’histoire du disque car

le chef réalise tous ses enregistrements décisifs pour le
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label d’Universal, accomplissant un catalogue impressionnant,
aussi  passionnant  que  celui  de  Karajan  chez  Deutsche
Grammophon.  S’ensuivent  divers  engagements  à  l’Opéra  de
Francfort ainsi qu’au Royal Opera House de Covent Garden.
Malgré des conditions souvent difficiles – à chaque fois ou
presque qu’il rejoint une nouvelle institution, il doit lutter
contre les préjugés –, il fait de la maison dans laquelle il
œuvre  une  référence  mondiale.  Il  poursuivra  ensuite  sa
carrière à Chicago (directeur musical du Symphonique en 1969,
qu’il rehausse parmi le top 5 des orchestres américains),
Vienne, Berlin, mais aussi Paris et Bayreuth. Dans ces deux
dernières villes, le fougueux Solti exaspère ses équipes ou
entre en rivalité ouverte avec les metteurs en scène : en
ouvrant l’ère Liebermann en 1973 avec Les Noces de Figaro (un
opéra  fétiche  avec  Cosi  fan  tutte),  Georg  Solti  provoque
Strehler jusqu’à la première. Sa pétillance, vive, séditieuse,
insolente ne convient pas aux parisiens, trop prudes et si
conservateurs en matière musicale. A Bayreuth, il dirige le
Ring en 1983, mais osant critiquer l’acoustique de la fosse,
décide de ne plus y revenir. Le Wagnérien s’impose surtout par
le studio.

Côté répertoire, Solti est un chef surtout lyrique : presque
50 opéras enregistrés chez Decca sur les 250 titres au total…
impressionnant  de  vitalité  exquise  chez  Mozart,  Richard
Strauss, Verdi, inévitable chez Wagner dont il amorce en 1958
le premier Ring en stéréo (avec le Philharmonique de Vienne,
achevé en 1964) : cette réalisation fait de lui le vrai grand
rival avec Bernstein ou Kubelik, de Karajan (né en 1908). Ses
enregistrements de Don Carlo, Otello, Les Noces de Figaro,
Cosi, mais aussi L’anneau des Niebelungen sont des références.
Comme chef symphonique, Solti se dépasse chez Mahler, Bartok…
D’une  sagacité  facétieuse,  le  juif  hongrois,  doué  d’une
culture  impressionnante  sait  exalter,  faire  pétiller,
rehausser  le  drame  d’une  dose  inouï  de  charme  et
d’électricité.



 

 

 

ARTE. Sir Georg Solti, portrait. Le 9 novembre
2014  à  00h20.  Georg  Solti  :  Ma  vie  a  été  un
combat. Documentaire. Rediffusion. Réalisation :

Georg Wübbolt (Allemagne, 2012, 52mn).

 

 

Découvrir une œuvre : Le Beau
Danube Bleu
Arte. Le Beau Danube Bleu de Johann
Strauss II, 2 novembre 2014. Le Beau
Danube bleu composé en 1867 par Johann
Strauss II (1825 – 1899) clôt chaque
année le concert du Nouvel An à Vienne
:  apothéose  de  la  grand  messe
médiatique la plus regardée au monde
sur  les  télés  du  monde  entier.  La
nostalgie  élégantissime  du  Viennois
génial  cultive  toujours  ce  parfum
irrésistible  entre  tendresse  exquise,
enivrement rythmique, raffinement instrumental et bien sûr,
séduction  mélodique…  Retour  sur  la  genèse  d’une  valse  au
succès planétaire ainsi que les circonstances qui l’ont rendue
célèbre. « Un message d’espoir, d’amitié et de paix », c’est
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ainsi que Johann Strauss venant jouer sa musique à Paris, tout
juste baptisée « Ville Lumière », résuma à l’Empereur Napoléon
III l’esprit qui animait sa valse Le Beau Danube bleu. Car en
génie  poétique  accompli,  Johann  Strauss  sait  exprimer
l’irrésistible flux liquide de son sujet, le souffle et la
magie  d’une  partition  très  inspirée  tout  au  long  de  son
développement musical.
Au-delà de son succès musical, Le Beau Danube entre de plein
pied  dans  l’Histoire.  Après  la  défaite  de  l’Autriche  à
Könitzgratz  en  1866  face  à  la  puissance  montante  de  la
nouvelle Allemagne d’Otto Von Bismarck, le Beau Danube Bleu
contribue à la consolation des Viennois avant d’accompagner
les premiers pas diplomatiques entre la France de Napoléon III
et l’Autriche de François-Joseph de Habsbourg. Devenu symbole
de  paix,  ce  chef  d’oeuvre  accompagna  pourtant  le  Vieux-
Continent dans ses déchirements, de la guerre franco-allemande
en 1870 jusqu’à la Seconde Guerre mondiale.

 

 

 

Le  film  évoque  tout  autant  la  vie  de  son
compositeur,  Johann  Strauss  fils,  génie
musical viennois qui fut au 19ème siècle, avec
son père et ses frères (Josef, Eduard), à la
tête d’une véritable industrie musicale. La
rivalité entre le père Johann Strauss I et son
fils  Johann  Strauss  II  est  l’un  des  fils

conducteurs du film, illustrée notamment grâce à des extraits
du « Chant du Danube », premier film parlant réalisé par
Alfred Hitchcock en 1934.
Johann Strauss fut le seul à faire de ses valses des oeuvres
musicales  symphoniques  sur  lesquelles  les  viennois,  très
friands de bals, ne cessèrent de danser, de s’abandonner, de
s’enivrer par leur propre proclamation culturelle : la valse
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de Strauss étant pour Vienne, ce que serait l’accordéon pour
Paris : une image peut-être caricaturale mais juste. Polkas,
valses,  marches…  font  de  Strauss  aujourd’hui,  par  le
raffinement de l’orchestration et le génie de mélodies ce
« roi de la valse » qui rendait jaloux jusqu’à Offenbach. Son
opéra La Chauve souris, « Die Fledermaus » reste un pilier du
répertoire : critique sociale et aussi comédie déjantée d’une
force de séduction inégalée. De facto, en cultivant ses dons
pour les danse, Johann Strauss II participa involontairement à
l’une des premières révolutions sexuelles en Europe grâce au
contact prolongé des corps qu’impose sa chorégraphie destinée
au couple.

Intervenants
Franz-Welser-Möst, Chef d’orchestre, directeur musical de

l’opéra de Vienne et de Cleveland,
Christophe Wagner-Treikwitz, historien, musicologue et

spécialiste de la valse
Christine Mondon, historienne, spécialiste de Vienne.

Patrick Souillot Chef d’orchestre & directeur musical de
l’orchestre symphonique universitaire de Grenoble.

 

 

Arte.  Le  Beau  Danube  Bleu  de  Johann  Strauss  II,
dimanche 2 novembre 2014. Documentaire. Découvrir une
œuvre : le beau Danube bleu (An der schönen blauen Donau), op.
314.  Réalisation  :  Pierre-Henri  Salfati  /Production  :  La
Compagnie des Phares et Balises , ARTE France.
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Paris,  Palais  Garnier  :
exposition Rameau et la scène
Paris, Palais Garnier : exposition Rameau et la
scène,  16  décembre  2014  –  8  mars  2015.  La
Bibliothèque nationale de France célèbre le 250
ème  anniversaire  de  la  mort  de  Jean-Philippe
Rameau  (1683-1764),  théoricien  de  l’harmonie,
génial  compositeur  pour  le  clavecin,  l’église,  l’opéra.
L’exposition présentée à la Bibliothèque-musée de l’Opéra dans
lenceinte du Palais Garniet à Paris, met en lumière l’œuvre
lyrique de Rameau, rendant ainsi hommage à celui qui fut,
pendant trente ans,  de 1733 (création de son premier opéra
scandaleux : Hippolyte et Aricie) jusqu’à 1764 (Les Boréades
dont il dirige les répétitions avant de mourir), l’une des
personnalités musicales et intellectuelles les plus célébrées
en France au siècle des Lumières, soit sous le règne de Louis
XV. VOIR notre reportage vidéo dédié à l’exposition Rameau et
la scène au Palais Garnier à Paris
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Après quarante ans comme maître organiste en province, Jean-
Philippe Rameau (1683 -1764) part à la conquête de Paris où il
s’impose, tant par sa réflexion théorique que par son génie
musical  qu’il  consacre  désormais  à  l’opéra  à  partir
d’Hippolyte.  De  1733  à  son  décès,  en1764,  il  compose  une
vingtaine d’œuvres scéniques destinées à la Cour de Versailles
(ses oeuvres sont alors créées au théâtre du Manège) comme à
l’Académie royale de musique, communément appelée Opéra. Il
explore tous les genres (la tragédie lyrique, l’opéra-ballet,
l’acte de ballet,la pastorale héroïque, et même réinvente la
comédie lyrique avec l’un de des chefs d’oeuvre : Platée de
1745…), orchestre ses œuvres avec hardiesse et acquiert une
renommée jamais démentie.Grâce aux traces laissées par les
représentations, de la création d’Hippolyte et Aricie en 1733
à la dernière reprise de cet opéra au Palais Garnier en 2012,
l’exposition  confronte,  côté  coulisses  et  côté  scène,  la
fabrication  d’un  spectacle  au  XVIIIe  siècle  et  les
redécouvertes,  depuis  le  début  du  XXe  siècle,  des  chefs-
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d’œuvre que Rameau destine à la scène.

De l’écriture à la représentation. L’exposition présente les
manuscrits autographes, les épreuves corrigées, les sources
imprimées ou gravées conservés à la BnF, permettant de revenir
sur la genèse et la diffusion des œuvres du compositeur comme
sur  sa  collaboration  avec  ses  différents  librettistes
(Pellegrin, Voltaire, surtout le génial Cahusac…). De rares
maquettes  de  décors  détenues  par  le  Centre  des  monuments
nationaux et des dessins de décors et de costumes sélectionnés
parmi les collections iconographiques de la Bibliothèque-musée
de l’Opéra laissent imaginer le faste des mises en scène de
l’Opéra et des théâtres de cour. Car le spectaculaire, le
merveilleux comme le fantastique infernal sont des composantes
ordinaires de l’opéra français sous Louis XV.

Les  interprètes,  vedettes  du  chant   (le  ténor  légendaire
Jélyotte, créateur entre autres du rôle délirant travesti de
Platée, Marie Fel…) ou de la danse (La Camargo. ..)  sont
présentés  au  travers  de  portraits  soigneusement  peints  ou
rapidement croqués. Enfin, des vues de spectacles et quelques
pièces d’archives comme les billets ou affiches permettent
d’évoquer un public qui s’habitue peu à peu à la modernité
d’écriture du compositeur.

 



Du  «  Purgatoire  »  à  la
lumière. L’exposition s’attache également
à montrer comment Rameau est sorti du
purgatoire dans lequel on l’avait remisé
depuis le début du XIXe siècle, grâce à
la publication complète de son œuvre par
les éditions Durand, sous la direction du
compositeur  Camille  Saint-Saëns,  grâce
aussi, à partir des années 1970, à la «
vague baroque » qui a donné un nouveau
souffle à l’étude et à l’interprétation
de la musique ancienne. En cherchant à

jouer sur instruments anciens quitte à refondre une pratique
adaptée totalement nouvelle, les réformateurs du classique,
convaincus par l’esthétique baroque ont renouvelé l’engouement
pour l’opéra des XVIIè et XVIIIè siècles dont le théâtre de
Rameau : le plus exigeant, le plus saisissant. Ce sont les
chefs-d’œuvre  repris  à  l’Opéra  de  Paris  aux  XXe  et  XXIe
siècles qui structurent cette évocation : Hippolyte et Aricie
(productions de 1908, 1985, 1996 et 2012), Castor et Pollux
(1918), Les Indes galantes (1952), Platée (1977 et 1999),
Dardanus (1980) et Les Boréades (2003). Partitions, livrets,
dessins, maquettes, tableaux, costumes, photographies montrent
à quel point ces différentes reprises reflètent des choix
esthétiques  et  des  convictions  riches  et  variées.  Les
documents sélectionnés exposés témoignent aussi des moyens de
plus en plus perfectionnés utilisés par la mise en scène, soit
dans la lignée de la reconstitution historique soit dans celle
de l’innovation la plus audacieuse, mais qui tous servent et
magnifient  la  musique  de  Rameau.  (Illustration  ci-
dessus couverture du catalogue de l’exposition « Rameau et la
scène », Par Mathias Auclair et Elizabeth Giuliani, 216 pages,
143 illustrations, 39 euros. Éditions de la BnF).
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Exposition : Rameau et la scène
16 décembre 2014 – 8 mars 2015

Bibliothèque-musée de l’Opéra, Palais Garnier place de
l’Opéra, Paris 9e

Tous les jours 10h > 17h. Sauf le 1er janvier 2015. Entrée :
10 euros , Tarif réduit : 6 euros (avec la visite du théâtre)

Commissariat : Mathias Auclair, conservateur en chef à la
Bibliothèque- musée de l’Opéra, BnF ; Elizabeth Giuliani,

conservateur général, directeur du département de la Musique,
BnF.

Publication du catalogue :  « Rameau et la scène ». Par
Mathias Auclair et Elizabeth Giuliani, 216 pages, 143

illustrations, 39 euros. Éditions de la BnF.

L’exposition répare un vide criant voire impardonnable : aucun
opéra  de  Rameau  ni  opéra  ballet  ni  tragédie  lyrique  à
l’affiche de Garnier ou de Bastille pour l’année des 250 ans
de l’immense Jean-Philippe Rameau. Un comble quand même…

 

I due Foscari depuis le Royal
Opera House, Londres
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Cinéma. Verdi : I due Foscari,
le  27  octobre  2014,  20h  en
direct du Royal Opera House de
Londres.   Les  deux  Foscari  de
Verdi,  inspiré  de  Lord  Byron,
est diffusé en direct au cinéma
depuis le Royal Opera House. En
vedette  le  ténor  célébrissime
devenu  baryton  Placido  Domingo
chante le rôle principal : Francesco Foscari. A ses côtés, le
ténor Francesco  Meli interprète son fils Jacopo. Le drame
sombre,  étouffant  pose  les  bases  du  théâtre  intensément
dramatique de Verdi. L’œuvre n’était plus jouée au Royal Opera
House depuis 1995. Antonio Pappano en assure la direction
musicale.

Informations et réservation sur http://www.rohaucinema.com/ ou
aux caisses information des salles de cinéma partenaires.

La  famille  Foscari  dans  la  Venise  décadente  et
cynique. Jacopo Foscari, le fils du Doge de Venise,
est accusé de meurtre et de trahison. Malgré les
supplications de sa femme et de son père, il est
condamné à l’exil perpétuel, en particulier à cause
d’un  ennemi,  le  sénateur  Loredano.  L’opéra  de
Verdi, adapté de la pièce de Lord Byron du même

nom, met en lumière l’impuissance d’un père face à la cruauté
du monde. L’amour et la détermination de son père et de sa
femme Lucrezia ne sauveront pas Jacopo qui meure au moment
même où une confession vient l’innocenter… la fatalité et les
destins sacrifiés ont toujours inspiré Verdi. Opéra noir et
sombre, mais dramatiquement très intense, I Due Foscari reste
méconnu du grand public or il concentre déjà le meilleur de
Verdi.  L’écriture  y  est  concise,  efficace,  serrée,  comme
précipitée.  L’opéra  au  Royal  Opera  de  Londres  marque  les
débuts du metteur en scène Thaddeus Strassberger. La richesse
de  la  mise  en  scène  culmine  à  l’acte  III  avec  la  scène

http://fr.wikipedia.org/wiki/George_Gordon_Byron
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flamboyante du carnaval. Acteur hors pair, ayant un souci
constant du verbe et du bien chanter, Placido Domingo impose
un jeu économe où tout passe par le chant.

En lire + sur le site du Royal Opera House, voir la liste des
cinémas partenaires qui diffuse I Due Foscari

Trop  rare  sur  les  scènes
lyriques, l’opéra de Verdi I due
Foscari  qui  annonce  Simon
Boccanegra,  traite  de  la
solitude et de l’impuissance des
puissants.  A  Venise,  le  Doge
Francesco  Foscari  éprouve  la
barbarie  de  l’exercice
politique,  tiraillé  entre

l’intérêt de sa famille et le bien public comme la nécessité
d’Etat.
Créé  au  Teatro  Argentina  de  Rome  en  1844,  I  Due
Foscari éclaire l’inspiration de Verdi fortement marqué par
Byron dont il adapte pour la scène lyrique The two Foscari
:  sombre  texte  théâtral  où  le  doge  de  Venise,  le  vieux
Francesco Foscari doit exiler son propre fils Jacopo, malgré
son  amour  paternel  et  les  suppliques  de  sa  belle-fille,
Lucrezia. Très caractérisée, épique et aussi, surtout, intime,
la  partition  verdienne  se  distingue  par  sa  justesse
émotionnelle dans le portrait du Doge Foscari, immersion au
cœur d’une âme humaine, tiraillée et par là, bouleversante.

Les  déchirements  intérieurs  du
Doge Foscari à Venise, annonce
bientôt  la  sombre  mélancolie
solitaire  irradiée  du  Doge  de
Gênes,  Simon  Boccanegra,  où
Verdi  développe  cette  même
couleur  générale  magnifiquement
sombre et prenante. Le sens de
l’épure,  l’économie
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psychologique ont desservi la juste appréciation de l’oeuvre :
ce regard direct sur le tréfonds de l’âme humaine, loin des
retentissements  et  déflagrations  collectives  parfois
assourdissantes voire encombrées (Don Carlos, La Forza del
destino, Il Trovatore, sans omettre le défilé de victoire
d’Aida… véritable peplum égyptien) sont justement les points
forts de l’écriture verdienne. Un nouvel aspect que l’auditeur
redécouvre  et  apprécie  aujourd’hui.  La  scène  finale  en
particulier  qui  explore  l’esprit  agité  et  sombre  du  Doge
Foscari reste le tableau le plus impressionnant: un monologue
comparable à la force noire de Boris Godounov de Moussorsgki
et  dans  laquelle  brilla  le  diamant  profond  de  l’immense
baryton verdien Piero Capuccilli… Comme Titien portraitiste
affûté  du  Doge  Francesco  Venier  dans  un  tableau  déjà
impressionniste  (où  le  politique  paraît  affaibli,  hagard,
défait,  en  rien  aussi  conquérant  que  le  Doge  Loredan
auparavant  peint  par  Bellini),  Verdi  brosse  une  figure
saisissante par sa souffrance humaine: un politique, otage du
Conseil des Dix, instance haineuse, policière, inhumaine :
après avoir pris la vie de son fils Jacopo, le Conseil des Dix
lui demande de se démettre de sa charge… ultime sacrifice
duquel le Vénérable ne se relève pas.

Verdi : I Due Foscari au Royal Opera House de Londres

Diffusé en direct au cinéma depuis le Royal Opera House le
lundi 27 octobre à 20h15.

Rediffusé en novembre en différé dans les salles de cinéma
partenaires

Chef d’orchestre : Antonio Pappano
Francesco Foscari : Plácido Domingo

Jacopo Foscari : Francesco Meli
Lucrezia Contarini : Maria Agresta
Jacopo Loredano : Maurizio Muraro

Barbarigo : Samuel Sakker
Pisana : Rachel Kelly
Chœurs du Royal Opera 

http://www.rohaucinema.com/les-deux-foscari


Orchestre du Royal Opera House

Mise en scène de Thaddeus Strassberger
Décors : Kevin Knight

Costumes  : Mattie Ullrich
Éclairage : Bruno Poet

Cinéma. Verdi : Anna Netrebko
chante Lady Macbeth en direct
du Met
Cinéma.  Verdi  :  Anna  Netrebko
chante  Lady  Macbeth,  le  11
octobre  2014,  en  direct  du
Metropolitan de New York, 19h.
Les  performances  mondialement
retransmises via les réseaux de
salles de cinéma partenaires, du
Metropolitan Opera de New York sont désormais célèbres et
particulièrement suivies. C’est assurément un nouveau débouché
pour l’opéra en plus des représentations dans l’enceinte des
théâtres  d’opéra  et  un  moyen  nouveau  d’apprécier  la
performance lyrique. l’expression plutôt que le beau chant :
«  âpre,  étouffé,  sombre  »,  Verdi  souhaitait  une  voix
rugueuse,  sombre, pour le personnage de Lady Macbeth. C’est
elle le cerveau des machinations criminelles, portée par un
désir irrépressible de pouvoir. Macbeth suit ce monstre en
robe et couronne ensanglantée. Davantage que Schiller dont il
transposa sur la scène lyrique Luisa Miller, Don Carlos…,
Verdi porte au pinacle poétique et dramatique, son modèle
Shakespeare  :  toute  sa  vie,  il  ambitionnera  de  mettre  en
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musique le Roi Lear (en vain). Le premier opéra shakespearien
de Verdi, Macbeth donc (première version florentine de 1847),
prélude aux deux miracles de la fin de la carrière, Otello
dans le genre tragique, puis Falstaff dans la veine comique.

Le  livret  de  Piave  en  quatre  actes  souligne  les  forces
surnaturelles qui apportent leur fausse aide au destin de
Macbeth : il sera d’après les 3 sorcières croisées dans la
forêt du I, « seigneur de Cawdor puis roi d’Écosse ». De son
côté son acolyte et compagnon d’armes Banco, engendrera des
rois. Au palais de Macbeth, Lady lit les lettres porteuses de
ses  excellentes  nouvelles  :  dévorée  par  le  pouvoir,  Lady
Macbeth pousse son époux à assassiner le roi Duncan qui vient
dormir chez eux… Le remord commence son œuvre cependant que
Banco et sont ils Macduff découvre l’horreur du crime de lèse
majesté, sans pour autant identifier les crimes.

Au II, Macbeth de venu roi paraît lors d’un banquet : Lady
Macbeth pousse davantage son époux : il fait tuer Banco (pour
qu’il  n’engendre  pas  de  rois),  mais  le  fils  Macduff  lui
échappe. Torturé par de nouveaux démons intérieurs, Macbeth
croit voir le fantôme de son ancien ami Banco.

Du crime à la folie… Lady Anna
Soupçonneux  contre  les  Macbeth,  Macduff  s’exile.  Au  III,
retour dans la forêt des sorcières prophétesses : Macbeth
échafaude  de  nouveaux  plans  de  meurtre  contre  Macduff.
Survient Malcom, fils de banco qui vient se venger avec son
armée  en  faisant  le  siège  du  château  de  Macbeth.  Le
culpabilité a fait son œuvre dans l’esprit de Lady Macbeth qui
paraît en une scène de somnambulisme inouï hagard, hallucinée,
détruite. Maria Callas plus expressive que bien chantante a
révolutionné la compréhension du rôle de Lady Macbeth, offrant
ce style mordant, âpre, crépusculaire dont a rêvé Verdi. Au
bord de la folie, Macbeth apprend la mort de sa femme et est
finalement tué par Macduff, vengeur de son père honteusement



assassiné.

Aucun répit pour le couple de meurtriers et
d’assassins  :  la  folie,  la  lente  et
irrésistible  destruction  psychique  les
guettent et les emportent ; âmes vouées aux
ténèbres,  les  deux  Macbeth  sont  les  proies
désignées  des  sorcières  démoniaques  qui
paraissent deux fois dans l’opéra. Le rôle de

Macduff, fils vengeur de banco a révélé les grands ténors du
XXème siècle, de Pavarotti à Domingo ; et quel contraste entre
la Lady Macbeth triomphante et ivre de victoire politique dans
son air de la lettre au I, et son air de folie funambulesque
au III. Fidèle à ses propres conceptions dramatiques, Verdi
développe une manière elle aussi mordante, expressionniste et
fantastique (les sorcières dans les deux scènes de prédiction
sont  réellement  impressionnantes),  chaque  accent  de
l’orchestre marque un temps fort du drame : jamais musique et
théâtre n’ont été aussi bien fusionnés. Après la création au
Teatro della Pergola de Florence en mars 1847, Verdi réalise
une seconde version pour la scène du Théâtre Lyrique de Paris,
en français, en avril 1865.

Paru  en  octobre  2010,  le  cd  Verdi  d’Anna
Netrebko  était  en  réalité  un  programme
annonciateur de ses prises de rôles à venir :
en décembre 2013 (Berlin) puis à l’été 2014 à
Salzbourg, la soprano a créé l’événement et
convaincu dans le rôle de Leonora du trouvère
(angélisme incandescent et ivre, tenue vocale
lumineuse). Sa Lady Macbeth est l’argument principal de la
nouvelle production de Macbeth présentée au Metropolitan de
New York en octobre 2014. Un avant goût en a été donné en juin
dernier au dernier festival de Munich. Rugissante, perverse,
puis  détruite  hallucinée  :  que  sera  concrètement  la  Lady
Macbeth d’Anna Netrebko ? Réponse ce 11 octobre 2014, sur la
scène new-yorkaise et dans toutes les salles de cinéma qui
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diffuse le direct à partir de 19h.

Castor et Pollux de Rameau en
direct du TCE

Mezzo,  direct.  Rameau  :
Castor  et  Pollux,  le  15
octobre  2014,  19h30.

Depuis le TCE à Paris, Mezzo diffuse en
direct  l’opéra  tragique  de  Rameau  :
Castor et Pollux (1754) dans la mise en
scène  de  Christian  Schiaretti  (Le
Concert  Spirituel,  Hervé  Niquet,
direction).   Composé  après  le  choc
d’Hippolyte et Aricie de 1733, Castor et Pollux commandé par
Louis  XV,  renouvelle  le  genre  lyrique  français  par  son
écriture  raffinée,  spectaculaire,  profonde  et  tendre.  La
version  de  1754,  modifiant  celle  de  la  création  en  1737,
renforce  encore  les  vertus  dramatiques  et  expressives  de
l’opéra  français  alors  très  critiqué  au  moment  de  la
concurrence du buffa italien et de la Querelle des Bouffons.
L’action  inspiré  par  l’idéal  des  Lumières  et  la  loge
maçonnique que fréquente Rameau, suit une tension continue des
ténèbres (chœur funèbre d’entrée pleurant le corps mort de
Castor, puis sublime prière funèbre de Télaïre : « tristes
apprêts,  pâles  flambeaux,  jours  plus  affreux  que  les
ténèbres……  »)  jusqu’à  la  pleine  lumière  finale,  celle  de
l’apothéose des jumeaux immortalisés grâce à leur vertu morale
par Jupiter.

La nouvelle production de Castor et Pollux au TCE Théâtre des
Champs Elysées à Paris bénéficie de la fougue toujours enlevée
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d’Hervé Niquet. Restent la mise en scène et le plateau vocal
qui donneront au spectacle sa couleur finale.

LIRE aussi notre dossier spécial CASTOR et POLLUX de RAMEAU 

Castor et Pollux
Jean-Philippe Rameau

à l’affiche du TCE, Paris, du 13 au 21 octobre 2014

Tragédie lyrique en cinq actes (version de 1754)
Livret de Pierre-Joseph Bernard

Hervé Niquet direction
Christian Schiaretti mise en scène
Florent Siaud  dramaturgie
Andonis Foniadakis  chorégraphie
Rudy Sabounghi  décors
Thibaut Welchlin  costumes
Laurent Castaingt  lumières

John Tessier Castor
Edwin Crossley-Mercer Pollux
Omo Bello Télaïre
Michèle Losier Phœbé
Jean Teitgen Jupiter
Reinoud van Mechelen Mercure, un spartiate, un athlète
Hasnaa Bennani Cléone, une ombre heureuse
Marc Labonnette Un grand prêtre

Le Concert Spirituel
Chœur du Concert Spirituel

Jeudi 9 octobre 2014  19h
Une heure avec… l’équipe artistique du spectacle

Inscription conferences@theatrechampselysees.fr
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