
Concert  inaugural  des  Arts
Florissants à la Philharmonie
de Paris
Paris,  Philharmonie  nouvelle.
Vendredi 16 janvier 2015, 20h30.
Les  Arts  Florissants,  William
Christie.  Age  d’or  du  baroque
français.  En  résidence  à  la
Philharmonie de Paris, Les Arts
Florissants  fondé  par  William
Christie  offre  un  concert
inaugural regroupant les fleurons de leur répertoire : Te Deum
de  Charpentier  pour  le  XVIIè  ;  évidemment  Rameau  pour  le
XVIIIème  (extraits  des  Indes  Galantes)  et  aussi
l’extraordinaire grand motet de Mondonville : In exitu Israel,
fresque hollywoodienne saisissante exprimant le bouillonnement
des eaux océanes et fluviales en un choeur exceptionnellement
expressif et dramatique… La pièce fit dès sa création en 1753
(joué pendant la messe pour le roi Louis XV), le succès des
programmes du Concert Spirituel à Paris, au cours de ses très
nombreuses reprises : c’est de loin le grand motet le plus
abouti de Mondonville, lequel prolonge le souffle dramatique
approché avant lui par Rameau dans sa jeunesse… Les pièces
choisies requièrent spatialité des effectifs impressionnants
(chœurs, solistes, orchestre), dans les registres que les Arts
Florissants depuis plus de 30 ans savent maîtriser et sublimer
:  sacré  majestueux  et  spirituel  (Charpentier)  ;  sacré
dramatique et spectaculaire (Mondonville) ; opéra fastueux, à
l’exotisme poétique et enchanteur (Rameau).
L’ultra  célèbre  Te  Deum  H416  de  Marc  Antoine  Charpentier
(composé dans les années 1690 pour l’Eglise Saint Paul des
jésuites  à  Paris  où  Charpentier  était  maître  de  musique)
mettra  en  lumière  les  capacités  multiples  sur  le  plan
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expressif  des  Arts  Florissants,  dans  l’acoustique  encore
inconnue  de  la  Philharmonie  flambant  neuve.  Occasion  de
constater comment sonne ce chambrisme caractérisé du Baroque
français classique où l’étagement des masses, le travail de
caractérisation  verbale  (propre  aux  Arts  Florissants),  et
l’éloquence  expressive  et  dramatique  doivent  être  finement
distinguées, clairement audible sous la vaste voûte de la
vaste salle parisienne.

William Christie invite plusieurs étoiles vocales, à présent
partenaires familiers dont les lauréats de son Jardin des
Voix, l’académie de chant qu’il a fondé en 2002 : Rachel
Redmond,  Marc  Mauillon,  mais  aussi  Reinoud  von  Mechelen,
Katherine Watson ou hier Platée déjantée, éloquente : Marcel
Beekman… récemment William Christie a fondé depuis 3 années
son propre festival estival, intitulé « Dans les Jardins de
William  Christie  »,  en  Vendée,  niché  dans  les  espaces
enchanteurs de son parc, fruit d’une incessante activité de
jardinier  au  goût  sublime…  Comme  Jordi  Savall,  William
Christie a aussi créé son propre label discographique  » Les
Arts  Florissants,  William  Christie  Éditions   »  dont  les
premiers  titres  tels  Belshazzar  de  Handel,  Le  Jardin  de
Monsieur Rameau (réalisé avec les lauréats du jardin des Voix
promotion  2013),  et  le  dernier,  d’une  ferveur  pudique
bouleversante,  «  Music  for  Queen  Caroline  »  (musiques  de
Handel), distingué par un CLIC de classiquenews, ont tous été
critiqué par la Rédaction de Classiquenews…

 

Programme :

Première partie :

Les Arts Florissants, choeur et orchestre
William Christie, direction

Rachel Redmond, dessus
Katherine Watson, dessus



Reinoud Van Mechelen, haute-contre
Marcel Beekman, taille

Elliot Madore, basse-taille
Marc Mauillon, basse-taille

Laurent Naouri, basse

Marc-Antoine Charpentier :  Te Deum H 416
Jean-Joseph Cassanéa de Mondonville :   Motet In exitu Israel

Seconde partie :

Danielle de Niese, Zima
Marcel Beekman, Damon
Elliot Madore, Adario

Laurent Naouri, Don Alvar

Jean-Philippe Rameau :  Les Sauvages, extrait des Indes
Galantes

Spectacle événement, coup de cœur de classiquenews de janvier
2015

Réservez votre place sur le site de la @Philharmonie de Paris

 

 

 

Diffusion en direct sur France Musique, vendredi 16
janvier 2015, 20h.
Marc-Antoine Charpentier Te Deum H 146

Jean-Joseph Cassanéa de Mondonville Motet In exitu Israel
Jean-Philippe Rameau Les Sauvages Extrait des Indes Galantes
Les Arts Florissants, dirigés par William Christie (directeur
fondateur des Arts Florissants)
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Tournée nord-américaine des Arts Florissants en avril 2015 :

Le nouveau spectacle présenté en Amérique du nord par William
Christie et Les Arts Florissants en avril 2015 s’intitule
« Jardin à l’italienne » et regroupe les nouveaux lauréats du
jardin des Voix promo 2015 : proche de cette attention au
verbe et à l’articulation millimétré des textes choisis, le
programme comporte des madrigaux et aussi des airs d’opéras
signés  Cimarosa,  Galuppi,  Piccini.  Au  total  6  villes
américaines pour une tournée au Canda puis aux USA :  Montreal
(25 avril), la ville de Québec (le 26 avril), Miami (le 29
avril), Berkeley (1er mai), Santa barbara (5 mai), Dysney Hall
de Los Angeles (6 mai). Durant ce tour prometteur, William
Christie  présentera  aussi  quelques  perles  lyriques  de  son
programme donné à l’Opéra royal de Versailles en 2014 : Airs
sérieux et à boire (Michel Lambert). Voir notre clip vidéo
Airs et sérieux et à boire par William Christie et les Arts
Florissants. La tournée Un jardin à l’italienne permet aux
lauréats chanteurs du Jardin des Voix de perfectionner toutes
les facettes de leur futur métier : chant, jeu dramatique et
scénique (car le spectacle est aussi chanté par cœur avec une
mise en espace…).

+ d’infos sur le site des Arts Florissants :
www.arts-florissants.com
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Illustrations : William Christie © JB Millot – Le Jardin des
Voix © classiquenews 2013

Livres.  Musique  et
enregistrement.  Pierre-Henry
Frangne,  Hervé  Lacombe
(Presses  universitaires  de
Rennes)
Livres.   Musique  et
enregistrement.  Pierre-Henry
Frangne,  Hervé  Lacombe
(Presses  universitaires  de
Rennes).  Soulignons  la
remarquable collection « Æ »
æsthetica,  éditée  par  les
Presses  universitaires  de
Rennes.  Le  sujet  de  ce
nouveau  volume  entend
« élargir » et « repenser »
l’invention  de
l’enregistrement  sonore  tel
qu’il  fut  relaté  et  admiré
par Paul Valéry en 1928 (La
conquête de l’ubiquité) ; tel
qu’il fut pensé, vécu, conceptualisé aussi par le pianiste
Glenn Gould (1932-1982), lequel interrompait sa carrière de
concertiste  dans  les  salles,  pour  ne  se  concret  qu’à
l’enregistrement des œuvres surtout de Bach… en studio.
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De  fait,  l’enregistrement  d’une  séquence  musicale  ou  la
musique enregistrée connaît un essor sans précédent au cours
du XXème siècle qui offre même des perspectives inédites pour
la musique dite savante donc le classique que rend compte la
diversité des contributions de cet ouvrage collectif.
Les champs d’exploration et d’explication sont exhaustifs. La
musique enregistrée est devenue un « constitution » c’est à
dire une œuvre esthétique à part entière à laquelle un chef
comme Karajan ou donc un soliste comme Gould ont donné ses
lettres de noblesse.
Grâce  aux  méthodes  d’enregistrement  (échantillonneur),  la
musique enregistrer a renouvelé aussi les principes de la
composition contemporaine, devenant un élément primordial de
l’écriture. De Mâche hier à Moultaka aujourd’hui, les notes
enregistrées font partie de la texture sonore jouée au moment
du concert ou de l’enregistrement des œuvres.
L’opposition musique enregistrée / musique live est un non
sens, une aberration qui sans justification, voudrait ôter
tout statut esthétique à la musique enregistrée. On voit bien
que cette vision étriquée n’a plus sa place depuis Karajan et
ses  enregistrements  conçus  au  cordeau,  spatialisés,
scénographiés : véritables dramaturgies sonores, qu’ils soient
lyriques ou purement instrumentaux et orchestraux. Le lecteur
de cet ouvrage complet comprendra combien la notion de musique
enregistrée est devenue majeure, incontournable, indiscutable,
y compris dans les nouvelles pratiques d’écoute partagées par
les plus jeunes ou les nouveaux mélomanes.

5 parties sont ainsi présentées : « l’enregistrement avant
l’enregistrement », « l’acte d’enregistrer », « la statut de
l’enregistrement », l’œuvre et l’enregistrement », « à la
télévision et au cinéma ».

Au delà de la diversité des thématiques argumentées sur le
sujet central, le volume est aussi le fruit d’un colloque qui
s’est tenu à l’université de Rennes2 en mars 2013 : sur la
question  globalisante  de  l’art  et  de  la  technique,  il



s’agissait  aussi  de  croiser  les  savoirs,  associer  les
compétences  de  plusieurs  universités  (Rennes2,  Lausanne,
Montréal), tout en opérant une interdisciplinarité des regards
:  d’où  dans  les  chapitres  du  sommaire  la  question  de  la
musique enregistrée au cinéma et à la télévision… Lecture
incontournable.

Livres.  Musique  et  enregistrement.  Pierre-Henry  Frangne  ;
Hervé Lacombe. Presses universitaires de Rennes. Collection /
Série : Aesthetica. Prix public indicatif : 22 €. Parution :
décembre 2014. ISBN : 978 2 7535 3329 5.

Paris,  Bastille  :  Karita
Mattila  chante  Ariadne  auf
Naxos
Paris. Opéra Bastille. Strauss :
Ariane à Naxos : 22 janvier>17
février 2015. Karita Mattila. Si
l’on  regrette  le  manque  de
poésie de la mise en scène de
Laurent Pelly (l’une des moins
inspirées qu’il ait faite : où
se lisent ici les références si
subtiles  au  baroque  de  Lully  et  de  Molière  voulues  par
Hofmannsthal et Strauss ?), la reprise de cette produciton
déjà vue, offre des promesses séduisantes grâce à la présence
de la soprano incandescente Karita Mattila dans le rôle de la
primadonna au I, puis d’Ariadne au II. Aucun autre opéra, sur
le mode chambrisme et parodique, n’illustre le mieux le thème
de l’identité et de la métamorphose : abandonnée par Thésée
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sur l’île de Naxos, la belle Arianne s’abandonne à la mort
jusqu’à ce qu’elle croise le chemin du sensuel et hypnotique
Bacchus dont la transe est gage de résurrection. Les romains
avaient fait de l’ivresse bacchique la voie de l’éternité
après la mort… Dans l’opéra de Hofmannsthal et de Strauss,
Arianne éprouve chaque étape d’une longue quête régénératrice
:  depuis  sa  caverne  solitaire,  grâce  à  la  complicité  de
l’insouciante mais subtile Zerbinette (pour laquelle chaque
instant est une promesse amoureuse), par la rencontre finale
avec le dieu de lumière, Bacchus, l’héroïne retrouve enfin
l’appétit de vivre. Un miracle dramatique qui la fait renaître
et s’ouvrir au monde plutôt que de s’en écarter pour mourir.
Voilà une héroïne qui réaise un itinéraire contraire à celui
de Daphné (pétrifiée donc absente au monde et aux autres,
comme l’Empereur dans La Femme sans ombre, en fin de parcours)
:  âme  condamnée,  languissante  au  début,  Ariane  vit  une
renaissance : peu de cantatrices aujourd’hui peuvent offrir
une telle expérience sur la scène, avec la conscience de ce
qui se joue profondément. Sous l’univers déjanté de la comédie
du I (où l’on assiste aux préparatifs de la troupe réunie
avant  l’opéra  proprement  dit),  Strauss  et  son  librettiste
Hofmannsthal écrivent l’un des drames les plus significatifs
de  leur  travail  à  quatre  mains  :  s’y  interpénètrent  les
notions diffuses d’art, de culture et de nature, d’Eros et de
Thanatos,  de  désir  et  de  mort  :  si  Ariane  est  d’emblée
tragique  et  gémissante,  opposée  par  effet  recherché  des
contrastes à la figure de la piquante Zerbinette (qui malgré
ce qu’on lit d’elle ici et là, a mesuré toute la profondeur de
l’amour), Strauss réserve à la diva ténébreuse et trahie, une
rémission : la promesse et la réalisation de sa résurrection.

 

 

 

le nouveau défi de Karita Mattila à l’Opéra Bastille



Arianne à Naxos par karita
 

Il n’en faut pas moins pour inspirer la soprano Karita Mattila
dans un rôle que l’on attend à Paris comme un événement : son
timbre intense et introspectif devrait éclairer d’une ferveur
tendre  nouvelle  le  personnage  d’Arianne,  l’un  des  plus
captivants imaginés par Strauss et Hofmannsthal.

A Paris, la cantatrice nordique, élève de la
Sibelius Academy, fut Elisabeth (Don Carlo de
Verdi) puis Lisa dans La Dame de Pique de
Tchaikovsky : deux rôles révélant / confirmant
son sens de la performance vocale autant que
corporelle.  Sa  silhouette  de  star
hollywoodienne (celle des films de Cukor par

exemple car son blond métallique sait particulièrement bien
capter la lumière… : même effet magnétique sous les feux de la
rampe lyrique). Athlète autant que diva fine et véhémente (!),
« La Mattila » devrait comme pour le rôle voluptueux et félin
de Salomé (du même Strauss), redéfinir un standard vocal pour
Ariane  :  blessé  mais  sublime  amoureuse.  Saluons  la  diva
finnoise  pour  sa  prise  de  position  contre  Gergiev  et  ses
déclarations douteuses sur la question homosexuelle. Elle ne
chantera  plus  sous  sa  direction.  en  plus  d’être  artiste
admirable,  Karita  Mattila  est  une  diva  humaniste,  aux
engagements  exemplaires.

 

 

 

Pourquoi ne pas manquer la reprise d’Ariane à Naxos à l’Opéra
Bastille en janvier et février 2015 ?

Les 2 plus de la reprise d’Ariadne auf Naxos (1916) à l’Opéra
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Bastille en janvier et février 2015 :

1- Sophie Koch dans le rôle du compositeur à l’acte I (la
mezzo française aura indiscutablement marqué le rôle)

2- le duo sublime et donc très prometteur de Klaus Florian
Vogt   et  de  Karita  Mattila  dans  les  rôles  respectifs  de
Bacchus et d’Ariane pour une rencontre… miraculeuse ?

 

 

 

Paris.  Opéra  Bastille.  Strauss  :  Ariane  à  Naxos  :  22
janvier>17  février  2015.   Avec  Karita  Mattila.

 

 

CD.  Nikolaus  Harnoncourt.
Johann  Strauss  II  (7  cd
Warner classics)
CD. Nikolaus Harnoncourt. Johann
Strauss  II  (7  cd  Warner
classics).  Harnoncourt  s’est
expliqué longuement sur le sujet
:  né  allemand  mais  viennois
jusqu’au bout de la baguette, le
chef berlinois, 85 ans en 2015,
porte  en  lui  cette  élégance
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autrichienne,  fine  combinaison  entre  élégance  et  danses
populaires,  raffinement  et  …  rusticité.  Inspiré  par  les
mélodies de la rue comme les danses traditionnelles, Johann II
Strauss  (1825-1899),  roi  de  la  valse,  s’inscrit  dans  la
tradition d’un Schubert, et avant lui de Haydn et de Mozart.
Le  maestro  si  convaincant  chez  Monteverdi  et  nombre  de
compositeurs baroques dont il aura renouvelé l’approche avec
ses musiciens du Concentus Musicus,- mais aussi Mozart ou
Beethoven  :  Harnoncourt  depuis  toujours  défend  un  Strauss
concrètement… rustique et élégantissime.

C’est toute la valeur du coffret
de 7cd Warner : premier hommage
à celui qui reste à plus de 80
ans,  d’une  audace  et  d’une
exigence  absolues,  infiniment
plus visionnaire encore que bon
nombre  de  ses  héritiers  et
disciples,  «  suiveurs  »  de  la

2,3è et 4è générations d’interprètes. Les Gustav Leonhardt et
Frans Brüggen sont partis ; reste Harnoncourt (et ses cadets
parmi lesquels le plus actif William Christie), véritables
détenteurs d’un regard sans concession, – et depuis plus de 30
ans-, argumenté, original, légitime et constamment critique
sur les répertoires choisis. Harnoncourt, Christie n’incarnent
pas seulement une sonorité, un héritage musical fabuleux, ils
transmettent  aussi  une  esthétique  et  un  mode  de  travail
désormais inévitable, dont la justesse devrait mieux inspirer
la plupart des orchestres modernes (si routiniers, si pépères
et sans surprise…).

Le coffret réunit deux opéras-opérettes : l’ineffable et si
subtile  Chauve  souris  enregistrée  ici  au  Concertgebouw
d’Amsterdam en juin 1987 (et donc avec l’orchestre local du
royal  Concertgebouw  :  Die  Fledermaus,  avec  Gruberova,
délectable comtesse hongroise et à la ville Madame Eisenstein,
soit  Rosalinde  ;  Barbara  Bonney  en  Adèle  /  Olga…
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délicieusement  insolente  ;  surtout  Lipovsek  en  Orlofsky
dépressif, suavement androgyne) ; Le baron Tzigane enregistré
au Konzerthaus de Vienne en avril 1994 à la tête du Wiener
Symphoniker  (Der  Zigeunerbaron)  soit  les  4  premiers  cd  ;
suivent un important legs symphonique de danses : valses,
polkas, galops, poème symphonique dont Le beau Danube bleu
(cd5 : Nikolaus Harnoncourt y dirige le royal Concertgebouw
d’Amsterdam : ouvertures du Baron Tzigane et de La Chauve
souris, valses diverses… – Concertgebouw d’Amsterdam, mai 1986
et juin 1987).

Les deux derniers cd comprennent
deux  programmes  plus  récents
encore  :  «  Johann  Strauss  à
Berlin  »  (live  capté  avec  le
Philharmonique  de  Berlin  en
septembre 1998) et le dorénavant
légendaire concert du Nouvel An
au Konzerthaus de Vienne 2001,

moment  heureux  d’une  incontestable  plénitude  orchestrale  :
cycle de danses et valses de Johann II, complété par la Marche
de Radetsky (signé par le père Johann I), et Die Schönbrunner
de Joseph Lanner (de la même génération que Johann père… ).
Outre l’affinité d’Harnoncourt avec l’élégance et la nostalgie
johannesque, le programme à Vienne dévoile aussi le génie de
l’autre Strauss, frère cadet de Johann II, Josef qui malgré sa
passion de la mécanique et qui voulait être ingénieur, suivit
les pas de aîné, affirmant une inspiration aussi puissante,
originale et raffinée que celle de son frère (Halekin Polka,
Dorfschwalben aux Österreich)

La réalisation est digne d’intérêt voire indispensable : rien
ne saurait remplacer Harnoncourt dans un répertoire qu’il sert
avec  une  sanguinité  suave  d’un  raffinement  contagieux  :
évidemment La Chauve souris de 1987, Baron Tzigane de 1994, et
le  dernier  cd,  comprenant  Strauss  abordé  avec  le
Philharmonique de Vienne pour le concert du Nouvel 2001… sont
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les  perles  d’une  sélection  très  conviancante…  voire
irrésistible.  Coffret  événement.

CD. Nikolaus Harnoncourt. Johann Strauss II (7 cd Warner
classics).

 

 

 

 CD 1 & 2 : Johann Strauss II : Die Fledermaus (La
chauve-souris) : Werner Hollweg – Edita Gruberova –

Christian Boesch – Marjana Lipovšek – Josef Protschka – Anton
Scharinger – Waldemar Kmentt – Barbara Bonney – Elisabeth von
Magnus. Chorus off De Nederlandse Opera – Orchestre du Royal
Concertgebouw.

CD 3 & 4 : Johann Strauss II : Der Zigeunerbaron (Le Baron
tzigane) : Herbert Lippert – Pamela Coburn – Rudolf Schasching
–  Julia  Hamari  –  Wolfgang  Holzmair  –  Christiane  Oelze  –
Elisabeth von Magnus – Hans-Jürgen Lazar – Jürgen Flimm –
Robert  Florianschütz.  Arnold  Schoenberg  Chor  –  Wiener
Symphoniker.

CD 5 : Johann Strauss II : Ouverture du ‘Baron tzigane’ –
Kreuzfidel – Leichtes Blut – Histoires de la forêt viennoise –
Marche égyptienne – Wiener Bonbons – Pizzicato-Polka – Unter
Donner und Blitz – Le Beau Danube bleu – Ouverture de ‘La
chauve-souris’
Orchestre du Royal Concertgebouw, Amsterdam.

CD 6 : Johann Strauss II : Kaiserwalzer – Ouverture de ‘Une
nuit à Venise’ – Die Tauben von San Marco – Voix du printemps
–  Ouverture  de  ‘La  chauve-souris’  –  Seid  umschlungen,
Millionen – Lob der Frauen – Simplicius-Walzer – Tritsch-
Tratsch polka – Kaiser Franz Josef I. Rettungs-Jubel Marsch
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Berliner Philharmoniker

CD 7 : Concert du Nouvel an 2001 (Vienne)
Johann Strauss I : Marche de Radetzky. Joseph Lanner : Die
Schönbrunner – Jägers Lust – Steyerische Tänze. Johann Strauss
II : Morgenblätter – Elektro-magnetische Polka – Electrofor –
Ouverture  de  ‘Une  nuit  à  Venise’  –  Harlekin-Polka  –
Dorfschwalben  aus  Österreich  –  Vergnügungszug  –  Seid
umschlungen,  Millionen  –  Der  Kobold  –  Luzifer-Polka
Wiener Philharmoniker. Coffret 7CD 0825646222391

Week-end Mozart au Radiant de
Caluire (69)
Caluire, Radiant. Les 10 et 11 janvier 2015. Week-
end Mozart avec le Quatuor Debussy, au Radiant de
Caluire (69). Une « fin de semaine »,  au Radiant
de  Caluire,  salle  à  éventail  de  programmation
culture « tous publics ». Le « classique » est
cette fois célébré par le Quatuor Debussy, qui choisit un
thème  Mozart,  autour  du  Requiem  et  d’airs  d’opéra
(instrumentalement réduits), mais aussi avec le Quintette pour
clarinette et la Sérénade « Petite Musique de Nuit ». Belle
occasion  d’admiration,  et  d’interrogations  sur  le  génie
mozartien aujourd’hui…
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Comment préférez-vous « votre » Mozart ?

Mozart, succès garanti auprès de
(presque)  tous  publics.  Et
consensus  autour  de  quelques
partitions  fétiches  (
fétichisées,  diraient  les
sceptiques).  Au  fait,  vous  le
préférez  comment,  «  votre  »
Mozart ? En sale ado (tendance
scato-porno) qui n’en finit pas
de faire en riant-hennissant des
farces plus ou moins amusantes,
comme  dans  le  film  de  Milos
Forman ? En saint de vitrail,
ravi-de-la-crèche-
salzbourgeoise,  génial  mais

irresponsable de son génie, composant par inspiration d’En-
Haut (« le Ciel, Sganarelle ! ») : un Divin (petit) Mozart, en
somme ? Ou si vous avez l’esprit de contradiction sartrienne 
qui s’énerve de la solennité ambiante : « Un homme, fait de
tous les hommes, et qui les vaut tous et que vaut n’importe
qui » ? Ou encore un homme des Lumières, auto-libéré de sa
condition « « domestique »,  porteur et proclamateur à peine
masqué de ses « machines désirantes » en tous genres, et en
prime, pré-révolutionnaire ?…

Trazom et ses  35 ans sur la terre

Deux siècles et demi après un météorique passage sur la terre
européenne, on en est encore à découvrir – et discuter, et
disputer, c’est bon signe – du côté de chez Wolfgang, Amadeus,
Amadeo, Amade, Gottlieb, Wolfie, alias encore par soi-même
nommé Trazom,  Hanswurst, Il Duca Basso, Signor d’Alto, Don
Cacarella ? Et à imaginer non seulement  ce qu’il fut, mais ce
qu’il aurait pu devenir –musicalement et autrement – si  Dieu,
les dieux, les virus et les bactéries lui avaient accordé
vingt ans de plus que son exigu 35 ans…ertes on a d’abord
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l’impression que  les 626 n°s du catalogue dressé au XIXe par
Ludwig Ritter von Köchel ont « suffi » à révéler le génie
protéiforme et multidirectionnel dans l’opéra, la symphonie,
les instruments à vent et à cordes, la musique de chambre,
l’art vocal, l’art sacré, le concerto, et si on cherche la
petite bête exemplaire, l’harmonica de verre. Alors deux jours
d’une fin de semaine hivernale, deux concerts, une conférence,
un brunch ( c’est là qu’on entend sans broncher un concertino
pour fourchettes et quatuor? ), une classe de maître(s), les
K.525,581 et 626 en entier, et des extraits  vocaux des K.366,
492, 527, 578, 620 et 621 (une récompense à qui rapporte tous
ces n°s K. à leur œuvre) ?

Petit théâtre musical-mozartien

D’autant que c’est « seulement » un Quatuor à cordes, une
chanteuse,  un  chanteur  et  un  clarinettiste  qui  «  font  »
l’orchestre et le chœur : serait-ce suffisant en panorama,
non, 626 fois non ! Mais les proposants ont bien conscience
d’une démarche symbolico-minimaliste, et du fait que leur très
petit théâtre musical mozartien a, d’emblée, ses limites. Mais
on peut dire aussi que les deux concerts puisent à quatre
sources  :  la  diversité  dramaturgique  des  airs  lyriques,
l’unité sacrale du Requiem, l’ensoleillement sans métaphysique
de la musique de nuit, la poésie absolue du Quintette.

Un Requiem quatuorisé

Le plus « surprenant » des quatre moments est sans doute celui
du Requiem…quatuorisé non par l’auteur de la partition, mais
bien  peu de temps après -9 ans, 1802- la mort de Mozart lui-
même.  Peter  Lichtenthal  n’était  pas  n’importe  quel
scribouilleur de notes, mais un musicien de grande qualité,
ami de la famille Mozart sur lequel la notice (Florence Badol-
Bertrand) du cd. DECCA(2009) enregistré par les Debussy donne
toutes précisions biographiques et esthétiques. Le principe
même et les modalités de cette « réduction » ouvrent en tout
cas des perspectives sur « la grandeur » d’une œuvre qui a



depuis  les  origines  saisi  les  auditeurs  par  ses
dimensions…psycho-musicales,  et  la  légende  non  dorée  mais
noire qui a entouré sa création. En quatuor, la vocation même
du  laboratoire  où  Haydn  puis  Mozart  et  bientôt  Beethoven
expérimentent  leur  pensée  la  plus  novatrice  s’affirme,
« décantant » les voix humaines et instrumentales en nombre et
puissance jusqu’à n’en plus faire surgir que l’essence d’un
discours…

Chant de la vie et de la mort

Au fait, discours sur quoi, prioritairement ?  Une fois balayé
ce qu’on pourrait nommer le folklore-people de la tradition-
qui-a-la-vie-dure (Salieri jouant les Brinvilliers d’Autriche,
l’Homme  en  Noir  qui  poursuit  Wolfgang  de  ses  assiduités
mortifères jusqu’à ne  plus le  faire  « penser qu’à ça »…),
reste l’interrogation fondamentale : qu’est-ce qu’un chant de
(la ?) mort pour Mozart en ses derniers mois ? La dominante
demeure-t-elle une peur panique entretenue par la « vision »
catholique et autoritaire -Rex tremendae majestatis : Roi (et
avatars incarnés de rois, empereurs ou princes qui gouvernent
cette terre) d’une majesté qui doit faire      trembler -,
correspondant au « vieux monde » que Mozart n’aime pas ? Ou
une espérance que donne la lumière d’une fraternité humaine
rayonnant dans « la foi » à laquelle Mozart s’est « converti »
quelques  années  plus  tôt  :  la  franc-maçonnerie,  que  les
ultimes pensées et actes compositionnels de Wolfgang verront
honorés dans l’écriture de deux cantates pour les cérémonies
de  Loges,  et  bien  sûr  la  chère  Flûte  Enchantée,  dont  le
compositeur suivra jusqu’au dernier instant le déroulement des
représentations ?

Un double visage de Wolfgang

Ce rapport – fusionnel ? antagoniste ? – serait-il à décrypter
entre  un  Amadeus  jusqu’au  bout  terrifié  par  une  mort
catholique, le sommant de « se repentir » en créateur impie de
tant  de  personnages  qui  vantent  à  l’opéra  la  liberté  de



l’amour terrestre ? Et un Wolfgang cherchant autrement la
dualité  vie-mort,  se  fondant  sur  les  actes  de  libération
sociale et de fraternité humaine pour faire advenir un nouveau
monde…  ?   Les  «  vieux  mozartiens  français  »ont  toujours
recours  deux ouvrages fondamentaux parus à la fin des années
1950 et qui présentent ce « double » visage, le «Mozart » plus
laïque et dans le siècle, de Jean Brigitte Massin, et « La
pensée de Mozart », de J.V.Hocquard, spiritualiste…en diable,
tout-âme-contre-dangereux-corps.  (On  en  trouve  encore  des

occasions  de  réédition,  cherchez  sous  le  sapin  du  1er

janvier !) En tout cas, c’est le musicologue-pianiste Philippe
Barraud qui, en conférence, soulignera les nombreuses visions
possibles du Requiem…

Magie nocturne d’opéra

Une partition qui semble « sans problèmes », c’est le K.525,
alias « petite musique de nuit », mise à toutes  sauces de
gastronomie et fêtes en parcs viennois, et devenue symbole des
grâces d’Ancien Régime. La nuit en tout cela n’est nullement
romantique, bien sûr. Mais composée en plein travail de Mozart
sur Don Giovanni, n’est-elle pas « magie nocturne de l’opéra,
forme  sublimée,  intime,  suprêmement  concentrée  »  (Harry
Halbreich) du climat où vivent les « opéras-Da-Ponte » (Noces,
Don  Giovanni,  Cosi)  ?  En  tout  cas,  Sérénade  écrite  pour
« l’orchestre de chambre le plus resserré qui soit :quatuor à
cordes renforcé d’une contrebasse à l’unisson du violoncelle,
et peut-être réponse allègre et délicate à la grande angoisse
des Quintettes du printemps 1787 » (J.B.Massin)… C’est plus
tard, et en vulgarisation fort vulgairement-comm-et-pub, qu’en
ont été offertes au grand public des versions à gros effectifs
parfaitement infidèles à l’esprit de la partition…

1789, l’année de la radieuse éclaircie

On peut supposer qu’il n’a pas été agi de semblable façon avec
une  œuvre  aussi  tissée  de  poésie  que  le  quintette  avec
clarinette K.581 (1789, l’année d’une « radieuse éclaircie »,



ésotérique  (les  Massin  y  entendent,  via  le  clarinettiste
Stadler que Mozart fréquente et fait alors travailler, les
échos des idées musicales de la Franc-Maçonnerie) et pourtant
accessible  à  «  tous  les  frères  humains  de  toutes  les
époques ». Dans le larghetto central, J.V.Hocquard y fait
écouter « la puissance d’immobilité et de vaste giration sur
place, le contact pris avec la réalité musicale à l’état pur :
l’oreille intérieure remonte alors à la source du Temps »…

Père terrible et Chérubin d’amour

Et puis ce seront les citations du monde imaginaire auquel
Mozart croyait peut-être encore davantage qu’au « réaliste » :
celui de l’opéra, là où tous les témoins de sa vie – y compris
lui-même, qui le dit dans ses lettres !- ont su qu’il était le
plus heureux. Dans Idoménée (K.366), le dernier « grand opera
seria », ce sera l’air(Vedrommi intorno) du père accablé par
l’idée que pour sauver sa vie il va sacrifier le premier
humain paraissant sur le rivage…et bien sûr, il s’agira de son
fils  Idamante.  Cette  donnée  tragique  de  la  mythologie
intéresse les psychanalystes « mozartiens » qui…s’intéressent
aux relations complexes de Wolfgang avec son papa terrible,
Leopold. Du côté de la folle journée des Noces (K.486), on
écoutera le ravissant « Cherubin d’amore » nous dire : « voi
che sapete… », vous qui savez ce qu’est l’amour, est-ce bien
vrai ? Chez le grand seigneur méchant homme (Don Giovanni,
K.527), on rencontrera l’idyllique Don Ottavio s’inquiétant
pour son inaccessible Donn’Anna, Dalla sua pace.

Clémence et cadeau de Wolfie



On pourra «(re ?) découvrir » dans
le  moins  connu  Clémence  de  Titus
(K.621), où l’empereur, alias « les
délices du genre humain », pardonne
au patricien Sextus, (manipulé par
Vitellia), qui a son grand air de
bravoure (Parto, parto). Et dans la
très-aimée Flûte Enchantée (K.620),
la découverte de Pamina par Tamino
dans  la  «  photographie  »  du
portrait…En prime de « nouveauté »,
l’air de concert K.578 Alma Grande :
joli cadeau de Wolfie à une jolie

interprète Louise Villeneuve(qui sera bientôt la Dorabella de
Cosi) : « chaleur tragique à fleur de peau, ironie sous-
jacente dans l’accompagnement instrumental »(J.B.Massin). Un
septuor lyonnaisIls sont un « septuor » pour faire partager le
voyage  mozartien.  Quatre  d’entre  eux,  les  Debussy  –
travaillant à Lyon – ont une grande habileté de communicants

pédagogiques-théâtraux,  si  bien  menés  par  leur  1er  violon,

Christophe  Collette  :  Marc  Vieillefon,  2nd  violon,  Vincent
Deprecq, alto, Fabrice Bihan, violoncelle. Ils seront rejoints
par  le  clarinettiste  Patrick  Messina,  soliste  très
international  et  «  1  »  soliste  à  l’Orchestre  National  de
France.  Les  «  chargés-du-chant  »  ont  aussi  des  attaches
lyonnaises : Julien Behr est même né dans la cité aux deux
fleuves, y a étudié (CNSM) et mène sa jeune carrière de ténor
après  avoir  renoncé  à  sa  vocation  d’avocat.  Stéphanie
d’Oustrac  a  aussi  étudié  aux  Conservatoires  de  Lyon  ;
« lancée » avec les louanges de William Christie, elle est
maintenant une des chanteuses françaises les mieux reconnues,
dans  répertoire baroque et l’opéra plus particulièrement.
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Radiant , Caluire (69). Week end Mozart par le Quator Debussy
Samedi 10 et dimanche 11 janvier 2015.  Samedi 10 : 14h30 :
Master-class  ;  18h30  :  conférence  de  Philippe  Barraud  ;
20h30 : concert : airs d’opéra, Requiem. Dimanche 11 : dès
10h30 : brunch musical ; 15h : concert : Quintette, Petite
Musique de nuit. Renseignements et réservations : T. 04 72 10
2219 ; www.radiant-bellevue.fr

 

 

Nouvelle  Chauve  Souris  à
l’Opéra de Tours
Tours, Opéra. Johann Strauss II : La Chauve
Souris.  Les  27,28,30,  31  décembre  2014.
Fêtez la fin 2014 avec La Chauve Souris de
Johann  Strauss  fils  :  la  finesse  des
situations répond ici au raffinement d’une
partition orchestrale totalement enivrante
et pétillante comme une flûte de champagne.
Au  départ,  il  s’agit  d’une  vengeance,  celle  de  Falke  qui
ridiculisé par Eisenstein : – il fut obligé de traverser toute
la ville habillé en chauve souris avec un bec jaune -, invite
son  «  ami  »  devenu  cible  au  bal  du  prince  Orlofsky  :
Eisenstein croit y séduire de nouvelles sirènes (alors qu’il
est marié à Rosalinde) mais il tombera dans un piège dévoilant
sa nature infidèle.
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Fêtez le passage 2014-2015 à l’Opéra de Tours

La Chauve souris, joyau de Johann
Strauss II

 

Sa  propre  épouse  grimée  en
princesse  hongroise  se  laisse
séduire par lui et accepte qu’il
lui offre sa montre : un objet
qui permettra à la jeune femme
de démontrer l’infidélité crasse
de  son  mari…  Au  terme  d’un
soirée  grisante  où  l’on  change  d’identité  comme  de
partenaires, où la soubrette Adèle (servante des Eisenstein)
s’émancipe en actrice délurée (Olga)-, Falke et son parieur
Orlofsky  rient  d’Eisenstein  copieusement  ridiculisé  mais
trompé  finalement  en  un  dernier  chœur  où  l’ivresse  et
l’insouciance collective apportent une conclusion apparemment
festive et apaisée. Pourtant rien n’est résolu… Malgré la
réjouissance affichée et la réconciliation des amis, Rosalinde
est plus que jamais désireuse de divorcer de son époux volage.

Rien  n’égale  le  double  jeu,  les  apparences
trompeuses,  l’ambivalence  d’une  partition
d’une  séduction  infinie.  Au  cœur  de  la
réussite de La Chauve Souris, se déploie le
génie  mélodique  et  orchestral  de  Johann
Strauss, heureux rival de son père, et qui ne
reconnaissait qu’un seul maître : son propre

frère, Josef dont on s’obstine à écarter toujours valses et
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poèmes symphoniques. Le roi de la valse, Johann II, a toujours
reconnu la supériorité du génie de son cadet Josef, alors que
ce  dernier  aurait  préféré  s’adonner  à  la  recherche  et
l’ingénierie. Quoiqu’il en soit de la valeur de Johann II ou
de Josef, La Chauve Souris est une opérette parmi les mieux
écrites de tout le répertoire lyrique ; sous sa sémillante
légèreté se cachent des joyaux d’élégance et de raffinement.
Une comédie ciselée qui n’a jamais perdu de son charme ni de
sa profondeur depuis sa création en avril 1874 à Vienne. Toute
nouvelle production de La Chauve Souris offre une immersion
dans l’ivresse musicale la plus exquise. Gageons que cette
promesse se réalise particulièrement à l’Opéra de Tours en
décembre 2014…

 

 

 

Johann Strauss II
Die fledermaus, La Chauve Souris

Opérette viennoise en 3 actes, livret de Richard
Genée

Création à Vienne, Theater an der Wien, le 5 avril 1874
Edition Bärenreiter (édition critique) – Chantée en Allemand,
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dialogues en français, surtitré en français

Tarifs : série E (de 7€ à 65€) le 31/12/2014 : série E+ (de 7€
à 70€)

Réservations : 02 47 60 20 20 / www.operadetours.fr

4 représentations à Tours :

Samedi 27 décembre,  20h
Dimanche 28 décembre, 15h

Mardi 30 décembre, 20h
Mercredi 31 décembre, 20h

Orchestre Symphonique Région Centre – Tours
Chœurs de l’Opéra de Tours

(Direction : Emmanuel Trenque)

Nouvelle co-production Opéra de Tours,
Opéra de Reims, Art musical et Opéra Théâtre Grand Avignon

Avec le soutien exceptionnel de l’Association des Amis du
Centre Lyrique de Tours, à l’occasion de ses soixante ans

Direction  : Jean-Yves Ossonce
Mise en scène : Jacques Duparc

Décors Christophe Vallaux et Art musical Costumes, accessoires
: Art musical Lumières : Marc Delamézière

Rosalinde : Mireille Delunsch
Adele : Vannina Santoni

Prince Orlofsky : Aude Extremo
Gabriel von Eisenstein : Didier Henry

Dr Falke : Michal Partyka*
Franck : Frédéric Goncalves*

Frosch : Jacques Duparc
Alfred : Eric Huchet

Dr Blind : Jacques Lemaire

* Débuts à l’Opéra de Tours
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Illustration : une scène à l’Opéra par Jean Béraud, 1889. Une
soirée, 1878 (DR)

Les  Caprices  de  Marianne
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d’Henri Sauguet
Tours, Opéra. Sauguet : Les Caprices de Marianne. Les 13, 15
et  17  février  2015.  Oriol  Tomas,  mise  en  scène.  Claude
Schnitzler, direction. Théâtre des passions et des sentiments
contrastés, l’opéra d’Henri Sauguet (1901-1989), créé en 1954,
marque  les  esprits  par  sa  langue  ciselée,  dévoilant  en
contrastes  soulignés,  les  vertiges  du  cœur.  Souffrance,
jalousie, voire folie, les protagonistes de la comédie qui est
aussi  un  drame  tragique,  suivent  l’intrigue  de  la  pièce
originelle de Musset (1833). L’auteur lui-même en couple avec
George Sand, impétueuse maîtresse, connut les affres de la
passion amoureuse digne de ses héros fictionnels. 

L’œuvre a été créée au festival
d’Aix en Provence. Inspirée de
Musset, elle permet aux classes
et  leurs  professeurs
d’approfondir  un  travail
spécifique sur l’adaptation des
oeuvres  littéraires  à  l’opéra.
En  l’occurrence  il  s’agit  de
voir comment le librettiste de
Sauguet,  Jean-Pierre  Grédy,  a
adapté le texte de Musset pour la scène lyrique. Sauguet fut
un  habitué  de  ce  genre  de  transposition  :  La  Contrebasse
d’après Tchekov (livret de Henri Troyat), La Chartreuse de
Parme  d’après  Stendhal  créé  à  l’Opéra  de  paris,  puis  La
Gageure imprévue d’après Sedaine en 1943, précède l’expérience
des Caprices.  Suivra encore en 1978, Boule de suif d’après
Maupassant… Comment expliquer la mise à l’écart dont souffre
toujours Sauguet, comme Honegger ou Milhaud ? La résurrection
des  Caprices  met  en  valeur  l’efficacité  d’une  écriture
dramatique,  polytonale,  d’une  superbe  concision  harmonique
sachant caractériser chacune des très nombreux épisodes de
l’action.  Le  travail  des  répétiteurs  dès  les  premières
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sessions se concentrent sur l’articulation du français, un
élément clé de l’opéra à cette époque.

 

 

 

A quoi sert la mort de Cœlio ?

 

La tension dramatique s’inscrit dans
les  choix  scéniques  du  metteur  en
scène : imaginé dans le texte originel
de Musset «  sous le règne de François
Ier », le drame s’inscrit dans cette
nouvelle  production  à  Naples,  la
menace  du  Vésuve,  élément  sourd  et
permanent  qui  annonce  la  mort  de
Cœlio, ce jeune homme amoureux qui n’a
de  cesse  de  conquérir  le  cœur  de
Marianne : l’indice tragique y colore
jusqu’à  la  fin  cet  opéra  du  drame

amoureux.  Allusivement,  c’est  une  guerre  politique  et
sociétale  qui  se  joue,  un  conflit  de  générations  et
d’esthétiques  :  les  vieux  bourgeois  détenteurs  du  pouvoir
contre la jeunesse rebelle et romantique… Le décor reproduit
pour partie la fameuse galerie urbaine et bourgeoise Umberto I
à Naples : formidable parabole du carcan social qui recouvre
et étouffe avec son dôme en verre. La perspective accentué
évoque aussi le labyrinthe du théâtre Olympique de Vicence et
ses dédales impossibles où se perd la raison des héros. Ici
règne le soupçon délirant et la jalousie criminelle, ceux de
l’époux de Marianne (le juge Claudio) qui sent tout autour de
la  maison  conjugale,  une  épouvantable  et  pourtant
irrépressible « odeur d’amants ». Le ton est donné. Il est
vrai que Cœlio entreprend divers stratagème pour séduire la
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belle Marianne, utilisant tour à tour la vieille Ciuta, puis
surtout le cousin du juge, Octave, dépravé libertin auquel
Marianne finira par faire quelques avances… Au final, à quoi
sert l’amour non partagé de Cœlio pour Marianne ? Car celle-ci
lui préfère le cœur d’Octave. Musset ajoute à la tragédie, le
poison du cynisme. En Cœlio, il faut avoir ce héros romantique
que sa jeunesse et ses aspirations rendent décalé, un inadapté
dans le monde réel. Si Marianne est froide et indifférente,
seul Octave son ami, renonce à l’amour de Marianne ça dil ne
veut pas trahir son ami. La verve et les délices de la langue
imaginé  par  Musset,  transcrits  dans  l’opéra  de  Sauguet
concernent surtout les confrontations entre Marianne et Octave
chez  qui  bouillonnent  et  tempêtent  des  sentiments
contradictoires mais qu’unit un vrai sentiment amoureux, avoué
ou refoulé.

Qu’en sera-t-il sur les planches des théâtres accueillant la
production ? Réponses à travers les différentes dates de la
tournée, en France et en Suisse. A l’Opéra de Tours, pour 3
dates : les 23, 15 et 17 février 2015. 

La  production  en  tournée  en
France,  est  portée  par  les
jeunes  chanteurs  lauréats  des
auditions  organisées  par  le
Centre  Français  de  Promotion

Lyrique, avec une équipe de production canadienne. Saluons
l’initiative  qui  permet  de  défendre  une  perle  lyrique
française méconnue, de la faire connaître d’un large public en
la programmant dans une dizaine de théâtres d’opéra : au total
14  salles  françaises  accueillent  la  production.  Soit  40
représentations  jusqu’en  2016  (deux  distributions  en
alternance). Avant Les Caprices de Marianne, le CFPL avait
inauguré un tel projet lyrique collégial avec le Voyage à
Reims de Rossini en 2009-2010.

 

http://www.operadetours.fr/les-caprices-de-marianne
http://www.operadetours.fr/les-caprices-de-marianne
http://www.operadetours.fr/les-caprices-de-marianne


 

Les Caprices de Marianne à l’Opéra de Tours
les 13, 15 et 17 février 2015
Opéra-comique en deux actes

Livret de Jean-Pierre Grédy, d’après la pièce d’Alfred de
Musset

Création le 20 juillet 1954 à Aix-en-Provence

Direction : Claude Schnitzler
Mise en scène : Oriol Tomas

Assistant mise en scène : Emilie Martel
Décors : Patricia Ruel *

Costumes : Laurence Mongeau
Lumières : Etienne Boucher *

Marianne : Zuzana Markova *
Hermia : Sarah Laulan *

Octave : Philippe-Nicolas Martin *
Coelio : François Rougier *
Claudio : Norman Patzke *
Tibia : Raphaël Bremard

L’aubergiste : Jean-Christophe Born *
Le chanteur de sérénade : Guillaume Andrieux *

La Duègne : Julien Brean *

Orchestre Symphonique Région Centre-Tours
Présenté en français, surtitré en français

* débuts à l’Opéra de Tours

 

En savoir + sur Henri Sauguet 

 

 

Illustration : Autoportrait d’Edgar Degas : Cœlio, le portrait
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du jeune héros romantique, sacrifié dans le drame de Musset.

 

Die  Tote  Statdt,  La  ville
morte de Korngold à Nantes
Nantes, Opéra Graslin. Korngold : Die
Tote Stadt : 8>17 mars 2015. D’après
l’adaptation  (Le  Mirage)  que  Georges
Rodenbach  conçoit  d’après  Bruges  la
morte,  Korngold  fait  créer  son  opéra
simultanément à Cologne et Hambourg, le
4 décembre 1920. Le chef d’oeuvre d’un
compositeur  de  23  ans.  La  brume
vaporeuse de Bruges est le lieu où se
réfugie  Paul.  Le  jeune  homme  veuf  y
pleure en un rituel mortifère la perte
de celle qu’il a aimée. Dans ce monde
irréel, paraît soudain le fantasme de l’aimée, plus vivante
que  sa  bien-aimée,  plus  fascinante  que  son  souvenir.  Au
labyrinthe des apparences et des illusions, – vertiges qui
précipitent la conscience déjà détruite de Paul, répond la
riche  et  flamboyante  texture  de  l’orchestre  conçu  par
Korngold.  Onirisme,  cauchemar…  trouble  psychique  ou  quête
spirituelle, l’itinéraire de Paul vacille constamment entre
espoir et désillusion, passion ressuscitée et dépression… Dans
La  ville  morte,  le  compositeur,  d’un  romantisme  virtuose,
interroge la forme même de l’opéra en tant que fabrique du
rêve  et  de  l’enchantement.  Mais  ici,  l’illusion  lyrique
confine aux visions les plus envoûtantes voire déconcertantes.
Proche du texte du poète symboliste belge, Georges Rodenbach,
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l’opéra Die Tote Stadt suit fidèlement l’ambiance évanescente
de Bruges la morte (1892). En déplaçant le lieu des illusions,
– d’un cerveau malade et inconsolable jusqu’à la célébration
d’une  ville  entière,  nouveau  théâtre  des  apparitions,
l’ouvrage atteint une nouvelle poétique, suggestive, allusive,
propice à la surprise à à la révélation.

Avant  de  mourir,  Rodenbach  adapte  son  roman  en  pièce  de
théâtre dès 1900. C’est à partir de cette adaptation que les
Korngold, père et fils, mettent en musique entre 1917 et 1920,
la trame d’un drame psychologique et fantastique qui envoûte
par  sa  finesse  poétique,  sa  couleur  surnaturelle  et
miroitante.

Korngold est formé à la musique par son père
Julius, critique musical. A Vienne, l’enfant
prodige suscite l’admiration de Gustav Mahler
alors directeur de l’Opéra. Fuyant le nazisme,
Korngold  compose  ensuite  pour  Hollywood  (à
partir e 1936) les musiques de films de la
Warner  Bross  où  perce  Errol  Flynn  (Les

Aventures de Robin des Bois de 1938, Capitaine Blood, La Vie
privée d’Élisabeth d’Angleterre, L’Aigle des mers de 1940…).
Au  total,  18  musiques  de  film  verront  le  jour  dont  deux
remporteront un oscar (Anthony Adverse et Robin des Bois).

Dans  La  Ville  Morte,  le  jeune  Erich  Wolfgang  approfondit
encore  sa  sensibilité  dramatique  d’essence  fantastique,
amorcée avant dès 1914 dans son ouvrage Violanta. La Ville
morte reste l’opéra le plus joué en Europe dans les années
1920 : tous les chefs d’envergure (Szell, Schalk, Klemperer,
Knappertsbusch)  souhaitent  se  confronter  à  un  opéra
intensément  dramatique  et  onirique,  qui  exige  surtout  un
orchestre  spectaculaire  citant  Strauss,  Mahler,  Wagner…  La
Ville  morte  s’inscrit  naturellement  dans  la  programmation
inaugurale du premier festival de Salzbourg de l’été 1922. De
retour à Vienne en 1949, Korngold tente vainement de reprendre
sa place comme compositeur adulé : l’échec de sa Symphonie en
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fa  dièse  (composée  en  Autriche  :  un  autre  chef  d’oeuvre
méconnu) refroidit ses ardeurs : le goût du public a changé et
le compositeur regagne les States, à Hollywood, dès 1955, où
il s’éteint en 1957 (Toluca Lake).

 

 

 

Angers Nantes Opéra
Erich Wolfgang Korngold : Die Tote Stadt : La Ville

Morte
Production créée à Nancy le 9 mai 2010

Thomas Rösner, direction
Philipp Himmelmann, mise en scène

Daniel Kirch, Paul
Helena Juntunen, Marietta

Allen Boxer, Frank
Maria Riccarda Wesseling, Brigitta

Elisa Cenni, Juliette
Albane Carrère, Lucienne

Alexander Sprague, Victorin et Gaston
John Chest, Fritz

Rémy Mathieu, Le Comte Albert

Nantes, Théâtre Graslin : les 8, 10, 13, 15 (14h30), 17 mars
2015 à 20h.

Réserver votre place 

 

 

 

À propos de  La Ville morte
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Conférence du Club Graslin Opéra. Présentation du compositeur
Erich Wolfgang Korngold et de son œuvre par Alain Perroux,

musicologue

Théâtre Graslin de Nantes
Lundi 23 février 2015 à 20h

Entrée gratuite 
Visiter le site d’Angers Nantes Opéra :

http://www.angers-nantes-opera.com

 

 

 

résumé de l’intrigue

Le  veuvage  de  Paul.  A  Bruges  au  cœur  des
canaux  stagnants,  Paul  (ténor),  veuf
inconsolable, se désespère après la perte de
son épouse Marie. Les remontrances de son ami
Franck (baryton) et de sa femme de chambre
(Brigitta, mezzo soprano) n’y font rien. Son
illusion redouble quand une danseuse venue le

voir, Marietta (soprano) semble ressusciter l’image de Marie :
elle  chante  la  même  chanson  que  fredonnait  la  défunte  :
« Glück, das mir verblied »…

Le  délire  onirique  de  Paul.  Puis  l’action  plonge  dans  la
psyché du veuf délirant : de la fin du Ier acte au milieu du
IIIème, le drame se précipite dans imagination de Paul. Franck
y paraît en amant de Marietta, puis Marietta et ses amis
réalisent  une  représentation  théâtrale  et  caricaturale,  à
laquelle  succèdent  une  procession  cauchemardesque,  la
profanation des souvenirs de Marie par Marietta, enfin le
meurtre  de  Marietta  par  Paul  en  étouffant  la  danseuse
exubérante  avec  les  tresses  de  Marie.
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C’est une transe à valeur cathartique qui permet in fine au
veuf de faire son deuil et de se libérer du souvenir de la
défunte. Franck annonce qu’il quitte Bruges : Paul décide de
l’accompagner.

 

 

Rodenbach / Korngold
Des climats urbains de Rodenbach
à  l’onirisme  postwagénrien  et
straussien de Korngold… Dans son
roman  Bruges  la  morte  (1892)
Georges  Rodenbach  (1855-1898)
cultive  le  croisement  onirique
des  eaux  fantastiques  et
symbolistes.  L’écrivain  est  un
proche  d’Emile  Verhaeren  et

organise en Belgique une tournée de Villiers de l’Isle Adam
puis  de  Stéphane  Mallarmé.  Shopenhauerien  comme  Wagner,
Rodenbach soigne en particulier les climats dépressifs et les
paysages  brumeux.  Rodenbach  se  rapproche  de  l’anarchiste
Octave  Mirbeau  qui  a  fait  découvrir  Maeterlinck.   Pour
exprimer les humeurs suicidaires de son héros, Paul, jeune
veuf, frappé par l’absence insupportable de son épouse Marie,
Rodenbach  relie  les  pensées  du  jeune  homme  aux  couleurs
changeantes de la ville de Bruges … l’espace urbain devient
protagoniste, comme détenteur et gardien d’un secret intime :
ainsi paraît « la Ville comme un personnage essentiel, associé
aux états d’âme, qui conseille, dissuade, détermine à agir »,
« Ainsi, dans la réalité, cette Bruges, qu’il nous a plu
d’élire, apparaît presque humaine… ». Inspiré par le climat
vénéneux, érotique et lugubre de Rodenbach, Korngold aidé de
son père se montre à la hauteur de la mise en musique du sujet
symboliste. Le miroitement de l’orchestre, l’invention et la
séduction mélodiques, la construction et la dramaturgie de la
musique, la place accordée d’un bout à l’autre au mystère, à
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l’illusion trompeuse et délirante, toute l’action n’est qu’un
songe  et  un  cauchemar  sorte  d’exutoire  et  traversée
crépusculaire grâce auxquels Paul réalise son veuvage : au
terme de l’opéra, il est sauvé de lui-même, prêt à vivre une
nouvelle vie.

L’action en 3 tableaux

Tableau 1 : la rencontre avec Marietta. Paul jeune veuf vit
dans le souvenir de Marie dont il conserve une  mèche de
cheveu. Paraît une jeune femme récemment rencontrée, Marietta,
comédienne qui lui rappelle étrangement sa défunte épouse :
Paul  tente  de  l’embrasser  mais  Marietta  lui  échappe,
prétextant  le  spectacle  dans  lequel  elle  joue.

Tableau  2  :  Parodie  de  résurrection.  Devant  la  maison  de
Marietta, Paul rencontre son ami Franck et lui dérobe de force
la clé de la chambre de la jeune femme. Celle ci paraît avec
ses partenaires comédiens : tous singent l’opéra de Robert le
diable de Meyerbeer, la scène de résurrection des religieuses.
Paul est outré mais Marietta défie le souvenir de Marie.

Tableau 3 : Paul a passé la nuit avec Marietta : elle se moque
de la procession de la Saint-Sang, ce qui choque la foi de
Paul. Marietta ayant jouant avec les mèches de cheveux de
Marie  est  agressée  par  le  jeune  homme  qui  l’étouffe  en
l’étranglant. Au comble de l’effroi, Paul se rend compte qu’il
délire et que tout était cauchemar. Marietta frappe à la porte
pour récupérer le bouquet qu’elle avait oublié chez Paul. Ce
dernier décide de suivre Franck hors de Bruges.

 



Les enfants de Scaramouche
Arte,  mardi  23  décembre  2014,  18h40.  Les  Enfants  de
Scaramouche. Sur le prétexte du ballet de José Martinez,  »
Scaramouche  » (musique de Darius Milhaud) créé en 2010, le
réalisateur  François  Roussillon  réussit  haut  la  main  une
adaptation  télévisuelle,  en  forme  de   »  conte  dansé  «  ,
spécialement écrit pour les fêtes de fin d’année 2014 et qui
met surtout en avant le fabuleux talent des jeunes élèves
danseurs de l’Ecole de danse de l’Opéra de Paris. C’est une
série ciselée de tableaux et épisodes où Enzo, jeune danseur
de l’Ecole de Nanterre, retardataire pour l’audition du rôle
principal du ballet doit rejoindre Jade, son amie danseuse qui
l’attend  désespérement  dans  la  salle  où  José  Martinez  en
personne explique la trame de sa chorégraphie.
Sur le chemin de l’école, Enzo croise divers personnages (un
violoniste des rues, le marché de Nanterre au sortir du métro
où il improvise un ballet…). Mais il se rêve déjà étoile et
dans son rêve, traversant le rideau, de l’école jusqu’au foyer
du Palais Garnier, Enzo suit le jeune provocateur Scaramouche
à l’habit zébré et l’humeur vagabonde et enjouée. C’est lui
qui lui permet de rejoindre, comme un guide enchanteur, les
personnages de la Commedia dell’arte.
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Scaramouche prend l’Opéra
Garnier

 

Le  scénario  utilise  très  habilement  les  décors  réels  de
l’Ecole  de  Nanterre  et  du  Palais  Garnier  :  galeries  de
circulation, foyer surtout et dans le final, tous les espaces
de l’escalier monumental. Jade / Colombine se laisse elle
aussi  entraîner  par  le  facétieux  Scaramouche  (impeccable
Andrea Sarri), en un duo passionné auquel répond dans le songe
d’Enzo, le tableau romantique de la Willy : hommage à la danse
raffinée des actes blancs du XIXè, ceux qui enthousiasmèrent
tant Théophile Gautier.
Tout au long de la fiction, le conte dansé synthétise la
fièvre délirante qu’incarne la figure séditieuse et libertaire
du jeune Scaramouche ; dans ses pas, s’affirment peu à peu les
enfants  de  l’Ecole  de  danse.  Le  finale  trépidant,  la
succession  des  tableaux  animés,  ce  jeu  permanent  entre
drôlerie et traversée du miroir (superbe moment de pure magie
quand Colombine / Jade traverse les scènes successives : salle
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de répétitions, scène du Palais Garnier) composent le charme
du  film  où  chacun  selon  son  âge  et  ses  capacités
chorégraphiques et dramatiques, peut librement s’exprimer dans
la continuité diverse mais très cohérente de l’intrigue.

 

 

Les enfants de Scaramouche, conte dansé (ballet-
fiction). Réalisation : François Roussillon. Durée :
57  mn  (2014).  Chorégraphie  :  José  Martinez.

Diffusion  sur  Arte,  mardi  23  décembre  2014  à  18h45.

 

 

CD. Von Bingen : Vox Cosmica.
Arianna  Savall  (1  cd  Carpe
Diem records)
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CD.  Von  Bingen  :  Vox  Cosmica.
Arianna Savall (1 cd Carpe Diem
records).  Tandis  que  la  voix
d’Arianna  s’élève  en  volutes
sensuelles,  dès  les  premières
secondes  de  ce  nouvel
enregistrement  de  l’ensemble
Hirundo  Maris,  nous  sommes
emportés  sur  des  rivages
étranges  et  fascinants.  De  la
rencontre de la fille du soleil
et du fils de la neige, est né
en  2009  Hirundo  Maris  (le  nom  latin  de  l’hirondelle  des
mers) : une formation qui aborde un répertoire tant médiéval
que baroque, folk que contemporain. Nous avons eu l’occasion
d’évoquer sur Classique News, leur précédent programme sorti
en CD, Chant du Nord et du Sud, à l’occasion du concert qu’ils
ont  donné  au  festival  de  Fontfroide  l’été  dernier.  Le
programme qui fait l’objet de ce nouvel enregistrement, nous
semble encore plus équilibré. Il se compose d’œuvres vocales
d’Hildegard  Von  Bingen,  d’Abélard  et  de  compositions
instrumentales  de  Petter  Johansen,  le  co-créateur  de
l’ensemble.  Ici  l’univers  que  nous  font  découvrir  les
musiciens  est  celui  de  l’harmonie  universelle,  d’un  chant
céleste qui apaise et transporte. Tandis qu’Abélard exprime
son infinie mélancolie et sa détresse profondément humaine, la
voix d’Hildegard von Bingen transcende les éléments et la
douleur, exprimant l’universelle beauté et la sollicitude de
la vie et d’un monde où l’esprit rencontre la quintessence du
divin en chaque élément : de la pierre à l’air, de l’arbre à
la feuille, en chaque animal et être humain.
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Chant d’un horizon céleste
 

Hildegard von Bingen n’est pas seulement une grande mystique,
qui a profondément marqué l’histoire de la chrétienté et de la
vie moniale au Moyen-âge, elle fût aussi une femme de lettres
à l’immense érudition. Née dans une famille noble de Rhénanie,
elle eut dès son plus jeune âge, des visions qui poussèrent sa
famille à encourager son entrée dans la vie monastique.  Elle
se passionna pour de nombreux sujets, dont la médecine et la
composition.  L’essentiel  des  pièces  liturgiques  qu’elle
composa, sont parmi les premières à nous être parvenues dans
leur intégralité.

Les  œuvres  retenues  sont  le  reflet  d’un  art  qui  se  veut
élévation.  Ici  tout  est  lumière,  l’ornementation  révèle
l’ineffable. La voix d’Arianna Savall, si pure est faite pour
nous dévoiler, toute la suave et rayonnante splendeur de l’âme
de ces pièces grégoriennes. Le chant mélismatique subjugue par
sa cristalline beauté. Entre poignante douceur et virtuosité
compassionnelle, elle délivre de la peur et du temps, donnant
sens  au  gouffre  de  l’éternité.  Son  chant  est  un  horizon
céleste sensible et généreux. Petter Johansen fait du Planctus
David d’Abélard, une complainte sombre, amer, tragique. Face à
la mort, Abélard ne peut que porter tous les regrets d’un
corps et d’un amour à jamais brisés.

Le choix des instruments pour les accompagner, donne à leur
interprétation  des  couleurs  chatoyantes.  Leurs  compagnons
d’Hirundo  Maris,  David  Mayoral,  Andreas  et  Anke  Spindler,
creusent  des  perspectives,  font  miroiter  de  subjuguants
reflets. Si tous apportent un soutien vocal dans certaines
pièces, leurs qualités d’instrumentistes sont confondantes de
délicatesses et d’émotions. Les bols chantants tibétains dont
s’accompagne  Arianna  Savall  vibrent  en  harmonie  avec  les
sphères célestes.



La  poésie  des  quatre  pièces  instrumentales  composées  par
Petter  Udland  Johansen  pour  l’occasion  apporte  un  charme
supplémentaire à ce merveilleux CD. Elles évoquent des mondes
dont la magie plus humaine, plus terrestre, n’en sont pas
moins aussi mystérieux que la voûte céleste. Les transitions
entre chaque pièce vocales et instrumentales, sont toujours
cohérentes et élégantes.

La prise de son ample et chaleureuse est ici au service d’une
magnifique découverte, celle d’un univers mélodieux et grisant
dont on ne peut que vous recommander la découverte.

 

 

Vox cosmica. Arianna Savall, Petter Udland Johansen, chant et
instruments, Hirundo Maris. Hildegard von Bingen (1098-1179),
Petrus  Abaelardus  (1078  –  1142)  et  Petter  Johansen).  
Enregistrement réalisé à Hellig-Kreuz-Kirchel, Basel-Binningen
(Suisse) en février 2014.

 

 


