
Présences 2014. Concert 8 :
Mundry, Thomalla, Maintz…

Paris, Maison de Radio France,
le  17  février  2014,  20h.
Festival  Présences  :  Paris-
Berlin.  Du  13  au  25  février
2014.  Festival  de  création
musicale  …  Concert  8:  Mundry,
Thomalla,  Maintz,  Lachenmann  …
13 jours de programmation dédiée

exclusivement aux écritures contemporaines produisent ici le
plus important festival français de musique actuelle, consacré
à la création musicale, soit 13 concerts synthétisant sur le
thème choisi (Paris-Berlin donc en 2014 pour la 24ème édition)
les  écritures  les  plus  significatives.  Un  nombre
impressionnant de créations (créations françaises ou créations
mondiales soit pour cette année respectivement 17 et 9 !)
renforce encore la valeur d’un événement qui frappe toujours
par la diversité de son regard et le très haut niveau de la
sélection artistique. En 2014, le festival Présences invite
interprètes français et allemands pour un formidable partage
avec le public : National de France pour l’ouverture le 13
février ; Philharmonique de Radio France les 14 et 25 février;
ensembles  :  Neue  vocalsolisten,  2e2m,  Modern,  Alternance,
Variances,  Cairn,  Kammerensemble  Neue  Musik  Berlin…  C’est
aussi l’occasion pour les formations maison : Maîtrise et
Choeur de Radio France, Orchestre Philharmonique et Orchestre
national  de  France  de  s’investir  totalement  dans
l’interprétation  des  oeuvres  actuelles,  souvent,  bénéfice
exceptionnel, en compagnie du compositeur présent à leur côté.
En lire +

Présence  2014.  Concert  8  :  Mundry,  Thomalla,  Maintz,
Lachenmann  …
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Paris, Maison de Radio France, le 17 février 2014, 20h

Isabel Mundry : Liaison
création française

Hans Thomalla : Bebungen
création française

Robert HP Platz : Wunderblock
création française

Philipp Maintz : Trawl

Ensemble Alternance

Helmut Lachenmann : Toccatina pour violon
Philipp Maintz : Alternance Académie Ensemble

Diffusion en direct sur France Musique

Bérénice de Magnard
Tours, Opéra. Magnard : Bérénice,
1911.  Les  4,6,8  avril  2014.  En
s’inspirant  très  librement  de
Racine, Magnard compose son chef-
d’oeuvre  lyrique  entre  1905  et
1909.  Le  symphoniste  révélé  et
magnifiquement servi par Jean-Yves
Ossonce, tourne le dos à l’opéra à
la mode à son époque. Inflexible
et  exigeant,  Magnard,  élève  de
D’Indy, revendique la souveraineté
de  la  «  musique  pure  »,  la
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modernité  du  «  style  wagnérien  »,  tout  en  reconnaissant
l’idéal classique et romantique de Gluck et de Berlioz.
Dans la partition où règne l’orchestre, Magnard cisèle le
profil austère et grave des deux protagonistes : Titus et
Bérénice, ici Jean-Sébastien Bou, baryton et Catherine Hunold.
La  nouvelle  production  portée  par  l’Opéra  de  Tours  rend
hommage à Magnard dont 2014 marque le centenaire.
Outre Bérénice, les concerts de musique de chambre proposent
son Trio et sa Sonate pour violoncelle et piano (2 février
2014).  Une  page  rare  de  César  Franck  (Rédemption)  est
programmée dans la saison symphonique, avec le 2e Concerto de
Saint-Saëns  (15  et  16  février  2014).  Enfin,  la  Neuvième
Symphonie de Mahler, contemporaine de Bérénice, clôturera la
saison symphonique (12 et 13 avril 2014).  

Bérénice (née vers 28 après JC) est une figure illustre de
l’histoire romaine : multiple épouse au rang prestigieux, elle
rejoint finalement son frère Agrippa II à Jérusalem et exerce
le pouvoir à ses côtés comme reine.
En  Galilée,  elle  se  rapproche  de  Titus  (30  ans),  futur
empereur alors qu’il mate la résistance des juifs (66-70) et
devient sa maîtresse (elle en a 40).
Telle Esther devant Assuerus, Bérénice prend la défense du
peuple juif et tente d’adoucir la répression des romains.  En
70, le temple de Jérusalem est réduit en cendres et la Judée
devient province romaine. L’union de Titus et Bérénice est
mentionnée et commentée par Suétone et Tacite.

 

 

aimer ou régner …

 

De  retour  à  Rome  Titus  rappelle  Bérénice  (75),  promet  de
l’épouser, mais face au scandale de leur mariage, renonce à
elle et la renvoie auprès de son frère en Galilée en 79, alors
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qu’il est devenu empereur. Fière et digne, politicienne et
patricienne  fortunée,  Bérénice  incarne  une  figure  féminine
forte  mais  humaine  que  l’amour  a  blessé  et  profondément
marqué. Titus renonçant à celle qu’il aime devient lui aussi
célèbre, frappant les esprits par son sens du devoir au mépris
de  l’amour…   Titus  et  Bérénice  donne  à  réfléchir  sur
l’antagonisme entre politique et amour.  Racine et Corneille
ont traité son histoire, devenu un mythe théâtral avant que
Magnard ne la choisisse pour son unique opéra.
Racine  choisit  de  fixer  son  action  à  Rome  alors  que  le
vainqueur  de  Judée,  ayant  ramené  avec  l’étrangère,  veut
recevoir  l’hommage  du  Sénat.  Mais  il  se  confronte  à
l’hostilité des sénateurs quant à son mariage avec Bérénice.
D’un  épisode  psychologique  assez  peu  dramatique,  Racine
réussit un tour de force : écrire une tragédie en 5 actes dont
la  langue  définit  le  modèle  de  la  grandeur  classique  néo
antique. Racine ajoute le personnage d’Antiochus, le meilleur
ami  de  Titus,  qui  lui  aussi  aime  mais  en  vain  la  belle
Bérénice. L’empereur a déjà fait son choix mais timide, il
préfère  que  se  soit  Antiochus  qui  annonce  à  la  Reine  de
Palestine, qu’empereur il ne peut l’épouser…  L’acte IV est
celui où l’amoureuse se dévoile à sa tristesse : elle songe au
suicide  tant  il  lui  est  difficile  voire  insurmontable
d’imaginer la vie sans Titus. A la fin de la tragédie, Racine
brosse le portrait de trois solitaires qui aiment et souffrent
résignés ; c’est là la grandeur tragique de la pièce. L’homme
fût-il empereur ou prince n’est pas le maître de son destin :
il doit sacrifier ce qu’il aime et régner sans bonheur. On est
loin ici des amours scandaleuses mais victorieuses de Néron et
Poppée  qui  dans  le  célèbre  opéra  de  Monteverdi  (1642)
infléchissent tous les pouvoirs : Amor vincit omnia (l’amour
vainc  tout).  Le  thème  de  Titus  et  Bérénice  en  serait
l’antithèse la plus frappante. Quand il écrit sa tragédie en
1670, Racine se serait inspiré des amours sans lendemains de
Louis XIV et de sa maîtresse Marie Mancini.

 



Bérénice. Tragédie en musique en trois
actes

Livret d’Albéric Magnard, d’après Racine
Création le 15 décembre 1911 à Paris

Editions Salabert
Présenté en français, surtitré en

français

Direction : Jean-Yves Ossonce
Mise en scène : Alain Garichot

Décors : Nathalie Holt
Costumes : Claude Masson

Lumières : Marc Delamézière

Bérénice : Catherine Hunold
Titus : Jean-Sébastien Bou

Lia : Nona Javakhidze
Mucien : Antoine Garcin

Orchestre Symphonique Région Centre-Tours
Choeurs de l’Opéra de Tours et Choeurs Supplémentaires

Nouvelle production

Tours, Opéra
Vendredi 4 avril 2014 – 20h
Dimanche 6 avril 2014 – 15h

Mardi 8 avril 2014 – 20h
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Samedi 22 mars à 14h30 • Grand Théâtre de Tours – Salle Jean
Vilar

Entrée gratuite dans la limite des places disponibles

Illustration : Versailles, angle du plafond du salon de Vénus.
Titus et Bérénice ; carton de Lebun, peinture de Houasse, vers

1678.

Titus et Bérénice
Albéric Magnard
De l’aveu du compositeur lui-même, humble serviteur de la
musique qui osa mettre en musique le sujet inspiré par Racine,
Bérénice a été composé dans le style wagnérien. Ni dramatise
exacerbé,  ni  huit  clos  étouffant,  Bérénice  est  un  opéra
classique et équilibré qui s’inspire de la mesure racinienne
où l’on ressent cette « tristesse majestueuse qui fait tout le
plaisir de la tragédie ». Le langage de Magnard est celui d’un
défenseur ardent de musique pure soucieux de clarté et de
structure  :  coupe  symphonique  de  l’ouverture,  forme
concertante pour le duo achevant le I; douce harmonie du canon
à l’octave pour toutes les effusions amoureuses ; final de
sonate pour le retour de Titus au III… Admirateur des grands
dramaturges pour le théâtre, Magnard resserre, épure, allège
dans le sens d’un « débat de conscience », entre la grandeur
d’âme et la vaillance admirable de Bérénice et la lâcheté de
Titus… Le compositeur a voulu exprimer le regret d’un empereur
mort très jeune à 40 ans, celui d’avoir abandonné et trahi
celle qui l’aimait pourtant d’un amour absolu. En sacrifiant
le don de la vie le plus précieux, Titus fût-il bien conseillé
et sincère dans sa félonie amoureuse, méritait le châtiment
suprême. L’opéra de Magnard entend surtout, et si tendrement,
ressusciter le visage de l’amoureuse d’autant plus adorable
qu’elle est ici affrontée à l’esprit du calcul d’un amant trop
politique.  Pour  confesser  Bérénice,  Magnard  invente  le



personnage de sa suivante et nourrice, Lia. Musicalement, le
musicien  veille  à  diffuser  depuis  la  fosse  un  parfum  «  
d’harmonie douloureuse, de tendresse sacrifiée ».

De Wagner à Virgile : composer Bérénice

Pour rendre sa figure plus éclatante encore, Maganrd imagine
son  héroïne  jeune  et  conquérante,  âgé  d’une  vingtaine
d’années, en rien cette quinqa déjà flétrie qui cependant a
régné un temps sur le cœur de son impérial cadet. Il fusionne
aussi deux légendes : la reine de Judée et une autre Bérénice,
celle-ci égyptienne, laquelle lui offre la grandeur poétique
de son tableau final : pour hâter le retour de son aimé,
l’amoureuse enivrée coupe sa chevelure et l’offre en sacrifice
à  Vénus  Aphrodite.  Un  acte  d’une  beauté  idéale  qui
rétablissant  l’union  de  l’esthétique  et  de  la  tragédie
ressuscite l’esprit de Virgile. Comme le souhaitait Magnard.

Russalka de Dvorak (1901)
France Musique, samedi 8 mars 2014, 19h. Russalka de
Dvorak.  Sommet  de  l’opéra  tchèque,  et  à  ce  titre
manifeste le plus éclatant d’une conscience nationale
et culturelle tchèque, la fable féerique composée par

Dvorak, Russalka est bien connue grâce entre autres à l’un de
ses tableaux d’une irrésistible magie : l’invocation à la lune
(acte I, où l’héroïne avoue son dessein mortel à l’astre ami).
L’avant dernier opéra de Dvorak, composé en 1900, créé en
1901, est quasi contemporain de Jenufa (1903) d’un Janacek,
davantage inscrit dans une modernité qui ne cache plus son
visage. 

L’amour se réalise dans les eaux de mort
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Même  romantique,  Russalka  attend
2002 pour entrer au répertoire de
l’Opéra de Paris ! En comparaison,
Russalka  qui  baigne  dans  le
folklore traditionnel (alors qu’au
départ  Dvorak  adapte  une  légende

venue de l’Europe occidentale, empruntée à La petite sirène, à
l’Ondine  de  La  Motte-Fouqué  et  la  Cloche  engloutie  de
Hauptmann-, réinventant aussi d’une certaine façon le fonds
des légendes nationales, serait-il le dernier opéra romantique
signé Dvorak ? Wagnérien, le compositeur sait aussi s’inspirer
de la vibration délicate impressionniste qui confère à son
orchestration un parfum et des allures toutes debussystes. La
liquidité de la partition se rapproche de la fine texture
océane  de  Pelléas.  De  son  ambiguité  aussi  :  à  la  fois
miroitante  et  fascinante  jusqu’à  l’hypnose,  mais  aussi
absorbante et mystérieuse, celle qui engloutit pour anéantir.
Dvorak  le  cartésien  solide  s’engage  dans  le  surnaturel
fantastique  et  glissant  de  Russalka,  légende  des  eaux
inquiétantes.  Avec  l’échec  de  Russalka,  âme  amoureuse  qui
n’empêche pas la catastrophe malgré sa sincérité désarmante,
s’écroule aussi tout un monde. Les eaux de Russalka portent en
elle la mort d’un cycle à l’agonie. Cette couleur mortifère
est l’une des rares exploration de Dvorak dans le monde létal
des eaux fatales.

Le librettiste parnassien Jaroslav Kvapil fournit à Dvorak la
matière littéraire du mythe. Aux côtés de l’ondine trahie, se
précise surtout l’esprit du lac, être habitant des eaux, qui
aime collectionner les âmes des noyés qu’il précipite dans
l’abime  liquide  :  à  la  fin  de  l’action,  les  deux  amants
s’enfonceront dans l’encre de son royaume souverain. Dvorak a
précédemment traité musicalement la figure de cet être à la
fois  maléfique  et  fraternel  (poème  symphonique  intitulé  :
Vodnik c’est à dire l’ondin). Dans Russalka, l’ondin âgé est
une sorte de père affectueux et réconfortant pour la pauvre
nymphe des eaux. Face à celle qui veut être mortelle pour
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aimer,  être  aimée  (et  surtout  être  trahie),  le  vieux
philosophe  ne  peut  rien  empêcher.

Voilà donc notre ondine prête à prendre corps et âme mortels,
mais pour réussir pleinement sa mutation, elle doit se faire
aimer d’un mortel, d’un amour total. Or avant de gagner cet
amour,  la  créature  transitoire  ne  peut  parler  qu’après
l’énoncé  du  serment  définitif  :  celui  par  lequel  l’homme
séduit déclare sa flamme totale. Mais quand les amants se
retrouvent, le prince bien qu’attiré trouve étrange ce corps
froid et liquide qui ne parle pas. Il prend peur face à cette
célébration  du  lac  dont  les  eaux  noires  et  profondes  le
menacent  d’engloutissement.  Ainsi  l’acte  III  brosse  le
portrait d’une Russalka abandonnée perdue, au plus sombre des
sentiments : une immersion dans les eaux de la mort qui égale
là encore le Wagner de Tristan. Et quand le prince se détourne
d’elle pour une belle étrangère, Russalka semble perdue entre
le monde terrestre et aquatique. C’est alors que le prince se
baigne à nouveau dans les eaux de leur rencontre et l’embrasse
malgré sa peur primordiale : les deux êtres qui s’étaient
condamnés sans le savoir, se retrouvent et s’abiment dans les
profondeurs d’un espace inconnu.

Opéra en 3 actes de Antonín Dvořák (1841-1904).
Sur un livret en tchèque de Jaroslav Kvapil.
Créé le 31 mars 1901 à Prague, Tchécoslovaquie.

Renée Fleming, Rusalka
Emily Magee, la princesse étrangère
Dolora Zajick, la sorcière Ježibaba
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Piotr Beczala, le prince
John Relyea, Vodník, l’esprit du lac

Choeur et Orchestre du Metropolitan Opera
Yannick Nézet-Séguin, direction

France Musique, samedi 8 mars 2014, 19h. Russalka de
Dvorak.

Venezuela  :  les  39  ans  du
Sistema

«  Notre  musique  constitue  un
langage  universel  de  paix  »
(Gustavo  Dudamel).  Concerts
commémoratifs  pour  le  39ème
anniversaire  du  Sistema  fondé
par  José  Antonio  Abreu.  En
février 2014, le Vénézuela vit
l’un  de  ses  plus  importants

événements artistiques de l’année : cette semaine à Caracas,
le Sistema célèbre son 39ème anniversaire sous la baguette,
toujours  enflammée  de  Gustavo  Dudamel,  son  fils  le  plus
médiatisé  à  l’échelle  planétaire,  qui  dirigera  quatre  des
grandes formation liés au Sistema, l’Orquesta Sinfónica Simón
Bolívar de Venezuela, la Sinfónica Juvenil de Lara, le Chœur
Sinfónico Juvenil de Lara et la Sinfónica Nacional Infantil de
Venezuela.

La musique classique et l’expérience de l’orchestre seraient-
elle des modèles d’intégration sociale? Le Sistema a été fondé
en 1975 par le maestro vénézuélien José Antonio Abreu avec
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l’objectif  de  proposer  un  nouvel  apprentissage  à  la  fois
collectif et individuel de la musique aux plus démunis, à
travers les orchestres symphoniques et les chœurs dans tout le
pays. Son objectif est d’aider la jeunesse en l’accompagnant à
trouver sa voie personnelle et sa place dans la société selon
une vision humaniste. Apprentissage et discipline, éducation,
expérience  de  l’orchestre  comme  excellente  formation  au
groupe, le parcours de chaque élève instrumentiste est un
moyen très efficace pour  son accomplissement.  Depuis ses
débuts  (et  à  travers  ses  nombreux  résultats  plutôt
convaincants), le Sistema est devenu un modèle pédagogique,
artistique  et  social,  qui  a  obtenu  une  reconnaissance
internationale : c’est sans doute le plus réussi de l’histoire
du Venezuela et même de l’Amérique du Sud.

 

 

Les 39 ans du Sistema à Caracas

Tchaikovski pour célébrer les
39 ans du Sistema
 

 

Tchaikovsky est le compositeur mis à l’honneur pour le 39ème
anniversaire  du  Sistema,  une  grande  partie  de  son  œuvre
symphonique  sera  donnée,  comme  une  folle  semaine  russe  à
Caracas. Gustavo Dudamel, Christian Vásquez, Dietrich Paredes,
les  fleurons  du  Sistema  dirigeront  les  plus  importantes
formations du pays.

A l’heure où le manque de stratégie sociale et culturelle est
la monnaie courante de beaucoup de pays, où même l’Europe fer



de  lance  de  l’histoire  musicale  depuis  la  polyphonie
médiévale, ne développe pas de projet similaire au Sistema
pour sa jeunesse en perte de valeurs et de références, il est
gratifiant de suivre au Venezuela toute une génération de
jeunes  musiciens,  de  les  voir  grandir  grâce  à  la  force
constructrice de l’art.

 

 

 

 

 

 

 

José Antonio Abreu et de jeunes instrumentistes élèves du
Sistema (DR)

 

 

agenda des célébrations du 39ème anniversaire du Sistema au
Vénézuéla

 

Sala Simon Bolivar, Centro nacional de Accion Social por la
Musica
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Caracas Venezuela
Concert gratuit des 39 ans du Sistema : Dimanche 16 février

2014
Symphonies n°1, 6 de Tchaikovsky

Orquesta Sinfonica Simon Bolivar de Venezuela
Gustavo Dudamel, direction

Los Angeles, Walt Disney Concert Hall
Le 21 février, 20h

Festival Tchaikovsky
Orquesta Sinfonica Simon Bolivar de Venezuela

Gustavo Dudamel, direction
Concerto pour violon (soliste : Alina Pogostkina, violon)

Symphonie n°2  » Petite Russie « 

 

+ d’infos : sur le site officiel du Sistema à Caracas
Voir aussi le calendrier de tous les concerts commémoratifs

des 39 ans du Sistema

 

Félicien  David,
l’orientaliste
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Qui est Félicien David ? 2014 :
année Félicien David (1810-1876).
Oratorios  et  musique  de  chambre
sont aujourd’hui rejoués dans le
cadre d’un  » festival Félicien
David  » dont les concerts ont
lieu  partout  en  Europe  …  Un
visionnaire oublié, l’inventeur de
l’orientalisme musical en France,
un déraciné en quête d’identité ,
un idéaliste non commercial – de
fait,  saint-simonien  fervent?  Un

peu  tout  cela.  Mais  il  est  certain  que  le  compositeur
contemporain de Berlioz et donc l’un des piliers à redécouvrir
du romantisme hexagonal a trouvé sa voix, comme Delacroix, en
Orient. Il a le choc de l’Afrique et reste ébloui par l’Egypte
: il rêvera sous la voûte étoilée du Temple égyptien à l’ombre
des pyramides de Saqqarah ; il arpentera à dos de chameau les
dunes  dorées  des  déserts  brûlants  au-delà  du  Caire…
Conjonction exceptionnelle du calendrier des concerts – plutôt
nouvel initiative fédératrice du « Palazzetto » (entendez PBZ,
Palazzetto  Bru  Zane),  Félicien  David  voit  nombre  de  ses
oeuvres majeures être jouées et donc réhabilitées en plusieurs
lieux  européens,  de  Venise,  Versailles,  Paris,  à  Clermont
Ferrand, Sofia, Thessalonique et jusqu’au Festival Berlioz de
la  Côte-Saint-André,  de  mars  à  août  2014,  avec  en  point
d’orgue, le festival Félicien David à Venise (5 avril > 17 mai
2014 où sont ressuscitées surtout les jalons de sa musique de
chambre majoritairement composée à la fin de sa vie vers 1870
: l’intimisme et la petite forme étant plus adaptés au salon
de musique du Palazzetto vénitien..). On rêverait demain de
voir rayonner tous ces noms du romantisme français en Asie et
en Amérique du Sud. Un pari relevé bientôt par le Centre de
musique romantique française ?  Pour l’heure, faîtes donc
votre cure David, à Venise ou à Sofia, à Versailles ou à
Paris, en cette fin d’hiver et pour le printemps à venir.
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L’art d’être romantique et …
saint-simonien
«  J’aime  à  être  romantique  à  la
manière  de  Beethoven  et  de  Weber,
c’est-à-dire  neuf,  original,  profond
comme  eux  »,  déclare  David.  Un
visionnaire  et  un  original,  on  vous
l’a  dit.  Son  ode  symphonique  (notez
l’originalité  de  la  forme,  à  la
manière de l’inventivité berliozienne,
celui  qui  compose  une  légende
dramatique pour le mythe de Faust :
ici à la fois oratorio et mélodrame, avec récitant) : Le
Désert (1844) qui lui a permis de se faire définitivement
connaître, comme fondateur de la mode orientaliste en France
(les  peintres  l’avaient  en  vérité  déjà  lancé…).  Mais
musicalement, David ne fait que prolonger ce goût exotique
déjà  marqué  par  Rameau  (Les  Indes  Galantes),  Grétry  (La
Caravane  du  Caire),  Catel  (Les  Bayadères)…  œuvres  parfois
fourre-tout, aux épisodes décousus, mais si stimulantes pour
l’imaginaire artistique. Un laboratoire. Les quatre préludes
de  Christophe  Colomb  (1847,  autre  oratorio  d’un  genre
renouvelé) aiguise cette habilité à peindre par l’orchestre de
vastes  paysages  sonores  à  l’infini  poétique,  riche  en
lointains évocatoires,  en perspectives heureuses (mais Haydn
ne l’avait-il pas déjà réalisé dans son oratorio La Création
de 1800, lui-même s’inspirant du souffle visionnaire de leur
père à tous, Haendel?).
Monumentale fresque à l’époque de l’échec du Tannhaüser de
Wagner,  Herculanum  (1859)  associe  antique  et  exotique,
fantastique (romantique) et politique (religieux) : une sorte
d’épopée hollywoodienne, un peplum d’un style ambitieux inédit
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alors  qui  recycle  les  grands  emplois  de  la  tradition
opératique : un mezzo rossinien gazouille aux côtés d’un grand
soprano  dramatique  et  tragique  venu  de  chez  Gluck.  Comme
Wagner,  David  s’y  frotte  au  grand  format  de  la  grande
Boutique.
Plus subtil et moins systématique que cela, Félicien David
surprend  davantage  encore  dans  son  seul  opéra  Lalla-Roukh
(1862)  où  la  liberté  souveraine  de  la  poésie  engage  de
nouvelles voies instrumentales et une conception plus fine et
psychologique que le grand format lyrique à la Meyerbeer.
Caractère introspectif, David aime la couleur et la chaleur du
sentiment. C’est un mélancolique heureux qui chante sa lyre
parfois sombre et désespérée par le chant des sopranos légers
et des ténors aigus. Il aime contempler les vastes horizons.
Il  semble  revisiter  le  spleen  suspendu  de  la  Sensucht  
(mélancolie) schubertienne : une extase nouvelle diffuse ses
parfums hypnotiques et le compositeur dévoile ainsi son talent
de  coloriste,  de  climatologue  envoûté/envoûtant  dont  le
raffinement dit l’hypersensibilité.

 
 
 

Année Félicien David 2014 : notre agenda

Festival Félicien David à Venise : l’essentiel de la musique
de chambre

Palazzetto Bru Zane – 5 avril > 17 mai 2014

les événements lyriques : 5 ouvrages majeurs à redécouvrir

Herculanum
8.03.2014 :  Opéra royal de Versailles

Véronique Gens / Karine Deshayes
Vlaams Radio Koor / Brussels Philharmonic / Hervé Niquet

Moïse au Sinaï



26.03.2014, Salle Bulgaria, Sofia (Bulgarie)
28.03. 2014, Opéra-Théâtre de Clermont-Ferrand

Chœur et Orchestre de la Philharmonie de Sofia / Amaury du
Closel

03.10.2014, Megaro Musikis, Thessalonique (Grèce)
Chœur et Orchestre Symphonique d’État de Thessalonique /

Amaury du Closel

Le Saphir
5.04.2014  : Scuola Grande San Giovanni Evangelista Venise

(Italie)
19.06.2014 :  Théâtre des Bouffes du Nord

Solistes du Cercle de l’Harmonie
Julien Chauvin

Le Désert
6.05.2014  : Cité de la musique

Accentus / Orchestre de chambre de Paris
Laurence Équilbey / Sébastien Droy

Christophe Colomb
22.08.2014 : Festival Berlioz

Les Siècles / François-Xavier Roth

approfondir
Herculanum de Félicien David, 1859

Quatuors à cordes (1,2,4)

Le  mystère  Bizet,  Spectacle
musical  d’Éric-Emmanuel

http://www.classiquenews.com/herculanum-de-felicien-david-recree-a-versailles-le-8-mars-2014/
http://www.classiquenews.com/flicien-david-quatuors-cordes-n1-2-4-quatuor-cambini-20101-cd-ambroisie-nave/
https://www.classiquenews.com/le-mystere-bizet-spectacle-musical-deric-emmanuel-schmitt-4/
https://www.classiquenews.com/le-mystere-bizet-spectacle-musical-deric-emmanuel-schmitt-4/


Schmitt
Paris,  salle  Gaveau.  Spectacle
musical : Le Mystère Bizet. Ce soir
vendredi  14  février  2014,  20h30.
Dans  la  mise  en  scène  de  Steve
Suissa,  l’écrivain  mélomane  Eric-
Emmanuel Schmitt évoque lui-même la
vie  et  l’oeuvre  du  compositeur
Georges Bizet, l’éternel auteur de
Carmen  à  l’opéra  (1875).  Mort
prématurément  à  36  ans,  quelques
jours  après  la  création
(désastreuse pour lui) de Carmen,
Bizet demeure le plus grand génie
musical  français  et  sa  mort
prématurée,  une  catastrophe

insurmontable de l’histoire de la musique. Sur scène, deux
chanteurs  parmi  les  plus  subtils  qui  soient,  interprètes
indiscutables  du  chant  français,  la  mezzo  soprano  Karine
Deshayes, et le ténor Philippe Do. Le pianiste Nicolas Stavy
les accompagne dans plusieurs pages musicales extraites du
catalogue  de  Bizet  :  Nocturne  n°1,  L’Aurore,  Le  Docteur
Miracle,  Variations  Chromatiques,  Les  Adieux  de  l’hôtesse
arabe, Le Retour, La Jolie Fille de Perth, Djamileh, et bien
sûr Carmen.
Karine Deshayes publie en janvier 2014 un cd remarqué dédié
aux héroïnes romantiques françaises (Cantates de Cherubini,
Boisselot et Hérold : Circé, Velléda, Ariane). la cantatrice
chante  aussi  Charlotte  dans  Werther  de  Massenet  sur  les
planches de l’Opéra Bastille, aux côtés de Roberto Alagna,
jusqu’au 12 février 2014.
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spectacle musical

Le Mystère Bizet
De et par ÉRIC-EMMANUEL SCHMITT

Salle Gaveau, Paris 8e
vendredi 14 février 2014, à 20h30

 

 

Bizet, Carmen et la mort … Pour
Eric-Emmanuel  Schmitt,  Bizet
reste  un  cas  à  part  dans
l’histoire  des  compositeurs.
Génie  dès  17  ans  (révélé
triomphant par sa Symphonie en
ut, laquelle dépasse en vérité
Gounod pour atteindre le souffle

juvénile magnifique de Mozart et de Mendelssohn), Bizet cesse
de l’être une bonne partie de sa carrière … car il veut
réussir  donc  séduire,  acceptant  les  compromission  voire
certaines faiblesses, injures inévitables à son tempérament
premier.  Mais  juste  avant  de  mourir,  le  compositeur
trentenaire retrouve pour son ultime chef d’oeuvre Carmen,
l’élan d’une activité entière, déterminée, sans concession.
Eric-Emmanuel Schmitt raconte le Paris difficile et dévorant
dans lequel le compositeur d’opéras tente de trouver sa place.
L’écrivain  relève  quelques  éclairs  dans  Les  Pêcheurs  de
Perles,  Djamileh,  puis  surtout  Carmen.  Si  Nietzsche  avait
composé un opéra, il aurait pu s’agir de Carmen. Comme on le
dit  de  Don  Giovanni  pour  Goethe.  Lequel  précisait  le
compositeur  auquel  il  se  serait  référer  :  Mozart.
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Musique légère d’un génie noir. Mais dans le
cas de Carmen, ce sont les mots et la pensée
de Nietzsche qui éclaire la modernité et la
puissance  phénoménale  du  dernier  opéra  de
Bizet. Amorale mais non immorale, sans dieux
ni règles, Carmen est libre… de se soumettre
au destin. Figure tragique, noire … la jeune
femme  déchire  l’équilibre  illusoire  de  la

société puritaine et bourgeoise, mais sous la plume de Bizet,
avec des couleurs légères et claires – méditerranéennes, comme
Mozart  quand  il  écrit  Don  Giovanni  dans  le  style  d’une
comédie. Carmen est sans mémoire… elle n’a ni passé ni futur
et  se  dépense  dans  l’instant  ;  c’est  une  énergie  qui  se
consume, et qui refuse de lutter contre la nature. La dignité
et l’intelligence est d’accepter le destin donc la mort. C’est
pourquoi au moment venu, elle se livre sans résistance (sous
la lame du couteau de José). On peine encore à mesurer le sens
et l’enseignement de cette leçon de force et de liberté. La
musique  de  Bizet  offre  à  l’action  et  au  profil  des
protagonistes, une vérité saisissante, mais avec une élégance
de style totalement irrésistible. Si Don Giovanni pourrait
être le surhomme dont parle Nietzsche, Carmen est à coup sûr
la  surfemme  que  le  philosophe  aurait  aimer  rencontrer…
Visionner l’entretien de Eric-Emmanuel Schmitt à propose de
Bizet et de Carmen.

 

Pourquoi  allez  voir  le
spectacle  musical  :  Le
Mystère Bizet ?
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Pour la présence vocale et le velours dramatique de la mezzo
Karine Deshayes
Pour la vision affûtée personnelle d’ Eric-Emmanuel Schmitt
Pour mieux connaître la vie de Bizet dont la carrière si tout
semble préparer à l’ultime chef d’oeuvre Carmen, ne se réduit
cependant pas à ce seul opéra …
 

 

« Connaissez-vous l’histoire de ce garçon qui fut génial à
dix-sept ans,
puis qui cessa de l’être ? Vous pensez que je parle d’Arthur
Rimbaud ? Pas du tout… »

 

spectacle musical

Le Mystère Bizet

De et par ÉRIC-EMMANUEL SCHMITT
Salle Gaveau, Paris 8e
VENDREDI 14 FÉVRIER 2014, à 20h30

Salle Gaveau
Paris 8ème ardt
45-47 rue de la Boétie

Réservations : 01 49 53 05 07
www.sallegaveau.com
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Illustration : Eric-Emmanuel Schmitt © Corbis, Bizet (DR)

 

 

L’Étoile  de  Chabrier  à
l’Opéra de Montpellier

Montpellier,  Opéra  Comédie.
Chabrier : L’Étoile. Les 29 et 30
mars  2014.  Nouvelle  production.
Entre  facétie  et  raffinement,
Emmanuel  Chabrier  (1841-1894)
cultive en toute liberté et avec
un génie personnel très affirmé,
le fantasque et le poétique : du
bain  béni  pour  l’opéra.  Son
ouvrage L’Etoile en témoigne : à
chaque  production,  l’étonnement
surclasse  l’enthousiasme  face  à

une  partition  brillante,  jamais  creuse  ni  strictement
décorative. L’opéra fait partie des rares œuvres terminées par
l’auteur  :  le  succès  est  immédiat  comme  l’indique  la
quarantaine  de  représentations  qui  suit  la  création,  aux
Bouffes Parisiens (le théâtre du drame léger, temple parisien
du Second Empire, créé en 1855 par Offenbach), le 28 novembre
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1877.  Danses  furtives,  mélodies  entraînantes,  cocasserie
festive… la recette est connue et fait les délices d’un genre
qu’a marqué avant Chabrier, Offenbach bien sûr ou Charles
Lecocq.

Dans un climat propre au conte à la fois féerique et absurde,
Chabrier se délecte musicalement à ciseler les climats de
l’Etoile. Le titre reprécise l’accomplissement d’une destinée
protectrice : alors qu’il a ravi le coeur de celle qui devait
épouser le Roi Ouf Ier, la princesse Laoula, le colporteur
Lazuli auquel était destiné le supplice du pal, se voit anobli
et élevé à la dignité de prince, depuis que l’astrologue de la
cour Siroco confirme que le destin des deux hommes sont liés.
Le ciel a révélé l’impensable : le destin du roi Ouf et du
pauvre Lazuli sont indissociables : si le miséreux meurt, le
roi aussi. Fauré, Messager, Duparc et Reynaldo Hahn expriment
leur  admiration  pour  l’oeuvre  d’un  génie.  3  ans  après  la
création de L’Etoile, après l’écoute de Tristan une Isolde de
Wagner,  Chabrier  cesse  sons  activité  de  fonctionnaire  et
décide en 1880 de se consacrer à la musique. Suivent des chefs
d’oeuvre : España, l’opéra Gwendoline (1886, au wagnérisme
explicite),  Le  Roi  malgré  lui  (1887)…  Rongé  par  un  mal
incurable, Chabrier le plus original de compositeurs de la fin
du XIXè en France, meurt trop tôt, laissant un œuvre atypique,
saisissant  voire  fulgurant  dont  on  commence  seulement  à
mesurer l’unicité fascinante.

La  mise  en  scène  de  Benoît  Bénichou  exploite  l’occasion
offerte à l’ouvrage d’être revisité par une joyeuse troupe de
jeunes interprètes. L’homme de théâtre prend prétexte de la
juvénilité et de la curiosité des interprètes d’Opéra Junior
pour favoriser l’éclat, l’imaginaire, l’inventivité… autant de
caractères  qui  innervent  le  tissu  de  la  partition  et
l’inscrivent  ici  dans  le  monde  des  enfants  –  adolescents
toujours prêts à vivre  ou à imaginer de nouvelles aventures.
Dans cet univers infantile mais pas innocent, la figure de
Ouf, traitée comme un tyran violent et barbare garde sa verve



satirique, un pied de nez à tous les pouvoirs qui sur le mode
du conte, dénonce l’inhumanité d’une société soumise à la
cruauté d’un seul être.  Ainsi, dans la bouche des jeunes
dénonciateurs, le metteur en scène aime à déclarer  : « 
arrêtons les extrémismes, arrêtons les dictatures, arrêtons la
violence, il faut rallumer les étoiles ». De sorte que dans ce
nouveau  regard,  la  poésie  esthétique  de  Chabrier  et  son
insolence filigranée ressuscitent à propos sur la scène de
l’Opéra de Montpellier.

 
 
 

Emmanuel Chabrier (1841-1894)

L’Étoile

Opéra-bouffe en trois actes sur un livret d’Eugène Leterrier
et Albert Vanloo

créé au Théâtre des Bouffes-Parisiens le 28 novembre 1877

Samedi 29 mars 2014 – 15h
Dimanche 30 mars 2014 – 15h

Opéra Comédie

Jérôme Pillement direction musicale

Benoît Bénichou mise en scène

Amélie Kiritzé -Topor scénographie

Anne Lopez chorégraphie

Vincent Recolin chef des chœurs

Bruno Fatalot costumes

Thomas Costerg lumières
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Samy Camps Le Roi Ouf 1er

Héloïse Mas Lazuli

 

Nina Le Floch / Marie Sénié La Princesse Laoula

Lisa Barthélémy / Apolline Raï Aloès

Guillaume René Hérisson de Porc-Epic

Camille Poirier Tapioca

Clara Vallet Siroco

1h30 sans entracte

Nouvelle production

Opéra Junior / Opéra Orchestre national Montpellier Languedoc-
Roussillon

 
 

Jordi Savall joue Rameau sur
France 2
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Télé. France 2. Jordi Savall joue Rameau, jeudi 6
mars  2014,  00h30.  On  se  souvient  d’un  disque
exemplaire restituant le faste chorégraphique et
cette sensibilité à la couleur et aux timbres 
d’un Rameau réenchanté grâce à la direction du
chef  fondateur  du  Concert  des  Nations,  Jordi
Savall. Le programme avait été rodé d’abord au
concert, comme ici en 2011, puis enregistré dans

la foulée pour le disque (Alia Vox). France 2 en cette année
Rameau 2014 nous offre l’enregistrement filmé du concert donné
à l’Opéra royal de Versailles le 16 janvier 2011. Le lieu est
d’autant mieux désigné pour Rameau que le Dijonais occupa les
fonctions les plus prestigieuses à la Cour de France sous
Louis XV à Versailles précisément. A l’époque, le Château ne
dispose pas encore d’un opéra en dur, mais en divers sites du
domaine, les compositeurs disposent d’un goût jamais atténué
pour  la  machine  lyrique  et  dans  le  cas  de  Rameau,  du
flamboiement  d’un  orchestre  souverain,  n’en  déplaisent  aux
chanteurs  et  acteurs  de  l’Académie  royale  de  musique.  Le
programme  défendu  par  Savall  et  ses  équipes  illustrent
l’excellence du compositeur dans l’art orchestral,  c’est même
dans le cas de Rameau, du premier symphoniste digne de ce nom,
avant Berlioz et les romantiques.  
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Pleins  feux  sur  Rameau  le
symphoniste 

L’orchestre de Louis XV selon Rameau

 

Voici ce qu’écrivait Ernst Van Beck à propos du cd Rameau,
l’orchestre de Louis XV lors de sa parution en juin 2006… Le
programme du disque est identique aux œuvres abordés dans le
concert filmé diffusé sur France 2.

Fastes et éloquence ramistes… Ici, naît l’orchestre français
et déjà ce symphonisme ardent, ivre de couleurs et de climats
ténus qui dépassent bien souvent leur “prétexte narratif”: à
Jordi Savall, reconnaissons ce génie magicien du geste capable
de transmettre aujourd’hui la modernité inclassable du plus
grand compositeur français du XVIIIè. Magistral.

Dès les Indes Galantes, première pierre de cette incursion
chronologiquement respectée et qui restitue comme une manière
de récapitulation de l’écriture de Rameau des Indes Galantes
donc (1735) aux Boréades (1764, que l’auteur ne put voir créé
de son vivant): Jordi Savall se dévoile immensément inspiré
dans ce théâtre du délire musical, de l’enchantement rocaille
et de la pure invention baroque. Certes il y a le mordant et
l’expressivité  des  cordes  (superbes  coups  d’archet),  la
vitalité  des  bois  (hautbois  et  bassons  à  la  fête),  avec
l’accent  et  la  couleur  des  cuivres  étonnamment  ronds  et
précis, Jordi Savall souligne tout ce que Rameau doit à Lully
dans  la  grandeur  et  la  solennité  (jamais  cependant
grandiloquente:  balancement  suspendu  du  Menuet  des
guerriers…).  La

Chaconne laisse respirer la phrase, déployant ce goût de la
pâte, ce coloris savallien dont nous avons pu dire toute la
subtilité et le raffinement jamais strictement démonstratif,



toujours  aérien,  d’une  onctuosité  si  délectable,  déjà
admirablement réalisés dans le précédent disque dédié à cet
autre magicien au début du XVIIIè, François Couperin.

Nostalgie, rêve, enchantement, force et muscle (énergie de
l’ouverture  de  Naïs,  1748:  d’une  électrisante  course
construite comme une flamme ascensionnelle avec des fins de
phrase  pointées  comme  une  touche  sans  appui)…  toutes  les
facettes  du  soleil  versaillais  éblouissent  ici;  comme
compositeur officiel de la Cour de Louis XV, Rameau méritait
bien ce flamboiement de couleurs, cette précision d’accents,
ce geste libéré qui oublie la tenue strictement rythmique pour
atteindre à une continuité élastique et organique totalement
jubilatoire (Rigaudons si diversement caractérisés de Naïs,
plage 16), sans omettre la légèreté de la Chaconne.
Beaux accents mordants de l’ouverture de Zoroastre (1749) où
s’accomplit  avec  une  même  souplesse  les  pointes  aigres
surexpressives puis ce lâcher prise d’une onctuosité tout en
finesse  mélancolique:  le  contraste  de  ces  deux  climats
enchaînés est déjà le  gage d’une superbe compréhension de la
versatilité permanente du Rameau inventeur. Dans l’air des
esprits  infernaux  plus  l’air  grave,  Savall  et  sa  noble
assemblée font rugir la présence du théâtre avec une pâte là
encore suractive et passionnante car la richesse dynamique ne
ralentit  jamais  l’architecture  dramatique.  La  Gavotte  en
rondeau puis la Sarabande (superbes respirations) convoquent
le  raffinement  mondain  des  salons  courtisans,  cette
délicatesse  et  ce  poli  d’intonation  qui  rappellent
évidemment les pièces de clavecin en concerts, eux même si
inspirés par la succession prodigieuse des opéras du Dijonais.
Et que dire encore de la frénésie voire la transe de la
conclusion des Boréades, l’ultime oeuvre de Rameau, où c’est
le génie de la danse qui emporte tout l’orchestre au langage
si flamboyant. Allant dramatique annoncé dans les gavottes
pour les heures et les zéphyrs, réglées comme des mécaniques
fulgurantes…  l’option  du  tempo  s’avère
convaincante.  Instrumentalement,  Jordi  Saval  poursuit  une



étude de la sonorité appliquée amorcée auparavant sur les
orchestres  de  Louis  XIII  et  de  Louis  XIV.  L’Héroïque,  la
Pastorale, l’action tragique s’incarnent ici avec une vitalité
bouillonnante,  une  direction  opulente  et  variée,  qui
aime s’alanguir et s’attendrir aux instants de repos et de
méditation; rugir et souffler des braises à l’évocation des
tempêtes  et  batailles  en  bon  ordre.  Pour  accomplir  cette
recherche  historique  sur  instruments  d’époque  selon  la
connaissance  d’une  recherche  informée,  Savall  trouve  en
Manfredo Kraemer un violoniste complice évidemment crucial: la
séduction formelle de la pâte globale comme ce nerf musclé des
accents si habilement enchaînés dans leurs climats contrastés
(poésie  saisissante  des  Vents,  si  emblématique  pour  les
Boréades) offrent aujourd’hui la plus vivante des propositions
pour la musique française baroque dont Rameau sort gagnant. Le
compositeur officiel de Louis XV dès 1745, incarne une manière
rocaille pleinement aboutie et déjà visionnaire dans sa faveur
délirante réservée aux instruments. L’orchestre vainc tout.
Symphoniste, Rameau se distingue immédiatement. Peu à peu, une
écriture d’abord dramatique et flamboyante déjà passionnante
par sa verve créative séduit immédiatement; puis Savall nous
initie à l’évolution de la plume ramiste, autour de 1750, plus
construite, plus audacieuse et même abstraite: les ouvertures
des Zoroastre et surtout des Boréades indiquent une pensée
musicale de plus en plus libérée (pure invention rythmique de
la contredanse en rondeau des Boréades).

Ici, naît l’orchestre français et déjà ce symphonisme ardent,
ivre  de  couleurs  et  de  climats  ténus  qui  dépassent  bien
souvent  leur  “prétexte  narratif”:  à  Jordi  Savall,
reconnaissons  ce  génie  magicien  du  geste  capable  de
transmettre aujourd’hui la modernité inclassable du plus grand
compositeur  français  du  XVIIIè.  Magistral.  Rameau:  Suites
d’orchestre. Les Indes Galantes, 1735. Naïs, 1748. Zoroastre,
1749.  Les  Boréades,  1764.  Le  Concert  des  Nations.  Jordi
Savall, direction. Ernst Van Beck. Voir la critique illustrée
du disque Rameau, l’orchestre de Louis XV par Jordi Savall.
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Angers,  Grand  Théâtre.  La
Dernière  Fête,  l’opéra
événement d’après Tchekhov
ANGERS,  Grand  Opéra.
Jeudi  13,  vendredi  14,
dimanche 16 février 2014.
La  Dernière  Fête,
création.  Délirant,
poétique,  tragique  et
léger,  le  nouveau
spectacle d’Angers Nantes
Opéra  confie  au  seul
chœur maison le soin d’exprimer le théâtre nostalgique et
joyeux de Tchekhov. Entre théâtre et opéra, La Dernière Fête
se  met  au  diapason  de  l’ombre  lumineuse,  de  cette  gaieté
triste  purement  tchékhovienne,  défis  des  contradictions  et
divines  tensions  où  s’inscrit  l’apport  superlatif  des
interprètes  de  la  produciton.  Le  spectacle  éclaire  les
prouesses du collectif de comédiens Leporello et les choristes
du  Théâtre  dirigés  par  Xavier  Ribes.  Burlesque,  grave  et
tendre,  La  Dernière  Fête,  scénographiée  par  Dirk  Opstaele
synthétise  avec  esprit  et  facétie  l’essence  de  la  scène
tchékhovienne. Création à Nantes et à Angers, jusqu’au 16
février 2014. En tournée en région Pays de La Loire, jusqu’au
25 avril 2014. Coup de cœur de CLASSIQUENEWS.COM

La Dernière Fête
Création présentée par Angers Nantes Opéra
A Nantes et à Angers, jusqu’au 16 février 2014

ANGERS, Grand Théâtre : 3 dates incontournables
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jeudi 13, vendredi 14, dimanche 16 février 2014
en semaine à 20h, le dimanche à 14h30

Tournée en région Pays de la Loire, jusqu’au 25 avril 2014
Infos et réservation sur le site d’Angers Nantes Opéra
Production événement élue  » coup de cœur de classiquenews.com
 »

 

 

 

 

 

 

Le dernier spectacle créé par Angers Nantes Opéra
est un formidable travail d’acteurs et de choristes.
Sans interruption, pendant environ 1h45, le chœur
d’Angers Nantes Opéra revisite avec les acteurs de
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la Compagnie Leporello, les 5 pièces majeures de Tchekhov :
Oncle Vania, La Mouette, Ivanov, Les Trois Sœurs, La Cerisaie…
C’est  dans  sa  continuité  recomposée  un  opéra  choral  hors
normes et un défi pour le collectif de comédiens : nostalgie,
tendresse,  délire  et  burlesque,  la  production  enchante  et
captive…  Nouvelle  production  présentée  par  Angers  Nantes
Opéra.  Coup  de  cœur  de  notre  rédaction,  La  Dernière  Fête
reçoit le  » clic d’or  » de CLASSIQUENEWS.COM. Visionner
notre  reportage  vidéo  La  Dernière  Fêtes  d’après  Tchekhov,
création présentée par Angers Nantes Opéra

Tours, Grand Théâtre. Concert
Saint-Saëns,  Franck,  OSRCT.
15, 16 février 2014

Tours,  Grand  Théâtre.  Concert
Franck, Saint-Saëns… les 15 et 16
février 2014. L’OSRCT (l’Orchestre
Symphonique  Région  Centre  Tours)
offre  un  bain  symphonique  et
concertant,  associant  Franck,
Saint-Saëns et Dvorak. Franck fut
un des professeurs de Magnard, dont
l’Opéra  de  Tours  programme  début
avril  Bérénice.  Imprégné  de
mysticisme, dans la lignée de la

musique  religieuse  de  Liszt,  l’intermède  de  son  oratorio
Rédemption se fait rare dans les programmations, et c’est
dommage. Le deuxième Concerto pour piano de Saint-Saëns est
une merveille d’écriture, de pyrotechnie pianistique et de
clarté dans l’élocution musicale : l’autre face de cette école
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française sera défendue par Carole Carniel. Déjà invitée pour
Pétrouchka, la pianiste pianiste est une des animatrices de la
vie musicale régionale, en particulier au sein de l’Atelier
Musical de Touraine. Dirigé par Claude Schnitzler,fidèle chef
invité à Tours, le programme se conclut par une des symphonies
rarement jouées de Dvorak, pleine des échos de sa terre natale
et  portée  par  une  écriture  éclectique  où  s’affirment  les
germaniques, de Brahms à Wagner…

Interlude Rédemption
Programme alléchant car il inscrit une oeuvre très rare et
pourtant éblouissante signé César Franck. Rédemption est un
interlude symphonique de moins de 15 mn à l’origine conçu
comme un oratorio pour mezzo seule dans un version de 1873 qui
cependant ne suscita aucun enthousiasme. L’oeuvre augmentée
d’un  choeur  dans  une  seconde  version  suscitera  enfin  un
tonnerre d’applaudissements, mais Franck était mort avant de
vivre son succès; Il y est question du salut de l’humanité
sauvé par un élan fraternel (ce même sentiment qui inspire le
dernier mouvement de la 9è de Beethoven). Aujourd’hui le texte
de  l’oratorio  trop  manifestement  emphatique,  est  délaissé…
pour l’interlude purement orchestral qui en a été extrait :
daté  de  1873,  la  matière  de  l’interlude  d’un  wagnérisme
réassimilé,  superbement  original,  annonce  l’écriture  de  la
Symphonie  en  ré,  sommet  symphonique  beaucoup  plus  tardif
(1889).

La Symphonie n°5 en fa majeur, op.76 de Dvorak est créé à
Prague en mars 1879 affirme une puissance d’inspiration en
particulier dans son ultime mouvement qui annonce la grande
réussite de la Symphonie new yorkaise du Nouveau Monde n°8,
créé au Carnegie Hall en décembre 1893. Dans l’Andante règne
la douce et mélancolique rêverie slave (doumka) ; dans le
dernier mouvement (allegro molto), Dvorak semble préparer le
rayonnement d’une joie pleine et irrésistible d’autant plus
expressive  et  saisissante  que  lui  précède  un  balancement
imprévisible entre ivresse, exaltation et angoisse aux racines



certainement  autobiographiques.  La  Symphonie  profite  de  la
rencontre à Vienne avec Brahms dès 1873, lequel l’inspire
musicalement  et  l’aide  concrètement  à  éditer  ses  oeuvres…
C’est un période décisive pour le compositeur né en Bohême qui
peu à peu gagne une stature européenne. Plus composite que
celle  de  Smetana,  l’écriture  de  Dvorak  profite  de  son
ouverture vers les auteurs germaniques : il fixe d’emblée le
cadre et les enjeux de la symphonie tchèque, tout en cultivant
la très forte spécificité slave et hongroise en rapport avec
ses  origines.  De  retour  dans  en  Tchékoslovaquie,  Dvorak
accentue et colore encore davantage son écriture symphonique
avec Russalka de 1900, clair manifeste d’une âme musicienne
qui a la nostalgie émerveillée de sa propre culture.

César Franck
Rédemption, interlude symphonique

Camille Saint-Saëns
Concerto n°2 pour piano et orchestre en sol mineur, op.22

Antonín Dvorák
Symphonie n°5 en fa majeur, op.76

Carole Carniel, piano
Claude Schnitzler, direction
Orchestre Symphonique Région Centre-Tours

Samedi 15 février 2014 – 20h
Dimanche 16 février 2014 – 17h

conférences autour du concert
Samedi 15 février à 19h00 – Dimanche 16 février à 16h00
Grand Théâtre – Salle Jean Vilar
Entrée gratuite
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