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

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

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

Par le costume, comme un superbe livre d’images se dévoilent



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

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

VIDEO. Paris, Radio France :
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25ème  Festival  Présences,
6>21 février 2015
VIDEO.  Paris,  Radio  France  :  25ème  Festival
Présences, 6>21 février 2015. Radio France présente
son festival Présences 2015, dédié à la création :
13  concerts  événements  du  6  au  21  février  2015
résonnent  ainsi  dans  les  lieux  mythiques  de  la
Maison de la Radio à Paris : l’auditorium flambant
neuf (inauguré en novembre 2014) et le légendaire studio 104.
Les Deux Amériques, du nord et du sud s’installent à Radio
France  défendues  par  les  phalanges  maison  :  National  de
France, Philharmonique, Maîtrise et Choeur de Radio France,
pour 13 concerts, jusqu’au 21 février 2015. REPORTAGE vidéo,
entretien avec Jean-Pierre Rousseau, directeur de la musique ©
CLASSIQUENEWS.COM 2015

LIRE aussi notre présentation complète du Festival Présences
2015,  et  nos  6  concerts  événements  coup  de  coeur  de
CLASSIQUENEWS.COM

Récital Rémi Geniet, piano au
TAP de Poitiers
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Poitiers,  TAP.  Rémi  Geniet,
piano.  Le  18  février  2015,
20h30. Le pianiste Rémi Geniet
offre un récital soliste Bach et
Chopin.  A  21  ans,   le  jeune
pianiste  (né  en  1992  à
Montpellier)  a  déjà  remporté
nombres de Prix et récompenses
enviés dont le Premier Prix du Concours Horowitz de Kiev 2010,
le  troisième  Prix  du  Concours  Beethoven  de  Bonn  2011,  le
deuxième prix du concours Reine Elisabeth de Belgique 2013 (à
20 ans) … Son jeu puissant et finement caractérisé a trouvé
dans les œuvres de Bach et de Chopin, deux formes et des
écritures à la mesure de son tempérament entier, sincère,
engagé. Elève de Rena Shereshevskaya à l’Ecole Normale de
Paris, de la regrettée Brigitte Engerer et d’Evgueni Koroliov
(à Hambourg), Rémi Geniet enrichit sa jeune expérience en
jouant  régulièrement  avec  un  complice  chambriste,  le
violoncelliste  Henri  Demarquette.  Le  pianiste  s’intéresse
depuis  ses  débuts  à  l’œuvre  de  Jean-Sébastien  Bach.  Le
programme  présenté  en  concert  en  ce  mois  de  février  2015
reprend  partie  des  partitions  enregistrées  à  Poitiers  à
l’automne 2014. A quelques voix près, Rémi Geniet remportait
la Victoire Soliste instrumental de l’année lors des dernières
Victoires de la musique classique 2015. Le jeu est puissant ;
la vision, intérieure et profonde : la maturité et l’instinct
musical colorent une intelligence peu commune. La digitalité
déliée, très clairement énoncée fonde une technique précise et
étonnamment structurée. Rémi Geniet est un jeune talent à
suivre.
L’esprit des danses anime la Suite anglaise n°1, auxquels fait
écho la Mazurka du Romantique Chopin. Remé Geniet conclue son
concert avec la Sonate n°3 en si mineur opus 58.
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Récital du pianiste Rémi Geniet
JS Bach, Chopin

Mercredi 18 février 2015, 20h30
Poitiers, TAP, Auditorium

J. S. Bach :
Suite anglaise n°1 en la majeur BWV 806,

Caprice sur le départ de son frère bien-aimé BWV 992,
Toccata en do mineur BWV 911

Frédéric Chopin :
Mazurkas op. 17,

Sonate n°3 en si mineur op. 58

Durée du récital : 1h35 (entracte inclus)

Les œuvres du programme

Johann Sebastian Bach (1685-1750) a
écrit  de  nombreuses  pièces  pour
instrument  seul  :  il  s’agit  de
partitions  particulièrement
profondes,  créant  des  sommets  de
musique pure qui semble propre à
l’époque  baroque,  exprimer  la
diversité  troublante  voire
contradictoire de l’âme humaine :
introspection, langueur, mélancolie
mais  aussi  énergie,  volonté,
action…  Les  Suites  anglaises

(1717-1723) réutilisent et fixent le genre de la Suite composé
d’une  succession  très  réglementée  de  danses  européennes
(plutôt  d’origine  française)  :  Préludes,  Allemandes,
Courantes, Sarabandes, Bourrées, enfin Gigues, en guise de
conclusion. La Première, en la majeur, aurait été écrite par
un Bach spécifiquement inspiré par le claveciniste français
virtuose  Charles  Dieupart  (1670-1740)  dont  la  carrière  se
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déroule surtout à Londres. Ce pourrait être l’origine de leur
intitulé « Suites anglaises ».  Bach synthétise comme à son
habitude le caractère et l’esprit de chaque danse : Prélude
d’ouverture  (très  court),  majesté  de  l’Allemande  avec
d’évidentes références au jeu du luth; inventivité vivace des
Courantes ; gravité solennelle de la Sarabande ; facétie plus
enlevée  des  Bourrées  ;  enfin,  détermination  de  la  Gigue
conclusive.

Le Caprice BWV 992 évoque la figure du frère aimé, hautboïste
de renom qui rejoint à Stockholm,  l’Orchestre du Roi de
Suède. Œuvre de jeunesse (écrite au début des années 1700),
pleine de charme et d’imagination, le Caprice comporte six
mouvements  comme  autant  de  tableaux  émotionnels,  comme  le
suggèrent d’ailleurs les sous-titres de chaque mouvement : « …
pour le détourner d’entreprendre le voyage », « Représentation
des divers accidents qui peuvent arriver à l’étranger », etc…

Les Toccatas illustrent la maîtrise du Bach de la maturité.
Celle en ut mineur (BWV 911, vers 1712) comme l’ensemble des
autres pièces de ce genre, mêlent les divers mouvements comme
s’il s’agissait d’un concerto pour instrument seul. Proche de
la Fantaisie, la liberté et l’invention de l’écriture impose
sa propre énergie, semblant embraser de façon quasi improvisée
une structure pourtant très précise. Le plan suit à peu près
le  même  ordre  :  introduction  rhapsodique,  arioso,  fugue,
adagio, dernière fugue conclusive. La Toccata en ut mineur BWV
911,  en  trois  parties,  impose  sa  fugue  particulièrement
développée (175 mesures) à trois voix. Outre l’imagination
débridée, la profondeur et la virtuosité, Bach saisit par la
force et l’ampleur de sa pensée musicale.



Ainsi l’admiration que portait Chopin
pour  Bach.  Composées  entre  1832  et
1833, les quatre Mazurkas  (Opus 17)
du plus français des Polonais sont le
premier recueil du genre conçu depuis
son  installation  à  Paris.   Chopin
semble  prolonger  la  sensibilité
intérieure de son aîné, passant des
passions  à  l’exploration  du
sentiment,  le  compositeur  pianiste
combine  les  climats  lui  aussi
contrastés  voire  antinomiques  :

première  Mazurka  apparemment  joyeuse,  deuxième  rêveuse  et
mélancolique. La dernière pièce, – Lento ma non troppo en la
mineur- captive par sa puissante intériorité.  La Sonate n°3
régénère les modèles légués par Beethoven ou Schubert. La
liberté qu’y apporte Chopin l’impose immédiatement : composée
en 1844, elle suit l’éclosion de la Quatrième Ballade (1842),
du Quatrième Scherzo (1842 aussi) et des Nocturnes opus 55
(1843),  tous  sommets  d’originalité,  de  caractère  et  de
profondeur  dont  la  Sonate  recueille  les  fruits.  Chopin
surprend même par la conception de l’architecture : ampleur du
portique d’ouverture (Allegro maestoso) ; très court et vivace
Scherzo à la digitalité facétieuse ; Largo crépusculaire et
noctambule ; enfin Finale dont la véhémence et le tempérament
imposent la stature d’un Chopin maître de son destin.
Le choix des pièces exige de l’interprète une versatilité
permanente de l’humeur, et dans le traitement musical, une
aptitude à exprimer chaque nuance expressive d’une séquence à
l’autre, de premier ordre.
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Cavalleria  Rusticana  de
Mascagni à Salzbourg
Salzbourg,  les  28  mars  et  6  avril  2015.
Mascagni  :  Cavalleria  Rusticana,  18h.
Osterfestspiele  Salzburg.  Le  festival  de
Pâques de Salzbourg affiche en 2015, mars et
avril, l’opéra vériste génial signé Mascagni :
Cavalleria  Rusticana  avec  entre  autres
l’excellent  Jonas  Kaufmann.  L’oeuvre  est
couplée avec i Pagliacci de Leoncavallo, formant un diptyque
familier des amateurs d’opéras. Chaque partition courte, d’un
acte, compose ainsi le double portrait d’un drame amoureux
passionnel et tragique : chacun s’achève sur la mort de l’un
des amants.

 

 

La jalousie dévorante et criminelle fait
les  bons  drames  passionnels  en
particulier  sur  la  scène  lyrique.  En
Sicile, le dimanche de Pâques, Santuzza
se désespère, démunie et trahie : elle a
perdu l’amour de son ancien amant Turiddu
qui en aime une autre Lola, l’épouse du
charretier  Alfio.  Santuzza  a  beau  se
confier  à  la  propre  mère  de  Turiddu
(Mamma Lucia), rien ne peut adoucir le
ressentiment et la haine, le désir de
vengeance et la tentation du meurtre qui

envahissent  l’esprit  de  l’amoureuse  humiliée.  L’action  se
déploie comme un relief antique : sans dilution, droit au but,
épure, embrasement, catastrophe. Mascagni compose sa partition
en 1890 (deux années avant I Pagliacci de Leoncavallo, autre
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partition courte et fulgurante avec laquelle Cavalleria est
souvent couplée dans la même soirée) : c’est le manifeste de
toute une esthétique à l’opéra. Franche, immédiate, réaliste :
l’opéra vériste ou naturaliste est né sous sa plume car le
drame  est  court,  concis,  resserré,  d’une  irrépressible
activité et sur une durée très limitée (ici 1h10mn selon les
versions). LIRE notre dossier spécial Cavalleria Rusticana de
Mascagni

 

 

 

Programmer  Cavalleria  Rusticana  au  moment  de  Pâques  est
justifié car c’est le temps réel de l’action du drame. La
distribution  affichée  par  le  festival  de  Salzbourg  promet
engagement  et  caractérisation  sous  la  baguette  fine  et
nerveuse de Christian Thieleman…

Cavalleria Rusticana de Mascagni au festival de Salzbourg 2015

 

 

Christian Thieleman, direction

Philipp Stölzl, mise en scène, régie
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Jonas Kaufmann : Turiddu, Canio

Liudmyla Monastyrska:Santuzza

Annalisa Stroppa : Lola

Maria Agresta: Nedda

Dimitri Platanias : Tonio

Tansel Akzeybek: Beppe

Sächsische Staatskapelle Dresden

Choeur d’enfants du Festival de Salzbourg

 

 

Le Ring de Wagner à Munich
Munich. Wagner : Le Ring. Du 20
février  au  29  mars  2015.  Le
Bayerisches Staatsoper de Munich,
dans la capitale bavaroise affiche
l’intégralité  de  la  Tétralogie
wagnérienne dans la réalisation du
duo  Kirill  Petrenko  chef
d’orchestre)  et  Andreas
Kriegenburg  (régie,  mise  en
scène). Dans l’ordre, L’or du Rhin
pour  le  prélude,  puis  les  3
journées : La Walkyrie, Siegfried
enfin Le Crépuscule des dieux.  Soit 13 soirées wagnériennes.
le  cycle  peut  être  écouté  dans  la  quasi  continuité  les
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22,23,26 et 29 mars 2015. Production déjà présentée en 2012.

La  Tétralogie  raconte  sur  le
registre  épique  et  universel
l’accomplissement de la barbarie
et de l’indignité humaine sur le
monde  et  les  hommes.  L’être
intelligent  et  faux  bâtisseur
(Wotan)  construit  sa  propre
perte en imposant ses règles :
manipulation,  vol,  tyrannie,

impérialisme. Avide et vénal, le Dieu des dieux se montre
parfaitement indigne de son prestige. Pour dérober l’autorité
qu’il prétend détenir, il a perdu un oeil et s’est taillé une
lance dans le bois du hêtre primordial… Ici le pouvoir rend
fou et l’amour de l’or, totalement inhumain. Dans L’or du
Rhin, l’or pur du fleuve garant de l’équilibre naturel est
dérobé par Alberich, à son tour dépossédé par… Wotan lequel
pour édifier son palais du Walhalla, trompe abusivement les
Géants. A la fin du Prologue, Wotan et sa clique divine monte
au  sommet  :  image  de  l’orgueil  démesuré,  leur  ascension
annonce déjà leur chute.
Dans La Walkyrie paraît l’amour, celui du couple Siegmund et
Sieglinde, les parents du héros à venir : Siegfried. Ils sont
tous les deux sacrifiés sur l’autel du cynisme de Wotan : mais
sa propre fillle, la Walkyrie Brünnhilde ose braver l’ordre du
père. Sieglinde pourra enfanter le héros à naître, mais elle
perdra son statut et deviendra simple mortelle, protégée par
un rideau de feu.
Siegfried raconte l’enfance du héros attendu. Comment Alberich
son tuteur lui cache sa nature exceptionnelle et mourra sous
la lame de son épée. Le héros qui ne connaît pas la peur,
assassine le dragon : il peut rejoindre la Walkyrie sur son
rocher pour l’épouser…
Dans le Crépuscule des dieux, la prophétie s’accomplit et
Wotan doit céder la place à Siegfried. Pourtant, ce dernier
trop naïf et manipulable se laisse berner par le clan de
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Gibishungen : il trahit Brünnhilde, et meurt honteusement à la
suite  d’un  complot  :  sa  mort  puis  l’ample  monologue  de
Brünnhilde annonçant une ère nouvelle sont les deux temps
forts  d’une  partition  parmi  les  plus  réussies  de  tout  le
cycle.

La Tétralogie wagnérienne à Munich
Der Ring des Nibelungen

agenda
L’or du Rhin,  Das Rheingold

Les 20,27 février puis 11 et 22 mars 2015

La Walkyrie, Die Walküre
Les 28 février puis 6,14,23 mars 2015

Siegfried
Les 8,16,26 mars 2015

Götterdämmerung
Les 20 et 29 mars 2015

Illustrations : Odin par Arthur Rackham, Richard Wagner (DR)

Nouveau Chevalier à la rose à
Baden Baden
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Baden  Baden.  Strauss  :  Der
Rosenkavalier, les 27,30 mars, 2 avril
2015. Dans le cadre de son festival de
Pâques  du  27  mars  au  6  avril
2015.  Simon  Rattle  et  le  Berliner
Philharmoniker  jouent  l’opéra  de
Richard  Strauss  et  Hugo  von
Hofmannsthal : le Chevalier à la rose.
L’œuvre créé à Vienne en 1911 quelques
années  avant  la  première  guerre
synthétise toute la grâce mozartienne
dont est capable Strauss, à laquelle
il ajoute l’anachronisme des valses, emblème de la Vienne de
Johann Strauss quand Le chevalier à la rose se déroule au
XVIIIè  à  l’époque  de  l’impératrice  Marie-Thérèse.
Protagoniste, La Maréchale amour amant Quinquin, c’est à dire
Octavian  (magnifique  emploi  travesti  pour  mezzo);  même
trentenaire, la jeune princesse doit renoncer bientôt face à
la jeunesse insouciante et volage : Octavian aimera bientôt
Sophie,  plus  jeune,  plus  jolie.  Ochs,  le  cousin  de  La
Maréchale est son double masculin : moins rustaud caricatural
comme  on  le  voit  souvent  dans  nombre  de  productions,  que
trentenaire lui aussi, dépassé par les intrigues des femmes
qui le piègent toujours. Le trio final met en scène les trois
voix féminines de l’opéra : La Maréchale, Octavian, Sophie en
une scène d’un flamboiement sensuel, au spectre instrumental,
littéralement iridiscent. Alors que le Phiharmonique de Vienne
est souvent écouté et plébiscité dans une œuvre emblématique
de l’Opéra d’état, il est plus rare d’écouter le Phiharmonique
de Berlin. C’est l’ex chanteuse vedette dans le rôle travesti
d’Octavian, Brigitte Fassbaender qui réalise la mise en scène
de cette nouvelle production straussienne à Baden Baden.

Vanités des plaisirs, illusions de la vie…
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Comédie  de  moeurs  à  la  façon  des
peintures de William Hogarth (lequel
inspirera aussi Igor Strawinsky pour
son  Rake’s  progress),  mais  aussi
évocation nostalgique de la Vienne
baroque à l’époque de l’Impératrice
Marie-Thérèse,  le  Chevalier  à  la
rose, est surtout, un opéra né de
l’accord  exemplaire  entre  un
compositeur  et  son  librettiste:
Richard  Strauss  et  Hugo  von
Hoffmannsthal.  Ce  dernier  n’hésite

pas  à  solliciter  la  connaissance  des  convenances
aristocratiques de l’Ancien Régime auprès du Comte Harry von
Kessler, afin de renforcer la vraisemblance de la fresque
historique. Mais l’art transcende l’anecdote et même si la
remise d’une rose d’argent à la jeune fiancée Sophie, élue par
le Baron Ochs, n’est que pure fiction, la partition et le
livret  produisent  un  ouvrage  d’une  rare  subtilité
psychologique. Les auteurs interrogent les rapports des êtres
les uns vis à vis des autres, la fuite du temps et la quête
(vaine) de chacun pour s’en défaire et trouver un (impossible)
bonheur, bien éphémère.

 

 

 

Vanité des plaisirs, illusion de la vie, tout
en ciselant chaque tableau social, la musique
exprime la quête éperdue et déjà futile d’une
identité fragile. “Qui suis-je réellement? Que
suis je pour les autres? Tout passe et tout
s’efface”,  semble  se  dire  à  elle-même  La
Maréchale. Même jeune, tout juste trentenaire,

la jeune femme exprime la vanité de toute chose, y compris
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l’amour  ardent  que  lui  voue  son  jeune  amant,  “Quinquin”
(Octavian).  Son  cousin  le  Baron  Ochs  est  lui  aussi  un
aristocrate assez “rustique” mais moins épais qu’on veut bien
le chanter ordinairement. Reste, le portrait en triptyque de
La  Maréchale,  Octavian  et  Sophie  qui  sous  la  plume  du
compositeur demeure le plus bouleversant trio final, écrit
pour trois voix de femme, porté sur la scène d’un théâtre
lyrique.

 

 

 

Le Chevalier à la rose, créé à Dresde le 26 janvier
1911, est le cinquième opéra de Richard Strauss,
après Guntram, Feuersnot, Salomé et Elektra. C’est
le second ouvrage né de la collaboration avec le
poète Hofmannsthal. Du même duo créateur naîtront ensuite,
Ariane à Naxos (1912), La Femme sans ombre (1919), Hélène
d’Egypte (1928) et Arabella (1933)…

 

 

 

Le Chevalier à la Rose de Strauss à Baden Baden
3 dates au Festival de Pâques de Baden Baden

Le 27 mars 2015 à 18h
Le 30 mars 2015 à 18h
Le 2 avril 2015 à 18h

Sir Simon Rattle, direction musicale
Brigitte Fassbaender, mise en scène
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Anja Harteros, la Maréchale
Peter Rose, Ochs
Magdalena Kožená, Octavian
Anna Prohaska, Sophie
Carole Wilson, Annina
Clemens Unterreiner, Faninal
Elisabeth-Maria Wachutka, Marianne
Lawrence Brownlee, un chanteur

Philharmonia Chor Wien
Berliner Philharmoniker

Illustrations : Richard Strauss, portrait de jeune femme par
Nattier, Hofmannsthal (DR)

 

 

 

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

 

 

 

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

 

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

à la maturité d’une adulte. De fille séquestrée, infantilisée,
elle  devient  femme  désirable  et  conquise…  A  la  suite  de

http://www.classiquenews.com/wp-content/uploads/2014/11/tchaikovski-piotr-Tchaikovsky-530-855.jpg


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

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

L’INTRIGUE de Iolanta. L’Opéra Iolanta est en un acte et 9
tableaux. Alors que le Roi René tient à l’écart du monde, sa



propre fille Iolanta, aveugle, absente à sa propre infirmité,
le médecin maure Ebn Hakia (baryton) annonce que la jeune
princesse doit prendre conscience de son handicap pour s’en
détacher et peut-être en guérir…le Roi trop possessif demeure
indécis mais le comte Vaudémont (ténor), tombé amoureux de
Iolanta,  lui  apprend  la  lumière  et  l’amour  :  Iolanta,
consciente désormais de ce qu’elle est, peut découvrir le
monde et vivre sa vie. La jeune femme tenue cloîtrée, fait
l’expérience  de  la  maturité  :  en  se  détachant  du  joug
paternel,  elle  s’émancipe  enfin.

 

 

synopsis de l’acte acte unique

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

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

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

4. Pour stimuler sa fille sur la voie de la guérison, le Roi



René annonce qu’il exécutera Vaudémont si le traitement du
médecin Ebn Hakia échoue. Iolanta, pour sauver son fiancé, se
déclare prête à tout : elle suit le docteur maure.

5. Quand Ebn Hakia ôte la bandeau qui protégeait les yeux de
Iolanta,  la  princesse  peut  désormais  voir  toutes  les
merveilles du monde et vivre son amour. Le Roi bénit l’union
de Iolanta et de Vaudémont : tous chantent la gloire divine
qui a permis un tel prodige.

 

 

 

La Iolanta d’Anna Netrebko
scène, cinéma, cd

 

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

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

 

 

CINEMA. Iolanta et Le Château de Barbe-Bleue. Retransmission
dans les salles de cinéma, le 14 février 2015, en direct
du Metropolitan Opera de New York
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Anna Netrebko reprend le rôle d’Iolanta à l’Opéra de Monte-
Carlo, en version de concert, dimanche 21 juin 2015, 11h,
également  sous  la  direction  d’Emmanuel  Villaume.  LIRE  la
critique complète de l’opéra Iolanta par Anna Netrebko ci
dessous.

 

 

 

 

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

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

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

L’interprétation  de  la  diva
convainc  de  bout  en  bout…
D’abord  dans le tableau féminin,
d’ouverture, celui de Iolanta et
de  sa  suite  :  la  langueur
démunie,  rêveuse  mais
insatisfaite d’âmes cloîtrées se
précise. Puis, introduit par une
fanfare  de  cor  noble  vagement
cynégétique,  paraissent  les
hommes  ;  ainsi  s’accomplit  la
rencontre de Iolanta avec celui
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qui va la sauver Vaudémont (Sergey Skorokhodov), grâce auquel
la princesse aveugle osant affronter le risque et l’inconnu,
se défait seule de l’aveuglement qui la contraint depuis sa
naissance… Le rôle du médecin est lui aussi parfaitement tenu.
Aucune faute de distribution en général sauf pour la basse
Vitalij Kowaljow qui fait un Roi René un rien droit, placide
et  épais  sans  guère  de  trouble…  quand  le  reste  de  la
distribution exprime l’exaltation de chaque tempérament brossé
par Tchaikovski. Le nerf de l’orchestre, une Netrebko plus
ardente  et  féminine  que  jamais  font  la  réussite  de  cette
superbe lecture du dernier opus lyrique de Tchaikovsky.

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

 

 

Aleko et Francesca da Rimini
de Rachmaninov à Nancy
Nancy. Rachmaninov : Aleko, F. Da Rimini.
6-15 février 2015. Superbe et heureuse
surprise lyrique proposée par l’Opéra de
Nancy : les opéras de Rachmaninov sont
trop  peu  joués  et  pourtant  d’un
raffinement symphonique et crépusculaire,
souvent saisissant. Aleko – opéra virtuose du jeune élève
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talentueux au Conservatoire de Moscou de 1893) et surtout le
flamboyant Francesca da Rimini- composé en 1905, d’après le
Vème chant de l’Enfer de Dante, dévoilent une facette méconnue
de compositeur russe, son génie théâtral.

 

 

 

Nancy, Opéra de Lorraine
Les 6,8,10,12,15 février 2015

Calderon, Purcarete
Vinogradov, Maksutov, Sebesteyen, Gaskarova, Lifar – Gnidi,

Maksutov, Vinogradov, Gaskarova, Liberman

 

 

 

 

 

Aleko, 1893
Aboutissement  de  son  apprentissage  au
Conservatoire  de  Moscou,  le  jeune
Rachmaninov doit composer un opéra d’après
Pouchkine. Illivre la partition scintillante
d’Aleko,  d’un  raffinement  orchestral  déjà
sûr, égal des opéras les plus réussis de
Tchaikovski,  avec  une  science  des
transitions mélodiques et des climats, entre
élégie  poétique,  ivresse  sensuelle  et
vertiges  amers  rarement  aussi  bien
enchaînés. En seulement 17 jours et suivant
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l’encouragement  admiratif  d’Arensky  son  professeur,
Rachmaninov  achève  Alenko  qui  lui  permet  de  remporter  la
grande médaille d’or, récompense prestigieuse qu’il récolte
avec un an d’avance : c’est dire la précocité de son génie
lyrique. Malgré l’enthousiasme immédiat de Tchaikovski dès la
première à Moscou, Alenko sera ensuite rejeté par son auteur
qui le trouvait trop italianisant.

Proche de son sujet, immersion dans le monde tziganes où la
liberté fait loi, Rachmaninov inspiré par un milieu d’une
sensualité  farouche,  à  la  fois  sauvage  et  brutale  mais
étincelante par ses accents orientalisants, favorise tout au
long des 13 numéros de l’ouvrage, une succession de danses
caractérisées,  énergiquement  associées,  de  choeurs  très
recueillis  et  présents,  un  orchestre  déjà  flamboyant  qui
annonce celui du Chevalier Ladre de 1906. Fidèle à son sens
des contrastes, le jeune auteur fait succéder amples pages
symphoniques et chorales à l’atmosphérisme envoûtant et duos
d’amour entre les époux, d’un abandon extatique. Parmi les
pages  les  plus  abouties  qui  dépasse  un  simple  exercice
scolaire, citons la Cavatine pour voix de basse (que rendit
célèbre Chaliapine, d’un feu irrésistible plein d’espérance et
de désir inassouvi) ou la scène du berceau. e souvenant de
Boris  de  Moussorsgki,  la  scène  tragique  s’achève  sur  un
sublime  chœur  de  compassion  et  de  recueillement  salvateur
auquel répond les remords du jeune homme sur un rythme de
marche  grimaçante  et  languissante,  avant  que  les  bois  ne
marque la fin, à peine martelée, furtivement. La maturité dont
fait preuve alors Rachmaninov est saisissante.

Synopsis

Carmen russe ? La passion rend fou… D’après Les Tziganes de
Pouchkine, Alenko est un jeune homme que la vie de Bohème
séduit irrésistiblement au point qu’il décide de vivre parmi
les Tziganes. Surtout auprès de la belle Zemfira dont les
infidélités le mène à la folie : possédé, Aleko tue la jeune
femme, sirène fascinante et inaccessible, avant d’être rejeté



par le clan qui l’avait accueilli. Le trame de l’action et la
caractérisation des protagonistes rappelle évidemment Carmen
de Bizet (1875), mais alors que le français se concentre sur
le duo mezzo-soprano/ténor (Carmen, José), Rachmaninov choisit
le  timbre  de  baryton  pour  son  héros  tiraillé  et  bientôt
meurtrier.

 

 

 

 

La figure de Francesca s’impose dans l’histoire des amants
maudits magnifiques. Bien que mariée à Lanceotto, la jeune
femme ne peut résister au frère de ce dernier : Paolo. La
princesse de Rimini a inspiré de nombreux artistes surtout
romantiques : les peintres (célèbre tableau de monsieur Ingres
et de William Dyce en une claire nuit enchantée…)  et les
compositeurs  tels  Liszt  (Dante  Symphonie),  Tchaikovski  ou
Ambroise Thomas sans omettre Riccardo Zandonai… La lecture
qu’en  offre  Rachmaninov  s’inscrit  dans  l’illustration
tragique,  ténébreuse,  crépusculaire.

L’exceptionnel  Francesca  da  Rimini  opus  25  (1905)  sur  le
livret de Modeste Tchaikovski, aux éclats crépusculaires …

http://www.classiquenews.com/wp-content/uploads/2015/01/francesca-da-rimini-rachmaninov-582-507.jpg


souligne combien Rachmaninov est un auteur taillé pour les
atmosphères somptueusement fantastiques voire lugubres : pas
d’échappée possible pour Francesca. La partition met en avant
le génie symphonique de l’orchestrateur, sa capacité à saisir
des ambiances sombres et mélancoliques que sous-tend cependant
une réelle énergie tendre (ample et prophétique prélude, très
développé).  Les  profils  psychologiques  sont  remarqualement
caractérisés par un orchestre océanique qui fait souffler une
houle flamboyante et introspective : difficile de résister au
chant  de  Lanceotto  Malatesta  (baryton)  chez  qui  s’embrase
littéralement le feu dévorant du soupçon et de la jalousie.
En dépit d’un livret assez sommaire et très schématique de
Modeste Tchaikovsky, la musique comble les vides criants du
texte,  développe  de  superbes  variations  symphoniques  sur
chaque situations en conflits opposant les deux amants ivres
et impuissants face au venin de plus en plus menaçant de
Lanceotto. Structuré en flasback, le livret mêle présent de
l’action tragique et dramatique, et passé.
Le prologue évoque le premier et le second cercle des enfers
que traverse Dante conduit par Virgile (comme dans le tableau
de Delacroix où les deux sont sur la barque sur un océan
inquiétant…). Dante aperçoit l’âme et les fantômes errants de
Paolo et Francesca…

Au premier tableau, ans la palais
Malatesta,  le  très  grand
monologue de Lanceotto Malatesta,
solitaire, douloureux témoin d’un
amour qu’il ne peut atténuer sans
le détruire, se glisse l’amertume
de  Rachmaninov  lui-même  qui
compose cette partie (1900) alors
qu’il vit une profonde dépression
après  l’échec  de  sa  première
symphonie. Conflit entre rage et
impuissance tenace face au destin

qui renforce sa totale frustration : Francesca qu’il aime en
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aime un autre : son propre frère, Paolo. Toute la thématique
de la malédiction se déploie ici avec des couleurs inouïes.
Contraint de partir à la guerre, Lanceotto exprime néanmoins
ses soupçons et sa colère démunie. Le meurtre est évacué en
quelques mesures comme si l’opéra était plutôt centré sur le
ressentiment du frère trahi et écarté : Lanceotto est le vrai
protagoniste de ce drame à la fois économe et fulgurant.
Dans le tableau II, en l’absence de son frère, le beau Paolo
fait sa cour à Francesca en lui narrant subtilement l’histoire
de Lancelot et de Guenièvre : adultère et trahison d’une force
irrépressible au son de la harpe enchantée… Rachmaninov peint
alors  un  superbe  lieu  d’amour  enchanté  :  ce  lieu  même
qu’évoque insidieusement Paolo, là où Guenièvre s’est donné au
chevalier  magnifique.  Les  deux  s’embrassent  quand  surgit
Lanceotto qui les poignarde de fureur.

L’Epilogue (avec son choeur surexpressif bouche fermée) évoque
le retour de Dante conduit par Virgile hors du second cercle
des  Enfers.  L’ouvrage  s’achève  ainsi  dans  les  brumes  du
souvenir,  de  l’évocation  fantomatique,  comme  un  songe
surnaturel.

CD.  On  ne  saurait  mieux  conseiller  la
version signée il y a presque 20 ans, en
1996 par Neeme Järvi et le symphonique de
Gothenburg  (Decca)  avec  deux  monstres
sacrés du chant russe : le baryton ardent
et noble Serguei Leiferkus (Lanceotto) et
le  ténor  non  moins  hallucinant  Serguei
Larin dans le rôle éperdu de Paolo. Chacun

éblouit dans la première et seconde partie. Il est temps de
reconnaître  le  génie  lyrique  de  Rachmaninov  tel  qu’il  se
dévoile dans ses pages hautement dramatiques. Certes la livret
pêche  mais  la  construction  et  l’intelligence  musicale
captivent  de  bout  en  bout  :  la  fin  précipite  le  drame,
l’évocation des enfers de Dante offre une fresque symphonique
avec chœur d’une évidente puissance poétique.

http://www.classiquenews.com/cd-coffret-rachmaninov-the-complete-works-integrale-32-cd-decca/


 

 

WEB DOCU. L’année Rameau 2014
en vidéo : synthèse et temps
forts
WEBDOCU de l’année Rameau 2014. Rameau
2014,  ce  sont  600  événements,  4
expositions monographiques, des ateliers,
d’innombrables manifestations dans le monde entier… Coordonnée
par le CMBV Centre de musique baroque de Versailles, l’année
Rameau  2014  (250è  anniversaire  de  la  mort)  fut  riche  en
événements,  offrant  au  Dijonais  sa  reconnaissance
internationale,  révélatrice  et  porteuse  de  découvertes
majeures comme la recréation des ouvrages méconnus tels Le
Temple de la gloire, Zais, Les fêtes de l’Hymen et de l’Amour…
tandis que les opéras Platée, Castor et Pollux, des sessions
de musique de chambre et les grands concerts sacrés à la
Chapelle  royale  de  Versailles  ont  illustré  une  immersion
continue que prolonge encore l’exposition  » Rameau et la
scène « présentée à l’Opéra Garnier à Paris, jusqu’au 8 mars
2015. Webdocu © CMBV – CLASSIQUENEWS.COM 2015

VOIR aussi notre reportage sur l’exposition Rameau et la scène
au Palais Garnier, jusqu’au 8 mars 2015 (Paris, Bibliothèque
Musée de l’Opéra, BNF)
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Brésil.  1er  Festival
international  de  Musique
ancienne de Diamantina

Brésil.  Diamantina,  1er  festival  international  de
musique  ancienne.  20  février  >  1er  mars  2015.
Diamantina : la ville est inscrite sur la liste du
patrimoine mondial de l’Unesco, c’est surtout un nom

destiné  à  briller.  Si  son  passé  illustre  la  quête  des
chercheurs de diamants venus explorer les massifs montagneux
plutôt escarpés, la cité située au nord-est du Minas Gerais,
territoire célèbre pour la richesse de son patrimoine, entend
éblouir par un événement nouveau : son premier festival de
musique ancienne dès février 2015.

Nouveau  festival  baroque  au
Brésil.  Le  nouveau  festival
international  de  musique
ancienne  est  d’autant  mieux
inscrit  dans  les  ruelles
étroites  aux  façades  blanches
quadrillées  de  lignes  bleu  ou
jaune  vifs  que  son  répertoire
répond au style architectural de
la cité historique : ses fenêtres aux encadrements surlignés,
–  typique  du  style  colonial  baroque  (XVIII  ème)-,   ses
toitures  à  tuiles,  sa  cathédrale  baroque,  ses  nombreuses
églises  remarquablement  conservées,  rappellent  la  mémoire
culturelle  d’une  ville  qui  a  connu  son  essor  à  l’époque
coloniale. C’est avec une autre perle historique, Paraty, l’un
des fleurons patrimoniaux du Brésil.
Le  festival  réalise  une  alliance  idéale  entre  musique  et
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patrimoine  qui  réactive  l’attrait  touristique  d’une  ville
particulièrement dynamique aujourd’hui. On connaît le bénéfice
que  permet  pour  les  municipalités,  l’implantation  d’un
festival : Cuenca en Espagne (Castilla La Mancha), Salzbourg
évidemment, Aix en Provence en France : toutes ces villes ont
eu  l’intelligence  de  développer  et  soutenir  un  événement
culturel majeur, devenu un emblème internationnalement salué
et célébré.

 

 

 

Nouveau festival baroque au Brésil

le  premier  festival  international
de musique ancienne à Diamantina
 

 

Le  festival  international  de
musique  ancienne  de  Diamantina
prend  son  essor  à  1200m
d’altitude, sur un massif assez
aride dans la vallée du fleuve
Jequitinhonha, l’une des régions
les plus isolées et énigmatiques
de  l’état  de  Minas  Gerais  au
Brésil. Portée par Lira Cultura,
sous les auspices du Ministère de
la Culture du Brésil, l’événement
offre  un  écho  au  riche  passé

local.  Diamantina  s’est  développé  tout  au  long  du  XVIIIe
siècle à partir d’un noyau urbain (appelé Arraial do Tejuco),
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où  la  légendaire  ex-esclave  Chica  da  Silva,  qui  avait  su
séduire l’adjudicataire du contrat royal pour le monopole de
l’extraction des diamants, João Fernandes, vécut comme une
authentique reine. Témoignage éloquent de cette période de
richesse et de splendeur, l’orgue de l’église du tiers-ordre
de  Notre  Dame  du  Carme  est  le  plus  ancien  entièrement
construit  au  Brésil  et  toujours  conservé.  L’instrument,
entièrement conçu et exécuté entre 1782 et 1787 par le facteur
d’orgues autodidacte père Manoel de Almeida e Silva, a été
utilisé par le compositeur José Joaquim Emerico
Lobo  de  Mesquita  dans  la  composition  de
plusieurs  fleurons  de  la  musique  coloniale
brésilienne. En écho à cet essor culturel et
musical contemporain du règne de Louis XVI et
Marie-Antoinette en France, le nouveau festival
de Musique Ancienne de Diamantina propose une
programmation  sui  suit  ses  intentions  :  «
Patrimoine  Immatériel  /  Patrimoine  Matériel  :  un  dialogue
nécessaire ». Autour de l’orgue historique de ND des Carmes,
l’œuvre de Lobo de Mesquita sera ressuscitée donc réestimée,
mise  en  valeur  dans  son  contexte  luso-brésilien,  ibéro-
américain et italo-ibérique. De passionnantes confrontations,
de probables (re)découvertes jalonneront ainsi les concerts à
venir.

 

 

Brésil,  Diamantina.  Première  édition  du
Festival International de Musique Ancienne de
Diamantina, du 20 février au 1er mars 2015. 8
concerts, cours d’interprétation historique
du répertoire d’orgue ibérique et italien,
exposés, débats, ateliers pour les enfants
(consulter en ligne la programmation 2015)… Artistes invités :
les ensembles Ministriles de Marsias (Espagne), Favola d’Argo
(Portugal/Espagne)  et  Alemmares  (Portugal),  les  organistes
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Bruno Forst, João Vaz, Elisa Freixo, Marco Brescia (fondateur
du festival), portrait ci dessus à l’orgue, sans omettre le
claveciniste  francobrésilien  (et  chef  d’orchestre)  Bruno
Procopio. En clôture du festival 2015, concert de cloches dans
toutes la ville historique, avec la participation de plusieurs
secteurs culturels et artistiques de la ville et de la région…

 

 

 

Approfondir :
Visitez le site officiel du Festival International de Musique
Ancienne de Diamantina

 

Voir aussi le site de l’orgue historique Almeida e Silva /
Lobo de Mesquita (1787) de Diamantina
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Pourquoi y aller ?
 

4 raisons pour aller à Diamantina, et assister au 1er festival
de musique ancienne :

1– la beauté de la ville historique (qui est aussi le berceau
du président brésilien, Juscelino Kubitschek, initiateur de la
construction de Brasilia.)
2– le climat à cette période de l’année : fin de l’été (donc
chaleur plus supportable)
3– l’intérêt et l’originalité de la programmation musicale
développée  autour  d’un  orgue  historique  unique  au  monde
restauré par le facteur français Frédéric Desmottes (qui a
aussi restauré les deux orgues historiques de la Cathédrale de
Cuenca en Espagne)
4– la forte attraction des sites naturels environnants la cité
de  Diamantina  :  cascades,  lacs,  paysages  vallonés…  d’une
beauté sauvage préservée saisissante.

Voilà autant d’arguments culturels, environnementaux qui font
du Festival international de musique ancienne de Diamantina,
un événement désormais à suivre.

 

 

 

Illustrations : vues de la ville de Diamantina (Minas Gerais,
Brésil, DR). L’organiste et fondateur du festival de musique
ancienne de Diamantina : Marco Breschia © Lisa Soares. Bruno
Procopio (DR).



 

 


