
Paris,  Maison  de  Radio
France. Festival Présences
Paris. Festival Présences 2015 : Les deux Amériques : 6 > 21
février 2015. La Maison de Radio France accueille en février
son  festival  dédié  à  la  musique  contemporaine  et  aux
créations. Le 25ème festival Présences réalise un superbe et
prometteur  écart  transatlantique.  Accoster  sur  les  terres
américaines  signifie  ici  découvrir  toutes  les  musiques
continentales : de l’Alaska jusqu’à la Terre de feu, du Rio de
la  Plata  jusqu’au  Labrador,  d  grand  nord  au  Sud  le  plus
méridional. La création musicale revêt bien des formes et des
écritures car le spectre est large : il investit la Maison de
Radio France en particulier les salles rénovées et flambant
neuves de l’Auditorium et du Studio 104 réouvert.

 

 

 

 

Ecart transatlantique
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Les quatre formations maison (l’Orchestre
National  de  France,  l’Orchestre  
Philharmonique de Radio France, le Chœur
et la Maîtrise de Radio France) sont à
pied d’oeuvre pour transmettre le grand
frisson,  celui  du  grand  large,  dédié
depuis  les  début  du  festival,  à  la
musique contemporaine et à la création.
C’est en prolongement de la thématique du
festival 1991 quand il s’intéressait déjà
à l’Amérique musicale mais cette fois à
l’Amérique  du  nord.  Les  champs
d’exploration 2015 dépassent la notion d’école nationale et
même élargissent leur investigation au delà des seuls Etats-
Unis. Présences traque depuis ses débuts les personnalités et
les  tempéraments  charismatiques  dont  l’écriture  transcende
tout nationalisme : ainsi aux côtés des compositeurs connus
John Adams (Doctor Atomic Symphony et Son of Chamber Symphony
), ou de Steve Reich, s’affirment les argentins que Paris
stimule depuis longtemps (de Ricardo Nillni à Martin Matalon),
mais aussi Victor Ibarra (d’origine mexicaine), le brésilien
Januibe Tejera ou Luis Fernando Rizo-Salom (né à Bogota) …
dont les manières s’enrichissent des traditions mondialisées,
elles  mêmes  héritières  de  cultures  anciennes.  Métissages,
passerelles, rencontres et synthèses… ainsi jaillissent les
musiques  personnelles  et  donc  originales  d’Osvaldo  Golijov
(polyphonies Yoruba du Nazareno jouées par les sœurs Labèque),
de  Luis  Nahon  (paysages  changeants  de  Quebrada/Horizonte),
d’Esteban Benzecry (superbe triptyque précolombien : Rituales
amerindios)…
Ici  l’accumulation  des  savoirs  recomposent  de  nouvelles
mosaïques dont les confrontations stimulent les compositeurs :
«  José  Evangelista  est  un  musicien  canadien  d’origine
espagnole, Juan Pablo Carreno  s’est formé en Colombie, aux
États-Unis et en France. Tous éprouvent cependant le besoin
d’exprimer  quelque chose (une nostalgie, un sentiment de la
danse, une impatience de l’avenir) et ne se contentent  pas
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d’illustrer des formes pures et parfaites. Beaucoup d’entre
eux également aiment l’orchestre, et on  se réjouira que la
moitié des concerts de cette édition de Présences fasse appel
à  ce  type  de  formation,  ce  qui  permettra  à  l’Orchestre
National de France et à l’Orchestre Philharmonique de Radio
France  de donner toute la mesure de leur talent, avec peut-
être, côté Philharmonique, une attirance pour l’Amérique du
Sud et, côté National, un tropisme boréal. Joshua Dos Santos,
James Gaffigan, Domingo Hindoyan, pour n’en citer que quelques
uns,  illustreront  la  vitalité  de  la  direction  d’orchestre
américaine, ce qui n’empêche pas notre festival, évidemment,
d’inviter de nombreux ensembles et solistes qui font de la
création leur pain quotidien et leur oxygène indispensable. Et
au Chœur et à la Maîtrise de Radio France de participer à la
Transmigration of the Soul selon Adams « , précise Jean-Pierre
Rousseau, directeur de la musique de Radio France.

 

 

A  l’honneur  au  sein  de  la
programmation  de  Présences  2015,
l’imaginaire  si  visuel  du
compositeur  argentin  Esteban
Benzecry,  diplômé  des  Beaux-Arts
de Buenos Aires. En France,  à
Paris,  l’autodicate  se  forme
sérieusement à la composition et
l’orchestration dès 1997. Il peut
y  réaliser  et  approfondir  entre
autres  son  admiration  pour  les
grands coloristes Debussy, Ravel,

Messiaen, également Dutilleux et les tenants de la musique
spectrale.  Riche  de  multiples  sources  et  d’admirations
composites,  Benzecry  s’est  façonné  son  propre  imaginaire
musical, suivant les pas de Ginastera,  Stravinsky, Villa-
Lobos, et les mexicains Carlos Chavez et Silvestre Revueltas.
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Le  compositeur  se  définit  tel  un  «  scénographe  sonore  »
n’hésitant pas à composer des œuvres ambitieuses exigeant des
effectifs impressionnants : grand orchestre, choeur. Benzecry
est  aussi  peintre  :  ses  références  sont  toujours  très
visuelles et donc picturales. Il emprunte naturellement aux
riches  folklores  toujours  très  vivaces  dans  la  musique
argentine.

 

 

Présences  2015  met  aussi
l’accent  sur  le  compositeur
Christopher Trapani, né dans la
capital  du  jazz,  la  Nouvelle
Orléans  :  à  ses  débuts
trompettiste,  Trapani  rejoint
Paris  rapidement  où  il
s’intéresse  à  la  musique  de
Gérard Grisey. Il met en parallèle et établit un dialogue
fructueux  entre  musique  américaine  populaire  (blues)  et
musique spectrale, intègre dans son écriture l’électronique
lié à sa formation à l’Ircam. Aujourd’hui, le compositeur
voyage  entre  Paris,  Manhattan  et  Istanbul…   Spinning  in
infinity  fait fusionner concrètement la musique électronique
(bande enregistrée comprenant une partie de banjo et de canun
turc) à l’orchestre (les enceintes sont même placées parmi les
instrumentistes  de  l’orchestre).  En  exprimant  l’idée  de
tournoiement (to spin), la pièce s’inspire d’une song de Paul
Simon  où  l’énoncé  de  catastrophes  se  fait  sur  un  tapis
carnavalesque  –  plutôt  décalé  -,  qui  associe  des  rythmes
métissés  sud-africains,  bluegrass,  cajun,  folk  américain…
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formellement, Spinning in infinity suit structurellement la
figure d’une spirale et d’un tourbillon
qui égrène ensuite de façon développée la
multitude  d’événements  énoncés  très
rapidement au début. Foisonnant, Trapani
enchasse  les  fils  mélodiques  en  les

enchevêtrant comme David Foster Wallace dans Infinite Jest qui
accumule plusieurs narrations au point de dérouter le lecteur.
Trapani avoue travailler sur le raffinement de la légèreté :
 » je veux une musique légère, fluide, attirante,  mais avec
une construction et de nombreux détails sous  la surface.
Ligeti,  Ravel,  Debussy,  Berlioz,  Monteverdi   allient  le
raffinement  du  détail  et  la  légèreté.  Parmi  nos  
contemporains, Leroux, Matalon, Hersant ont le même  souci de
la légèreté » confie-t-il.

 

Paris, Festival Présences 2015 : les deux Amériques. 14 rendez
vous, du 6 au 21 février 2015, Paris, Maison de Radio France.

 

 

 

Festival Présences 2015 Les
deux Amériques

6 concerts incontournables
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Vendredi 6 février, 20h
Auditorium- Concert inaugural (n°1)

Conlon NANCARROW – Pièce n° 2 pour petit orchestre
Richard DUBUGNON – Concerto sacra pour hautbois et orchestre,

op. 67*
commande de Radio France, création mondiale

Eesteban BENZECRY – Concerto pour violoncelle**
commande de Radio France, création mondiale

Darwin AQUINO – Espacio ritual
Evencio CASTELLANOS – Santa Cruz de Pacairigua

Olivier Doise, hautbois*
Gautier Capuçon, violoncelle**

Orchestre Philharmonique de Radio France
Manuel Lopez-Gomez, direction

Diffusé en direct sur France Musique

Concert d’ouverture du festival dans le nouvel Auditorium de
Radio  France  :  l’Orchestre  Philharmonique  propose  deux
concertos donnés en vis-à-vis et en création mondiale (il
s’agit dans les deux cas d’une commande de Radio France) :
l’un de Richard Dubugnon qui engage un dialogue entre l’Europe
et l’Amérique latine avec le Concerto sacra pour hautbois
inspiré notamment du chant grégorien, Olivier Doise jouant la
partie soliste ; l’autre d’Esteban Benzecry, Argentin installé
à  Paris  dont  Gauthier  Capuçon  créera  le  Concerto  pour
violoncelle. Avec en début de programme, une pièce de Conlon
Nancarrow, afin de rendre hommage à un créateur solitaire qui
fut dans son genre un pionnier, et pour terminer  l’Amérique
latine, représentée par Evencio Castellanos, mort en 1984,
l’une des grandes figures de la musique du Venezuela.
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Jeudi 12 février, 20h
Auditorium (concert n°5)

Christopher ROUSE – Prospero’s room
création française

Andrew NORMAN – Suspend, concerto pour piano et orchestre*
création française

Sean SHEPHERD – Wanderlust
création française

John ADAMS – Doctor Atomic Symphony

Inon Barnatan, piano*
Orchestre national de France

James Gaffigan, direction

Diffusé en direct sur France Musique

L’Orchestre National de France entre en scène à son tour avec
un programme entièrement nord-américain reprenant, en création
française, trois pièces récentes commandées et créées par de
grandes formations elles aussi nord-américaines : Prospero’s
Room de Christopher Rouse (commande du New York Philharmonic),
Suspend  d’Andrew  Norman  (commande  du  Los  Angeles
Philharmonic),  Wanderlust  de  Sean  Shepherd  (commande  du
Cleveland Orchestra). Avec, en apothéose, la Doctor Atomic
Symphony de John Adams.

 
 

Samedi 14 février, 11h
Auditorium, concert n°7

Luis Nahon : Quebrada / Horizonte

Orchestre Philharmonique de Radio France
Domingo Hindoyan, direction

Luis Naon, présentation
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Présentation par Luis Naon en personne, pour un public
familial, de Quebrada/

Horizonte, hommage aux paysages de l’Amérique.

 
 

Jeudi 19 février, 20h
Auditorium (concert n°12)

Eesteban BENZECRY – Madre Tierra
commande de radio France, création mondiale

Peter Lieberson – Neruda Songs
Charles IVES – The Unanswered Question

John ADAMS – On the Transmigration of the Soul
Kelley O’Connor, mezzo-soprano

Chœur de Radio France
Marc Korovitch, chef de chœur

Maîtrise de Radio France
Sofi Jeannin, chef de chœur
Orchestre national de France

Giancarlo Guerrero, direction

Le Chœur et la Maîtrise de Radio France, l’Orchestre National
de  France  au  grand  complet  :  un  programme  spectaculaire
qu’ouvre  la  création  mondiale  de  Madre  Tierra  d’Esteban
Benzecry,  écho  des  mythologies  pré-colombiennes.  On  passe
ensuite du Sud au Nord avec les Neruda Songs de Lieberson puis
la  fameuse  Unanswered  Question  de  Charles  Ives,  avant  de
partir dans cet étrange voyage qu’est On the Transmigration of
the Soul de John Adams.
Diffusion en direct sur France Musique

 
 

Vendredi 20 février, 20h
Studio 104 (concert n°13)



HebertT VAZQUEZ – Des jardins/Des Près, concerto pour alto*
création mondiale

Luis Fernando RIZO SALOM – El Juego
José EVANGELISTA – Alap et Gat

John ADAMS – Son of Chamber Symphony

Christophe Desjardins, alto*
Ensemble Orchestral Contemporain

Daniel Kawka, direction

Le  programme  de  l’Ensemble  Orchestral  Contemporain  propose
deux pièces ludiques, El juego et Alap et Gat, encadrées par
un concerto et une symphonie. Le concerto est signé Hebert
Vazquez, qui eu la bonne idée de l’écrire pour l’altiste 
Christophe Desjardins. La symphonie n’est autre que la célèbre
Son of Chamber Symphony de John Adams.

 
 

 
 

Samedi 21 février, 20h
Auditorium (concert de clôture n°14)

Christopher TRAPANI – Spinning in Infinity*
commande de Radio France, création mondiale

Osvaldo GOLIJOV  – Nazareno, concerto pour deux pianos,
percussions et ensemble (nouvelle version)

création française
Esteban BENZECRY – Rituales amerindios, triptyque précolombien

pour orchestre
création française

Katia et Marielle Labèque, piano
Raphaël Seguinier, Gonzalo Grau, percussions

Orchestre Philharmonique de Radio France
Diego Matheuz, direction



Grégory Beller, réalisateur informatique musicale, Ircam*
Coproduction Radio France / Ircam

 
 

Afin de conclure en beauté, trois grandes partitions pour
orchestre  pour  fermer  comme  il  se  doit  l’édition  2015  du
festival Présences avec l’Orchestre  Philharmonique de Radio
France. La création de Spinning in Infinity de Christopher
Trapani (commande de Radio France) pour commencer :  une œuvre
tournoyante écrite par un musicien de La Nouvelle-Orléans qui
se partage entre New York et Paris. Puis l’étonnant Nazareno
d’Osvaldo Golijov, qui fait entendre des percussions Yoruba
réinventées pour les pianos des sœurs Labèque.  Enfin, un
grand  triptyque  orchestral  d’Esteban  Benzecry  en  forme
d’hommage à l’écho perdu des civilisations précolombiennes.

Festival  Présences  2015  Les  deux  Amériques.14
rendez vous, du 6 au 21 février 2015, Paris,
Maison de Radio France : Auditorium et Studio
104.  + d’infos, réservations, billetterie en
ligne : consultez le site du festival Présences
2015 de Radio France
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Tours
Tours, Opéra. Puccini : Il Trittico.  Les 13,15,17 mars 2015.
3 miniatures véristes. 3 en 1. Puccini a composé en 1918, un
ensemble de 3 ouvrages destinés à être représentés en une
seule soirée, enchaînant: Il Tabarro, Suor Angelica, Gianni
Schicchi. Le cycle fut créé à New York, au Metropolitan Opera
le 14 décembre 1918.

Il  Tabarro  (la  Houppelande)
d’après le drame de Didier Gold
(1910) est un pur joyau vériste
en  un  acte,  où  la  misère
quotidienne  se  change  en
tragédie. On y retrouve le trio 
emblématique de l’opéra italien:
une soprano (Giorgetta) mariée à un baryton (Michele) qui le
trompe avec un ténor (Luigi). L’intrigue se déroule sur les
quais de Seine: Luigi est décidé à quitter la femme qu’il doit
partager, il sera débarqué à Rouen. Mais Michele démasque
l’identité de l’amant de sa femme et l’étrangle puis le cache
sous sa  houppelande… En peu d’effets, le compositeur brosse
chaque tableau, variant les climats, entre impressionnisme et
expressionnisme avec un sens prodigieux de l’efficacité et de
la synthèse.

 

 

 

3 miniatures véristes
 

Suor Angelica. Même acte d’un réalisme sec et froid dans Suor
Angelica. L’action se déroule dans un couvent italien du XVIIè
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où une ancienne aristocrate a été enfermée après avoir eu un
enfant  suite  à  une  liaison  illégitime.  Sa  tante  vient  la
visiter: lui fait signer un acte où la jeune femme renonce au
patrimoine familial,t out en lui annonçant la mort de son
enfant qu’elle n’a plus jamais revu. Au comble de la solitude
et du dénuement, Suor Angelica imagine la misère de son enfant
mort  (Senza  Mamma):  elle  avale  un  poison.  La  Vierge  lui
apparaît en lui présentant un enfant. Ici pas de rôle masculin
mais une confrontation entre l’agent du destin (la tante) et
la tendresse défaite de la l’héroïne.

Gianni Schicchi peut avoir été inspiré par un fait réel conté
par Dante des Les Enfers (Chant XXX, vers 1308). L’action se
passe à Florence… A la mort du vieux Buoso Donati, les membres
de sa famille entendent récupérer les biens que le défunt a
légué à un couvent. Schicchi (baryton) est appelé au chevet du
mort, avec sa fille Lauretta qu’aime passionnément Rinuccio,
le neveu de Buoso. Schicci prend l’aspect du mourant dans son
lit afin de dicter ses dernières (fausses) volontés à son
notaire: il lèguera tout son patrimoine à chacun des membres
avides et complices. Puccini marque le contraste en invoquant
dans ce tableau cynique et funèbre, la tendresse des deux
amants : Rinuccio (Hymne à Florence) et Lauretta qui dans son
air  (O  mio  caro  Babbino)  pastiche  la  première  manière  du
compositeur.  Schicchi  réalise  ainsi  le  complot  mais  il
s’octroie la maison du mort, écartant tout autre prétendant,
afin d’y abriter l’amour des deux jeunes gens. Gianni Schicchi
est une autre fable satirique, lyrique mais grinçante qui
renouvèle depuis Falstaff, l’art de la pure comédie italienne,
approchée par épisode et petites touches dans l’acte I de
Tosca, grâce au personnage du sacristain.

 

 

 



 

Giacomo Puccini : Il Tritico, le Triptyque (1918)

Il Trittico : approche et enjeux
des œuvres

 

Il  Tabarro.  De  la  fièvre,  de
l’angoisse  dans  un  orchestre
omniprésent  (au  risque
d’étouffer  parfois  les  voix?),
doit ici projeter et préserver
l’âpre réalisme d’un conte très
cynique où le trio traditionnel
de  l’opéra  italien  exalte  les
tensions émotionnelles entre les
protagonistes; la soprano et le
ténor,  Giorgetta  et  Luigi
s’aiment en cachette, à la barbe de l’époux véritable de celle
ci, Michele (baryton). Les deux amants ont à voir avec ceux de
Louise  de  Charpentier:  deux  âmes  enflammées,  ardentes  et
nostalgiques, portant chevillé au coeur l’amour de l’asphalte
parisien, ce Belleville où ils sont tous deux nés: jamais
Puccini n’a autant déclaré sa flamme à la ville lumière : ce
Paris des amants, d’un romantisme radical et suicidaire, déjà
perceptible dans La Bohème (d’ailleurs l’ombre de Mimi flotte
incidemment dans l’air du ténor à sa fenêtre au début du
drame)… Souvent, le portrait de celui que l’on trompe est loin
d’être  tout  noir  :  Michele  n’est  pas  un  mari  despotique;
ardent,  “bon  et  honnête”,  il  sait  lui  aussi  s’ouvrir  aux
effluves d’une nostalgie silencieuse… certes endeuillée par
leur  enfant  mort.  Et  est-il  si  dindon,  inconscient  àa  la
tromperie de son épouse ? Tant d’humanité chez ce personnage
le rend naturellement émouvant.  Il y a dans la description
puccinienne d’une histoire somme toute anecdotique, la pure
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ivresse délirante d’un abandon à la mort: ces 3 inadaptés ne
sont pas heureux et cultivent finalement une addiction à la
déploration tragique…
Au regard du raffinement de l’orchestration, on rêverait d’un
Puccini  joué  comme  Ravel:  où  le  génie  des  mélodies
s’assortisse  d’un  raffinement  de  la  langue  orchestrale  :
chaque  maestro  se  doit  de  faire  jaillir  ces  joyaux
d’instrumentation  qui  font  de  Puccini  le  plus  fascinant
orchestrateur de son temps… On voit bien que l’écriture de
Puccini  transfigure  l’anecdote  :  Il  Tabarro  pourrait  être
l’esquisse et le manifeste de toute l’esthétique lyrique de
l’opéra italien au début du XXè. Une direction mesurée, claire
et brillante suffirait à rendre tout le génie puccinien, si
évident dans ce triptyque…  Après tout jouer Wagner intimiste
n’est pas si contre productif ! Dans le cas de Puccini, le
bénéfice serait tout autant profitable.

 

Suor Angelica. Avec le recul, et en comparaison avec ses deux
autres volets, Suor Angelica est l’opéra le moins réussi de la
trilogie  du  Trittico  puccinien.  Les  30  premières  minutes
restent bavardent et anecdotiques même si elles sont destinées
à  exposer  lieu,  action,  caractères:  les  épisodes  qui  se
succèdent: les rayons de soleil sur la fontaine transformant
l’eau en or; la piqûre de guêpe et le remède concocté par
Angelica en soeur guérisseuse; puis les fruits de la quête,
enfin l’annonce d’une visite au parloir… sont musicalement
faibles;  tout  bascule  avec  la  confrontation  de  la  tante
d’Angélique,  cette  princesse  venue  laver  l’honneur  d’une
famille salie par la faute d’Angélique… laquelle se montre
révoltée  contre  l’ordre  qui  la  contraint  à  l’expiation  …
depuis 7 ans. Ainsi se dévoile le secret de Suor Angelica qui
a eu hors mariage, un enfant.
La tragédie s’épaissit encore lorsque la tante apprend à sa
nièce détestée que son pauvre garçon est mort de maladie…
Puccini écrit enfin le premier grand air du drame: lamento



grave et sombre d’une jeune mère anéantie par ce qu’elle vient
d’apprendre et qui retrouve le souffle sacrificiel et délirant
de Butterfly. La suite de l’opéra en un acte est déséquilibré
et la descente de la grâce divine mise en parallèle avec la
mort par poison d’Angelica pose des problèmes de réalisation
scénique que souvent les productions ne règlent pas… bien au
contraire.  Attention ! :  si les chefs n’y veillent pas, Tout
peut basculer dans le ridicule pathétique et la théâtralité
sirupeuse. Le vérisme n’est pas afféterie.

 

Gianni Schicchi. D’après un conte décrit par Dante, Puccini
adapte pour la première fois, le genre comique dont il fait
ici,  après  le  Falstaff  de  Verdi,  un  pur  joyau  délirant,
délicieusement cynique et parfaitement satirique. Comme Paris
dans Il Tabarro, c’est ici Florence qui inspire les pages les
plus lyriques auxquelles le compositeur associe le duo des
amants, Lauretta et Rinuccio; du reste c’est pour eux que
l’ingénieux  Gianni  Schicchi  (le  père  de  la  jeune  fille)
élabore son plan en travestissement et usurpation afin qu’ils
s’aiment  dans  la  maison  florentine  dont  ils  savent  si
justement  célébrer  le  charme.  Par  la  voix  de  Rinuccio
s’exprime une vibrante apologie de la cité Toscane et de ses
environs; et Puccini réserve à Lauretta le plus bel air de
l’opéra (o moi caro bambino…) très habilement placé dans le
fil narratif, quand encore circonspect quant à l’application
du stratagème, Gianni succombe finalement à l’insistance de sa
fille si insistante et si amoureuse; en outre, le compositeur
oppose  avec  finesse  l’ardente  juvénilité  des  deux  cœurs
aimants à l’étroitesse d’esprits des parents du défunt venus
récupérer, coûte que coûte, leur part d’héritage. La verve
comique doit éviter boursouflure, car la partition exige a
contrario  la  subtilité  truculente  des  operas  Buffa  de
Donizetti  (Don  Pasquale)  …

 



 

 

Tours,  Opéra  à  l’Opéra  de  Tours.  3  dates
événements  :
Giacomo  Puccini  :  Il  Tritico,  le  Triptyque
(1918)
Nouvelle production

Vendredi 13 mars 2015 – 20h
Dimanche 15 mars 2015 – 15h
Mardi 17 mars 2015 – 20h

Conférence Il Trittico de Puccini :
Samedi 7 mars – 14h30 – Grand Théâtre – Salle Jean Vilar
Entrée gratuite

 

 

Festival Haendel à Bruxelles
: Tamerlano et Alcina
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Bruxelles, La Monnaie : Handel :
Tamerlano, Alcina. 27janvier > 8
février 2015. Festival Handel à
La  monnaie  de  Bruxelles  en  ce
début d’année 2015 : La Monnaie
ouvre  l’année  nouvelle  en
programmant  deux  ouvrages
majeurs du séjour de Haendel à
Londres,  séjour  marqué  par  sa
propre  conception  du  seria
italien  adapté  pour  l’audience
londonienne…  Avec Tamerlano opéra en 3 actes créé au King’s
Teater de Londres en octobre 1724, Haendel offre une leçon de
grandeur  tragique,  portant  le  seria  italien  vers  un
accomplissement  dramatique  et  mélodique  jaamis  entendu
auparavant ; le raffinement de l’orchestre, la beauté des airs
qui rendent hommage aux profils éprouvés font les délices
d’une partition très intense qui comporte de nombreux instants
irrésistibles : au cœur du drame, la figure noble de Bajazet,
tenu prisonnier par Tamerlano : ce dernier souhaite épouser la
fille  de  Bajazet,  Asteria  qui  aime  Andronico.  Tamerlano
souhaite échanger la liberté du père contre le cœur de la
fille. Mais c’est compter sans la grandeur d’âme du prince
emprisonné qui se suicide en un tableau sombre mémorable. Face
à  cet  acte  de  courage  et  d’abnégation  (rester  inflexible
contre l’odieux chantage), Tamerlano renonce à Asteria (qui
peut épouser son aimé) et se rapproche d’Irène, qu’il avait un
temps écarter…

 

 

 

festival Haendel à Bruxelles
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La  lyre  tragique  et  amoureuse  de
Haendel
De Tamerlano et Alcina
 

 

 

Après la grandeur tragique du sublime
Tamerlano,  Haendel  aborde  le
pathétique  et  la  folie  amoureuse
inspirée  par  Roland  furieux  de
L’Arioste  :  ainsi  Alcina,  créé  à
Covent Garden en Avril 1735, soit plus
de 10 ans après Tamerlano, s’intéresse
à  la  magie  impuissante  de
l’enchanteresse  Alcina,  qui  sur  son
île et malgré ses sortilèges, ne peut
s’assurer  l’amour  du  chevalier
Ruggiero (à la création chanté par le
castrat Carestini). Héritage des opéras vénitiens du siècle
précédent (Cavalli), Haendel met en scène aussi les intrigues
secondaires où paraissent des rôles travestis, comme celui de
Bradamante, qui en débarquant sur l’île d’Alcina, se déguise
en homme et devenant Ricciardo, suscite l’amour de la sœur
d’Alcina, Morgana. Fidèle au théâtres des passions éprouvées
de L’Arioste, l’amour est un poison qui réalise un labyrinthe
vertigineux où se perdent les cœurs sensibles.
Les proches de Ruggiero le rappellent à son devoir et son
premier  amour  (pour  Bradamante)  tandis  que  la  magicienne
Alcina, terrassé par un amour sincère, en a perdu tous ses
pouvoirs : elle est démunie et vaincue. L’amour vainc tout,
selon l’adage baroque. Ce n’est pas ce nouvel opéra foisonnant
de Haendel qui le contestera.

http://www.classiquenews.com/wp-content/uploads/2014/03/6aYkemSY2C_Haendel_dossier_2007.jpg


Bruxelles, Festival Haendel à La Monnaie

Tamerlano
Les 27,29,31 janvier, 4,6,8 février 2015
avec Dumaux, Ovenden, Karthaüser, Galou, Hallenberg, N. Berg

Alcina
Les 28,30 janvier, puis 1er,3,5,7 février 2015
avec  Piau,  Beaumont,  Noldus,  Puertolas,  briot,  Behle,
Furlanetto

Les Talens lyriques
Christophe Rousset, direction
Pierre Audi, mise en scène

 

 

 

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
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
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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

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
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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 …
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

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


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
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
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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/


Le mariage secret de Cimarosa
à Colmar et Mulhouse
Colmar, Mulhouse. Cimarosa : le mariage secret.
20  mars  >  2  avril  2015.  Joyau  lyrique
prérossinien… Quand Cherubini sur les traces de
Gluck et son style frénétique, réinvente l’opéra
tragique  romantique  et  néoclassique,  Médée  en
1797, un autre italien surdoué fait briller la
lyre comique et d’une finesse palpitante qui tout
en approchant l’esprit de Mozart, annonce Rossini : Cimarosa.
Le napolitain est le compositeur le plus estimé en Europe :
rival de Paisiello à Rome et Naples,il devient le musicien
officiel de la Grande Catherine à Saint-Petersbourg (Cleopatra
en  1789),  puis  peu  stimulé  par  l’impératrice  qui  préfère
écrire  en  français  à  Voltaire,  rejoint  une  autre  cour
impériale,  celle  de  l’empereur  Leopold  II,  à  Vienne,  qui
reçoit  son  chef  d’oeuvre  absolu  dans  la  veine  légère  et
délirante : Le mariage secret de 1792.

Cimarosa a 43 ans ; il est au sommet de son inspiration, d’une
élégance et d’un raffinement inégalables alors. D’autant plus
que Mozart s’est éteint l’année précédente. Mais à la mort de
Leopold en 1793, il rejoint Naples au sein de la cour royale,
composant encore des ouvrages d’une modernité à redécouvrir
dont les fameux Horaces et Curiaces (Gli Orazi ed i Curiazi)
en 1796. A Naples, le républicain dans l’âme se dévoile à
l’annonce des troupes napoléoniennes, il est emprisonné par la
reine  Marie-Caroline  et  meurt  sur  le  chemin  de  la  Russie
(qu’il souhaitait retrouver finalement), à Venise en 1801 : sa
dernière œuvre Artemisia, autre joyau à ressusciter, est créée
dans la cità lagunaire, 6 jours après sa mort (janvier 1801).
Sa vivacité et son intelligence des situations, l’élégance de
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l’écriture  vocale,  la  mesure  en  tout  et  la  délicatesse
poétique éblouissent surtout dans ses comédies : à ce titre il
Matrimonio  segreto  de  1792  est  emblématique  d’un  génie
prérossinien.

 

 

 

Cimarosa prérossinien
 

Les personnages de l’opéra sont pris
dans  un  labyrinthe  sentimental,
véritable marivaudage étourdissant, où
les  vrais  amants,  sincères  l’un  à
l’autre  et  tenus  par  ce  mariage
«  secret  »,  étant  convoités  par
d’autres, pourraient bien être séparés…
De quiproquos en fausses déclarations,
de manipulations, en vraies intrigues,
les couples déclarés se croisent, sans
considération d’âge ni de statut.  Mais
chacune  des  épreuves  révèlent  les

vraies  natures…  elles  permettent  au  compositeur  de
caractériser avec finesse chaque profil éprouvé ou désirant.
En deux actes, la comédie met en scène le projet du vieux
Geronimo,  commerçant  enrichi  qui  souhaite  faire  de  bons
mariages pour ses deux filles : mais Carolina est déjà mariée
en secret à son commis Paolino. Ce dernier propose à son ami
le comte Robinson, noble ruiné, d’épouser la sœur aînée :
Elisetta… mais Robinson s’éprend de Carolina, tandis que la
sœur du vieux Geronimo, Fidalma, cougar avant l’heure, déclare
sa flamme au jeune Paolino… Après de nombreuses péripéties
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riches en rebondissements, quand Elisetta menace de trahir sa
sœur cadette et de tout révéler au père (le mariage secret),
Geronimo pardonne finalement aux jeunes mariés clandestins et
Robinson épousera Elisetta… Le succès à la création fut tel
que Leopold II bissa l’intégralité de l’ouvrage. Paris se
passionne ensuite pour l’ouvrage dès sa création (tardive) au
Théâtre Italien en juin 1801 : Cimarosa était mort au début de
l’année, mais il avait conquis sur les boulevards une légitime
immortalité : l’opéra sera joué plus de 400 fois.

 

 

 

Cimarosa : Il matrimonio segreto
Le mariage secret, 1792

Opéra national du Rhin
Colmar, les 20 mars à 20h, et 22 mars à 15h
Mulhouse, les 31 mars et 2 avril 2015 à 20h

Reprise les 3 et 4 juillet 2015, à 20h à Strasbourg

 

 

Direction musicale, Patrick Davin
Mise en scène, Christophe Gayral

Signor Geronimo, Nathanaël Tavernier
Carolina, Rocío Pérez
Elisetta, Gaëlle Alix
Fidalma, Lamia Beuque
Paolino, Peter Kirk

Comte Robinson, David Oller / Jaroslaw Kitala

Orchestre symphonique de Mulhouse
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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
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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
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),
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
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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
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
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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).

 

 

Nouvel Idomeneo de Mozart à
Lyon
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Lyon,  Opéra.  Mozart  :  Idomeneo.  23
janvier>6 février 2015. Que valent les
dynasties et les ambitions politiques
si  les  rois  sous  la  contrainte  (ou
l’épreuve)  divine,  n’hésitent  pas  à
sacrifier leur propre fils ? Idoménée
est sauvé par Neptune qui en échange
exige  un  sacrifice  :  la  première
personne que le miraculé croisera lors
de  son  retour  en  Crête  sera  donc
immolée. Pas de chance, le roi sauvé
rencontre son fils Idamante. Horreur
d’un dieu cruel, laideur aussi d’un roi trop faible, barbarie
d’un destin tragique ; car le courage paie toujours et la
jeune princesse troyenne Ilia, amoureuse de surcroît du jeune
prince (d’une sincérité désarmante et pure au II), déclare
être prête au III pour se sacrifier à la place du fils. Tant
d’innocence hardie est récompensée par le dieu des mers :
Idomenée est déchu et le nouveau roi, Idamante épousera Ilia.
Neptune  voulait-il  éprouver  le  roi  règnant  et  déceler  sa
faiblesse ? Le jeter à terre pour placer sur le trône un sang
plus noble? Même s’il profite à terme de la volonté divine, ce
n’est pourtant pas Idamante son fils qui exprime le mieux
l’intensité  du  courage  mais  plutôt  sa  fiancée,  la  jeune
princesse  Ilia  au  soprano  ardent,  amoureux,  irrésistible.
C’est elle qui ose défier les dieux au moment où le père
allait sacrifier son fils…

 

 

 

 

Carnaval de 1781 : Mozart à Munich
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seria maritime
 

 

Les femmes prennent un relief particulier chez Mozart ; autant
la  douceur  tendre  mais  déterminée  d’Ilia  éblouit  par  sa
candeur lumineuse, autant sa contrepartie, Electre (Elettra),
–  souvenir  des  magiciennes  noires  et  jalouses  de  l’opéra
baroque terrifie par d’amples imprécations. Après le meurtre
de sa mère Clytemnestre par son frère Oreste (qui fait tout le
sel de l’opéra de Richard Strauss), Electre se refugie en
Crête. Dévorée par la haine de sa mère, la princesse tombe
cependant  amoureuse  –  vainement-  du  prince  Idamante…  :  
d’ailleurs  l’opéra  s’achève  sur  le  jaillissement
impressionnant  de  la  haine  d’une  manipulatrice  défaite
(malheureuse rivale d’Ilia) dont le parti a perdu. Sa figure
hideuse, submergée par la folie (comme Médée ou Armide sur son
char) contraste avec l’humanité crétoise réconciliée à la fin
du drame.
Outre la palette flamboyante des caractères, Mozart âgé de 25
ans (!), renouvelle le genre seria (après Mitridate de 1770,
Lucio Silla de 1772 et avant Titus écrit à la fin de sa vie en
1791) en intégrant, comme une véritable synthèse, des éléments
français  (le chœur est très présent), germaniques dans la
conduite d’un orchestre étonnamment expressif, traducteur de
la force des éléments marins dans un opéra qui se déroule au
cœur de la Méditerranée. A ce titre, l’ouvrage atteint un
souffle  symphonique  captivant  en  particulier  dans
l’enchaînement des épisodes du II et du III (marche, chœurs
accompagnés,  ballet  final).  L’intelligence  de  l’écriture
psychologique de chaque protagoniste (superbe quatuor du III),
la construction dramatique et musicale fait valoir déjà à
Munich en 1781, une maturité lyrique époustouflante. D’autant
que contraint d’accepter les directives du librettiste l’Abbé
Varesco (qui s’inspire du livret de Danchet pour l’ouvrage de



Campra  en  1712),  soumis  aux  caprices  des  solistes  plutôt
exigeants et changeants, le jeune Mozart n’avait pas la main
libre pendant la réalisation de l’opéra : sa correspondance
avec son père, très riche et documentée, laisse un aperçu
fouillé  des  nombreuses  modifications  auxquelles  dut  se
soumettre Wolfgang pour plaire aux uns et aux autres…
Mais 5 ans après son premier triomphe munichois (la Finta
Giardiniera, offrant déjà une très fine analyse des passions
humaines),  Mozart  surdoué  suscite  le  contentement  de  son
patron, le Prince Electeur Karl-Teodor de Bavière, au moment
du Carnaval 1781.

 

 

Opéra de Lyon
Les 23,25,27,29,31 janvier, 2,4,6 février 2015

Gérard Korsten, direction
Martin Kusej, mise en scène

Odinius, Aldrich, Galitskaya, Brimberg, Behr, Jakobsk
Nouvelle production

Pas sûr que la mise en scène de Kusej rétablisse la poésie
émotionnelle comme le souffle méditerranéen de l’orchestre.
Mais la musique d’une grande finesse mérite le déplacement.

 

 

Titus  mozartien  à  Saint-
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Etienne et à Strasbourg
Saint-Etienne,Strasbourg.  Mozart  :  La
Clémence  de  Titus.  6>27  février  2015.
Crépuscule  éblouissant.  Après  Lucio
Silla, Idomeneo, Mozart revient à la fin
de sa courte existence au genre seria :
la Clémence de Titus incarne les idéaux
moins  politiques  qu’humanistes  du
compositeur qui écrit aussi simultanément en un tourbillon
vertigineux son autre chef d’œuvre, mais sur le mode comique
et  popualire,  La  Flûte  enchantée,  en  1791.  Au  soir  d’une
fabuleuse  carrière  où  le  génie  des  Lumières  pressent  les
prochaines pulsations de l’esthétique romantique, Titus reste
l’opéra  le  moins  connu  et  le  moins  estimé  du  catalogue
mozartien. A torts.

 

 

 

Crépuscule éblouissant
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La  musique  y  est  d’un  raffinement
crépusculaire  sublime  aux
enchaînements remarquables…  A l’acte
I  par  exemple,  tout  s’enchaîne
magnifiquement  dans  sa  phase
conclusive  du  N°  9  au  N°  12  :
servitude aveugle de Sesto, hystérie
désemparée  de  Vitellia  (trio
«  Vengo  »  N°10),  remord  de  Sesto
(recitativo  accompagnato  N°11)  et
chœur  de  l’incendie  du  Capitole,
marche  funèbre  révélant  la  mort

supposée de Titus (finale en quintette N°12). On n’a guère
entendu de pages aussi sublimes que les trois dernières scènes
de l’acte I. Mozart y mêle en génial dramaturge, la solitude
des  coupables  (Sesto/Vitellia),  le  tableau  de  la  Rome
incendiée, et le chœur de déploration pleurant la mort de
l’Empereur.  Cette  double  lecture  annonce  déjà  le  XIXème
siècle : intimité des héros souffrant, clameur du chœur qui
restitue le souffle de l’épopée et du mythe antique.
A  l’acte  II,  même  parfaite  gestion  du  renversement  dans
l’évolution du personnage de Vitellia par exemple et que nous
avons  précédemment  évoqué.  Jusque-là  insensible,  froide
manipulatrice,  intéressée  et  politique.  Il  faut  qu’elle
entende l’air « S’altro che lagrime » de Servillia qui tout en
prenant la défense fervente de son frère Sextus, reproche à
Vitellia sa « cruauté ». C’est la prière d’une sœur (Servilia
est la sœur de Sesto), exhortant celle qui maltraite son frère
à le défendre qui est la clé dramatique de l’Acte II. Après
avoir entendu Servillia, Vitellia n’est plus la même : dans le
grand  air  qui  suit  (sans  ici  l’artifice  du  secco),  la
transformation  s’opère  dans  son  cœur.  Renversement  et
transformation. Voyant la mort, elle éprouve enfin compassion
et culpabilité accompagné par l’instrument obligé, un sombre
et grave cor de basset. Elle avouera tout à Titus :  comment
elle feignit d’aimer Sesto pour le manipuler ; son désir de
vengeance et le complot qui devait tuer l’Empereur.
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Avant cette confrontation avec Servillia qui lui renvoie sa
propre image, elle était une autre. L’on serait tenté de dire,
étrangère à elle-même. Et cette transformation est d’autant
plus profonde que l’air qui l’a suscité (S’altro che lagrime
déjà cité) est court. Autre fulgurance.
Et plus encore : Mozart fait succéder à cette transformation
miraculeuse,  l’entrée  de  l’Empereur  dont  chacun  attend  la
sentence  quant  au  sort  de  Sesto.  Marche  d’une  grandeur
solennelle, là encore d’une sublime romanité, l’apparition de
l’autorité  impériale  fait  contraste  avec  le  monologue  de
Vitellia où l’on pénétrait dans l’intimité, jusqu’au tréfonds
de son âme, coupable et compatissante.

 

L’artiste épouse les idéaux les plus
modernes et retrouve même l’insolence
de  Figaro.  Dix  jours  avant  la
création  de  l  ‘œuvre,  le  27  août
1791, Leopold II signe avec le Roi de
Prusse,  la  «  déclaration  de
Pillnitz  »  qui  est  un  engagement
d’intervention militaire immédiate en
cas d’action inspirée par l’esprit de
la Révolution et par le jacobinisme
ambiant.  Dans  ce  contexte  où  les
souverains  de  l’Europe  désirent
renforcer leur autorité et donner une image positive de la
monarchie, l’opera seria Titus apporte une illustration plus
qu’opportune. La preuve éloquente de la dignité du prince,
magnanime et clément. Une sorte de manifeste a contrario de la
Révolution,  qui  atteste  de  la  grandeur  et  des  vertus  du
pouvoir monarchique.  Toute la poésie de Métastase sert cet
idéal politique.
Or Mozart donne sa propre vision de la grandeur politique. La
romanité sublime de son opéra, en particulier le final des
deux  actes  (l’incendie  du  Capitole  au  I  ;  l’arrivée  de
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l’Empereur après le rondo de Vitellia au II), ne laisse en
vérité aucun doute sur la fragilité des êtres, qu’il soit
prince ou simple individu. Il a fait éclater le carcan d’un
art  de  servitude,  seulement  attaché  à  la  propagande
monarchique. C’est pourquoi sa dramaturgie transcende le seul
cadre  politique.  Son  propos  est  plus  universel,  il  est
humaniste. En chaque personnage, il voit son double : son
frère, en proie aux doutes, terrifié par la mort, soumis aux
lois de la Vérité pour laquelle tout homme libre est celui qui
pardonne,  et  finalement  renonce.  Il  fait  des  hommes,  les
proies  d’un  jeu  d’équilibre  précaire  où  la  folie  menace
toujours la raison. Rien avant lui n’avait été dit avec autant
de clarté : il peint l’homme et la femme tels qu’en eux-
mêmes  :  immatures,  impulsifs,  contradictoires,  solitaires.
Tout ce que leurs rôles héroïques, leur stature, leur rang
empêcheraient de voir. Le paradoxe et la grandeur de l’opéra
seria tiennent à cela, avec ce que Mozart apporte de génie :
des êtres qui se désireraient divins et sages mais qui ne sont
que faibles et pulsionnels.

 

Il est temps de réestimer le dernier seria de Mozart. C’est
l’enjeu des productions présentées en ce début d’année, en
février  2015  à  Strasbourg  et  à   Saint-Etienne,  soit  deux
productions  distinctes  qui  relancent  la  question  de  la
réhabilitation d’un opéra majeur méconnu…

 

Opéra de Saint-Etienne
Les 25, 27 février, 1er mars 2015

Reiland, Podalydès
Allemano, Hache, Bridelli, Savastano, Brull, Palka

Opéra national du Rhin, Strasbourg
Les 6,8, 17,19,21 février 2015

Spering, McDonald
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Bruns, J. Wagner, d’Oustrac, Skerath, Radziejewska, Bizic

 

 

LIRE nos dossier sur La Clémence de Titus, le dernier seria de
Mozart (1791).
Un opéra humaniste

Discographie  de  La  Clemenza  di  Tito  (Kertesz,  Gardiner,
Harnoncourt, Jacobs, Mackerras…)
Illustrations : Mozart ; portrait de Titus ; Joseph II et son
frère Léopold, futur empereur et commanditaire de l’opéra La
Clémence de Titus de Mozart (DR)

La Belle et la Bête de Philip
Glass d’après Cocteau
Paris, Philharmonie 1. Glass :
La  Belle  et  la  Bête.  Les
16,17,18  février  2015.   La
Philharmonie  reprend  une
production  déjà  présentée  en
2003 à la Cité de la musique,
nouveau  format  modèle  dans  le
genre   »  ciné-opéra  «  .  Le
travail du compositeur américain
remonte à 1994 et son but  est simple et éloquent à la fois :
offrir au film de Cocteau (La Belle et la Bête, 1946),  une
bande sonore totalement nouvelle, y compris pour les dialogues
des  acteurs.  La  musique  et  le  chant  nouvellement  écrits
épousent parfaitement le mouvement des lèvres de chacun d’eux.
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C’est donc pour chaque représentation de l’opéra de Philip
Glass, la projection réitérée du film français, mais dans une
parure musicale et vocale propre à la fin du XXème siècle. 
Créé à Séville en 1994, l’oeuvre était présentée en France
pour la première fois à la Cité de la musique à Paris, en
janvier 2003. L’opéra compose une trilogie dédiée à Cocteau,
et  comprend  ainsi  Orphée  (1993)  et  Les  enfants  terribles
(1996). Il ne s’agit pas d’une variation sur le sujet légué
par le long métrage mais d’un défi qui s’impose au compositeur
par la nécessité de synchronicité aux images déjà montées.
Leur  propre  temporalité  impose  un  cadre  très  strict  au
musicien qui doit suivre à la seconde près le temps précis du
film et de ses épisodes. Même le cheval de Belle qui la
conduit jusqu’au château enchanté de la Bête…, a sa partie,
c’est dire si Glass a tout traité du jeu des acteurs et de
tous les éléments narratifs.

 

 

 

Nouvelle parure sonore pour Cocteau
 

Si les compositeurs se sont plus à sonoriser des films muets,
Glass  invente  une  nouvelle  approche  de  l’oeuvre
cinématographique  en  réinventant  le  son  d’un  film
originellement parlant. Réinterpréter le film, c’est en faire
une  œuvre  nouvelle  qui  semble  se  réaliser  au  moment  du
visionnage.
Personne ne nous a dit si après l’écriture de son opéra de
1994,  la partition de Glass pourrait être plaquée sur la
dernière version nettoyée du film de Cocteau (restauration de
2013) : sa richesse poétique et ses climats si étranges y ont
gagné davantage de fascinante profondeur, gageons que sur un



motif optimisé, la musique de Glass gagne elle-même plus de
force et de nuances : réponse lors de sa reprise à Paris,
Philharmonie 2 (ex Cité de la musique ainsi rebaptisée depuis
l’inauguration  en  janvier  2015  de  la  nouvelle  salle
philharmonique intitulée Philharmonie 1). Ici les chanteurs
dos  au  public  doublent  et  rejouent  chaque  intention  des
acteurs de Cocteau.

Suivre l’action préétablie d’un
film, convenir d’un canevas déjà
tracer   n’est  ce  pas  trop
contraindre  la  plume  du
compositeur  ?  l’intention  est
naturelle car elle relève chez
le  plus  prévisible  des
compositeurs répétitifs, – à la
différence d’un Steve Reich plus

audacieux  voire  formellement  déconcertant-,  d’un  confort
d’écriture qui confine au système. L’auteur de Einstein on the
beach (1975), qui a tant écrit pour les compagnies de ballet
du monde entier, s’entend à merveille à défendre sa grille
musicale, faire diffuser ses mondes sonores par le quidam de
la rue. Rien à faire : comme Verdi était de son temps, Glass
recherche  avant  tout  à  retrouver  le  dialogue  avec  la  vie
moderne et le temps présent. Et si sa musique écrite en 1994
pour un film mythique de 1946 lui donnait raison ?

 

 

 

Philip Glass : La Belle et la bête 
d’après Jean Cocteau (1994).

Paris, Philharmonie 1. Salle des concerts
Les 15,16, 17 et 18 février 2015.

 

http://www.classiquenews.com/wp-content/uploads/2015/01/cocteau-glass-la-belle-et-la-bete-1994-film-opera-reine-bete-582-420.jpg
http://saison-2015.philharmoniedeparis.fr/fr/14462
http://saison-2015.philharmoniedeparis.fr/fr/14462
http://saison-2015.philharmoniedeparis.fr/fr/14462
http://saison-2015.philharmoniedeparis.fr/fr/14462
http://saison-2015.philharmoniedeparis.fr/fr/14462


 

Philip Glass : La Belle et la Bête, 1994
Opéra pour film, voix et ensemble de Philip Glass
Film de Jean Cocteau

Hai-Ting Chinn, La Belle
Marie Mascari, Félicie, Adélaïde
Gregory  Purnhagen,  La  Bête,  L’Officier  du  Port,  Avenant,
Ardent
Peter Stewart, Le Père Ludovic

Philip Glass Ensemble
Michael Riesman, direction, clavier

 

 

Tourcoing  :  Jean-Claude
Malgoire joue la Messe en si
Tourcoing. JS Bach : Messe en si. JC Malgoire. Les 16 et 18
janvier 2015. Jean-Claude Malgoire et ses troupes abordent la
montagne magique du Baroque sacré : un massif spectaculaire et
intime, juste et profond d’une diversité d’approche souvent
déconcertante.  Même  hétéroclite,  composée  de  multiples
partitions d’époque diverses, l’œuvre qui en résulte et que
Bach n’a jamais écoutée comme nous aujourd’hui d’une seule
traite, captive par son unité et sa cohérence.
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Le chef-d’œuvre de Bach ?
Au regard du génie et des
sommets  atteints  par  le
Cantor  de  Leipzig,
gardons-nous  de  tout
absolu. Mais cette œuvre
(nommée  Messe  en  si
mineur alors qu’elle est
principalement  en  Ré
majeur !) est symbolique
à plus d’un titre. Tout
d’abord,  elle  est  la
dernière composition pour
chœur de Bach. De plus,
elle incarne la somme du
style  baroque  à  son
apogée, mais aussi de la
polyphonie  façon  Machaut  ou  encore  des  modes  et  teneurs
antiques. Enfin, son histoire n’est pas ordinaire. Composée
durant près de 25 ans, elle réunit des partitions d’époques
différentes,  l’Allemand  ayant  puisé  dans  ses  œuvres
antérieures et ajouté des créations originales – dont les
chœurs  du  Credo.  Le  résultat  ?  Une  messe  de  liturgie
catholique pour deux sopranos, un contralto, un ténor, une
basse, un orchestre et un chœur. Cette pièce-phare conclut
depuis des années le festival Bach de Leipzig mais n’avait pas
été jouée par l’Atelier depuis près de quinze ans.

Le  souffle  solennel  voire  funèbre  qui  emporte  le  Kyrie
introductif;  le  Gloria  impétueux  dont  les  trompettes
claironnantes  disent  ce  sentiment  de  jubilation  festive
adressé au nouveau Roi de Pologne (Auguste III); le mystère de
l’Et incarnatus est (et sa tierce picarde dans ses 5 dernières
mesures); l’exclamation des choeurs, la guirlande des cordes,
flûtes et hautbois, sans omettre la prière individuelle si
intérieure,  entre  sérénité  et  inquiétude  (Benedictus  pour
ténor, Agnus Dei pour alto)… tout est dans la Messe en si
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mineur,  une  affaire  de  défis,  de  risques  à  surmonter,
d’épreuves à vaincre, d’options à assumer (que l’on opte pour
l’option des chanteurs à un par voix)…

Il faut bien l’expérience et le feu sacré d’un chef aguerri
pour atteindre les fervents sommets d’une montagne magique,
monument de la musique sacrée baroque comprenant 21 sections ,
-dont Kyrie et Gloria sont les plus anciens, remontant aux
années 1730).

Le  chef  doit  transmettre  sa  passion  du  timbre  et  de  la
sonorité, de la respiration, du flux… sans diluer ni affaiblir
l’intensité de la prière collective ou solistique.

 

 

 

La Messe en si de Jean-Sébastien Bach

Le Grand oeuvre (1724-1749)
La Messe en si est une partition
monumentale  que  porte  l’auteur
pendant 25 ans: c’est l’oeuvre
d’une vie, l’aboutissement d’une
écriture  et  d’une  expérience
musicale portée tout au long de
la carrière et de la vie, comme
un journal.  Bach y dépose toute
sa  science  et  sa  sensibilité,

mais ne l’entendit jamais de son vivant.
Director  Musices  de  Leipzig,  Bach  doit  fournir  nombre  de
musique pour les églises de Saint-Thomas et de Saint-Nicolas,
assurer la formation des élèves à Saint-Thomas, mais aussi
l’ordinaire  musical  de  la  ville  entière,  pour  tous  les
événements  de  la  vie  social.  On  comprend  aisément  que  le
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compositeur  fut  capable  d’une  organisation  méthodique  qui
comprend  le  recyclage  de  sa  musique  (principe  parodique),
diversement utilisée selon les circonstances. Le compositeur
municipal  est  en  outre  depuis  1729,  chef  d’orchestre,
dirigeant  le  Collegium  musicum,  fondé  par  Telemann.
Fort heureusement si l’on peut dire, alors qu’en cette année
1733, Rameau fait son entrée à l’opéra avec son chef d’oeuvre
scandaleusement  génial,  Hippolyte  et  Aricie,  le  patron  du
musicien, Frédéric Auguste Ier, prince électeur de Saxe, meurt
le 1er février. Le deuil institué pendant 5 mois interdit
toute musique. Bach peut ralentir le rythme.

 

 

Un poste à Dresde…
Le changement de prince régnant laisse espérer un meilleur
traitement et surtout des salaires mieux payés, car comme
Monteverdi à Mantoue au siècle passé, Bach a du mal à se faire
livrer  les  sommes  qui  lui  reviennent  pour  ses  nombreux
services. Aussi décide-t-il de commencer une oeuvre grandiose,
dédiée  à  son  nouveau  protecteur,  Frédéric-Auguste  II.  De
Leipzig où il se sent à l’étroit non reconnu, comme relégué,
Bach adresse sa partition nouvelle à Dresde, siège de la Cour
de Saxe, tout en formulant son désir d’être membre de la
Chapelle de la Cour (d’autant que son fils Wilhelm Friedmann a
obtenu à Dresde, un poste enviable d’organiste). La messe
catholique célèbre la ferveur du Souverain dresdois qui est
aussi Roi de Pologne sous le nom d’Auguste III. Bach n’est pas
pour autant dépaysé par la liturgie catholique car dans le
cadre  luthérien  peuvent  être  aussi  écoutés  Magnificat  et
Sanctus  à  Noël,  pour  Pâques,  à  la  Pentecôte.  Le  Kyrie
(perfection du style fugué) et le Credo ainsi livrés en 1733
(formant une messe latine conforme, mais brêve selon l’usage
luthérien, c’est à dire sans Gloria, Sanctus et Agnus Dei),
forment la première moitié de notre actuelle Messe en si. 
Bach y recycle des choeurs déjà écrits provenant des cantates



BXV 29 et 46.

 

 

Synthèse artistique
Mais le compositeur ne laisse pas son grand projet en chemin.
il ajoute le Sanctus qui puise dans une partition liée à la
Nativité, datant de 1724. Ensuite, celui qui au soir de sa
vie,  est  engagé  dans  son  testament  musical  sur  le  mode
strictement instrumental, L’art de la fugue, dans les années
1748/1749, écrit la seconde moitié de la Messe en si.
Sorte de catalogue de toutes les écritures dont était capable
le  musicien,  l’ensemble  concentre  la  maîtrise  d’un  Bach
universel, encyclopédique, synthétique. Peut-être destinait-il
son oeuvre à Auguste III, souhaitant plus que jamais quitter
Leipzig pour Dresde… Ou encore s’agit-il d’une commande privée
dont la monumentalité est liée au goût et à la volonté du
Comte  Johann  Adam  von  Questerberg  (mort  en  1752),  riche
mélomane, membre de la Cour impériale Viennoise qui aurait pu
financer le grand oeuvre choral du musicien toujours en quête
de projets audacieux.

 

 

 

J.-S. Bach : Messe en si
La Grande Ecurie et la Chambre du Roy

Jean-Claude Malgoire, direction

vendredi 16 janvier 2015, 20h
dimanche 18 janvier 2015, 15h30

Tourcoing, Théâtre Municipal Raymond Devos

Lundi 16 mars 2015, 20h
Paris, Théâtre des Champs Elysées

http://www.atelierlyriquedetourcoing.fr/site1415/pages1415/messebach.html
http://www.atelierlyriquedetourcoing.fr/site1415/pages1415/messebach.html
http://www.atelierlyriquedetourcoing.fr/site1415/pages1415/messebach.html


Olga Pasichnyk, soprano
Anne Magouët, 2ème soprano

Jean-Michel Fumas, contreténor
Robert Getchell, ténor

Alain Buet, baryton-basse

 

 


