
Debora Waldman et l’Orchestre
Idomeneo

ERMONT (95), le 13 octobre, 20h.
Orchestre Idomeneo : Concert Pur
Mozart.  Etonnante  approche  et
très pertinente, défendue par le
nouvel  orchestre  créé  en  2013
par la chef d’orchestre, Debora
Waldman. Elève du regretté Kurt
Masur  entre  autres,  la  jeune

femme,  née  au  Brésil,  manie  la  baguette  avec  finesse  et
articulation, en particulier chez Mozart dont elle ne cesse de
défendre  la  langue,  flexible,  ciselée,  naturelle  et  si
profonde.  Mais  plus  encore,  car  portant  en  une  énergie
collective  souvent  exceptionnelle,  l’ensemble  des
instrumentistes de son orchestre Idomeneo, Debora Waldman, en
architecte du sens et de la forme, révèle chez Wolfgang, la
force irrésistible des émotions, et le profonde architecture
des sentiments qui circule des scènes lyriques aux épisodes
symphoniques. Sa lecture de la symphonie mozartienne dialogue
ici avec plusieurs airs d’opéras où perce le diamant aigu,
affûté, percutant et tendre aussi de la jeune soprano Julia
Knecht (ci dessous): qu’elle soit Elvira et même la Reine de
la nuit, la voix s’alanguit, murmure, déclame, rugit sans
faiblir… le délicat dosage du chant orchestral combiné avec la
voix soliste offre une spectaculaire palette de sentiments
contrastés.  Et  dans  un  regard  transversal  et  synthétique,
Debora Waldman nous montre combien la Symphonie est un vrai
opéra sans paroles, et chaque air lyrique, un jeu enivré,
envoûtant entre voix et instruments.
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Mozart, symphonique et lyrique
 

 

 

 

Pour Sully sur Loire puis à l’Eglise Notre-Dame d’Auvers sur
Oise, voici deux femmes, deux tempéraments, irrésistiblement
complices,  dont  la  langue  mozartienne  affirme  la  justesse
expressive.  L’orchestre  Idomeneo  récemment  fondé,  regroupe
nombre de jeunes instrumentistes pour lesquels l’approche et
la pratique historiquement informées ne posent aucun mystère :
accents,  nuances,  jeu  et  coups  d’archet,  ornementation,
dynamique,  phrasés…  tout  cela  s’intègre  dans  une  vision
flexible et expressive dont la respiration fait corps avec le
chant de la soprano. Récital événement.
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Concert PUR MOZART
Airs d’opéras, Symphonie…

Orchestre Idomeneo
Julia Knecht, soprano

Debora Waldman, direction

ERMONT, Théâtre Pierre Fresnay
Jeudi 13 octobre  2016, 20h30

réservez

 

Programme
Ouverture de La Finta Giardiniera

Symphonie en La majeur n°29
Airs de concerts : A se in ciel benigne stelle, Vorrei

spiegarvi O Dio
Messe du couronnement : Agnus Dei

Divertimento K136 Allegro / andante
Air d’Elvira : Or sai chi l’onore (Don Giovanni)

Air de la Reine de la nuit : « O zittre nicht, mein lieber
Son » (La Flûte enchantée)

Air de la Reine de la nuit : « Der Hölle rache kocht in meinem
herzen »… (La Flûte enchantée)
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Programme initialement présenté dans une première version, à
Maisons-Alfort, Théâtre Claude Debussy, le 27 novembre 2015.

LIRE notre compte rendu critique complet PUR MOZART par
Idomeneo et Debora Waldman

VOIR notre sujet video court : l’Orchestre IDOMENEO et Debora
Waldman jouent des extraits de la Symphonie n°41 « Jupiter »
de Mozart (Maisons-Alfort, novembre 2015 © classiquenews.tv)
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Paris,  Musée  d’Orsay  :  Un
dîner  avec  Jacques
(Offenbach)
PARIS, Musée d’Orsay. Un dîner
avec  Jacques  (Offenbach).  29
septembre puis 6, 8 et 9 octobre
2016. Prérentrée Opéra Comique à
Orsay  sur  le  thème  du  Second
Empire.  L’Opéra  Comique  (en
travaux)  et  le  Musée  d’Orsay
présentent  de  concert,  une  nouvelle  production  autour  de
l’exposition « Spectaculaire Second Empire. 1852 -1870 » (du
27 septembre 2016 au 16 janvier 2017). Car ils ont en commun
leur période de conception (en pleine esthétique éclectique
fin  XIXè)  illustrant  une  combinaison  heureuse  entre
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architecture industrielle et essor des arts décoratifs. Cet
éclectisme, écrin des « néo » (néo gothique pour le sacré,
néoclassique pour les administrations, néobaroque côté meuble…
) règne sans partage au sein de l’exposition présenté dans
l’ancienne  Gare  d’Orsay,  et  aussi  à  travers  un  spectacle
résolument  pluriel,  propre  à  l’art  officiel  défendu  par
Napoléon  III.  Au  programme,  des  oeuvres  du  Mozart  des
boulevards, dont le délire mordant, la fantaisie faussement
insouciante (en cela frère jumeau de Johann Strauss à Vienne)
: Jacques Offenbach. Son opéra Fantasio est abordé à Orsay
(avant  d’ouvrir  la  prochaine  nouvelle  saison  de  l’Opéra
Comique en 2017)

Intrigue du spectacle au Musée
d’Orsay  :  «  Un  dîner  avec
Jacques », opéra bouffe d’après
Jacques Offenbach  :  au cours
d’un souper dans un salon de la
haute société du Second Empire,
le jeu des apparences s’exacerbe
puis les masques tombent grâce

aux  délices  du  repas  servi  (influence  /  inspiration  d’un
Festin de Babette ?) – métamorphose à l’œuvre, où le paraître
s’efface à la faveur des chants déliés, qui osent exprimer
leurs  fantasmes  les  plus  délirants,  excités  par  la  verve
musicals  du  dieu  Offenbach,  maître  Bacchus  des  jeux  et
plaisirs de la bonne société d’empire…

Extraits  des  opérettes  :  Geneviève  de  Brabant,  Madame
l’Archiduc,  La  Rose  de  Saint-Flour,  La  Princesse  de
Trébizonde, … Julien Leroy dirige le collectif de nouveaux
instrumentistes  à  tempéraments,  Les  Frivolités  Parisiennes
dans une mise en scène de Gilles Rico. Programme repris au
Théâtre de Bastia le 7 janvier 2017, au Théâtre Impérial de
Compiègne, le 20 janvier suivant, dans le cadre des Folies
Favart.

PARIS,  Musée  d’Orsay.  Un  dîner  avec  Jacques  (Offenbach).
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Auditorium  du  Musée  d’Orsay,  les  29  septembre  puis  6,  8
octobre 2016  à 20h et le 9/10 à 16h.

Renseignements, réservations : Musée d’Orsay ; tél.: 01 53 63
04  63  ou  www.musee-orsay.fr/fr/info/contact/demande-
concernant-lauditorium.html

RÉSERVEZ VOTRE PLACE

Marguerite,  l’antidiva,  avec
Catherine Frot

Télé.  Marguerite  :  l’antidiva,
avec Catherine Frot. Canal+, le
13 septembre 2016, 20h50. Sorti
en  septembre  2015,  le  film
franco-belge a depuis permis à
l’excellente  actrice  dans  le
rôle  titre,  Catherine  Frot  de
recevoir le Prix de la meilleure

actrice lors de la remise des Césars 2016 : une consécration
tout à fait méritée tant son jeu et sa finesse dramatique
restitue au personnage véridique, une sincérité bouleversante.
Si la riche américaine Florence Foster Jenkins se voulait diva
légendaire n’ayant aucun voix et surtout chantant très faux,
sa passion pour la musique et sa loyauté à servir son rêve la
rendent touchante.

Au démarrage du projet cinématographique, c’est en écoutant la
fameuse  bande  enregistrée  de  Florence  Foster  Jenkins
interprétant (massacrant) l’air de la reine de la nuit de La
Flûte  enchantée  de  mozart,  que  le  réalisateur,  Xavier
Giannoli,  saisi  par  l’histoire  de  l’Américaine,  conçut  un
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scénario pour une fiction. Naïveté d’une riche américaine à se
représenter comme une diva ; hypocrisie de son entourage qui
ne lui a jamais avoué qu’elle chantait faux… le mélange de
candeur et de mensonge a imposé l’idée d’un excellent drame
pour le grand écran.

Catherine Frot dans le rôle-titre fait ainsi en 2015 un retour
remarqué,  elle  qui  n’avait  pas  incarné  un  personnage
consistant  depuis  la  comédie  Les  Saveurs  du  palais  de
Christian  Vincent  en  2012.  Au  delà  du  jeu  dramatique,
l’actrice française sait exprimer la part de sincérité dans la
démarche pathétique d’une femme qui se rêve diva sans en avoir
les moyens, et qui cynisme abject, est même encouragée par son
entourage à poursuivre dans ce sillon pernicieux. Catherine
Frot avoue avoir été particulièrement touchée par la sincérité
de cette femme dont l’amour de la musique dévoile en vérité,
une âme d’artiste. La comédienne a pris soin de travailler son
chant pour le film afin de révéler ce qu’il y a de beau c’est
à  dire  de  touchant,  à  jouer  et  chanter  faux.  Pour  mieux
comprendre l’époque et restituer l’ambiance sociale propres
aux années 1940, l’actrice a lu de nombreuses biographies des
grandes  divas  de  l’Entre-Deux-Guerres,  une  période  où  les
chanteuses  ont  été  particulièrement  acclamées  voire
divinisées,  telles  Rose  Caron  à  Fanny  Heldy…
Même s’il a été doublée, grâce au concours d’une chanteuse
professionnelle possédant la technique vocale d’une chanteuse
d’opéra, Catherine Frot a travaillé postures et mimiques d’une
cantatrice  aguerrie.  Le  film  regorge  d’extraits  et  de
citations musicales ; les mélomanes retrouvent les pages de
« Casta Diva » de Bellini ; plusieurs airs d’opéras baroques
(Purcell, Vivaldi…), du jazz, des morceaux plus récents signés
Poulenc et Honegger, du dideridgoo australien ou encore de la
musique indienne.
Au même moment que le tournage français, Hollywood s’est aussi
passionné pour l’histoire de Florence l’antidiva américaine et
Xavier  Giannoli  a  appris  qu’un  biopic  hollywoodien  se
concrétisait  alors  dédié  à  Florence  Foster,  fiction



américaine,  intitulé  Florence  Foster  Jenkins,  réalisée  par
Stephen Frears avec Meryl Streep dans le rôle de la cantatrice
et Hugh Grant, dans ce lui de son compagnon, amusé, désabusé,
aimant et complice de ce mensonge entretenu…

Anecdote  :  le  visuel  de  l’affiche  du  film  Marguerite,
s’inspire d’une photo réelle de Florence Foster Jenkins sur
laquelle la pseudo diva américaine apparaissait avec une paire
d’ailes d’ange blanches dans le dos ainsi qu’un diadème de
reine. Ainsi en 2015, à défaut de rentrer au panthéon des
divas de l’opéra, Florence devenue Marguerite s’est imposée au
grand  écran,  passant  d’un  rêve  lyrique  avorté  à  une
incarnation  cinématographique  saisissante.

Dans le film, Catherine Frot a rencontré le comédien Michel
Fau  qui  joue  Atos  Pezzini,  le  professeur  de  chant  de
Marguerite,  personnalité  fantasque  qui  sous  couverte  de
sincérité, entretient la pseudo diva dans le mensonge de sa
vie.
Après  la  fin  du  tournage,  les  deux  acteurs  ont  collaboré
ensemble au théâtre dans la pièce « Fleur ce Cactus » de
Pierre Barillet et Jean-Pierre Grédy, pièce que le comédien
met  en  scène  et  dans  laquelle  l’actrice  tient  le  rôle
principal.

En filigrane, à travers ce biopic qui est surtout un drame
sentimental, le film Marguerite tente d’élucider la part ténue
d’une  personnalité  qui  cherche  à  trouver  le  moyen  de
poursuivre et nourrir son histoire d’amour. Certes les scènes
où la fausse diva massacre les airs célèbres de l’opéra sont
du plus haut comique, mais leur part dérisoire exprime aussi
une vérité qui nous touche.

Marguerite
COMÉDIE DRAMATIQUE –  Franco-belge (2015) –  2h09
Réalisateur : Xavier Giannoli
Avec : Catherine Frot, André Marcon…
Date de sortie : Mer. 16 septembre 2015



Diffusion TV : mardi 13 à 21:00 sur CANAL+

Cecilia Bartoi chante NORMA
PARIS,  TCE.  Cecilia  Bartoli
chante Norma de Bellni. 12, 14,
16,  18  octobre  2016.  Automne
Bellinien en Europe. Les grandes
divas ressuscitent le bel canto
romantique  italien.  Sonya
Yoncheva chante Norma elle aussi

à Londres (Royal Opera House, 12-26 septembre 2016) : voir à
Paris la production de Norma par Cecilia Bartoli (né à Rome en
1966), créée au disque puis à la scène (festival de Salzbourg,
Monte-Carlo). La tradition du XIXè lyrique a imposé peu à peu
les sopranos éthérées, claires dans le rôle titre conçu par
Bellini ; mais ce dernier a bel et bien réécrit le rôle pour
la  tessiture  et  les  moyens  vocaux  de  son  égérie,  Maria
Malibran, mezzo, formidable actrice par son médium corsé et
agile. Une caractéristique que notre mezzo romaine a bien
signalé et qui lui inspire son choix de chanter aujourd’hui le
rôle, emblématique du romantisme lyrique italien. Rappelons
nous en 2006, il y a 10 ans déjà, Cecilia Bartoli avait fait
de même pour le rôle de La Somnambule / Sonnambula, également
réécrit par Bellini pour un mezzo lyrique et dramatique. C’est
peu dire que « La Bartoli » caractérise et nuance chaque mot,
sculptant le verbe lyrique comme si le chant était une pâte
apte à être colorée, ciselée; incarnée. Le style, la localité
chaude et fluide, agile et expressive, le legato et le sens
des phrasés affirment aujourd’hui une Norma de choc qui fait
les veaux soirs du TCE – Théâtre des Champs Elysées à Paris,
pour 4 dates d’octobre : 12, 14, 16 et 18 octobre 2016.
La mise en scène signée par le duo Caurier / Leiser transpose
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l’action antique romaine et gauloise dans l’Italie des années
1940, où pèse l’atmosphère grave et noire du nazisme en Europe
; occupation imposée qui révèle les tempéraments, résistants
ou  complaisants.  La  vision  musicale  défendue  par  Cecilia
Bartoli éclaire la partition d’un regard neuf, bénéficiant
d’une couleur vocale différente pour Norma, des timbres des
instruments d’époque de l’orchestre requis. Les duos entre les
deux  femmes,  pourtant  rivales,  mais  finalement  solidaire,
Adalgisa  et  Norma,  y  gagnent  une  vérité  renforcée,
subjuguante.

 

 

 

Paris, TCE, Théâtre des Champs Elysées
Cecilia Bartoli chante Norma de Bellini (1831)

4 représentations parisiennes
MERCREDI 12 OCTOBRE 2016, 19h30

VENDREDI 14 OCTOBRE, 19h30
DIMANCHE 16 OCTOBRE, 17h
MARDI 18 OCTOBRE, 19h30
2h30 dont un entracte

RESERVEZ VOTRE PLACE

Diego Fasolis,  direction
Patrice Caurier, Moshe Leiser,  mise en scène

Cecilia Bartoli,  Norma
Rebeca Olvera,  Adalgise
Norman Reinhardt,  Pollion
Péter Kálmán,  Orovèse
Rosa Bove,  Clotilde
Reinaldo Macias,  Flavius
I Barocchisti
Coro della Radiotelevisione svizzera, Lugano
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PRETRESSE TRAHIE
Norma, est prêtresse à la lune et fille du druide Oroveso,
mariée secrètement au Consul romain Pollione mais honteusement
trahie par lui, alors qu’elle a eu deux fils du romain. Mais
l’homme est faible et lui préfère à présent une jeunette plus
adorable (Adalgisa, elle aussi prêtresse gauloise).

La  tendresse  du  rôle,  son  caractère
noble et énigmatique, sa moralité aussi
font  du  personnage  de  Norma,  sublime
vertueuse, l’un des plus complexes et
admirable  du  répertoire  romantique
italien.  Bellini  et  son  librettiste
Romani  excellent  aussi  à  peindre
l’amitié entre les deux femmes, toutes
deux liées à Pollione, mais inspirées
par  un  idéal  de  loyauté  des  plus
respectables. Adalgisa jure d’infléchir
le  coeur  de  Pollione  pour  qu’il

revienne auprès de Norma et ses deux garçons (duo magique
Norma / Adalgisa : « Si, fino all’ore », acte II). Ainsi c’est
dans  la  mort  et  les  flammes,  que  Norma  et  Pollione  se
retrouvent unis pour l’éternité. Car comme le public depuis la
création de l’oeuvre en 1831, le romain a succombé finalement
devant la grandeur morale et sacrificielle de son ancienne
compagne… Sur les traces de la créatrice de Norma, Giuditta
Pasta, Sonya Yoncheva et Cecilia Bartoli endossent ainsi à
l’atome 2016, l’un des rôles qui pourraient bien davantage
affirmer leur étonnante subtilité vocale comme leur instinct
dramatique.

CD. LIRE aussi notre compte rendu critique complet du cd La
Somnambule / La Sonnambula de Bellini (L’Oiseau Lyre)
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TOURCOING  :  Philippe
Jaroussky  chante  Les  Nuits
d’été

TOURCOING.  P.  Jaroussky  chante  Les  Nuits
d’été, 14, 16 octobre 2016. Pour fêter les 50
ans  de  la  création  de  son  orchestre  sur
instruments  d’époque,  en  cela  pionnier
visionnaire  avant  l’heure,  Jean-Claude
Malgoire dirige un programme 100% Berlioz à
Tourcoing : rêverie, obsession, folie de la

Symphonie Fantastique, véritable festival de couleurs et de
timbres judicieusement combinés, spécifiquement français, et
aussi  manifeste  du  romantisme  français  (1830)  ;  furie
italienne  dans  l’Ouverture  de  Benvenuto  Cellini  et  cycle
prosodique intimiste et miniaturiste avec Les Nuits d’été,
sommet de la mélodie française avec orchestre, déclamées par
le  contre-ténor  Philippe  Jaroussky,  lequel  depuis  quelques
années  abandonne  l’agilité  des  vocalises  baroques  pour
approfondir  un  nouveau  travail  sur  le  texte  français
romantique… C’est donc une nouvelle version des Nuits d’été de
Berlioz, non pas pour soprano mais ici, ténor et orchestre,
option permise par Berlioz lui-même qui n’a jamais fermé la
distribution de son cycle génial…

 

 

 

Concert Berlioz, 50ème anniversaire
de la Grande Ecurie et la Chambre du Roy
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Mercredi 12 octobre 2016 à 20h
Vendredi 14 octobre 2016 à 20h

TOURCOING, Théâtre Municipal R. Devos

Programme :
Symphonie fantastique Op. 14

Ouverture de Benvenuto Cellini Op. 23
Les Nuits d’été /  Hector Berlioz (1803-1869)

Philippe Jaroussky, contre-ténor
Direction musicale : Jean Claude Malgoire /  La Grande écurie

et la Chambre du Roy

RESERVATIONS, INFORMATIONS 

 

 

Symphonie fantastique Op. 14
(créée  le  5  décembre  1830  ).  En  janvier  1830,  avant  de
composer la Symphonie fantastique, Berlioz décrit à sa soeur
la joie qu’il éprouve à la pensée « des champs vierges de la
musique » qui s’ouvrent à lui. Des champs que les préjugés
académiques ont laissé « incultes jusqu’à présent » et qu’il
considère, depuis son « émancipation » due à Beethoven, comme
son domaine. C’est le caractère révolutionnaire de l’oeuvre et
son  exploration  hardie  d’un  nouveau  territoire  sonore  et
expressif qui frappèrent ses premiers auditeurs… Aujourd’hui
encore,  cette  création  romantique  impressionne  par  sa
modernité.

Ouverture de Benvenuto Cellini Op. 23 (créé le 10 septembre
1838). L’ouverture de cet opéra est une symphonie qui nous
place d’emblée devant la redoutable destinée qui attend le
héros  de  l’histoire  :  le  célèbre  orfèvre  et  sculpteur
Benvenuto Cellini (1500-1571) dont Berlioz avait son héros.
Au-delà de son amour (fou) pour Teresa – premier thème de
cette  intrigue  –  Benvenuto  est  d’abord  un  personnage
sulfureux.  Il  se  débattait  avec  les  grands  de  ce  monde,

http://www.atelierlyriquedetourcoing.fr/16_17/spect1617/jaroussky.html
http://www.atelierlyriquedetourcoing.fr/16_17/spect1617/jaroussky.html
http://www.atelierlyriquedetourcoing.fr/16_17/spect1617/jaroussky.html
http://www.atelierlyriquedetourcoing.fr/16_17/spect1617/jaroussky.html


desquels il recevait de fastueuses commandes et une immunité
passablement scandaleuse vu les vols, duels, meurtres qu’il
commit…  Une  confrontation  perceptible  dès  les  premières
mesures dont le rythme nerveux et l’emportement traduisent un
irrésistible assaut, les dérèglements d’un psychisme tendu,
nerveux, agité…

Les Nuits d’été
Voici l’un des joyaux de l’oeuvre de
Berlioz.  Dans  ses  Mémoires  ou  sa
correspondance,  le  bouillant
romantique ne fait aucune allusion à
la genèse de ces six mélodies écrites
sur des poèmes de son ami Théophile
Gautier  (La  Comédie  de  la  mort).
L’orchestre structure ici la musique
du  compositeur  français  bien  plus
qu’il  ne  l’habille.  Il  donne  un
lustre particulier à chaque tableau,
exaltant le relief des plans sonores,

magnifiant le dessin splendide, intime et pudique, nostalgique
voire lugubre (« Ma belle amie est morte »…) qui porte chaque
mélodie. Les thèmes qui y sont développés sont ceux d’une
sensibilité que la mort a frappé, enivre, exalte au delà du
désespoir.  Et  c’est  avec  L’Île  inconnue,  le  dernier  des
épisodes, une terre inaccessible mais présente dans la pensée
du  héros,  qui  s’affirme,  telle  la  quête  vital  d’un  idéal
inaccessible…
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Lyon  :  L’Enfant  et  les
Sortilèges  de  Ravel  et
Colette

LYON, Opéra. Ravel : L’Enfant et
les sortilèges : 1er-5 novembre
2016.  Lyon  affiche  l’un  des
sommets lyriques du XXè siècle
français : ciselé, miniaturiste
…  fruit  de  la  collaboration
enchantée  entre  Colette  qui
signe  le  livret  et  Maurice

Ravel.  Pour  se  faire,  les  jeunes  chanteurs  du  Studio  de
l’Opéra de Lyon s’impliquent et présentent leur travail vocal
et dramatique dans une nouvelle production. Dans une grande
maison normande, un enfant paresseux est sommé par sa mère de
rester dans sa chambre jusqu’au dîner. Resté seul, submergé
par la colère, il s’attaque alors aux objets et animaux qui
l’entourent, arrachant les pages de son livre, brisant sa
tasse chinoise, martyrisant l’écureuil capturé la veille. Mais
alors  qu’il  s’effondre  sans  forces  dans  un  fauteuil,  les
objets soudain s’animent, bien décidés à se venger de l’enfant
qui les fait souffrir…

Une féérie lyrique
Dans un univers domestique familier, le merveilleux jaillit
brusquement  des  objets  les  plus  anodins,  soudain  mués  en
personnages truculents : la Théière, qui s’adresse à l’Enfant
dans  un  délicieux  franglais,  l’Arithmétique  récitant  des
calculs totalement erronés, la Rainette bégayant joyeusement…
Ravel s’amuse des idées fantasques de Colette en multipliant
les références : du jazz au baroque, de la polka à la valse en
passant par un duo miaulé, sa partition entremêle les genres
musicaux. Dans la production lyonnaise, l’imagerie projetée
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double l’action des acteurs chanteurs soulignant les épisodes
(nombreux) de pure poésie. L’enchantement étend son empire
fantastique irréel à mesure que la musique de Ravel brosse le
portrait de chacun des acteurs d’un monde enchanté jusque là
inaccessible,  invisible.  C’est  un  dévoilement  spectaculaire
qui passe par la magie de la musique.

L’Enfant et les Sortilèges à l’Opéra de Lyon

4 représentations
Les 1er, 2, 4 et 5 novembre 2016

Direction musicale : Kazushi Ono et Philippe Forget
Mise en espace : James Bonas

Solistes du Studio de l’Opéra de Lyon
Choeur et orchestre de l’Opéra de Lyon

Fantaisie lyrique en 2 parties, 1925
Livret de Colette

En français
Nouvelle production

RESERVEZ VOTRE PLACE

RAVEL ET L’OPERA… LABYRINTHE D’UNE PENSEE EXIGEANTE. A la
différence du piano qui n’inspire plus le compositeur à partir
de 1920, la voix et son prolongement dramatique, occupent sa
vie durant, l’auteur de l’Enfant et les sortilèges. C’est une
passion  continue,  déclarée,  qui  par  perfectionnisme,  ne
trouvant pas tout de suite, une forme nouvelle capable de
renouveler un genre qui n’a guère changé, et même qui n’a pas
“évolué d’un pouce”, ne se concrétise que sur le tard, à
l’époque de la pleine maturité. Certes il y eut les cycles
courts, exercices plutôt qu’aboutissements, tous expressions
d’une passion à demi assouvie: Shéhérazade dès 1898, puis,
entre autres, ses trois cantates pour le Prix de Rome: Myrrha
(1901),  d’après  le  Sardanapale  de  Byron,  Alcyone  (1902)
d’après Ovide, Alyssa (1903), soit trois essais lyriques qui
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n’eurent coup sur coup, aucun effet sur le jury du Prix. Avec
le  scandale  que  l’on  sait,  précipitant  même  le  destin  du
Concours, taxé de ringardisme injuste et dangereux.

Une Heure exquise : De L’heure espagnole à L’enfant cruel et
puni…
Ravel pense surtout à fusionner action et musique, dans le
sens  d’une  parfaite  fluidité,  et  d’un  accomplissement
immédiat. Pas de contraintes, aucune pression du cadre, quel
qu’il soit. Le compositeur fut-il comme on l’a dit, convaincu
par le cinéma, au point d’y reconnaître un moment “la forme”
tant recherchée? Peut-être.
Quoiqu’il  en  soit,  les  premières  mentions  autographes  de
L’heure  espagnole,  indiquent  cet  esprit  allant  de  la
partition, portée par une action non contrainte, “légère et
bon  enfant”.  Pauvre  Ravel:  quand  il  propose  son  oeuvre  à
l’Opéra-Comique,  les  censeurs  crient  tout  d’abord,  à  la
vulgarité devant un sujet où il est question d’amant caché
dans une horloge et que l’on transporte jusqu’à la chambre de
l’épouse. Mais la première a lieu le 19 mai 1911.

Ravel  s’est  longuement  expliqué.  Après  le  scandale  des
Histoires  naturelles  dont  la  prosodie  prépare  directement
celle de L’heure espagnole, et le quiproquo sur ses réelles
intentions, le compositeur a précisé l’objet de sa première
oeuvre théâtrale. C’est une relecture du buffa italien, dans
le  style  d’une  conversation,  où  le  chant  est  proche  d’un
parlando expressif, souvent ironique voire sarcastique: d’une
finesse  inaccessible  et  redoutablement  pertinente,  le
compositeur  aime  souligner  le  “mélange  de  conversation
familière et de lyrisme ridicule”. Ravel parle d’une fantaisie
burlesque qui prolonge l’expérience du Mariage de Moussorsgki,
un compositeur dont il se sent proche. Les lignes vocales
ondulent,  se  cabrent  avec  élégance,  favorisant  les
portamentos; l’articulation s’autorisent des contractions de
syllabes,  des  précipités  déclamatoires  expressifs.  Ici,
l’épouse, Conception, aussi séduisante qu’infidèle,  mariée à



Torquemada,  l’horloger  de  Tolède,  éreintée  par  les  beaux
parleurs  Inigo  et  Gonzalve,  qui  ne  concrétisent  jamais,
minaude  et  se  fixe  sur  le  muletier  à  l’allure  chaloupée,
Ramiro, un costaud pudique à son goût.
L’humour ravélien, délicat et subtil qui jubile à jouer des
registres et des degrés du comique, enchante Koechlin et Fauré
mais exaspère Lalo que le style pincé et raide de Ravel, agace
comme d’ailleurs bon nombre de critiques décontenancés: il
parle d’un style qui serait un nouveau Pelléas, “étroit, menu,
étriqué”.  D’ailleurs,  l’inimitié  de  Lalo  à  l’endroit  du
musicien fixe une idée souvent reprise après lui, sensibilité
de Debussy, insensibilité de Ravel.  Quant aux vers de Franc-
Nohain, ils sont tout autant critiqués, assassinés pour leur
“platitude”.  Et  même  les  amateurs  conscients  des  dons  de
Ravel,  sont  aussi  fatigués  de  les  voir  gâchés  dans  un
amusement de placard, quand, selon les mots de Vuillermoz, le
musicien est “un magicien créé pour se mouvoir dans le rêve et
la féerie”. Jugement juste mais sévère. Pour Ravel, L’heure
espagnole constitue un point d’aboutissement auquel il n’avait
cessé de réfléchir.

L’ENFANT ET LES SORTILEGES, 1925. Un enfant pas sage sur le
chemin de la compassion…

Avec  L’Enfant  et  les  sortilèges,
l’écriture  de  Ravel  évolue;  du  moins
change-t-elle  de  registre.  Après  la
fine  ironie,  la  mordante  satire,  à
peine appuyée, le compositeur empreinte
un chemin où on l’attendait davantage,
celui de l’onirisme et de la féerie.
Qui  plus  est,  sous  le  sceau  de
l’enfance. Avant d’occuper le poste de
directeur  de  l’Opéra  de  Paris,  en
juillet  1914,   Jacques  Rouché  avait
demandé  à  Colette  d’écrire  le  livret
d’une  féerie-ballet,  tout  en  pressentant  Ravel  comme
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compositeur. Mais lorsque le compositeur reçoit le texte en
1916, il est soldat volontaire, peu enthousiasmé par cette
intrigue anecdotique.  Deux années passent, pas de retour de
flamme. Ravel semble indifférent. Entre temps, Colette a
adressé le livret à Stravinsky.
Or, brutalement en février 1919, Ravel se manifeste auprès de
l’écrivain  et  lui  demande  s’il  est  toujours  possible  de
composer la musique. Le travail peut commencer. Dès le début
de son travail, Ravel songe à la figure de l’écureuil (absent
dans le premier texte de Colette qui accepte de l’intégrer);
le musicien de plus en plus inspiré par son sujet, affine
l’épisode des chats et surtout le duo swingant de la tasse et
de la théière (qui s’exprime en franglais).

Le  Music-hall  et  l’esprit  de  la  comédie  américaine
dépoussièrent  le  vieux  genre  opéra.  Colette  enthousiaste,
encourage  le  musicien  qui  orfèvre  sa  partition  jusqu’au
printemps 1920. Puis viennent des semaines et des mois de
dépressive inactivité. Mais sous la pression du directeur de
l’Opéra de Monte-Carlo, Raoul Gunsbourg qui souhaite faire
créer  l’ouvrage  dans  sa  salle,  Ravel  doit  poursuivre.
Finalement, l’oeuvre tant attendue est créée le 21 mars 1925:
pas moins de cinq ans pour achever une oeuvre qui dans son
projet initial n’avait rien de stimulant. Au moment de sa
création parisienne à l’Opéra-Comique, le 1er février 1926, le
parterre resta de marbre. Arthur Honegger prit la défense de
la partition. André Messager de son côté, fustigea ce que Lalo
avait exécré de la même façon dans L’heure espagnole: son
insensibilité. Et tous les critiques s’entendirent pour ne
trouver aucune entente entre le texte de Colette et la musique
de Ravel.
L’intérêt et la nouveauté de l’oeuvre viennent principalement
du relief des voix. Pas moins de 31 rôles aux couleurs et aux
intonations spécifiques, qui composent une brillante mosaïque
de tonalités, en particulier animales (huit rôles d’animaux au
total!).  Mais  la  force  de  la  partition  ne  réside  pas
uniquement dans sa capacité d’invention et de timbres. Le



sujet suit une gradation émotionnelle extrêmement subtile là
encore. Effets lyriques, action contrastée dans la première
partie,  puis,  hymne  à  la  compassion,  à  l’humanité  quand
l’enfant cruel et barbare, sadique et capricieux révèle enfin
son  essence  innocente,  pure,  compatissante.  En  définitive,
l’accord, texte/musique se dévoile dans cette ultime partie
dont la tendresse et l’appel au pardon atteignent des sommets
d’émotions tissés sur le mode miniaturiste et pointilliste.

 

 

GSTAAD,  Festival  Yehudi
Menuhin  :  derniers  concerts
majeurs, les 2 et 3 septembre
2016
GSTAAD.  Les  2  et  3  septembre  2016.
Derniers  concerts  importants  au  Gstaad
Yehudi Menuhin Festival & Academy, pour
ses 60 ans (fondé en 1957). L’édition du
festival estival de Gstaad sait accorder
comme nul par ailleurs la beauté rustique
et montagnarde des sites naturels avec
une programmation riche qui compte des
grands  concerts  symphoniques,  des  récitals  de  piano,  de
nouvelles  expériences  musicales  destinées  aux  jeunes  et
nouveaux publics. C’est l’un des derniers festivals de l’été
qui s’achève ce dimanche, non sans avoir célébré l’héritage
toujours aussi persistant du fondateur et icône de la culture
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musicale,  engagée,  humaniste,  fraternelle  :  Yehudi  Menuhin
dont 2016 a marqué le centenaire.

DEUX DERNIERS POINTS FORTS. Ce vendredi 2 septembre 2016,
point  fort  de  la  programmation  2016  :  9ème  Symphonie  de
Beethoven sous la tente du Festival : 15h30 (concert pour les
enfants et les familles) repris le soir à 19h30.
Puis  ne  manquez  pas  demain,  terme  d’une  odyssée  de  70
concerts, ce samedi 3 septembre à 17h30, sous la tente du
Festival, le concert de clôture par la Gstaad Baroque Academy,
conclusion baroque sous le pilotage de Maurice Steger à 17h30,
église de Rougemont

INFOS, RESERVATIONS

NEWS GSTAAD 2016
Jaap  Van  Zweden,  nouveau  directeur
musical  de  l’Orchestre  et  de
l’Académie  de  direction  d’orchestre.
Le Festival estival à Gstaad poursuit
depuis  ses  débuts,  la  volonté  de
transmission  souhaitée  par  Yehudi

Menuhin. L’académie de direction d’orchestre permet chaque été
à de jeunes maestros, de perfectionner encore et encore leur
pratique et leur approche de l’orchestre en bénéficiant de
l’orchestre du Festival, une immersion unique au monde qui
assure une formation concrète. Christoph Müller, intendant et
directeur artistique du Festival vient de confirmer l’identité
du nouveau chef principal responsable de l’orchestre et de
l’Académie de direction pour le Gstaad Yehudi Menhin Festival
& Academy : Jaap van Sweden, personnalité charismatique, au
goût très étendu, et déjà très identifé des instrumentistes.
Le chef qui prendra ses fonctions comme directeur musical du
Philharmonie  de  New  York  en  2018,  débutera  une  riche  et
prometteuse coopération avec le Festival estival à Gstaad à
partir de l’été 2017. L’Académie de direction d’orchestre à
Gstaad a été créée par le chef Neeme Järvi en 2013. Ce dernier
en assurait jusque là la direction. EN LIRE +
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VISITEZ LE SITE DU GSTAAD Yehudi Menuhin Festival & Academy,
2016, édition des 60 ans

VOIR  notre  grand  reportage  /  Immersion  au  Gstaad  Yehudi
Menuhin Festival & Academy 2016

La Moldau de Smetana
RADIO. France Musique. Smetana :
La Moldau. Dimanche 25 septembre
2016, 14h. Smetana, compositeur
précoce, doué pour le violon et
le piano, se rapproche à Prague
des Romantiques légendaires tels
Berlioz, Schumann et Liszt, ce
dernier  encourage  son  jeune
confrère  et  permet  à  ses
premiers opus pour piano d’être
publiés.  Smetana,  ardent
nationaliste, défend concrètement l’idée d’une école tchèque,
en particulier praguoise de musique. Influencé par Berlioz,
Schumann, Liszt et Wagner, il réalise ainsi le projet d’une
école de musique à Prague, compose entre 1863 et 1872, 8
opéras  dont  les  célèbres  Fiancée  vendue,  Dalibor,
Libuse…véritables manifestes de la musique tchèque. Il sera
chef d’orchestre de l’Opéra de Prague dès 1866, et jusqu’en
1874 cependant,  devant démissionner à cause d’une surdité
handicapante. Jusqu’en 1884, année de sa mort, soit pendant
dix ans, il se dédie totalement à la composition : ainsi
surgit l’élan dramatique, allusivement patriotique, du cycle
orchestral Ma Patrie / « Ma Vlast », composé entre 1874 et
1879,  sorte  de  testament  musical  et  esthétique  dont  fait
partie la célèbre page La Moldau (rivière affluent de l’Elbe).
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Le  volet,  joué  souvent  séparément  fait  figure  d’étendard
emblématique de l’essor du symphonisme tchèque. Après lui,
Dvorak poursuit et nourrit le sillon tracé par le fondateur
Smetana.

 

 

Ma Patrie est une confession qui célèbre
l’amour  de  l’auteur  au  pays  natal,  à
travers 6 épisodes qui célèbrent la nature
(La  Moldau)  ou  des  événements  et  des
figures  de  l’histoire  tchèque  (Sarka,
Tabor, Blanik.)…   Ecrite en 3 semaines
(novembre-décembre  1874),  La  Moldau  /
Vltava est créé en avril 1875. Smetana
outrepasse  par  son  écriture  allusive,
passionnée,  d’une  grande  subtilité
d’orchestration,  la  seule  description
comme le simple hommage à la patrie. Il

offre  aux  Tchèques,  une  célébration  naturaliste  aussi
passionnante et inspirée que ce qu’ont écrits pour le Danube
les Autrichiens ; pour le Rhin, les Allemands. En célébrant la
grandeur miraculeuse et infinie de la Moldau, affluent de
l’Elbe, Smetana renforce le prestige et la singularité de la
culture comme de la nature tchèque.
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POEME DES FLOTS…
 

La Flûte initiale, suivie par la clarinette évoque le flux
continu de la rivière ; la partition suit le cours de l’onde
et évoque le spectacle qui se déroule sur ses rives : chasse
dans les bois (cuivres), noces rustiques (polka jouée par les
bois et les cordes) ; puis ce sont les visions nocturnes, avec
les ébats des Roussalkas au soir de pleine lune. La texture
crépusculaire  de  l’orchestre  atteint  un  scintillement
littéralement  préimpressionniste.  Puis  de  violents  chocs
orchestraux expriment le tumulte des flots, aux chutes et
cascades  vertigineuses  des  gorges  de  Saint-Jean.  Le  flot
s’élargit  ;  jusqu’à  l’apparition  de  la  ville  de  Prague,
célébrée dans une vision solennelle et majestueuse avant que
les reflets aquatiques ne se perdent dans les lointains, en
une séquence qui va diminuendo, tels  les aplats vaporeux
d’une  aquarelle.  Fortement  architecturée,  la  partition  de
Smentana  n’oublie  jamais  de  ciseler  les  détails  de  ses
évocations naturalistes, au point d’offrir à l’orchestre, des
trésors de raffinement instrumental. L’œuvre dont la durée
varie entre 12 et 13 minutes selon les interprétations, est
bien l’étendra musical de l’orchestre romantique tchèque.

 

 

 

 

France Musique. Dimanche 25 septembre 2016, 14h. La
Moldau de Smetana, Tribune des critiques de disques.
Quelle est la meilleure version enregistrée ? Bilan

discographique…

http://www.francemusique.fr/emission/la-tribune-des-critiques-de-disques/2016-2017/la-moldau-de-bedrich-smetana-09-25-2016-16-00
http://www.francemusique.fr/emission/la-tribune-des-critiques-de-disques/2016-2017/la-moldau-de-bedrich-smetana-09-25-2016-16-00
http://www.classiquenews.com/wp-content/uploads/2015/06/logo_france_musique_DETOURE.png


 

MARSEILLE.  Hamlet  d’Ambroise
Thomas par Vincent Boussard
MARSEILLE.  THOMAS:  Hamlet.  Jusqu’au  4
octobre  2016.  Superbe  opéra  d’Ambroise
Thomas, notre Verdi français, Hamlet est
injustement absent des scènes parisiennes,
c’est  pourquoi  les  4  représentations  à
Marseille  à  partir  du  27  septembre,
s’annoncent avec pertinence. Le Romantisme
français s’entête à se raréfier alors que,
comparé au romantisme germanique, celui de
Beethoven,  Liszt,  jusqu’à  Wagner,  il  est  d’une  puissance
poétique  irrésistible  et  le  drame  de  Thomas,  heureusement
inspiré de Shakespeare, s’inscrit à ce niveau.
Créé  pendant  le  Second  Empire  à  Paris,  sur  la  scène  de
l’Académie impériale, le 9 mars 1868, l’ouvrage en 5 actes
expose la souffrance d’Hamlet dans un monde où il n’a pas sa
place comme Ophélie qui finit noyée, emporté par les eaux. Il
doit venger le meurtre du père. Instrument d’une vengeance qui
le dépasse, le jeune homme pareil à Elektra voulant venger
aussi  l’assassinat  de  son  père,  sombre  dans  une  haine
envahissante, une obsession dangereuse qui dans le cas du
prince danois, est finalement canalisée, et lui permet, malgré
la perte de son aimée Ophélie, de tuer le meurtrier de son
père, l’infâme Claudius puis d’être couronné nouveau roi du
Danemark.  Un  happy  end,  absent  dans  le  drame  originel  de
Shakespeare.

ET COMMENT HAMLET DEVINT ROI DU DANEMARK… Jugé terne, surtout
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complaisant et académique, Ambroise Thomas se montre d’une
force dramatique souvent saisissante, digne représentant de
cet opéra romantique français, plus intimiste que monumentale
(comptant ses inévitables scènes collectives). La force de
l’opéra de Thomas réside dans l’architecture contrastée et
violente des épisodes entre eux, majoritairement centrés sur
le personnage central d’Hamlet, héros qui se dévoile en cours
d’action,  vrai  défi  pour  le  baryton  invité  à  relever  les
multiples accents du personnage : chanson dionysiaque dans la
scène des acteurs au II (« O vin dissipe la tristesse ») ;
dévoré par le doute et l’horreur d’un échec (« Etre ou ne pas
être », début du III) ; suicidaire avant de recouvrer la
raison et l’élan de la victoire (« Comme une pâle fleur »).
Toujours c’est le spectre de son père qui le pousse à agir et
à se sauver de lui-même. Dans le décor unique, aux teintes
irritées nacrées de Vincent Boussard, soucieux aussi de la
direction des acteurs, la production à l’affiche de l’Opéra de
Marseille (déjà vue in loco en 2010, repris ensuite à l’Opéra
du  Rhin  avec  Stéphane  Degout  dans  le  rôle-titre  puis  au
Metropolitan de New York) s’appuie entre autres sur un très
solide chanteur : Jean-François Lapointe dans le rôle-titre.
En 2010, Patricia Ciofi réalisait sa première Ophélie.

 

 

 

Hamlet d’Ambroise Thomas à l’Opéra de Marseille
Lawrence Foster, direction

Vincent Boussard, mise en scène
Avec Patricia Ciofi (Ophélie), Sylvie Brunet-Grupposo

(Gertrude), Jean-François Lapointe (Hamlet)…

Les 27 septembre 2016 à 20h
29 septembre 2016 à 20h
2 octobre 2016 à 14h30



4 octobre 2016 à 20h

RESERVEZ votre place pour Hamlet d’Ambroise Thomas à l’Opéra
de Marseille

 

 

 

Tosca à l’Opéra Bastille
PARIS, Opéra Bastille. Tosca de Puccini, 17
septembre  –  17  octobre  2016.  C’est  en
écoutant une représentation d’Aïda de Verdi
que le jeune Puccini reçoit la vocation du
lyrique. Ainsi, l’un de ses chefs d’oeuvre
de la plaine maturité, Tosca, créé en 1900
en  témoigne.  Viendront  ensuite  après  ce

http://opera.marseille.fr/programmation/opera/hamlet-ambroise-thomas
http://opera.marseille.fr/programmation/opera/hamlet-ambroise-thomas
http://opera.marseille.fr/programmation/opera/hamlet-ambroise-thomas
https://www.classiquenews.com/tosca-a-lopera-bastille/
http://www.classiquenews.com/wp-content/uploads/2015/01/puccini.jpg


premier  sommet  dramatique  et  vocal,  Butterfly  (1904)  puis
l’inachevée Turandot (création posthume en 1926).

L’unité dramatique et la superbe gradation dans la tension de
l’ouvrage viennent en partie, de sa construction spatiale: à
chaque tableau correspond un lieu différent dans la Rome du
début XIXème siècle: l’église San Andrea della Valle à l’acte
I, puis le Palazzo Farnèse ou Palais de la justice au II;
enfin pour la mort des amants magnifiques, les géoles et la
terrasse sommitale du château Saint-Ange au III.

Rares sont les ouvrages lyriques qui collent à ce point à
l’esprit  d’une  ville…  Rome  est  l’autre  acteur  de  l’opéra
puccinien.  Son  souffle,  son  esprit,  ses  climats,  son
atmosphère  en  sont  distillés  par  l’orchestre,  autre  grand
acteur du l’action musicale. La Tosca de Puccini, qui a alors
42 ans, et est bien au sommet de son écriture, est adaptée de
la pièce éponyme de Victorien Sardou, créée treize années
auparavant, en 1887.

 
 
 

En  septembre  et  octobre  2016,  la  production  de  Tosca  à
Bastille compte une distribution vocale prometteuse : Anja
Harteros (17, 20, 23 septembre) puis Liudmyla Monastyrska pour
Tosca, la cantatrice amoureuse passionnée ; Marcelo Alvarez en
Mario  Cavaradosi,  le  peintre  bonapartiste  et  libertaire  ;
enfin Bryn Terfel pour le préfet Scarpia, autorité noire,
dévorée par la jalousie et le pouvoir…



 
 
 

OPERA INCANDESCENT… En un torrent continu qui reste resserré,
autorisant quelques rares airs aux solistes, la musique de
Puccini exprime tout ce que les actes
ne  disent  pas:  les  pensées  secrètes,  les  soupçons
incandescents  (croyante  et  loyale,  Floria  est  une  femme
terriblement jalouse), le machiavélisme cynique astucieusement
tu (Scarpia est un monstre de perversité manipulatrice, ivre
d’une insondable frustration et objet incontrôlable de son
désir pour Tosca), la loyauté fraternelle de Mario (il est
antimonarchiste,  farouchement  opposé  à  toute  forme  de
despotisme,  en  cela  dangereusement  bonapartiste,
révolutionnaire et libertaire)… En définitive, la plume de
Puccini inscrit au devant de la scène, la passion qui animent
chacun des trois protagonistes. Le compositeur crée un opéra
qui conserve le rythme et l’intelligence dramatique de la
pièce originelle signé Victorien Sardou. Sur le plan musical
aussi, le compositeur rehausse davantage la règle du trio
vocal, – noyau lyrique central depuis Bellini, Donizetti et
surtout  Verdi,  –  base  de  l’opéra  romantique  et  post

https://www.operadeparis.fr/saison-16-17/opera/tosca


romantique: une soprano amoureuse, un ténor ardent, un baryton
néfaste,  manipulateur,  sombre  et  ténébreux.  Mais  ici,
contrairement à tant d’héroïnes soumises ou sacrifiées, Tosca
est une femme qui rugit et résiste. Elle décide elle-même du
moment et du contexte de sa mort.

 

C’est aussi le portrait de deux artistes magnifiques, elle est
chanteuse; lui est peintre; qui se trouvent broyés par la
machine politico-policière incarnée par le diabolique Scarpia.

 
 


