
Barcelone.  Siegfried  de
Wagner au Liceu

Barcelone, Liceu. Wagner : Siegfried.
11<23 mars 2015. Mise en scène par
Robert  Carsen,  cette  production  de
Siegfried se concentre sur le 2ème
Journée de la Tétralogie ou Ring de
Wagner. Les enchantements de la fable
à  laquelle  se  nourrit  le  Wagner
conteur  réalise  ici  une  épopée
héroïque et onirique qui récapitule
après  l’ivresse  amoureuse  et
compassionnelle de La Walkyrie (1ère

Journée), l’enfance du jeune héros puis sa transformation en
jeune adulte victorieux amoureux. La figure est à l’origine de
tout le cycle : on sait qu’au début de son oeuvre lyrique,
avant la conception globale en tétralogie, Wagner souhaitait
mettre en musique le vie et surtout la mort de Siegfried.
C’est  en  s’intéressant  aux  événements  qui  précèdent
l’avènement du héros, que le compositeur tisse peu à peu la
matière du Ring (le prologue de L’Or du Rhin dévoilant la
rivalité  de  Wotan  et  des  Nibelungen,  la  malédiction  de
l’anneau et les sacrifices à accepter / assumer pour s’en
rendre mettre) : tout converge vers la geste du champion qui
n’a pas peur, et le sens de ce qu’il fait, est, devient. Dans
Siegfried, drame musical en 3 actes, s’opposent le forgeron
Mime qui est aussi l’éducateur de Siegfried, et Siegfried. Le
premier vit dans l’espoir de reforger l’anneau qui donne la
toute puissance : c’est un être calculateur, fourbe, peureux.
Ce qu’il forge l’enchaîne à un cycle de malédiction.
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Geste  amoureux,  héroïque  de
Siegfried
A  l’inverse,  Siegfried,  être
lumineux et conquérant, forge sa
propre épée, Nothung, instrument
de  son  émancipation  (qui  est
aussi  l’ex  épée  de  son  père
Siegmund) : avec elle, il tue le
dragon Fafner, et suit la voix de
l’oiseau intelligible qui le mène
jusqu’au  rocher  où  repose  sa
futur  épouse,  Brünnhilde,  ex
walkyrie,  déchue  par  Wotan.  Comme  dans  La  Walkyrie  où  se
développe le chant amoureux des parents de Siegfried (Siegmund
et  Sieglinde),  Siegfried  est  aussi  un  ouvrage  d’effusion
enivrée  :  quand  le  héros  bientôt  vainqueur  du  dragon,
s’extasie en contemplant le miracle de la nature soudainement
complice  et  protectrice  (les  murmures  de  la  forêts).  En
portant le sang de la bête à ses lèvres, il est frappé de
discernement et d’intelligence, vision supérieure qui lui fait
comprendre les intentions de Mime… qu’il tue immédiatement :
on aurait souhaité que dans le dernier volet, Le Crépuscule
des  dieux,  Siegfried  montrât  une  intelligence  tout  aussi
affûtée en particulier vis à vis du clan Gibishungen… mais sa
naïveté causera sa perte.
Pour  l’heure,  après  l’accomplissement  du  prodige  (tuer  le
dragon, prendre l’anneau), Siegfried découvre au III, l’amour,
récompense  du  héros  méritant  :  et  Wagner,  peint  alors  un
tableau saisissant où Siegfried découvre Brünnhilde sur son
roc de feu, puis l’enlace en un duo éperdu, digne des effluves
tristanesques, au terme duquel, le fiancé remet à sa belle,
l’anneau  maudit.  Dans  Siegfried,  se  précise  aussi  la
réalisation du cycle fatal : au début du III, le dieu si
flamboyant dans L’Or du Rhin, Wotan : manipulateur (piégeant
honteusement avec Loge, le nain Albérich), brillant bâtisseur
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(du Wallhala), négociateur (avec les géants), se découvre ici
en « Wanderer » (voyageur errant), tête basse, épuisé, usé,
renonçant au pouvoir sur le monde : la chute assumée de Wotan
est  criante  lorsqu’il  croise  la  route  du  nouveau  héros
Siegfried dont l’épée détruit la vieille lance du solitaire
fatigué… Tout un symbole. De sorte qu’à la fin de l’ouvrage,
la  partition  est  portée  à  travers  le  duo  des  amants
magnifiques  (Siegfried  /  Brünnhilde)  par  une  espérance
nouvelle  :  Siegfried  ne  serait-il  pas  cette  figure
messianique, annonciatrice d’un monde nouveau ? C’est la clé
de l’opéra. Mais Wagner réserve une toute autre fin à son
héros car l’anneau est porteur d’une malédiction qui doit
s’accomplir : tel est l’enjeu de la 3ème Journée du Ring : Le
Crépuscule des dieux.

Siegfried de Wagner
Barcelone, Gran Teatro del Liceu
7 représentations : les 11,13,15,17, 19, 21 et

23 mars 2015

Josep Pons, direction
Robert Carsen, mise en scène
Lance Ryan / Stefan Vinke (Siegfried)
Peter Bronder (Mime)
Albert Dohmen (Wotan/der Wanderer)
Oleg Bryjak (Alberich)
Irene Theorin (Brünnhilde)
Ewa Podles (Erda)…

Ariadne auf Naxos à Budapest
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Budapest.  Hungarian  State  Opera
(Hongrie). Strauss: Ariadne auf Naxos.
Les 20,22,27,29 mars 2015. Créé juste
avant la première guerre (création à
Stuttgart en octobre 1912, puis dans
sa  version  définitive  à  Vienne  en
octobre  1916  pendant  le  conflit),

Ariadne est d’abord une comédie délicatement irrévérencieuse,
où le duo Strauss et son librettiste Hugo von Hofmmansthal
rivalise avec l’intelligence à quatre mains de Molière et
Lully.  Les  deux  germaniques  ont  toujours  cultivé  leur
admiration pour le Baroque Français : ils y ont puisé une
source  formellement  créative  pour  jouer  avec  les  forme
théâtrales et lyriques.

Il s’agit d’associer une troupe de comédiens italiens plutôt
comiques, à l’action tragique d’Arianne abandonnée par Thésée
sur l’île de Naxos puis ressuscitée à la vie grâce à sa
rencontre  avec  Bacchus…  le  lamento  d’Arianne  rencontre
l’insouciance ivre et échevelée de Zerbinette ; voici deux
figures féminines apparemment opposées et contradictoires mais
pas tant que cela : Ariane reste inconsolable après avoir été
trahie par Thésée ; Zerbinette l’exhorte à jouir de l’instant
présent et de multiplier les aventures tant que le coeur le
lui inspire. Seul le véritable amour se fera connaître…

Théâtre  dans  le  théâtre,  les  auteurs
imaginent la préparation de l’opéra dans
les  coulisses,  brossant  une  galerie  de
portrait  déjanté  des  interprètes  hors
scène  :  la  primadonna,  les  acteurs
secondaires,  surtout  le  compositeur
(sorte  de  jeune  Mozart),  passionné  et
défenseur radical de son art… La première
version de 1912 était encore maladroite :
il  s’agissait  de  faire  succéder  à  la
pièce  du  Bourgeois  gentilhomme  de
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Molière, le divertissement chanté conçu
par Strauss et Hofmannsthal. Dans le version finale de 1916,
les deux fusionnent totalement et l’opéra reprend ses droits
inféodant  à  l’architecture  globale,  ses  règles  de
développement habituel.  Mais avec un sens du timing recouvré
: Monsieur Jourdain devenu le plus riche mécène de la ville,
ordonne que la représentation commence sans délai afin que
l’on donne le feu d’artifice programmé de la longue date et à
l’heure  annoncée.  Soit  un  prologue  qui  réunit  tous  les
artistes de la troupe avant la représentation, puis la soirée
lyrique proprement dite où trouvaille géniale, troupe comique
et personnages tragiques sont imbriqués avec une rare science
poétique.

Ariadne auf Naxos / Arianne à Naxos de Strauss à
l’Opéra d’état de Budapest
Budapest. Hungarian State Opera (Hongrie).
Les 20,22,27,29 mars 2015

Der Haushofmeister – Franz Tscherne
Die Music Master – Tamás Busa
Der Komponist – Viktória Vizin
Der Tenor, Bacchus – István Kovácsházi
Die Dancing Master – Zoltán Megyesi
Der Perückenmacher – Róbert Rezsnyák
Ein Lakai – Tamás Szule
Zerbinetta – Erika Miklósa
Die Prima Donna, Ariadne – Tünde Szabóki
Harlekin – Csaba Szegedi
Scaramuccio – Dániel Vadász
Truffaldin – Krisztián Cser
Brighella – István Horváth
Najade – Zita Váradi
Dryad – Atala Schöck
Echo – Eszter Wierdl

Illustrations  :  Hofmannsthal  et  Strauss,  duo  miraculeux  à
l’opéra (DR)
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Les Indes Galantes de Rameau
pour et par les jeunes
Trappes, La Merise. Rameau : L’Inde Galante, les Sauvages. Le
10 février 2015, 19h30.  Lycéens, Pages de la Maîtrise du
CMBV. L’Inde dansante :quand le baroque suscite un projet de
jumelage  pour  les  jeunes…  Le  CMBV  réalise  une  nouvelle
production comprenant la 4ème entrée des Indes Galantes de
Rameau, Les Sauvages en associant les Pages de la Maîtrise du
Centre de musique baroque de Versailles et plusieurs classes
des lycées de Trappes.  Une expérience collective qui transmet
l’écoute, le partage, la rencontre comme valeurs premières.

Dans un bosquet d’une forêt de
l’Amérique,  une  belle  Sauvage,
Zima (soprano), fille d’un chef
puissant et redouté est courisée
par les officiers européens, le
français Damon (haute-contre) et
l’espagnol Don Alvar (baryton).
Un  temps  dépaysée  par  tant  de
courtoisies  exotiques,  la
Sauvagesse préfère l’un de ses

semblables  le  guerrier  Adario  (baryton).  Rameau  dépeint
l’amour imprévu et aussi la guerre qui se conclue par la
pacification des nations affrontées (fameuse danse du calumet
de  la  paix).  A  l’époque,  Les  Indiens  d’Amérique  étaient
réputés dansant nus et fumant de longs calumets, d’après les
chroniques  des  voyageurs  ou  les  gravures  de  Bernard
(Cérémonies  et  coutumes  religieuses,  1723),  ou  de  Lafitau
(Mœurs  des  Sauvages  Américains  (1724).  Le  compositeur
réutilise la pièce fameuse de son recueil de pièces pour le
clavecin, Les Sauvages publiée en 1728 d’après la danse de
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vrais indiens de Louisiane danseurs, qu’il avait pu voir au
Théâtre Italien en 1725.

Les Sauvages est la quatrième Entrée de son opéra ballet les
Indes Galantes, entrée ajoutée pour la reprise de l’ouvrage en
1736  (un  an  après  sa  création  en  1735).  C’est  l’occasion
d’utiliser  de  brillantes  trompettes,  des  airs  d’agilité
d’esprit italien : ainsi l’air de Zima « Régnez plaisirs et
jeux » où s’associent trompettes, timbales et flûtes. Comme
plus tard (1745) dans Le Temple de la gloire et l’acte de
Bacchus (bacchanale sensuelle), Rameau alterne en particulier
dans la Chaconne finale des Sauvages, accents guerriers et
pastoraux, nerf et suavité, caractère et douceur. L’air des
Sauvages publié en 1728 innerve toute la danse collective à
l’ouverture et dans le rondeau final. La mélodie géniale comme
l’est Frère Jacques (attribué depuis 2014 à Rameau donc), sera
repris  immédiatement  par  nombre  de  compositeurs  de  Suites
orchestrales  ou  d’opéras  (Corette,  Tapray,  Guignon,
Dalayrac…), la pièce traverse même l’Atlantique pour rejoindre
les côtes des Antilles Françaises, sur l’île de Dominique : un
témoin d’époque rend compte du jeu d’un claveciniste très
versé dans l’art de Rameau.

Après  la  Ritournelle  d’entrée,  Rameau  imagine  d’abord  la
confrontation  entre  Alvar  et  Damon,  colons  aux  Amériques,
rivaux en amour.

Puis paraît les Indiens : Adario amoureux qui fusionne bientôt
avec la belle et convoitée par tous, Zima. Les deux indigènes
inspirés par l’amour se jurent fidélité.

Ensuite, la Danse du grand calumet de la Paix est portée par
les Indiens et le couple d’amoureux Zima et Adario ; puis
c’est  la  danse  qui  conclue  l’ouvrage  indien  :  menuet  des
Françaises en Amazones, air de ZIma victorieuse : « Régnez
plaisirs et jeux », enfin Chaconne finale.

Partition  débordante  de  sensualité  et  d’italianisme,  Les



Sauvages sont l’objet d’un travail spécifique entre les Pages
de la Maîtrise du Centre de Musique Baroque de Versailles et
plusieurs lycéens de Trappes. Chant, déclamation, danse et jeu
scénique sont les étapes d’un jeu collectif où les jeunes
professionnels rencontrent les jeunes publics autour du génie
musical de Rameau. La vivacité dansante de l’opéra ballet
fascine toujours autant depuis le XVIIIème siècle. Une équipe
chevronnée  de  professionnels  (Olivier  Schneebeli,  direction
musicale ; Françoise Deniau, chorégraphie ; Michel Verschaeve,
mise en scène) encadrent les jeunes apprentis. Sous leurs
auspices, certains pourraient même se dépasser porté par la
magie du théâtre baroque.

 

 

 

 

Soirée les Indes Galantes au Théâtre La Merise
de Trappesmardi 10 février 2015, 19h30

Direction Musicale : Olivier Schneebeli
Direction des Chœurs: Sarah Boissou (collège Youri Gagarine),
Marjolaine  Martel  (collège  Le  Village)  et  Marie-Pascale
Perillon (collège Gustave Courbet),
Mise en scène : Michel Verschaeve
Chorégraphie : Françoise Deniau
Régie : Thierry Carreau

Solistes et choristes : Pages du CMBV
Choristes : Elèves des collèges Youri Gagarine, Le Village et
Gustave Courbet de Trappes.
Instrumentistes : Elèves du CRR de Versailles et du CRD de la
Vallée de Chevreuse.
Danseurs et comédiens : Elèves de Lycée Plaine de Neauphle (à

http://www.lamerise.com/programmation/les-indes-galantes/
http://www.classiquenews.com/wp-content/uploads/2013/04/boutonreservation.jpg


confirmer)
Régisseurs  :  stagiaires  Ecole  de  la  deuxième  chance  (ZA-
Trappes-Elancourt).

Infos et réservations

Théâtre La Merise à Trappes

01 30 13 98 51  tarif unique : 5 euros.

Spectacle  repris  le  12  février  2015  à  l’Opéra  royal  de
Versailles

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

 

 

 

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

 

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

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

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

L’INTRIGUE de Iolanta. L’Opéra Iolanta est en un acte et 9
tableaux. Alors que le Roi René tient à l’écart du monde, sa
propre fille Iolanta, aveugle, absente à sa propre infirmité,
le médecin maure Ebn Hakia (baryton) annonce que la jeune
princesse doit prendre conscience de son handicap pour s’en
détacher et peut-être en guérir…le Roi trop possessif demeure
indécis mais le comte Vaudémont (ténor), tombé amoureux de
Iolanta,  lui  apprend  la  lumière  et  l’amour  :  Iolanta,
consciente désormais de ce qu’elle est, peut découvrir le
monde et vivre sa vie. La jeune femme tenue cloîtrée, fait



l’expérience  de  la  maturité  :  en  se  détachant  du  joug
paternel,  elle  s’émancipe  enfin.

 

 

synopsis de l’acte acte unique

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

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

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

4. Pour stimuler sa fille sur la voie de la guérison, le Roi
René annonce qu’il exécutera Vaudémont si le traitement du
médecin Ebn Hakia échoue. Iolanta, pour sauver son fiancé, se
déclare prête à tout : elle suit le docteur maure.

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



qui a permis un tel prodige.

 

 

 

La Iolanta d’Anna Netrebko
scène, cinéma, cd

 

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

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

 

 

CINEMA. Iolanta et Le Château de Barbe-Bleue. Retransmission
dans les salles de cinéma, le 14 février 2015, en direct
du Metropolitan Opera de New York

 

 

Anna Netrebko reprend le rôle d’Iolanta à l’Opéra de Monte-
Carlo, en version de concert, dimanche 21 juin 2015, 11h,
également  sous  la  direction  d’Emmanuel  Villaume.  LIRE  la
critique complète de l’opéra Iolanta par Anna Netrebko ci
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dessous.

 

 

 

 

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

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

Côté orchestre, rien à dire au travail d’Emmanuel
Villaume  :  le  superbe  prélude  où  rayonne  le
lugubre échevelé des bois protagonistes étonnament
cuivrés : cor anglais, hautbois, bassons en une
ronde  mordante  et  inquiétantes,  propre  au

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

L’interprétation  de  la  diva
convainc  de  bout  en  bout…
D’abord  dans le tableau féminin,
d’ouverture, celui de Iolanta et
de  sa  suite  :  la  langueur
démunie,  rêveuse  mais
insatisfaite d’âmes cloîtrées se
précise. Puis, introduit par une
fanfare  de  cor  noble  vagement
cynégétique,  paraissent  les
hommes  ;  ainsi  s’accomplit  la
rencontre de Iolanta avec celui

qui va la sauver Vaudémont (Sergey Skorokhodov), grâce auquel
la princesse aveugle osant affronter le risque et l’inconnu,
se défait seule de l’aveuglement qui la contraint depuis sa
naissance… Le rôle du médecin est lui aussi parfaitement tenu.
Aucune faute de distribution en général sauf pour la basse
Vitalij Kowaljow qui fait un Roi René un rien droit, placide
et  épais  sans  guère  de  trouble…  quand  le  reste  de  la
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distribution exprime l’exaltation de chaque tempérament brossé
par Tchaikovski. Le nerf de l’orchestre, une Netrebko plus
ardente  et  féminine  que  jamais  font  la  réussite  de  cette
superbe lecture du dernier opus lyrique de Tchaikovsky.

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

 

 

CD,  événement.  Sonya
Yoncheva, soprano : Paris mon
amour (1 cd Sony classical)
CD, événement. Sonya Yoncheva,
soprano : Paris mon amour (1 cd
Sony classical). La pulpeuse et
sensuelle soprano bulgare Sonya
Yoncheva  est  née  en  1981  et
assure la trentaine rayonnante,
une maturité vocale éblouissante
dans  ce  premier  récital
discographique  au  programme
choisi,  riches  en  références
féminines  nuancées  raffinées
avec un clin d’œil au romantisme
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immortel inusable du Paris XIXème. Songez qu’ici, Massenet,
Gounod, Offenbach éclaire cette magie lyrique parisienne dont
les héroïnes depuis lors, légendaires : Sapho, Hérodiade et
Thaïs, sans omettre la Chrysanthème de Messager (inédite et
succulente), ou l’une des 100 Vierges de Lecocq… incarnent cet
éternel féminin à l’opéra: tour à tour, séductrices, maudites,
amoureuses, ténébreuses… que Puccini aussi et Verdi (Violetta
Valéry  parisienne  incontournable  évidemment)  ont  tenté
d’immortaliser à leur compte.  A ce jeu des facettes multiples
d’un  idéal  féminin  insaisissable  mais  inoubliable  et
irrépressible, répond le tempérament tout en finesse de la
sensuelle et hyperféminine Yoncheva : un soprano lyrique et
dramatique d’une tendresse éperdue souvent irrésistible.

 

Celle que l’on avait découvert dans des territoires baroques
(n’a t elle pas été lauréate distinguée du Jardin des Voix de
William Christie ?), entre autres dans le Couronnement de
Poppée  de  Monteverdi  où  elle  incarnait  avec  une  féminité
ardente et blessée la sublime sensualité de la souveraine
enfin  couronnée  par  Néron,  ose  ici  de  nouveaux  champs,
romantiques et parisiens, français et italiens. Premier prix
d’Operalia en 2010, la jeune cantatrice fait actuellement une
percée  remarquée  dans  La  Traviata  sur  les  planches  du
Metropolitan Opera de New York en janvier 2015 (précisément
les 14, 17, 21 et 24 janvier, réalisant ainsi son retour après
sa maternité) ; elle vient d’être l’égérie d’une séance photo
pour le magazine Vogue : assisterions-nous à l’éclosion d’une
nouvelle star de l’opéra ? Assurément. Car en plus de sa
plasticité  rayonnante,  la  diva  étonne  par  un  chant  d’une
simplicité et d’une intelligence dramatique que seules les
grandes avant elles savaient préserver : écoutez sa Violetta :
incandescente  parce  que  simple  et  pure.  Sobre.  D’une
irrésistible  tendresse,  à  la  fois  puissante  et  ciselée.
L’interprète est époustouflante : technicienne et justement
inspirée.



 

 

 

Nouvelle diva

Sonya Yoncheva : la grâce et
l’intelligence

 

 

Certes  l’orchestre  sous  la  direction  assez  fade
voire parfois épaisse de Frédéric Chaslin manque de
subtilité comme de transparence : or d’Hérodiade à
Anna de Le Villi, de Thaïs au Lecocq dévoilé, -

nostalgie enivrée de Gabrielle des Cent Vierges…. les climats
symphoniques  sont  d’une  somptuosité  atmosphérique  et  très
suggestive. Heureusement le timbre fragile et clair à la fois
(noblesse tragique de l’air Où suis je de Sapho, succédant au
Se come voi piccina de La Villi, réellement enivré, enchanté)
de la soprano bulgare captive par son intelligence dramatique,
son économie, sa volonté d’en faire le moins pour exprimer le
plus. Conception vocale et interprétative qui nous paraissent
réussir  mille  fois  mieux  que  nombre  de  ses  consœurs,
l’incarnation  des  héroïnes  de  La  Belle  Epoque.
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Dans  le  chant  tout  en  legato
emperlé,  soucieux  aussi
d’intelligibilité (sa formation avec
les chefs baroques pèse ici de tout
son  poids)  brille  dans  Sapho  :
travail sur la ligne d’un bel canto
à  la  française,  à  la  suspension
bellinienne  si  opposée  au
sprachgesang  wagnérien.  Ô  ma  lyre
immortelle se consume ainsi dans de
sublimes couleurs vocales (y compris
dans  le  bas  medium),  celle  d’un
prophétesse qui est avant tout une femme blessée, reniée;
répudiée. Pour laquelle la mort est aussi un abandon croissant
jusqu’à l’anéantissement dans la mer / tombeau. Eperdue et
tendre,  son  Antonia  (des  Contes  d’Hoffmann  d’Offenbach  où
l’orchestre là encore en fait trop) : ensorcèle, s’épuise par
sa  constance  qui  est  aussi  embrasement  fatal  de  la  jeune
femme… grâce à des aigus d’une rondeur angélique irrésistible.
Sa Mimi sans affèteries saisit par sa précision, son évidence,
sa simplicité et son naturel. On aime ce style économe jamais
minaudant ; l’intelligence de l’interprète qui recherche avant
tout par la voix, ses couleurs, sa connotations expressives
(phrasés subtils), sa pureté d’émission, la juste expression
poétique.
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Sa  chair  trouble  celle  des  femmes
capables de transfiguration, offre ses
aigus  superbement  couverts  à  Thaïs
(confrontation  antagoniste  avec
Athanaël) et précédemment à la tempête
panique de Chimène, fille accablée et
aussi  amoureuse  transie  déjà  vaincue
face au beau Cid. Suggestive, sobre là
encore,  la  soprano  excelle  dans
l’expression ambivalente du cœur de la
jeune femme. Aux déjà connus et très
exigeants Massenet et Puccini, la diva

ajoute l’aube solaire de Chrysanthème (Le jour sous le soleil…
porté par le chant des cigales…) d’un Messager aussi inspiré
que Puccini : aux aigus diamantins, prometteurs d’une aurore
inespérée ; mais aussi l’air de Gabrielle des 100 Vierges de
Lecocq : une valse nostalgique (évoquant un Paris vécu et
é/perdu), référence à Gounod évidente… dont la sincérité de
l’approche nous rappelle une certaine Netrebko. Rien de moins.
Ce  récital  discographique  est  une  confirmation  et  une
bouleversante  révélation.  Voici  une  grande  diva  sans
démonstration  ni  effet  artificiel  dont  l’intensité  et  la
justesse  des  intentions,  révélant  une  précieuse  richesse
agogique,  suivent  les  pas  des  divines  légendaires  Freni,
Cotrubus, Gheorghiu… Sonya Yoncheva confirme une sensibilité
et une intelligence admirables. Une nouvelle diva est née.
Talent à suivre.

 

 

Pour les fans, ou ceux qui ne le sont pas encore, visiter le
site officiel de la soprano Soya Yoncheva
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CD, événement. Sonya Yoncheva, soprano : Paris mon amour (1 cd
Sony classical). Tracklisting :

Massenet  –  Hérodiade,  Act  I,  Scene  1:  «  Celui  dont  la
parole…Il  est  doux,  il  est  bon  »
Puccini – Le Villi, Act I: « Se come voi piccina io fossi »
Gounod – Sapho, Act III, No. 19: « Où suis-je?…O ma lyre
immortelle »
Massenet – Le Cid, Act III, Tableau 5: « De cet affreux
combat….Pleurez, pleurez, mes yeux! »
Offenbach – Les Contes d’Hoffmann, Act III, Scene 1: « Elle a
fui, la torterelle »
Puccini – La Bohème, Act III: « Donde lieta usci »
Massenet – Thais, Act III, Tableau 3: « C’est toi, mon père »
Verdi  –  La  Traviata,  Act  I,  Scene  5:  «  È  strano!.è
strano!…Sempre  libera  »
Messager – Madame Chrysanthème, Act III, Scene 8: « Le jour
sous le soleil béni »
Lecocq – Les Cent Vierges, Act III, No.10: « Je soupire et
maudis le destin…O Paris, gai séjour de plaisir »

 

 

 

Livres.  Jean-Yves  Clément  :
Alexandre  Scriabine  (Actes
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Sud)
Centenaire  Scriabine  2015.  Livres.  Jean-Yves
Clément : Alexandre Scriabine (Actes Sud). Créateur
et  génie  pour  le  piano,  à  l’époque  de  «  la
charnière  du  bousculement  des  mondes  entre  le
XIXème et le XXème siècles », l’œuvre du russe
Scriabine s’impose à nous dans ce récit souvent
enflammé (on ne saurait faire moins s’agissant du
compositeur ainsi servi), subjectif, partisan et argumenté,
qui  inscrit  Scriabine  comme  un  «  moderne  »,  résolument
original  et  inventeur  :  moins  solitaire  halluciné  que
véritablement  visionnaire,  prolongeant  Liszt  pour  mieux
préparer  Prokofiev  et  Stravinsky  (sans  omettre  donc
Szymanowski, Schönberg, Bartok, Cage et même Stockhausen !
Qu’on  se  le  dise…).  Tout  son  être  et  surtout  sa  pensée
(largement  élucidée  par  ses  propres  écrits  :  ses  fameux
Carnets, sorte de journal artistique et esthétique) tendent
vers  l’absolu,  l’idéal  :  une  vision  hyper  romantique  de
l’artiste, traducteur des mondes invisibles, guide vers les
sphères inaccessibles.

 

Pour le centenaire Scriabine
2015

https://www.classiquenews.com/livres-jean-yves-clement-alexandre-scriabine-actes-sud/
http://www.classiquenews.com/wp-content/uploads/2015/01/scriabine-piano-jean-yves-clement-actes-sud-livres-classiquenews-janvier-2015.jpg


Alexandre  Scriabine  (1872-1915)  le  magnifique…  l’élève  de
Taneïev  et  Arenski,  au  Conservatoire  de  Moscou  (dont  il
devient ensuite professeur à partir de 1898 , puis démissionne
en 1902), auteur en 1907 du fameux Poème de l’extase (version
orchestrale), puis de Prométhée (Moscou, 1911) fait déborder
l’acte musical aux frontières de la philosophie et même de la
théosophie. Son cheminement spirituel personnel croise enfin
le penseur soufi Inayat Khan, une rencontre dont témoigne sa
dernière oeuvre d’envergure Mystère… laissée inachevée. Mais
ce dont témoigne pour sa part le texte, c’est que de son
vivant,  l’homme  aussi  audacieux  et  fantasque  fut-il,  a
rencontré son public : il a su rentrer en résonance avec de
nombreux spectateurs et mélomanes venus l’applaudir, lors de
tournées  triomphales  (concerts  en  Allemagne,  Hollande,
Londres, Russie et Ukraine…). Le texte croise vie amoureuse
(autour  de  ses  deux  compagnes  successives  Vera  Ivanovna
Issakovitch puis son élève au piano Tatiana de Schlœzer) et
parcours du compositeur dont pivot de l’œuvre pianistique,
l’inestimable Sonate n°5.
En chantre des harmonies supérieures, Scriabine milite pour
son art à la fois mystique et synthétique. Sa langue est celle
de prophètes ; son écriture sait cultiver les aphorismes et
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l’ivresse  théorique  (à  ce  titre,  il  faut  lire  les  pages
évoquant  les  3  Symphonies  de  Scriabine…  connues
malheureusement  des  seuls  spécialistes),  elle  trouve  des
sonorités inédites, une coloration futuriste qui annonce déjà
ici et là… Ligeti. C’est une figure singulière au tempérament
bien trempé où le charme et l’extase, le souffle, la plénitude
et l’infini affleurent et s’incarnent en une écriture des plus
inspirées.

Le centenaire 2015, celui de la mort de Scriabine
s’ouvre sous les meilleurs auspices grâce à ce texte
riche et copieux, dont le commentaire sait présenter
toutes les pièces majeures pour le piano et les

partitions symphoniques. Un Scriabine introspectif et d’autant
plus nécessaire qu’il éclaire la personnalité comme l’œuvre,
guide appréciable en cette année de célébration.

Jean-Yves  Clément  :  Alexandre  Scriabine  ou  l’ivresse  des
sphères (Actes Sud). parution : janvier 2015. ISBN : 978 2 330
03904 2. 18,50 €

Titus  mozartien  à  Saint-
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
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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
 

 

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
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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.
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
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
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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
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)
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France  Musique.  Concert
Richard Strauss par Chailly,
le 14 janvier 2015, 14h.

France Musique. Concert Richard
Strauss  par  Chailly,  le  14
janvier 2015, 14h. Au programme

:  3  pièces  orchestrales  de  Richard
Strauss : les poèmes Symphoniques, Mort
et transfiguration, Tod und verklärung
opus 24, Till l’Espiègle et Don Quixote
opus 35. Le concert dirigé par Riccardo
Chailly  (Gewandhaus  de  Leipzig,  juin
2014 pour le centenaire Strauss)… est
copieux en soulignant la verve et le
lyrisme  parfois  exubérant  du
symphoniste  Richard  Strauss.  C’est  bien  le  plus  grand
compositeur pour l’orchestre avec Mahler à l’extrême fin du
XIXè et au tout début XXè. D’autant que ses expérimentations
préparent ici à l’aventure lyrique qui suit, l’une des plus
passionnantes  de  la  première  moitié  du  XXème  siècle.  En
regroupant 3 poèmes symphoniques de Strauss, Riccardo Chailly
dévoile l’inspiration et la maîtrise du compositeur bavarois
dans un genre qu’il a servi mieux que personne à son époque.
Au  ténébriste  et  introspectif  Mort  et  transfiguration
répondent la verve tendre des deux sommets pour l’orchestre
que sont Till l’Espiègle et Don Quichotte dont Strauss fait
deux héros, le premier à l’inénarrable fureur de vivre, le
second d’une humanité dérisoire puis philosophe.

Mort et transfiguration est né de la pure imagination d’un
Strauss bercé par les rêves et les passions romantiques. Rien
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donc d’autobiographique dans cette expérience musicale de la
mort, éprouvée selon le sujet narré par Romain Rolland par un
mourant sur son lit d’agonie : alors qu’expirant, le malade
angoisse mais rêve aussi et songe à son enfance, aux exploits
de la maturité comme aux désirs non encore exaucés, la mort
surgit enfin en criant « halte ». Après une lutte inégale, le
mourant succombe et du ciel résonne sa rémission tant attendue
sur les mots prononcés telle une délivrance : « Rédemption,
transfiguration ».
Strauss  voulait  prolonger  comme  un  exercice  et  un  défi
personnel, les trouvailles réalisées par ses poèmes précédents
: Macbeth (début et fin en ré mineur), Don Juan (mi majeur
initial  mais  mi  mineur  final)  auquel  répond  ainsi  la
performance nouvelle de Mort et Résurrection débutant en ut
mineur  mais  s’achevant  dans  la  lumière  souveraine  et
spirituelle de l’ut majeur. Composée entre 1887 et 1888, la
partition est créée le 21 juin 1890 sous la direction de
Strauss  à  Eisenach.  Et  déjà  le  critique  Eduard  Hansslick
pouvait anticiper le succès lyrique de Strauss en avouant son
admiration pour cette œuvre qui mène droit sur la voie du
drame en musique. Durée : 25 ou 26 mn selon les versions.

Till Eulenspiegel, Till l’Espiègle, opus 28. Le Till dont
s’empare  Strauss  n’a  ni  la  superbe  héroique  du  héros
historique, paysan agitateur au XIVè en Allemange du nord et
qui meurt de la peste noire. Ce n’est pas non plus ce glorieux
rebelle opposé à Charles Quint dans les Flandres soumises aux
Habsbourg… Rien de cela, mais la figure archétypale d’un luron
facétieux et provocateur, lutin séditieux qui sous les coup
d’un orchestre vengeur et moral, meurt sur le gibet.
Le forme du rondeau revendiqué par Strauss, alternant refrain
et couplet, structure toute la narration du poème, comme des
épisodes très identifiés. Composé en 1895, la partition est
créée à Cologne en novembre de la même année, puis Munich et
Vienne (janvier 1896) par Strauss et Richter, suscitant un
immense succès : là encore la verve dramatique du conteur
Strauss galvanise les esprits et offre à l’orchestre, l’une de



ses partitions romantiques les plus virtuoses. Durée : 14 ou
15 mn selon les versions : c’est le poème symphonique le plus
court du catalogue straussien.

Don Quichotte / Don Quixote opus 35 est
composé  d’abord  à  Florence  dès  octobre
1896 puis n’est pleinement achevé qu’en
décembre  1897.  Si  les  créations
allemandes (Cologne puis Francfort sur le
Main  par  Strauss  en  mars  1898)  sont
favorables,  la  création  parisienne  aux
Concerts  Lamoureux  en  1900,  indigne
l’assistance  (témoignage  de  Romain
Rolland),  par  son  caractère  bouffon  et
comique  qui  renoue  avec  la  vitalité
insolente  et  si  exaltante/tée  de  Till

l’Espiègle. En 1900, à 33 ans, Strauss est au sommet de ses
possibilités : il obtient tout ce qu’il veut de l’orchestre
dont il fait le miroir précis et enivrant des moindre nuances
de l’âme humaine. Strauss développe une fantaisie débridée et
fantastique sur le sujet chevaleresque : le violoncelle solo
incarne  l’antihéros  à  la  triste  figure  qui  semble  par  sa
tendresse épique et son héroïsme décalé, incarner la dérisoire
destinée des hommes. L’alto de Sancho Pancha lui donne la
réplique. En auteur cultivé et raffiné, donc moins provocateur
lui-même que ce qui a été dit et écrit sur la partition,
Strauss cite Cervantes à l’entrée de chaque tableau. En tout 9
variations qui expriment plus qu’elles n’illustrent le souffle
de  la  fable  à  la  fois  hilarante  et  tragique,  comique  et
sentimentale  du  Chevalier  éconduit  et  vaincu…  La  belle
Dulcinée, l’Idéal, le dernier combat contre le chevalier de la
blanche lune,… la partition n’omet aucun des grands combats de
la vie d’un idéaliste inspiré voire halluciné. La fin est
troublante et d’une grandeur tragique irrésistible : après sa
défaite,  Don  Quichotte  renonce  à  tout,  devient  berger  et
philosophe, voit sa mort et accepte la délivrance finale sur
l’accord  de  ré  majeur.  Apothéose  orchestrale  inouïe  d’un
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soldat de la vie qui a gagné l’éternité du salut. Bavard mais
sincère, contrasté et pétillant même mais profond, Strauss
signe  dans  Don  Quichotte  sa  meilleure  oeuvre  symphonique
concertante,  offrant  au  genre  du  poème  symphonique,  une
ampleur de vue, une justesse poétique rarement aussi bien
réussies. Attention chef d’oeuvre ! Et pour tout amateur de
symphonisme, une expérience exaltante. Durée : Entre 38 et 40
mn selon les versions. On sait la passion de Karajan pour
cette œuvre qu’il en a enregistré à plusieurs reprises : c’est
dire l’hommage immense du chef au compositeur. Karajan en
digne  interprète  fait  de  la  partition  et  du  mythe
chevaleresque, une odyssée  symphonique existentielle dont les
rebonds  et  ressentiments  s’expriment  dans  le  chant  de
l’orchestre.

France Musique. Concert Richard Strauss par
Chailly,  le  14  janvier  2015,  14h.  Au
programme : 3 pièces orchestrales de Richard

Strauss  :  les  poèmes  Symphoniques,  Mort  et
transfiguration, Tod und verklärung opus 24, Till
l’Espiègle et Don Quixote opus 35.

Johann Strauss II : Le Beau
Danube bleu (1866)
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Les  1er,  4  janvier  2015.
Johann Strauss II : Le Beau
Danube  Bleu  (1866).
L’histoire  de  la  partition
du Beau Danube bleu relève
du  roman…    Danube
impétueux.  Le  fleuve  à
l’époque où le jeune Strauss
vit  à  Vienne,  n’est  pas
encore  régulé  :  ses  crues  font  déplacer  les  habitants  de
Leopoldstadt  (actuel  2  ème  ardt  de  Vienne),  et  lors  d’un
débordement  inédit,  le  grand  père  de  Johann  fut  emporté.
L’œuvre  pourrait  bien  rendre  hommage  à  son  ancêtre.  La
partition  s’inscrit  aussi  dans  un  période  belliqueuse.  En
pleine  humiliation  autrichienne,  face  à  la  suprématie
prussienne menée par l’indomptable et irrésistible Bismark,
Johann Strauss fils compose la première version de sa valse
chantée : le beau Danube bleu en février 1867. C’est une
commande  de  la  Société  chorale  masculine,  soucieuse  de
réconforter le bon peuple de Vienne : hélas, le concert est
une fiasco retentissant et Johann II remise sa partition pour
ne plus y penser !

 

 

 

 

Le Danuble, un triomphe
parisien
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La  France  de  Napoléon  III  se
rapproche  alors  de  l’Autriche
affaiblie  :  Pauline  de
Maetternich,  épouse  de
l’Ambassadeur  d’Autriche  à
Paris,  intime  de  l’Impératrice
Eugénie, invite Johann Strauss à
Paris : le compositeur devient
l’élément  central  du
rapprochement Paris-Vienne : le

28 mai 1867, en pleine Exposition Universelle, le compositeur
autrichien  joue  ses  compositions  et  suscite  un  vaste
engouement populaire : il réécrit alors Le beau Danuble bleu
mais uniquement pour l’orchestre. C’est un triomphe parisien
sans précédent et l’auteur est nommé à paris, roi de la valse.
L’œuvre est d’abord un triomphe parisien pour lequel Johann II
gagne ses galons de popstar, tout en incarnant la réussite de
l’alliance franco-autrichienne contre la Prusse.
Le  Beau  Danube  Bleu  connaît  une  seconde  reconnaissance
phénoménale à Boston où la partition est jouée par 20 000
instrumentistes et 100 chefs sous la conduite du compositeur
autrichien auquel on avait indiqué le début du concert par un
coup de canon. A partir de cette passion mondiale pour la
valse  viennoise,  le  clan  Strauss  développe  une  industrie
familiale qui emploie outre Johann II, ses deux frères : Josef
– le plus doué : autiste et dépressif mais d’un raffinement
que Johann son ainé trouvait supérieur au sien-; et le cadet
Eddy  ou  Edouard,  lui  aussi  commis  à  la  direction  qui
rechignait toujours car il se voyait plutôt ingénieur comme
Josef  ;  Edouard  en  un  acte  inimaginable  et  de  revanche,
brûlera toutes les partitions de la société Strauss !! Johann
II devra ensuite réécrire de mémoire la partition du Beau
Danube Bleu…
La  saga  de  la  dynastie  est  loin  d’être  un  long  fleuve
tranquille : Johann II n’eut guère de rapport paisible avec
son père ; après que ce dernier abandonne le foyer, c’est sa
mère qui l’élève seule, favorisant ses dons de violoniste et
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de compositeur.
Le beau Danube bleu est une partition parmi les plus raffinées
de Strauss : elle est construite simplement faisant succéder à
une superbe ouverture, une partie centrale qui met en avant
les bois puis un final spectaculaire. Brahms (comme Wagner)
qui  y  reconnaissait  la  maîtrise  de  l’orchestration  (en
particulier favorisant ses instruments de prédilection : cors
et  violoncelles)  admire  Johann  II.  Le  compositeur  incarne
jusqu’à la position géographique de Vienne : enclave très à
l’Est  entre  l’Allemagne  et  l’italie.  Son  écriture  mêle
profonde  mélancolique  slave,  technicité  germanique,  suavité
italienne.

Le  Danube  (2875  km)  est  le  second  fleuve
d’Europe (après la Volga qui coule en Russie)
: puisant ses sources en Allemagne méridionale
(Forêt  noire)  et  en  Suisse,  il  traverse
l’Autriche, sépare la Slovaquie de la Hongrie,
et la Croatie de la Serbie, enfin la Roumanie
de la Bulgarie et de l’Ukraine, puis remonte à
l’est de la Roumanie où il se jette dans la Mer noire.

 

 

France 2 : Concert du Nouvel An à Vienne, le 1er janvier
2015  dès  11h.  En  direct  du  Musikverein  de  Vienne.
Philharmonique  de  Vienne.  Zubin  Mehta,  direction.

 

France Musique, dimanche 4 janvier 2015, 20h30. La
tribune des critiques de disques. Pour nous rien ne
saurait égaler l’enchantement et la magique ivresse de

Karajan dirigeant le Philharmonique de Vienne.
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Concert,  annonce.  Isabelle
Druet au Pays où se fait la
guerre
Poitiers, TAP.  Le 14 décembre 2014, 17h. 
Au Pays où se fait la guerre….  Saintes,
Venise… les escales de ce programme hors
normes  sont  déjà  prometteuses  mais  pas
uniques puisque le concert est l’objet d’une
tournée  en  2015.  Privilégiant  les
compositeurs « romantiques français », le
choix  des  partitions  évoque  surtout  le
destin  d’un  soldat  de  la  grande  guerre
(1914-1918),  centenaire  oblige,  à  travers  des  témoignages
directs ou par le regard de ses proches ou de sa famille. En
vérité  le  prétexte  martial  et  sanglant,  intéresse  aussi
d’autres conflits et d’autres époques que le premier conflit
mondial,  remontant  le  curseur  chronologique  jusqu’aux
événements de 1870… Voici assurément le meilleur spectacle
spécialement écrit pour célébrer la Grande Guerre.

Ainsi  de  Jacques  Offenbach  à
Nadia  Boulanger,  de  très
nombreux styles et auteurs sont
sollicités  :  Cécile  Chaminade,
Benjamin  Godard  (sublime
mélodies intitulée Les Larmes),
Henri Duparc, Claude Debussy ou
le désormais inévitable Théodore
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Dubois, académique audacieux que le Palazzetto Bru Zane à
Venise a été bien inspiré de ressusciter récemment. Pourtant
pas de référence à Albéric Magnard, auteur majeur qui a péri
sous les armes (Tours en a fait heureusement un auteur favori
régulièrement joué : Bérénice, Hymne à la justice)… Les quatre
séquences du programme : le départ, au front, la mort, en
paradis, évoquent le chemin de croix du guerrier par un chant
instrumental  préalable,  celui  de  la  formation  requise  :
quatuor  avec  piano  (Bonis,  Fauré  deux  fois,  enfin  Hahn).
Grande Duchesse de Gérolstein ou veuve d’un colonel (La vie
parisienne), la mezzo Isabelle Druet endosse avec une verve
mûre,  les  facettes  de  ses  personnages;  celle  qui  fut  à
Versailles,  une  Clorinde  tragique  et  tendre  chez  Campra,
retrouve  dans  ce  programme  romantico-moderne,  les  accents
pudiques de l’hommage aux victimes sacrifiées sur les champs
de bataille. Le titre du concert emprunte à la mélodie de
Duparc « Au pays où se fait la guerre », sublime prière
intérieure dont l’intensité égale la profondeur. Une traversée
dans  des  paysages  sombres  mais  dignes  à  laquelle  les
instrumentistes  du  Quatuor  Giardini  apportent  des  contours
tout aussi suggestifs et recueillis.

Poitiers, TAP. Dimanche 14 décembre 2014, 17h. « Au
pays où se fait la guerre ». Durée approximative :
1h15  (hors  entracte).  LIRE  notre  présentation
complète  du  concert   »  Au  pays  où  se  fait  la
guerre » avec Isablle Druet, mezzo au TAP de Poitiers

 

 

Au pays où se fait la guerre. Après Poitiers le 14 décembre
2014, les autres dates de la tournée 2015 : 20 janvier à Aix-
en-Provence, 22 janvier à Entraigues-sur-la-Sorgue, 25 janvier
à Arles et 5 février à Périgueux.
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