
CD.  Diana  Baroni  chante  La
Macorina

CD. La Macorina. Diana Baroni (1 cd Papilio)

La Macorina (Diana Baroni, 2012). Sur les traces de
l’écrivain D.H. Lawrence, le programme de ce disque
éblouissant parcourt les paysages du Nouveau Monde
comme autant d’étapes d’une renaissance intérieure.
Diana  Baroni,  flûtiste  virtuose  et  membre

fondatrice de Café Zimmermmann, fleuron des ensembles baroques
sur  instruments  d’époque  poursuit  une  étonnante  carrière
soliste comme … chanteuse. Grain de velours, timbre ardent à
l’imaginaire métissé, l’Argentine ressuscite le chant embrasé
et  nostalgique  des  grandes  divas  du  siècle  dernier,  la
mexicaine Chavela Vargas ou l’immense compositrice et poétesse
péruvienne, Chabuca Grande. Chez Diana, le même engagement
radical, la même musicalité fervente, une passion intacte pour
le verbe musical, à la fois fier et suggestif, surtout les
métissages colorés d’un imaginaire personnel dont on ne cesse
d’apprécier les options instrumentales: elle ne vient pas du
baroque pour rien; associer un Quintette de cordes et les
musiciens traditionnels de la culture populaire sud américaine
(vihuela,  quena,  kora,  cajon…)  réalise  l’un  des  tapis
instrumentaux les plus raffinés qui soient aujourd’hui. sans
omettre  la  douceur  enivrante  du  traverso  qui  est  son
instrument emblématique (si proche de la voix là encore).

La voix de Diana
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Dans La Macorina, Diana Baroni nous conduit en
terres  hispaniques  sudaméricaines  ,  Bolivie,
Argentine (son pays), Mexique, Pérou, Vénézuela…
Cheminement  et  traversée,  l’idée  du  voyage
s’inscrit  allusivement  comme  une  invitation
introspective où se glissent et se précisent

aussi  hommages,  filiations,  souvenirs…  tout  un  monde  où
l’évocation  tissée  dans  des  textes  à  la  poésie  enivrante
cultive finesse et pudeur.
Ecoutez  ainsi  La  Macorina  qui
donne  son  titre  à  l’album:  la
courtisane cubaine qui vécut au
début  du  siècle  à  La  Havane,
aimait passionnément les voitures
de  sport  et  obtint  avant  toute
autre, son permis de conduire ;
une  figure  sensuelle  et  fatale
devenue  mythe  que  la  Mexicaine
Chevala  Vargas  s’est  appropriée
(à travers le refrain entêtant  » Ponme la mano aqui…« ) et
que Diana Baroni inscrit logiquement à son répertoire. Même
évidence, même hommage pour l’immense Chabuca Grande, poétesse
et  compositrice  dont  Diana  en  Argentine  écouta  tous  les
disques: Fière allure et José Antonio (Fina estampa, José
Antonio)  ressuscitent  ce  verbe  évocatoire  qui  fait  surgir
toute  la  culture  populaire  du  Pérou,  où  l’on  croise  la
silhouette d’un Monsieur de fière allure, ou celle tout aussi
avenante d’un cavalier sur son cheval de Paso… Et quand la
chanteuse explore les chansons argentines, le chant convoque
immédiatement l’ivresse des navigations qui font défiler les
paysages  les  plus  enchanteurs  (El  Cosechero  et  surtout
l’irrésistible  Cancion  del  Jangadero,  chanté  en  duo  avec
Alfonso Pacin. Avouons notre préférence outre la théâtralité
toute en séduction feutrée de La Macorina, pour la chanson
Aymara de Bolivie, d’une tendresse bouleversante, chantée à
deux voix et réalisée (flûtes et guitare entre autres) avec
une finesse de ton ciselée… Superbe album, orfêvré, incarné,
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d’une sincérité qui éblouit.

La  Macorina  (Carnet  de  voyages  du  Nouveau  Monde).  Diana
Baroni, chant, traverso. Diana Baroni Trio. Alter Quintet. 1
cd Papilio collection 3 775000 055233 (distribution: Harmonia
Mundi).

Prochains concerts de Diana Baroni

mercredi  24  avril  2013.  Festival  Metis  de  Saint-Denis.
Programme Canterurias
mardi 21 mai 2013. Paris, Zèbre de Belleville. La Macorina
mercredi 22 mai 2013. Roanne Villerest, Satellit Café. La
Macorina

 

CD. Wagner: the operas. Sir
Georg Solti (Decca)

CD. Wagner: the operas. Sir Georg Solti (36 cd Decca)

le miracle Solti chez Wagner
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Attention  coffret  miraculeux  !
La voici enfin cette intégrale
qui reste avec celle de Karajan
chez  DG  (Der  Ring  des
Nibelungen),  le  temple
discographique qui contient l’un
des messages wagnériens les plus
pertinents du XXème siècle. Aux
chefs du XXIè de nous éclairer
et  nous  éblouir  avec  une  même
ardeur contagieuse ! Le Wagner
du chef hongrois déborde de vie,
de fureur, de vitalité enivrante… Orchestralement, la vision
est  des  plus  abouties;  vocalement,  comme  toujours,  les
productions  sont  diversement  pertinentes.  Solti,  bartokien,
straussien, mozartien mais aussi verdien, occupe Decca dans
des coffrets non moins indispensables. Mais, s’agissant de
Wagner, l’apport est considérable.

Voici en 35 cd, 10 opéras parmi les plus connus (non pas les
plus anciens , de jeunesse, encore meyerbeeriens et weberiens
tels  les  Fées  ou  Rienzi):  Le  Hollandais  volant  (Chicago,
1976), Lohengrin (Vienne, 1985-1986), Les Maîtres Chanteurs
(Vienne, 1975), Parsifal (Vienne, 1972), L’or du Rhin (Vienne,
1958), La Walkyrie (Vienne 1965), Siegfried (Vienne 1962), Le
Crépuscule des dieux (Vienne 1964), Tannhäuser (Vienne 1970),
Tristan  und  Isolde  (1960).  L’éditeur  ajoute  en  bonus,
répétition et extraits: une révélation quant à la vivacité et
l’énergie du chef au pupitre (répétition de Tristan und Isolde
avec John Culshaw en narrateur qui fut aussi le producteur
entre autres accomplissements du Ring version Solti).

20 ans de studio avec le
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Wiener Philharmoniker
Le coffret comprend donc tout Wagner par Solti au studio chez
Decca: soit une lecture wagnérienne de 1958 (L’or du Rhin,
premier enregistrement de Wagner en stéréo et à ce titre,
archive historique magnifiquement audible à ce jour!) jusqu’au
dernier enregistrement: Lohengrin de 1986. Les 10 opéras ainsi
enregistrés montrent la passion de Solti pour le théâtre de
Wagner pendant près de 20 ans, au moment de l’essor du cd
avant  la  vague  du  compact  disc:  l’esthétique  sonore  avec
effets spatialisés si tentants dans les mondes imaginés par
Wagner  pour  le  Ring  éclate  aussi  avec  plus  ou  moins  de
réussite (exactement comme la Tétralogie de Wagner par Karajan
chez DG): tout le tempérament volcanique, électrique, d’une
précision  exemplaire  d’un  Solti  émerveillé  par  Wagner  s’y
réalise pleinement avec un orchestre désormais en vedette pour
cette quasi intégrale: le Wiener Philharmoniker. C’est donc
outre la valeur d’une interprétation historique à l’endroit de
Wagner,  le  testament  discographique  d’un  authentique
wagnérien, habile narrateur pour le studio. Karajan avait le
Berliner Philharmoniker et sa touche carrée, impétueuse; Solti
réussit à Vienne avec une phalange réputée pour la splendeur
de ses cordes, cuivres et bois. L’orchestre qui éblouit tant
chez Strauss et Mozart, confère à Wagner, de fait, une couleur
marquante  par  son  élégance  et  sa  fluidité,  son  sens  des
couleurs  et  peut-être  moins  son  chambrisme  si  proche  du
théâtre  chez  Karajan;  Solti  convoque  surtout  la  fresque,
l’exaltation lumineuse et solaire.

Un Ring de légende



Quand  Solti  et  le  producteur  John  Culshaw  proposèrent  au
légendaire Walter Legge d’Emi le projet d’une intégrale Wagner
au  studio,  le  sollicité  chassa  d’un  revers  de  la  main
l’audacieuse offre, arguant qu’il ne se vendrait pas plus de
50 exemplaires : c’est Decca qui hérita du projet, porté par
le chef hongrois, odyssée qui reste à ce jour le plus grand
succès  discographique  de  tous  les  temps.  Une  vision,  une
cohérence théâtrale de premier plan avait lancé Culshaw quant
il découvrait la direction de Solti dans La Walkyrie à Munich
en 1950…
Clé de voûte du présent coffret Wagner, la Tétralogie s’écoute
toujours autant avec le même intérêt: connaisseurs du profil
évolutif de Wotan en cours d’action, les deux concepteurs
Solti et Culshaw retiennent d’abord George London pour L’Or du
Rhin puis surtout le mémorable Hans Hotter, Wanderer défait
dans La Walkyrie et Siegfried, détruit pas à pas rongé par le
poids  et  les  conséquences  de  ses  propres  lois…  Autres
incarnations flamboyantes et justes: la Brunnhilde de Birgit
Nilsson (qui sera aussi son Isolde en 1960), le Siegfried de
Wolfgang  Windgassen,  l’éblouissante  et  si  bouleversante
Sieglinde de Régine Crespin en 1965, les Hunding et Hagen de
Gottlob Frick… c’est à dire les voix les plus solides d’alors
pour Wagner.
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Celui qui ne brilla jamais à Bayreuth sauf une seule année en
1983 (avec Peter Hall pour une nouvelle Tétralogie) et qui
dirigea un Ring avorté à Paris en 1976, trouve une éclatante
coopération première à Vienne avec le Philharmoniker… sous la
baguette du chef, instrumentistes comme chanteurs s’embrasent
littéralement.
Aux côtés du Ring légendaire, ajoutons d’autres éloquentes
approches: le baryton sud-africain Norman Bailey dans le rôle
titre du Hollandais volant, abordé dans la continuité des 3
actes  (ce  que  souhaitait  Wagner  et  qu’il  ne  put  jamais
appliquer);  le  Tannhäuser  de  René  Kollo;  le  Lohengrin  de
Placido Domingo, partenaire de Jessye Norman en Elsa; sans
omettre  un  Parsifal  lui  aussi  électrique,  au  dramatisme
trépidant et intensément spirituel, regroupant en 1972, une
distribution qui donne le vertige: Kollo (Parsifal), Amfortas
(Dietrich Fischer -Dieskau), Christa Ludwig (Kundry), Gottlob
Frick  (Gurnemanz),  Hans  Hotter  (Titurel)…  Immense  legs.
Acquisition incontournable pour l’année Wagner 2013.

Wagner: The operas. Georg Solti. Livret consistant comprenant
notice de présentation sur Solti et Wagner: la carrière du
chef,  track  listing,  synopsis  avec  repères  des  places
concernées pour chacun des 10 ouvrages wagnériens. Decca 36 cd
0289 478 3707 7 3.

Ténors wagnériens: le match.
Kaufmann ou Vogt ?

Match Klaus Florian Vogt / Jonas Kaufmann
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actualité cd (Sony, Decca)

Vogt versus Kaufmann

2 ténors wagnériens au disque
L’année  Wagner  produit  ses  premiers
effets. Deux majors éditent simultanément
en février 2013,  deux nouveaux récitals
lyriques mettant en avant les qualités de
leur  champion  respectif:  Sony  classical
sans traduction française dans le livret
(anglais  et  allemand  essentiellement)
célèbre le beau chant élégiaque voire rien
qu’angélique de Klaus Florian Vogt, tandis que Decca joue la
carte du bad boy (lumière jaune, frontale et bilieuse sur sa
face diabolisée) avec l’immense Jonas Kaufmann: la parution
des deux récitals titres est d’autant plus passionnante qu’il
s’agit là de deux styles diamétralement opposés.
Cependant  les  deux  interprètes,  chacun  dans  deux  styles
différents, partagent ce goût, ce style, cette finesse souvent
absentes des performances wagnériennes. La comparaison quant à
elle s’impose dans le choix des morceaux retenus  : on y
retrouve  Rienzi  et  Siegmund,  ici  et  là  bien  présents,
diversemment  défendus.

Chacun  écrit  et  rééclaire  à  sa  façon  l’histoire  du  chant
wagnérien, finalement peu connu et souvent schématisé jusqu’à
la  caricature,  où  les  décibels  l’emportent  sur  toute
intonation  et  nuance.  Ici  le  studio  aidant,  la  ciselure
prosodique en gagne un relief et une nouvelle précision: chant
articulé,  chant  surtout  intimiste  que  les  conditions
aléatoires des salles de théâtres ou de concerts ne réalisent
pas toujours. Le studio et l’enregistrement rétablissent donc
le chambrisme proche du texte, révélant la qualité de diseur
plutôt que celle du stantor. L’un Vogt, par la clarté du
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timbre illumine le texte de Wagner s’intéressant apparemment
moins à la situation dramatique ; le second aspire, concentre,
intériorise  toute  la  force  dramatique  du  personnage,
n’hésitant pas a contrario de son collègue, la noirceur, les
couleurs les plus brumeuses de sa tessiture… de baryténor ?

VOGT WAGNER (Sony classical, Bamberg 2012)

Apothéose  du  chant  extatique  et  clair,
voire  d’angélisme  blanc…  Klaus  Florian
Vogt s’impose surtout dans le rôle qui lui
va naturellement, et qu’il a chanté en
2012 à Bayreuth, celui de Lohengrin dont
il  exprime  la  grâce  active,  comme  la
caresse  du  héros  élu  par  sa  mission
salvatrice,  cultivant  cette  couleur

adolescente voire garçon du personnage chevaleresque: le texte
n’a jamais été aussi limpide, les aigus précis, l’accentuation
juste, l’intensité déclamatoire sans excès, et cette couleur
ineffable mais bien présente d’une langueur mélancolique qui
n’appartient qu’à Wagner (et que les D’Indy, Franck, Chasson,
Vierne sauront si justement adapter la gravité tragique, le
poison  substantiel,  en  produire  d’autres  parfums  sans  en
perdre l’esprit). Rôle touché par la compassion, plus complexe
et moins lisse que Lohengrin, Parsifal ne met pas plus en
difficultés le ténor allemand. La blessure qui affleure, celle
essentiellement  de  Amfortas  mourant,  paraît  dans  un  chant
frappé  par  la  vérité  comme  le  mystère.  Le  chant  devient
passion  lacrymale:  acte  d’une  révélation  et  d’un
accomplissement d’une superbe clarté d’émission. La musicalité
du  timbre  sa  finesse  est  à  l’opposé  du  texte  touché  par
l’expérience  de  la  douleur  et  de  la  souffrance  ;  de  ce
contraste naît la forte expressivité et l’impact de Vogt: voix
transparence  et  cristalline  pour  chant  ardent  et  embrasé.
Jamais en force et toujours nuancé, Vogt réforme évidemment
notre idée reçue du chant wagnérien. Il s’inscrit évidemment
dans la tradition des diseurs habités, d’une céleste grâce,
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élégant jusque dans les affres de la passion la plus délirante
ou traumatique, celle d’un Helge Brilioth, si proche du texte,
déniché  et  mis  en  lumière  par  Karajan  dans  sa  Tétralogie
absolument incontournable.
Avec  Rienzi,  Wagner  élabore  sa  première  vision  du  héros
providentiel: un être marqué par l’abnégation et le sacrifice
vertueux  pour  le  bien  collectif  mais  comme  Lohengrin,
Siegfried, soit trop parfait ou trop naïf, condamné à l’échec.
Seul Parsifal, être suprasensible et fraternel, réussit où
tous ont échoué. Difficile de résister à la langueur suspendue
du duo central du II de Tristan, ici chanté avec Camilla
Nylund… dont le timbre de KF Vogt souligne et relance la
vapeur étirée, comme un oratorio d’amour pur.

Pour autant, Tristan frappé par une superbe intensité, son
Siegmund dans la Walkyrie paraît trop lisse, presque terne
proche de l’asthénie, précautionneux : (et c’est là que la
comparaison avec Kaufmann se présente, incontournable dans  »
Ein Schwert verhieß mir der Vater »…): Vogt prend le texte
avec  une  élocution  minutieuse  qui  freine  tout  épanchement
expressif, comme distancié et désincarné, plus narratif que
sujet  traversé  par  une  ardeur  croissante  ;  puis,  dans  le
second extrait de La Walkyrie, il est vrai que Nylund partage
ce  manque  de  fièvre,  plus  vaporeuse  et  d’une  ligne  plus
inégale que celle de son partenaire: le duo Sieglinde/Siegmund
est  l’un  des  plus  poignants  jamais  écrit  à  l’opéra,  et
certainement  l’expression  de  l’humanisme  wagnérien  à  son
sommet.  Le  serment  et  l’évocation  de  l’épée  Notung  sonne
étrangement appliqué et pincé: le rôle ne sied pas à KF Vogt.
Hélas l’orchestre de Bamberg même impliqué, s’agite plus qu’il
n’articule  le  texte  symphonique,  contredisant  de  facto
l’élocution transcendante du ténor à son meilleur (Lohengrin,
Parsifal, Rienzi…).

KAUFMANN WAGNER (Decca, Berlin 2012)



Kaufmann apporte un tout autre souffle à
l’interprétation  wagnérienne:  on  ne  lui
connaît pas de prédécesseur à ce jour:
sauf peut-être John Vickers; son timbre
cuivré, traversé par la passion volcanique
apporte le sanguin et le latin dans le
chant germanique. En témoigne, le premier
air,  «  Ein  Schwert  verhieß  mir  der
Vater« , également sélectionné par Klaus Florian Vogt, et qui
dans  le  récital  de  Jonas  K,  ouvre  le  récital:  couleurs
sombres, à la fois schubertiennes et weberiennes, le ténor
aborde  l’air  à  la  façon  d’une  incantation  infernale  où
l’effort pour se libérer du poison de la malédiction s’exprime
avec ardeur. A l’heure où les Siegfried manque terriblement,
capables d’un chant de force, héroïque mais aussi émotionnel
et subtil, Kaufmann montre à quel point dans le second air, il
est prêt pour chanter le rôle: le héros vainqueur du dragon
Fafner,  s’ouvre  miraculeusement  aux  sons  de  la  nature,
révélant sous l’armure du preux valeureux, la pureté d’une âme
sensible dont la fragilité secrète s’exprime dans la quête des
origines  (qui  était  sa  mère?).  La  richesse  des  nuances,
l’ambivalence expressive de l’incarnation, le sens du texte
(et lui aussi, quel fabuleux diseur qui sait son Bach et son
Schubert) promet l’un des Siegfried les plus captivants à
écouter bientôt sur la scène.

Plus généreux que Vogt dans son récital Sony, Kaufmann nous
offre  Allmächt’ger  Vater  de  Rienzi,  dans  tout  son
développement: l’occasion sur la durée de pénétrer dans ce
premier portrait de figure admirable: Wagner y aborde pour la
première  fois,  avant  Lohengrin,  Siegfried  et  Parsifal,  
l’homme  providentiel,  sujet  d’une  irrésistible  carrière  au
service  de  la  vertu  politique  à  laquelle  répond
inéluctablement son pendant tragique et noir: sa solitude, son
exil, sa mort finale. Donald Runnicles et l’Orchestre der
Deutschen  Oper  de  Berlin  savent  à  l’exemple  du  soliste,
affiner et colorer dans la subtilité le lyrisme pluriel de la
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musique (superbe entrée par l’orchestre)… Voilé, brumeux, flou
mais terriblement présent comme le chant d’une âme maudite
aspirant à la perfection, le style de Jonas Kaufmann s’impose
à nous dans sa force, sa justesse, sa touchante vérité. Son
Lohengrin moins lisse que celui de Vogt, porte toutes les
tempêtes endurées: le fils de Parsifal s’y déverse en rancœur,
frustration, imprécation, telle une transe émotionnelle qui en
impose par ses teintes et ses nuances expressives. Un immense
acteur, interprète accompli se dévoile à nouveau ici.

Lyrique selon une sélection choisie, le récital de Kaufmann
gagne  davantage  de  poids  encore  dans  sa  seconde  partie,
d’autant qu’il est accompagné par un orchestre aux accents et
nuances complices, d’une richesse poétique exemplaire.
Diseur embrasé et halluciné même, chantre de l’âme romantique
qui en terres germaniques fait surgir ses accents Sensucht,
entre  nostalgie  et  mystère  impénétrable,  le  ténor  relève
encore  le  niveau  dans  les  5  mélodies  d’après  Mathilde
Wesendonck, l’amour inaccessible de Wagner… alors en pleine
crise.   S’il  ne  devait  rester  qu’un  seul  titre,  la  3è
s’impose, préfiguration de Tristan: Wagner est alors le héros
qui  s’efface,  détruit  par  une  langueur  amoureuse
inguérissable, emprisonné tragique à la douleur d’une passion
avortée… à la fois sombre et magnifiquement articulé, le chant
de Jonas Kaufmann demeure irrésistible.

Victorin Joncières : Dimitri
(1876)

les recréations lyriques du Palazzetto Bru Zane

Engagé  dans  la  redécouverte  et  la  diffusion  des  opéras
romantiques  français  oubliés,  le  Palazzetto  Bru  Zane
ressuscite en 2013 Dimitri de Victorin Joncières, journaliste
et critique musical devenu compositeur, fervent wagnérien qui
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se passionne en 1876 pour l’histoire russe. Son œuvre incarne
une alternative époustouflante au sujet traité à l’opéra par
Moussorsgki dans Boris Godounov. Mais le français, sur les
traces de Schiller, éclaire la figure controversée du jeune
prince Dimitri, rival du Tsar Boris, finalement démasqué par
celui qui avait soutenu son irrésistible ascension, le comte
de Lusace dont Joncières fait le véritable héros de son drame
lyrique. Il s’agit d’une suite à un précédent défrichement: en
2011, le Palazzetto recréait à Venise, la superbe symphonie
romantique de Joncières qui en 1876 porte le même souffle
impétueux d’une fluidité échevelée de Dimitri. Résurrection
événement.

Dimitri: l’histoire russe réécrite par un fervent wagnérien

Victorin Joncières : Dimitri (1876)

Après avoir livré le Dernier Jour de
Pompéi,  Victorin  Joncières
s’intéresse au Démétrius de Schiller,
un épisode de l’histoire russe : le
tableau  est  digne  de  la  peinture
d’histoire, sombre et épique. Après
la  mort  d’Ivan  IV,  Boris  Godounov
œuvre  pour  son  ascension  au  trône
suprême, quitte à éliminer les fils
héritiers dont Dimitri. La figure du
jeune  prétendant  hante  d’ailleurs
l’opéra que Moussorgski compose sur
le même thème. Le compositeur écrit
et  livre  sa  partition  au  Théâtre

Lyrique qui devait le créer en 1871. C’était compter sans
l’incendie du théâtre par les Communards. Finalement, Dimitri,
opéra  en  5  actes,  est  produit  au  Théâtre  Lyrique  le
5  mai  1876.
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Dès l’ouverture avec choeur en coulisses, la partition étonne
par son dramatisme sombre et impétueux.
L’inspiration de Joncières depuis toujours ardent wagnérien,
et décrié pour son militantisme, éclate en particulier dans la
séduction mélodique de la rêverie de Marina au I, comme dans
les  prétextes  folkloriques  (choeurs  des  cosaques,  des
tziganes), le compositeur sait renouveler son écriture avec un
indiscutable  sens  dramatique.  Aux  côtés  du  personnage  en
titre,  le  caractère  du  Comte  de  Lusace  est  approfondi  et
affiné  avec  goût  (magnifique  duo  Dimitri/Lusace  au  II):
l’envoyé  et  sbire  missionné  par  Boris  Godounov  pour  tuer
Dimitri y gagne une profondeur psychologique captivante. Il
trahit  l’ordre  de  Boris  et  se  range  d’emblée  du  côté  de
Dimtri, lui assurant désormais un appui indéfectible pour son
couronnement. Soutiens à sa cause, deux femmes aiment le jeune
héritier: Vanda, malheureusement écartée au profit de Marina.

Au III, perce le duo des personnages secondaires, Marpha et
l’archimandrite  Job,  deux  profils  terribles  et  très
caractérisés.  Marpha  y  dévoile  un  tempérament  dramatique
irrésistible,  haineuse  et  tendre  pour  son  fils.  Justement
paraît Dimitri devant Moscou (cantilène rêveuse toujours très
plébiscitée et bissée par le public).
Devant  la  ville  où  s’est  réfugiée  Boris,  Dimitri  est
triomphant, porté par l’appui des Ukrainiens et des Polonais.
Le souffle symphonique de Joncières se révèle dans le ballet
qui suit (mazurka, hongroise, …), touche d’un exotisme russe
finement slave sans vulgarité.

L’acte  IV  est  de  loin  le  plus  abouti,  sans  temps  morts
dramatiques et d’une fine structure expressive. Chant déclamé
du tenace et manipulateur Lusace, duo Marpha et Dimitri, air
de Dmitri seul (Si Dieu, Marpha, qui nous compte les heures),
… confirment la maîtrise de Joncières très inspiré par la
source shillérienne.
C’est alors que surgit le vrai visage de Lusace dont la menace
dévoile l’imposture qui porte la carrière du jeune Dimitri: le



jeune  prétendant  n’est  qu’un  usurpateur,  un  faux  Dimitri
(hypothèse clairement développée dans l’opéra de Godounov),
Lusace entend sa part du pouvoir où il dénonce Dimitri; celui-
ci tente de le poignarder mais échoue…

Au V, le compositeur affine encore la sombre prière tragique
et sans illusion de Vanda, le duo d’amour Dimitri et Marina,
et référence wagnérienne explicite, la marche du couronnement
de Dimitri, égalé par la fièvre méditative du dernier chœur
liturgique: alternative au théâtre de Moussorgski, l’opéra de
Joncières  relève  les  défis  de  l’évocation  historique  et
tragique. Son écriture puissante rappelle Weber, Meyerbeer et
Wagner. Sous sa plume flamboyante, le rêve politique du faux
Dimitri s’efface, s’épuise: le soupçon a gagné le cœur du
peuple oublieux et versatile; quand Marpha, la veuve d’Ivan
hésite à reconnaître son fils en Dimitri qui monte les marches
vers l’église de son sacre, tout s’écroule. Lusace miraculé
assassine fièrement comme un justicier, la frêle silhouette de
l’usurpateur.

visionner  notre  reportage  vidéo  dédié  à  la  Symphonie
romantique de Victorin Joncières (1876), Venise, avril 2011

CD. D’Indy: L’étranger. 1 cd
Accord (Foster,2010)
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Créé  en  1903  à
Bruxelles,
L’Etranger  est  le
troisième opéra de
D’Indy  (après  Le
chant de la cloche,
1883  et  Fervaal,
1895);  l’ouvrage
appartiendrait
comme  son  quasi
contemporain
Pelléas  et
Mélisande  de
Debussy  (1902)  à
l’expérience
lyrique symboliste,
pour  autant  que
D’Indy  comme
Debussy  soient
étiquettables sous cette appellation… forcément réductrice. Si
le  symphonisme  ardent,  fiévreux  de  la  partition  fait  sa
révérence à Wagner, il n’en est pas pour autant exempt d’une
certaine lourdeur académique, descriptif ; souvent convenue en
particulier dans les intermèdes avec chœur (début du II),
comme paraît fabriqué et artificiel le livret, rédigé par le
musicien  (à  l’image  de  son  modèle  Wagner,  musicien  et
librettiste): D’Indy, auteur du Traité de composition, sait
afficher un rationalisme théorique qui hélas contraint les
élans autrement plus riches du compositeur. Le moralisme du
livret, ses clichés sociaux ne savent pas exploiter l’amour de
Vita, bien que promise au jeune douanier André, -comme dans
Carmen Micaëlla pouvait être promise au brigadier Don José-,
pour le sombre et mystérieux étranger. Le très catholique
voire mystique D’Indy respecte à la lettre les vertus prônées
dans les Ecritures: Foi, Espérance, Charité, Amour. Quatre
théologales qui s’incarnent parfaitement au fur et à mesure de
l’action (bien statique mais intense voire extatique) dans le
cœur de Vita, sorte de Thaïs populaire, âme ardente prête au
sacrifice, curieuse par empathie de la figure prophétique de
l’Etranger.
Dans la figure du baryton maudit, solitaire mais fraternel,
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D’Indy, fondateur de la Schola Cantorum à Paris trouve l’exact
incarnation de cet être parfait, serviteur d’un idéal qui en
servant  les  autres,  rétablit  la  nature  sacrée  de  l’art.
L’Etranger  c’est  évidemment  D’Indy  lui-même  qui  d’ailleurs
retrouve une seconde adolescence grâce à sa nouvelle compagne,
bien plus jeune que lui, Caroline Janson (comme l’écart des
âges entre Vita et l’Etranger).
En ce sens leur duo au II, où Vita tentant de connaître le nom
de l’Etranger, lui fait dire ce qui l’anime avec ferveur,
reste le sommet pathétique et lyrique de l’ouvrage.

Wagner  en  mode  symboliste
allégé
Reste que la musique de D’Indy atténue les faiblesses comme
les composantes contradictoires du texte. L’acte I, évocation
réaliste voire naturaliste (à la Zola) d’un port de pêche et
de l’esprit obtus, médiéval de ses habitants, contraste avec
les aspirations mystiques et idéalistes du II où comme nous
l’avons dit, l’Etranger, à la façon de Lohengrin et de Elsa,
confesse  sa  nature  bienveillante  ;  sa  belle  compassion  à
laquelle répond immanquablement l’amour croissant de Vita pour
son bel inconnu.

Réalisme, mysticisme: à l’aune de cette antagonisme structurel
et  esthétique,  on  voit  bien  ce  qui  a  pu  déterminer  les
verdicts  dépréciatifs  contre  l’œuvre.  Pourtant  la  double
nature  de  la  partition  fonde  aujourd’hui  sa  richesse.  Sa
féconde ambivalence. Il y a du Massenet ici, en particulier du
côté de la déjà citée Thaïs, en particulier dans cette double
direction inverse: L’Etranger succombe aux charmes de la jeune
Vita quand celle-ci, par sympathie, éprouve un amour naissant
aux couleurs mystiques et spirituelles, face à la beauté d’une
âme traversée par l’amour de Jésus : celle de l’étranger qui
ne  partage  en  rien  l’étroitesse  d’esprit  des  pêcheurs  du



village.
L’idéalisme de D’Indy offre un wagnérisme éclairci, où la
recherche d’une fine texture, où le souci du timbre renforce
encore l’impact des suiveurs les plus originaux du maître de
Bayreuth, à l’égal d’un Franck, le mentor de D’Indy.
Grand  orchestrateur  et  peintre  des  climats  comme  des
situations fortes, D’Indy fait mourir ses amants magnifiques,
après  l’invocation  de  l’émeraude  (gage  amoureux  donné  par
l’Etranger à sa belle admiratrice), dans la mer: l’élément
marin est au cœur de l’ouvrage : déferlement sonore, sujet de
la tempête qui les emporte à la fin, force active semant la
catastrophe, puissance de résolution aussi, comme d’apothéose
pour les deux amoureux.

Non obstant, voici bien un superbe témoignage heureusement
enregistré qui défend à propos la place du compositeur ; son
génie explore le chromatisme en l’ouvrant jusqu’à Schönberg,
en  particulier  dans  le  déchaînement  des  éléments  marins,
suscités pas Vita au II: comme Senta dans Le Vaisseau fantôme,
Vita provoque la catastrophe, affronte son destin, créée les
conditions de son union finale avec l’étranger. La mer aspire
deux êtres supérieurs qui ne pouvaient trouver leur place dans
la  société  des  hommes.  Le  symphonisme  du  génie  cévennol
s’exprime ici librement et dans un souffle irrésistible et
comme Debussy, adapté à son sujet maritime. L’enregistrement
est historique et souhaitons-le, premier, appelant bientôt une
version prochaine, organologiquement plus exacte, vocalement
plus électrisante.

Car  côté  chanteurs,  le  plateau  reste  en  déséquilibre.  Si
Ludovic Tézier offre son beau métal vocal souvent articulé au
caractère de l’Etranger, aucun mystère, aucun souffle, aucun
mysticisme ne semble traverser son chant; et sa compagne à la
ville, Cassandre Berthon est trop limitée, dépassée par les
brûlures  d’une  jeune  âme  ardente  qui  découvre  l’amour
véritable, sensuel comme spirituel. Seul le ténor plein de
panache et de fièvre libérée, Marius Branciu se distingue



nettement. C’est la victime sacrifiée sur l’autel d’un amour
digne du Vaisseau Fantôme (Senta/Le Hollandais maudit).

On regrette souvent la lourdeur de Lawrence Foster (cuivres
mal équilibrés et surpuissants) dont pourtant les quelques
excellentes idées et options interprétatives font penser qu’il
n’a  pas  l’orchestre  le  plus  adapté  à  la  recherche
d’articulation d’un D’Indy surtout soucieux d’intelligibilité
du texte sur la musique. Qu’aurait donné ici un orchestre sur
instruments  d’époque,  comme  Les  Siècles  ?  De  prodigieuses
découvertes  sonores  probablement  que  seuls  dans  leurs
associations  recouvrées,  permettent  les  instruments
historiques: la révélation du D’Indy, subtil orchestrateur de
la trempe d’un Ravel ou d’un Debussy, reste donc encore à
écrire.

Vincent D’Indy: L’Étranger (1903). Opéra en 2 actes. Livret de
Vincent d’Indy.

Vita : Cassandre Berthon soprano
LÉtranger : Ludovic Tézier baryton
André : Marius Brenciu ténor
La Mère de Vita : Nona Javakhidze mezzo-soprano
Une femme (Madeleine) : Bénédicte Roussenq soprano
Le vieux (Pierre) – Un jeune homme : Franck Bard ténor
Une vieille – Une femme : Fabienne Werquin mezzo-soprano
Un pêcheur – Un contrebandier : Pietro Palazy basse
Première jeune fille – Première ouvrière : Josiane Houpiez-
Bainvel sopano
Deuxième jeune fille – Deuxième ouvrière : Marine Chaboud-
Crouzaz mezzo-soprano
Une jeune femme – Troisième jeune fille : Alexandra Dauphin
soprano
Un vieux pêcheur – Un vieux marin : Florent Mbia basse
Orchestre national Montpellier Languedoc-Roussillon
Chœurs de Radio France
Chœurs d’enfants Opera Junior
Lawrence Foster, direction



Enregistrement  en  concert  le  26/07/2010  réalisé  à  l’Opéra
Berlioz/ Le Corum, Montpellier
2 cd Accord-Universal 481 0078

Hervé  Lacombe  :  Francis
Poulenc (Fayard)

Livres. Hervé Lacombe: Francis Poulenc (Fayard)

Poulenc né en 1899, traverse tout le XXème
siècle,  en  particulier  l’histoire
parisienne  dont  il  suit  étroitement  au
milieu des peintres et des poètes (Jacob,
Eluard,  Cocteau…)  toutes  les  tendances
stylistiques.  C’est  un  cœur  curieux,
ardent,  dynamique  qui  saisit  les
palpitations  de  la  vitalité  du  Paris
interlope pour nourrir son propre œuvre ;
révolution  cubiste  avec  Picasso,  années
Folles, crise de 1930, première et seconde
guerres mondiales… le compositeur se dirige

avec tempérament trouvant sa place, alliance de causticité,
d’humour, de verve critique sur les autres et  de dérision sur
lui-même.  La  biographie  très  complète  éditée  par  Fayard
s’appuie sur un important travail d’analyse des sources les
plus larges: lettres, archives, témoignages… Sur le plan des
œuvres: Parade, la Sonate pour deux clarinettes, Les Biches,
le Concerto pour deux pianos, le Sextuor, Les Mamelles de
Tirésias, Dialogues des Carmélites…, sans omettre son oeuvre
religieuse inspirée par une authentique foi intérieure, sont
quelques uns des jalons d’une carrière artistique semée de
profondes  interrogations  (ses  fameuses  crises  de  névrose
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anxieuse), où la mort est une question centrale, celles d’un
homme  tiraillé  que  ses  pulsions  pour  les  garçons  (plutôt
frustres) n’adoucissent guère.

Hervé Lacombe

Francis Poulenc
Editions Fayard

Sa singularité fonde sa force comme sa fragilité, une nature
dépressive qui éclaire et explique nombre d’œuvres dont La
Voix humaine, composé sur un terrain dépressif aigu. Pour
autant  l’auteur  définit  remarquablement  ce  qui  fait  la
singularité des caprices d’une écriture qui n’a jamais cessé
de chercher sa voie, entre fantaisie, cocasserie, nostalgie
néoclassique, sens de la modernité, émotivité lyrique, épure,
sans omettre cette ambivalence d’un esprit pénétré par le
sentiment de l’insécurité, de l’irritabilité, de la complexité
;  qui  cultive   aussi  la  simultanéité  d’expériences
contradictoires. A cela s’ajoute, dans le terrain angoissé et
dépressif précédemment évoqué, le goût de la versatilité des
émotions, le règne de la réitération (proustienne), un flux
cyclothymique des variations musicales; face à cet être des
contradictions et des revirements pulsionnels dominé par ses
instincts  voire  ses  humeurs,  dont  le  foisonnement  des
contrastes inspire une œuvre riche en miroir, le lecteur se
trouve fasciné par les voies secrètes et personnelles de la
création. Finalement, lecteur du philosophe Unamuno, Poulenc
aurait pu faire sienne la conception concrète et réaliste qui
fait de l’homme non pas cet individu de raison mais bien un
pur animal versatile, affectivement insatisfait comme surtout
dépendant.  A  contrario  de  ce  que  l’on  dit  chez  d’autres
compositeurs, ici les failles de l’homme inspirent constamment
les évolutions de l’œuvre. Captivant.

Hervé  Lacombe:  Francis  Poulenc.  Editions  Fayard.  Parution:



janvier 2013. 1104 pages. ISBN: 978 2 213 67199 4.

Symphonie  en  ré  de  César
Franck (1889)
Concert.  Symphonie  en  ré  de  Franck.  Tours,  les  12  et  13
janvier 2013

Orchestre Symphonique Région
Centre Tours

saison 2012-2013
Jean-Yves Ossonce, direction

César Franck

Symphonie en ré
Rien n’est comparable au monument qu’est la Symphonie de César
Franck  (1889):  une  synthèse  des  dernières  évolutions
symphoniques en France à la fin des années 1880, surtout un
commentaire extrêmement personnel et original du symphonisme
germanique de Beethoven à Wagner, auquel Franck (1822-1890),
wagnériste motivé et aussi membre de la Société nationale de
musique à Paris, entend apporter une sorte de démenti: « il y
a bien une autre façon de composer pour l’orchestre après
Wagner (et ajoutons aussi Liszt) », semble nous dire le génial
liégeois.

https://www.classiquenews.com/symphonie-en-re-de-cesar-franck-1889/
https://www.classiquenews.com/symphonie-en-re-de-cesar-franck-1889/


 

Monument symphonique de 1889
En pratique, la ré mineur (créée non sans rebondissements et
résistances à Paris en 1889) succède aux jalons du genre:
Symphonie espagnole de Lalo (1875), Symphonie romantique de
Joncières (1876, hommage wagnérien personnel), Symphonie avec
orgue  de  Saint-Saëns  (1885),  Symphonie  Cévenole  de  D’indy
(1886)…  Franck,  critiqué,  vilipendé  même  par  ses
contemporains,  trop  antiwagnériens,  sont  aveuglés  par
dogmatisme et ne trouvent ici que pédantisme et épaisseur,
surtout wagnérisme non dépassé. Or c’est tout l’inverse: dédié
à  son  élève  Duparc,  la  Symphonie  de  Franck  dès  le  début
développe ce caractère profond et empoisonné (tristanesque) et
excelle dans l’art ténu et si subtil de la modulation et du
développement cellulaire, offrant surtout une leçon d’écriture
cyclique:  les  motifs  étant  réitérés  tout  au  long  des
mouvements mais dans une formulation métamorphosée constante,
soulignant  dans  l’écriture  cette  fluidité  structurelle  que
doit diffuser l’orchestre. La cellule paraît et réapparaît,
ses réitérations n’étant jamais identiques au premier énoncé;
chacun de ses avatars jalonne les progrès et les avancées du
flux dramatique. Chacun des trois thèmes développés séparément
dans chacun des trois mouvements est exposé dès le début; leur
combinaison superposée relève de la résolution libératrice qui
structure encore l’architecture globale de l’œuvre.

Unité  organique,  symphonie  en  épisodes.  Comment  préserver
l’unité  et  la  cohérence  du  flux  orchestral,  en  un  tout
organique malgré la nécessité du plan en quatre parties, c’est
à dire par épisodes, de mise depuis les Viennois classiques et
romantiques: Haydn, Mozart, Beethoven, Schubert…?
Par  le  principe  cyclique  très  largement  exploité  et  avec
quelle  finesse  et  intelligence  par  Franck.  Un  concept
magistralement  défendu  par  Berlioz  dans  sa  Symphonie
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Fantastique  de  1830.  Alors  le  cycle  c’est  à  dire  la
réitération  des  thèmes  précédemment  écoutés,  emblème  du
romantisme symphonique français?  : très certainement. Franck
au moment de la création de son chef d’œuvre est personna non
grata parmi  les plus conservateurs, ceux qui dans le sillon
orthodoxe de Saint-Saëns considéraient le musicien belge comme
un traître au nationalisme musical défendu par la Société
nationale de musique. Depuis 1870, il reste patriotique de
détester l’art germanique. En élargissant l’inspiration et la
composition vers le style allemand, celui de Beethoven et de
Wagner,  Franck  avait  provoqué  une  vague  d’opposition  sans
pareil, qui se traduit très vite par une incompréhension de
son œuvre. Ambroise Thomas, Gounod épinglent sans nuance la
Symphonie  de  Franck,  la  jugeant  maladroite,  aride,
dogmatique,…  c’est  à  dire  insupportablement  germanique
(lisztéenne et wagnérienne).

Or, maître des climats les plus contrastés, Franck émerveille
littéralement entre la gravité lizstéenne du lento-allegro non
troppo initial, et le pastoralisme lumineux et mélancolique de
l’Allegretto  (à  la  fois  andante  et  scherzo)…  C’est  en
particulier  dans  le  Finale-Allegretto  on  troppo  où  sont
récapitulés  tous  les  thèmes  moteurs  et  leurs  combinaisons
souterraines que gonfle une voile orchestrale d’un nouveau
souffle, quasi mystique quand la harpe se joint aux cordes,
dialoguant  avec  les  cuivres  de  plus  en  plus  solennels  et
profonds. L’œuvre est traversée par l’expérience des gouffres
désespérés  puis,  à  l’instar  des  constructions  lisztéennes,
s’élève à mesure de son développement, en une arche puissante
et très texturée mais jamais épaisse ni lourde… Lisztéenne et
wagnérienne,  beethovénienne  et  poétiquement  totalement
originale, comme structurellement façonnée selon le principe
cyclique, la Symphonie suppose une maîtrise idéale sur le plan
musical et artistique.

Samedi 12 janvier 2013, 20h
Dimanche 13 janvier 2013, 17h
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Tours, Grand Théâtre

La Symphonie en ré de César Franck est couplée avec :
Suite en fa opus 33 d’Albert Roussel

Concert pour trompette d’Henri Tomasi (Romain Leleu,
trompette)

RADIO. Donizetti:La Favorite.
Le 23 février 2013,19h30
RADIO. Donizetti:La Favorite. Le 23 février 2013,19h30

France Musique diffuse une nouvelle production de La Favorite
de Donizetti

Gaetano Donizetti

La Favorite, 1840
Créée pour Paris (donc conçue en français) en décembre 1840,
avec la légendaire Rosine Stoltz dans le rôle clé de Léonor de
Guzman,  La  Favorite  de  Donizetti  est  un  ouvrage,  noble,
sérieux,  tragique  et  historique  (l’action  se  déroule  en
Castille au XIVè siècle sur l’île de Léon et à Séville), et
demeure l’aboutissement de la carrière de Donizzetti à Paris.
Après  Rossini  et  Bellini,  et  comme  Verdi,  Gaetano  entend
inscrire son nom en lettres d’or sur le boulevard parisien,
tout auréolé d’une gloire non usurpée depuis ses précédents
triomphes dont surtout La Fille du régiment, dans la veine
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plutôt comique et légère. Mais l’incarnation de Rosine Stoltz
dans  le  rôle  de  Léonor  fut  si  marquant  que  beaucoup  de
peintres,  photographes  (dont  Nadar)  et  illustrateurs  de
l’époque (en couverture le duo Léonor et Fernand par Lépaulle)
firent le portrait de l’interprète inspirée.

Aborder le grand opéra
français

Après Les martyrs (en italien) Donizetti aborde et réussit
le grand opéra français. C’est pour l’auteur de La Favorite
une  acceptation  mieux  assumée  de  sa  part  sombre  et
mélancolique…  A  partir  des  sources  historiques  espagnoles,
Donizetti réécrit le profil des personnages clés, – ceux de
l’histoire  amoureuse  du  jeune  Alphonse  XI  avec  Leonor  de
Guzman-,  afin  de  nourrir  et  sublimer  son  propre  drame
romantique au point de ciseler en particulier leurs accents
pathétique  et  tragiques…  De  toute  évidence,  le  génie  du
musicien vient d’un traitement fluide et naturel du genre
historique:  il  a  su  créer  des  figures  humaines  et
individuelles  d’une  intense  vérité  ;  il  est  en  cela  très
proche  de  Verdi.  A  Paris,  Donizetti  est  prêt  à  affronter
toutes les difficultés et obstacles pour monter dans le sein
des sein, la “grande boutique ” dont a parlé Verdi, son opéra…
L’unité et la cohérence de l’ouvrage tiennent pour leur part
au fait que les librettistes de La Favorite, Royer et Vaëz au
travail, ont bénéficié du concours d’Eugène Scribe soi-même…
Le succès à l’opéra s’écrit aussi grâce aux chanteurs, ainsi
le  quatuor  vocal  de  la  création  est  porté  par  l’étoile
lyrique, Rosine Stoltz dans le rôle de l’héroïne romantique,
véritable  perle  et  torche  vocale  capable  de  susciter
l’enthousiasme du public… et en particulier celle de Berlioz
qui  dans  Les  Grotesques  de  la  Musique,  ne  cache  pas  son
admiration pour la finesse et l’expressivité de l’interprète.

https://www.classiquenews.com/donizetti-la-favorite1840/stoltz_favorite_donizetti/


Lire aussi le numéro spécial La Favorite de Donizetti publié
par L’Avant Scène Opéra n°271 (novembre 2012)

Diffusion France Musique le 23 février 2013, 19h30
Donizetti: La Favorite, nouvelle production

Paris, TCE, Théâtre des Champs Elysées
Valérie Nègre, mise en scène
Paolo Arrivabeni, direction
Orchestre National de France

Avec Alice Coote, Celso Albelo, Ludovic Tézier, Carlo
Colombara, Loïc Félix, Judith Gauthier…nouvelle production

présentée à
Paris, TCE, en février 2013

Illustration: Rosine Stoltz, diva romantique adulée de son
vivant…

Donizetti: La Favorite,1840
OPERA. Donizetti:La Favorite. Paris,TCE,7-19 février 2013

Gaetano Donizetti

La Favorite, 1840
Créée pour Paris (donc conçue en français) en décembre 1840,
avec la légendaire Rosine Stoltz dans le rôle clé de Léonor de
Guzman,  La  Favorite  de  Donizetti  est  un  ouvrage,  noble,
sérieux,  tragique  et  historique  (l’action  se  déroule  en
Castille au XIVè siècle sur l’île de Léon et à Séville), et
demeure l’aboutissement de la carrière de Donizzetti à Paris.
Après  Rossini  et  Bellini,  et  comme  Verdi,  Gaetano  entend
inscrire son nom en lettres d’or sur le boulevard parisien,
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tout auréolé d’une gloire non usurpée depuis ses précédents
triomphes dont surtout La Fille du régiment, dans la veine
plutôt comique et légère. Mais l’incarnation de Rosine Stoltz
dans  le  rôle  de  Léonor  fut  si  marquant  que  beaucoup  de
peintres,  photographes  (dont  Nadar)  et  illustrateurs  de
l’époque (en couverture le duo Léonor et Fernand par Lépaulle)
firent le portrait de l’interprète inspirée.

Aborder le grand opéra
français

Après  Les  martyrs  (en  italien)
Donizetti aborde et réussit le grand
opéra français. C’est pour l’auteur
de La Favorite une acceptation mieux
assumée  de  sa  part  sombre  et
mélancolique…  A  partir  des  sources
historiques  espagnoles,  Donizetti
réécrit  le  profil  des  personnages
clés, – ceux de l’histoire amoureuse
du jeune Alphonse XI avec Leonor de
Guzman-, afin de nourrir et sublimer
son propre drame romantique au point de ciseler en particulier
leurs accents pathétique et tragiques… De toute évidence, le
génie du musicien vient d’un traitement fluide et naturel du
genre  historique:  il  a  su  créer  des  figures  humaines  et
individuelles  d’une  intense  vérité  ;  il  est  en  cela  très
proche  de  Verdi.  A  Paris,  Donizetti  est  prêt  à  affronter
toutes les difficultés et obstacles pour monter dans le sein
des sein, la « grande boutique  » dont a parlé Verdi, son
opéra… L’unité et la cohérence de l’ouvrage tiennent pour leur
part au fait que les librettistes de La Favorite, Royer et
Vaëz au travail, ont bénéficié du concours d’Eugène Scribe
soi-même…  Le  succès  à  l’opéra  s’écrit  aussi  grâce  aux

http://www.classiquenews.com/donizetti-la-favorite1840/stoltz_favorite_donizetti/


chanteurs, ainsi le quatuor vocal de la création est porté par
l’étoile lyrique, Rosine Stoltz dans le rôle de l’héroïne
romantique,  véritable  perle  et  torche  vocale  capable  de
susciter l’enthousiasme du public… et en particulier celle de
Berlioz qui dans Les Grotesques de la Musique, ne cache pas
son  admiration  pour  la  finesse  et  l’expressivité  de
l’interprète.

Lire aussi le numéro spécial La Favorite de Donizetti publié
par L’Avant Scène Opéra n°271 (novembre 2012)

Donizetti: La Favorite, nouvelle production
Paris, TCE, Théâtre des Champs Elysées

Valérie Nègre, mise en scène
Paolo Arrivabeni, direction
Orchestre National de France

Avec Alice Coote, Celso Albelo, Ludovic Tézier, Carlo
Colombara, Loïc Félix, Judith Gauthier…6 représentations

parisiennes
Paris, TCE, les 7,9,12,14,17,19 février 2013

Diffusion France Musique le 23 février 2013, 19h30
Illustration: Rosine Stoltz, diva romantique adulée de son
vivant…

Maria Stuarda de Donizetti
RADIO.France Musique.Donizetti:Maria Stuarda,en direct du

Met,le 19 janvier,19h
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Le Met diffuse en direct l’opéra Maria
Stuarda, l’un des opéras historique les
plus connus de Gaetano Donizetti (1797 –

1848). Différent des opéras déjà représentés,
par son thème ancré dans l’histoire anglaise
plus précisément, Maria Stuarda démontre deux
tendances  donizettiennes,  l’amour  des  thèmes
historiques  et  la  fascination  pour
l’emblématique reine Elisabeth 1ère.  Pour le
reste, rien de bien neuf. C’est du pur Donizetti – cavatine de
l’héroïne, rencontres et séparations d’amants, confrontations
entre rivaux ou rivales, scènes de folie. C’est agréable,
c’est fluide, c’est confortable, et ça se laisse écouter.

France Musique, samedi 19 janvier 2013, 19h

Gaetano Donizetti
Maria Stuarda, 1835

En direct du Met, Joyce DiDonato chante Maria Stuarda de
Donizetti…

 
Reines rivales. Le synopsis, inspiré

par la tragédie Maria Stuart de
Schiller, est simple, et se déroule en
trois actes. L’histoire se passe en
1567, alors que la reine d’écosse,
Marie Stuart, est emprisonnée au

château de Fotheringay par sa cousine,
la reine d’Angleterre, Elisabeth. Au
fur et à mesure de l’intrigue, les

deux raisons apparaissent au public :
une raison politique, Marie convoite
le trône d’Elisabeth; une raison

amoureuse, Marie est éprise du même
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homme qu’Elisabeth, Leicester, qu’Elisabeth a nommé, au début
du premier acte, ambassadeur d’Angleterre en France. C’est une
manière de le rapprocher habilement d’elle … en n’éveillant
pas trop les soupçons. Tandis qu’Elisabeth imagine la façon

d’en finir avec sa « rivale », cette dernière, dans sa prison,
regrette le temps passé. Leicester arrive ensuite, recommande
à Marie de se soumettre à Elisabeth et lui promet de la venger
si les demandes de Marie n’avaient pas d’issue positive. La

confrontation entre les cousines vient ensuite, forte,
rythmée, pleine de dynamisme (et d’injures). La scène de duel
s’achève par la condamnation à mort de Marie. Ce duel, bien

que fort, intense et fréquent dans les représentations
artistiques de cette « légende historique ». .. est pour

autant totalement inexacte.

Ce sont les préparatifs de l’exécution de Marie qui occupent
le troisième acte. Entre révélations et tension dramatique, et
après la scène de la confession, la haute figure de Marie et
celle, jalouse, d’Elisabeth, se détachent, jusqu’aux trois
coups de canon signifiant l’exécution de Marie Stuart, en

plein oxymore tragique.

Genèse

L’opéra, représenté en 1835 pour la première fois, a connu une
histoire très tumultueuse. D’abord joué sous un autre nom,
Buondelmonte, en octobre 1834, au Teatro san Carlo de Naples
(avec  deux  interprètes  qui  se  supportaient  tellement  peu
qu’elles se sont crêpé le chignon à la première répétition)
l’opéra a déchaîné, par la violence des antagonismes, des
termes et des attitudes, par la force qui s’en dégage et la
manière de l’exprimer, les foudres de la censure.

Les représentations s’arrêtèrent rapidement, et il fallut un
peu  plus  d’un  an,  un  changement  de  lieu,  de  nom  et
d’interprètes, pour que l’histoire se déroulât à nouveau, le
30 décembre 1835. La censure quasiment immédiate n’empêcha pas
que  les  critiques  et  mélomanes  amateurs  du  compositeur



reconnussent Maria Stuarda comme un opéra très représentatif
de l’auteur de Lucia di Lammermoor. De l’opéra reste la figure
tutélaire de celle qui créa le rôle-titre: Maria Malibran,
disparue quelques temps après la création de l’ouvrage.
Sa tessiture et son expressivité, en même temps que sa mort à
28  ans,  en  firent  une  personnalité  forte  et  attachante  –
inoubliable.

Gaetano Donizetti: Maria Stuarda

En direct du Metropolitan Opera de New York
samedi 19 janvier 2013 à 19h

Illustration : Pour la mezzo américaine Joyce DiDonato qui
vient de publier chez Virgin classics un superbe album dédiés
aux Drama Queens, Maria Stuarda reste la prise de rôle la plus
audacieuse, réalisée dès avril 2012 au Grand Opera de Houston
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