
CRITIQUE,  concert.  LILLE,
Grand Sud, le 11 mars 2026.
ORCHESTRE NATIONAL DE LILLE,
concert des 50 ans. Barraine,
Barber,  Brahms.  Renaud
Capuçon, Joshua Weilerstein

Dans l’acoustique un peu sèche du Grand
Sud Lille, les spectateurs venus très

nombreux découvrent tout d’abord la
vitalité d’Elsa BARRAINE, Juste parmi les

Justes qui fonda comme une réponse au
totalitarisme nazi, le Front national des

musiciens : la musique comme acte de
résistance, la symphonie comme miroir
dénonciateur et aussi cathartique. La
Symphonie n°2 « Voïna / guerre »  de
1938, s’inscrit parfaitement dans le

climat conflictuel de l’époque.
____________________________________________________
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Certes  il  s’agit
d’exprimer  l’horreur
et la barbarie atroce
de la guerre [premier
mouvement]  mais  le
dernier  mouvement,
après  un  volet
central  qui  pleure
les  morts  [subtile
alliance du basson et
de  la  caisse  claire
qui semblent faire le

décompte  d’un  cœur  mourant],  édifie  aussi  une  formidable
fresque réconfortante, source d’une espérance inaltérable. Le
chef affûte les contrastes, insuffle une énergie roborative
qui tranche, relance, aiguise. Il assume tout autant cette
rythmique incisive et ardente qui rapproche parfois Barraine
d’un  Stravinsky,  ou  par  son  souffle  parodique,  d’un
Chostakovitch. L’écriture est active, d’une vitalité continue
comme électrisée, à fleur de peau.

Le BARBER (Concerto pour violon, 1940) n’est pas une partition
majeure malgré son élégance lyrique, et ce soir l’indiscutable
qualité sonore de l’instrument mis en avant : le somptueux
Guarneri de 1737 du violoniste Renaud Capuçon, grand invité
venu fêter avec l’Orchestre, ses 50 ans de musique… L’écriture
de ce triptyque peine à trouver un ton juste, une construction
efficace et semble diluée dans un même veine, sans direction
précise. En revanche, se distingue en particulier dans le 3ème
mouvement,  la  tenue  suractive  du  soliste  assumant  sans
faillir, sa partie écrite comme un mouvement perpétuel.
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Un  Brahms  double,  éruptif  et
sincère
entre l’impétuosité de Robert et le
cœur de Clara
Dans la seconde partie du concert, l’approche du National de
Lille  sous  la  conduite  de  son  directeur  musical  Joshua
Weilerstein se relève passionnante, offrande particulièrement
réfléchie  et  opportune  pour  lancer  la  série  de  concerts
célébrant les 50 ans de l’Orchestre National de Lille [détail
des  programmes  de  ce  cycle  anniversaire  à  venir  sur
Classiquenews].

Le travail sur le BRAHMS demeure le point d’orgue de la soirée
: là se dévoilent les fondements et le fonctionnement de la
relation  chef  /  instrumentistes.  Une  entente  riche  aux
ressources  expressives,  multiples  et  libérées  que  l’action
fédératrice  du  maestro  cultive  en  préservant  toujours  la
finesse d’un son homogène et chantant.

 



 

D’emblée l’assise et le tempérament de la direction affirment
une  vision  à  la  fois  très  construite  et  aussi  vécue  de
l’intérieur ; le chef dirige sans partition comme il l’avait
fait pour un concert Mahler de la saison précédente. Cette
capacité  laisserait-elle  désormais  le  corps  et  l’esprit
libérés de toute entrave, [plus de nez dans la partition],
seulement attentifs aux instrumentistes, en lien direct avec
chacun  d’eux,  dans  une  liberté  de  geste  et  une  franchise
relationnelle,  une  interaction  collective  et  directe,  qui
démontrent d’indiscutables apports.
Le chef maître des contrastes et des enchaînements expressifs,
souvent éruptifs, sait exprimer dès son début et ses premiers
accords,  la  lave  passionnelle  voire  tragique  du  premier
mouvement (« un poco sostenuto – allegro ») : un déferlement
maîtrisé  et  sauvage,  des  tempi  ralentis  et  de  profondes
respirations ; profondeur et amertume, impuissance et fatalité
… mais aussi dans une confrontation passionnante à suivre,
élans d’une tendresse infinie comme le revendiquent le chant
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amoureux des bois et des alliances dont Brahms a le secret [et
ce soir superbement incarnées, telles celle du cor et de la
clarinette].

La tension ambivalente, pleinement mesurée, assumée avec tant
de somptueux relief porte toute la symphonie : rage intérieure
et tendresse infinie. Deux aspects de la passion brahmsienne
que Joshua Weilerstein rend explicites, dans un jeu souple et
varié, étonnamment clarifié. Du reste cette première Symphonie
porterait-elle une confession secrète, une déclaration cachée
? On peut le supposer. Ce début emprunte à Robert Schumann,
son souffle éperdu ; mais c’est Clara et l’affection qui lui
est portée dès leur première rencontre qui inspire à Brahms,
la couleur spécifique de son écriture. La rencontre avec les
Schumann remonte à 1854 : il faudra encore 20 ans à Johannes
pour achever sa première symphonie (créée en 1876).

Tout  le  mérite  revient  au  chef  de  comprendre  l’enjeu
romanesque  de  l’œuvre,  sa  nature  autobiographique  en  en
exprimant  l’acuité  et  les  arêtes  parfois  âpres,  dans  une
vision  claire,  précise,  particulièrement  architecturée.  A
mille lieux des lectures qui versent trop souvent dans le
pathos et l’épaisseur. Rien de tel ce soir au Grand Sud. C’est
tout l’enjeu de son développement et de ses rebondissements à
travers les 4 mouvements : Brahms qui l’a façonnée au terme de
10  ans  de  réflexion,  exprime  l’intensité  d’une  passion
irrépressible qu’il doit cependant cacher. Probablement taire
en  paroles  mais  pas  en  musique.  La  vitalité  du  propos
symphonique relève ici de la conscience entière des forces en
présence.

Outre  une  dynamique  et  des  contrastes  ciselés,  le  chef  a
clairement  conscience  des  couleurs  qu’il  souhaite,  ce  qui
souligne chez Brahms cette opulence particulière, ce lugubre
tendre  et  souterrain  qui  affleure  dans  le  chant  des
violoncelles  et  des  contrebasses  principalement,  avec
corollaire détectable [et jubilatoire], la gravité vibrante du
contrebasson, nettement perceptible ce soir. Souvent le chant



du cor préfigure le Requiem à venir … l’auditeur se délecte de
ces joyaux révélés.

Sous une direction si affûtée, tout file dans l’urgence et une
impérieuse rage d’en finir… S’il n’était le splendide finale
du  4ème  mouvement,  dont  le  contrepoint  après  l’appel  des
cuivres [choral avec trombones] échafaude un saisissant hymne
à la gloire de Beethoven, l’ultime et le plus fraternel celui
de la 9ème symphonie (et son ode pour un monde nouveau). Plus
lucide et clairvoyant qu’il n’était au début, Brahms s’affirme
ferme presque conquérant face à son destin, rayonnant, mais
non apaisé pour autant.

Les grandes lectures offrent la possibilité de re-découvrir
une partition tant de fois écoutée : ainsi dans le flux de
l’Andante  sostenuto,  l’éloquence  du  chef  fait  jaillir  des
séquences aux phrasés somptueux ; dont la réexposition du
premier  motif  ouvrant  la  symphonie,  cette  fois  éclairci,
apaisé,   caressant  ;  un  emblème  final  qui  fait  du  2ème
mouvement, un tableau que sa transparence mène vers le rêve et
l’extase,  comme  l’indiquait  l’alliance  cor  /  violon  puis
enfin, le chant conclusif du violon seul. Tout cela s’inscrit
dans une vision claire, détaillée et tout autant traversée par
un souffle continu, une conscience élargie qui a mesuré et
compris toutes les dimensions de la partition. Rendez-vous est
pris désormais pour les prochains concerts du cycle des 50 ans
à venir.
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agenda
Prochain rv événement de l’Orchestre National de Lille : 23ème
LILLE PIANO(S) FESTIVAL, les 12, 13 et 14 juin 2026 – infos et

réservations : https://www.lillepianosfestival.fr/2026/

 

___________________________________________________________
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CRITIQUE,  concert.  BORDEAUX,
Auditorium, le 5 mars 2026.
MOUSSORGSKI  /  CHOSTAKOVITCH.
Orchestre  National  Bordeaux
Aquitaine,  Olga  Syniakova
(mezzo),  Keri-Lynn  Wilson
(direction)

Quelle soirée mémorable, hier soir 5 mars à
l’Auditorium de Bordeaux, qui est devenu – le

temps d’un concert – un cœur qui battait à
l’unisson avec l’âme ukrainienne. Quelle

excellente idée d’avoir conçu ce programme comme
un cri de paix et de résistance, mêlant œuvre

contemporaine saisissante de Yevhen Stankovych
(Dnipro), « Les Chants et Danses de la Mort » de

Modest Moussorgski et la magistrale 8ème Symphonie
(1943) de Dmitri Chostakovitch.

 

La première pièce n’était pas seulement de la musique, mais
surtout une invocation : on voyait le fleuve, on sentait la
terre ukrainienne, meurtrie mais debout, traverser la salle
par la grâce d’une orchestration moderne et viscérale, faisant
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émerger un frisson collectif qui a parcouru le public. Puis
est  arrivée  une  seconde  révélation  :  la  mezzo-soprano
ukrainienne Olga Syniakova. Son interprétation des Chants et
danses de la Mort de Moussorgski a littéralement arrêté le
temps. Sa voix, tour à tour veloutée et déchirante, a habité
chaque mot, chaque silence. Elle n’a pas chanté la mort, elle
lui a fait face, avec une fierté et une émotion contenue qui
vous prenaient aux tripes. Un moment d’une beauté tragique
absolue, salué par un silence respectueux avant que le public
n’explose en vivats !

Et  puis,  la  seconde  partie.  La  Huitième  Symphonie  de
Chostakovitch, ce monument de douleur et de rage. Sous la
baguette de la cheffe canadienne (d’origine ukrainienne) Keri-
Lynn Wilson, fondatrice de l’Ukrainian Freedom Orchestra et
qui porte cette musique dans sa chair, l’Orchestre National
Bordeaux  Aquitaine  a  répondu  présent  avec  une  ferveur
bouleversante.  Mais  pour  comprendre  ce  que  nous  avons
ressenti, il faut se souvenir de la naissance de cette œuvre,
écrite à l’été 1943, au cœur des heures les plus sombres de la
Seconde Guerre mondiale, alors que l’armée soviétique commence
tout juste à repousser les nazis après l’effroyable bataille
de Stalingrad. Chostakovitch ne compose pas une symphonie de
victoire.  Lui-même  disait  vouloir  «  recréer  le  climat
intérieur  de  l’être  humain,  assourdi  par  le  gigantesque
marteau de la guerre« . C’est cette humanité brutalisée que
Keri-Lynn Wilson a choisi de faire résonner, avec une ferveur
et une authenticité bouleversantes.

Cette Symphonie en cinq mouvements est un arc tendu entre la
tragédie la plus noire et une survie chancelante. Dès les
premières  secondes,  le  choc  est  total.  Le  motif  initial,
joué fortissimo à l’unisson par les cordes graves, s’impose
comme un glas, une motif de la destiné » implacable : c’est le
fracas du monde qui s’effondre. Puis, de ce chaos primaire,
émergent des îlots de douleur : un thème lyrique, presque
suppliant, aux cordes. Mais la machine infernale se remet en



marche. Ce premier mouvement, long de près de trente minutes,
est un voyage angoissant. Keri-Lynn Wilson a construit une
tension hitchcockienne, avec des frottements harmoniques qui
vous  prennent  aux  tripes.  Le  climax,  lorsque  toute  la
puissance de l’orchestre se déchaîne, était d’une violence
inouïe, le piccolo, telle une baïonnette sonore, transperçant
la  masse  orchestrale.  Et  puis,  après  ce  cataclysme,  le
silence. Un long et déchirant solo de cor anglais s’élève,
comme une plainte funèbre sur un champ de ruines : ce n’est
plus de la musique, c’est un corps qui pleure ses morts.

Après l’immensité du premier mouvement, le deuxième surgit
comme une hallucination. C’est une marche, mais une marche de
spectres : un rythme saccadé, presque mécanique, s’installe.
On y entend des échos de danses populaires, mais grotesquement
déformées. C’est le règne de l’absurde et de la menace. Sous
la baguette de Wilson, les cordes avaient ce poids sinistre,
cette lourdeur de fantômes enchaînés, tandis que les bois,
notamment les piccolos narquois, ricanaient sur les décombres.
C’est  un  mouvement  d’une  ironie  cinglante,  comme  si
Chostakovitch se moquait de l’horreur pour ne pas en pleurer.
L’ONBA a rendu cette ambiguïté avec une précision diabolique,
créant un malaise fascinant.

Dans le 3ème mouvement, plus de répit. Fini la danse, place au
cauchemar éveillé. C’est un mouvement de pur mécanique, une
toccata infernale où le rythme obsédant des cordes évoque une
machine implacable, un rouleau compresseur qui écrase tout sur
son passage.  L’énergie est survoltée, fiévreuse. La cheffe
canadienne a littéralement déchaîné les forces de la phalange
bordelaise. La section des cuivres, impériale, lançait des
appels désespérés qui se perdaient dans la furie mécanique. La
tension monte, monte encore, jusqu’à un point de rupture. Et
là,  le  gong  frappe.  Un  coup  de  tam-tam  d’une  puissance
tellurique  qui  ouvre  un  abysse.  C’est  le  climax
d’autodestruction, l’instant où tout vole en éclats  Un moment
de pure apocalypse sonore dont le public sort sonné..



Après le cataclysme, le désert. Le quatrième mouvement s’ouvre
sur ce silence assourdissant. C’est une passacaille, une forme
ancienne basée sur une phrase qui se répète inlassablement à
la basse, tirée des premières mesures de la Symphonie. Sur ce
lit de douleur, des voix solitaires s’élèvent : un basson, une
flûte…  Elles  semblent  marcher  sur  les  ruines,  constater
l’ampleur de la désolation. Ce n’est plus la fureur de la
bataille,  c’est  le  deuil.  La  musique  est  d’une  beauté
spectrale, d’un dépouillement qui serre le cœur.l L’orchestre
atteint là des sommets d’intériorité. Chaque soliste, porté
par un public d’une écoute religieuse, semblait improviser sa
propre  lamentation.  On  pouvait  y  voir,  avec  une  acuité
déchirante, un écho aux villes ukrainiennes martyrisées, aux
champs de ruines laissés par la guerre. C’était à la fois
insoutenable et d’une noblesse infinie.

Le finale s’enchaîne sans interruption. On pourrait s’attendre
à une apothéose guerrière, à un triomphe à la Beethoven. Il
n’en est rien. Une clarinette esquisse une mélodie enfantine,
fragile, dans une tonalité de Do majeur qui semble presque
naïve.  Un  basson  solo  tente  un  pas  de  danse  paysanne,
maladroitement. Ce n’est pas la joie de la victoire, c’est le
balbutiement d’un survivant qui cherche la force de continuer.
La  musique  essaie  de  se  faire  légère,  mais  l’ombre  des
mouvements passés plane encore. Quelques sursauts de tension
rappellent  que  la  menace  n’a  pas  disparu.  Et  puis,  tout
s’éteint.  La  Symphonie  s’achève  non  pas  dans  un  fracas
triomphal, mais dans un murmure, un pianissimo  extrême, sur
une note tenue, suspendue. Le héros est vivant, mais orphelin…
C’est une fin d’une honnêteté bouleversante, sans fard ni
espoir facile.

Lorsque  la  dernière  note  s’est  éteinte,  le  silence  s’est
d’abord installé. Personne n’osait respirer, comme pour ne pas
briser le sortilège. Puis l’explosion, et des rappels qui se
sont  multipliés,  les  bravos  ont  fusé  pour  les  valeureux
musiciens  de  l’ONBA  et  la  cheffe  Keri-Lynn  Wilson.  Puis,



Emmanuel Hondré, le directeur de l’Opéra National de Bordeaux,
est  monté  sur  scène,  pour  délivrer  quelques  mots  qui  ont
scellé cette évidence : Bordeaux est une ville solidaire, et
la culture en est le plus puissant des vecteurs. Bien plus
qu’un concert, cette soirée musicale a été un acte de foi, un
vibrant plaidoyer pour la liberté… et l’une de ces soirées
dont on sort lessivé, mais le cœur grand ouvert et l’âme plus
forte.

Chapeau bas les artistes – et Slava Ukraini !
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CRITIQUE, concert. BORDEAUX, Auditorium, le 5 mars 2026.
MOUSSORGSKI / CHOSTAKOVITCH. Orchestre National Bordeaux

Aquitaine, Olga Syniakova (mezzo), Keri-Lynn Wilson
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(direction). Crédit photographique (c) Emmanuel Andrieu

 

 

CRITIQUE,  concert.  LIEGE,
Salle  Philharmonique,  le  28
février  2026.  SALONEN  /
GERSHWIN / BARTOK. Orchestre
Philharmonique  Royal  de
Liège,  Hélène  Grimaud
(piano),  Lionel  Bringuier
(direction)

Après avoir fait vibrer l’Opéra de Nice sous les
ovations il y a seulement huit jours, le phénomène

Lionel Bringuier a de nouveau suscité
l’enthousiasme – cette fois à la Salle

Philharmonique de Liège -, puisqu’il possède la
double casquette de Directeur Musical de

l’Orchestre Philharmonique Royal de Liège et de
Chef « Honoraire » de l’Orchestre Philharmonique

de Nice. Ces vendredi 27 et samedi 28 février
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2026, la superbe salle wallone a vécu deux soirées
d’une intensité rare, portées par un programme
aussi exigeant que spectaculaire, mettant en

miroir le Concerto en Fa de George Gershwin et le
Concerto pour Orchestre de Béla Bartok.

 

On pouvait se demander comment le jeune et bouillonnant chef
d’orchestre français allait pouvoir surpasser l’émotion de la
semaine  passée,  où  sa  direction  de  la  Cinquième  de
Chostakovitch à Nice avait littéralement électrisé le public
niçois. La réponse est tombée, magistrale et péremptoire, en
terre liégeoise : Lionel Bringuier est en état de grâce, peu
importe la phalange qu’il dirige ! Dès les premières mesures
d’Helix d’Esa-Pekka Salonen, donné en « amuse-bouche » avant
deux  roboratifs  concertos,  l’atmosphère  est  sous  tension.
Cette  pièce  symphonique  de  2005,  véritable  spirale  sonore
(helix signifie spirale en grec), est un tourbillon d’énergie.
La  musique  tournoie,  s’enroule  sur  elle-même,  passant  de
motifs minimalistes répétés à des éruptions orchestrales d’une
sauvagerie contenue. Bringuier, avec une précision d’horloger,
sculpte cette matière instable, donnant à voir la mécanique
implacable  de  l’œuvre  tout  en  laissant  émerger  sa  poésie
étrange.  L’OPRL  est  soudé,  virtuose,  et  relève  ce  défi
contemporain avec une aisance confondante.

Puis la lumière change. Un piano à queue trône désormais au
centre de la scène. Et c’est Hélène Grimaud qui fait son
entrée. La star française du piano, désormais citoyenne du
monde depuis ses Etats-Unis d’adoption, n’est pas venue avec
un cadeau « tiède ». Elle plonge avec une gourmandise évidente
dans  le  Concerto  en  Fa  de  Gershwin.  Loin  d’une  simple
relecture  classique,  son  interprétation  est  une  véritable
plongée dans l’Amérique des années folles. Dès l’attaque des
vents, on sent que la complicité avec Bringuier est totale.
Grimaud est chez elle dans cette partition. Son toucher, tour



à  tour  percutant  et  jazzy  dans  les  rythmes  endiablés  du
premier mouvement, devient d’une élégance charmeuse dans la
célèbre et langoureuse section intermédiaire. On l’écoute, et
on l’imagine arpenter les rues de New York. Le finale est un
feu  d’artifice  de  complicité  :  l’orchestre,  mené  par  un
Bringuier sur des ressorts, répond avec une verve folle aux
étincelles  que  Grimaud  fait  jaillir  du  clavier.  Les
applaudissements  nourris  saluent  une  spécialiste  de  ce
répertoire qui a su en capturer l’âme vagabonde et l’esprit de
liberté, et remercie le public par une plus sage et classique
Etude-Tableau de Rachmaninov.

 

 

Mais le véritable Everest de la soirée reste à gravir. Après
l’entracte,  place  au  monstre  sacré  :  le  Concerto  pour
orchestre de Béla Bartók. Cette œuvre grandiose et exigeante
est un véritable défi lancé à chaque pupitre, un test ultime
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pour n’importe quelle phalange. Composé en 1943, c’est bien
plus qu’un simple concerto : c’est un voyage de l’ombre vers
la lumière, une lutte farouche pour la vie. Dès l’introduction
mystérieuse des violoncelles et des contrebasses, on sent que
l’on va assister à quelque chose de grand. Lionel Bringuier se
fait  chef  d’orchestre  et  guide  spirituel,  et  déroule  la
partition  avec  une  clarté  confondante.  Dans  le  premier
mouvement, il met en lumière ce jeu d’ombres et de lumières,
cette marche funèbre qui se transforme peu à peu en un chant
d’espoir. Le deuxième mouvement, Giuoco delle coppie (Jeu des
couples),  est  un  pur  bonheur.  Les  instruments  à  vent  se
répondent en paires, avec un humour et une précision rythmique
désarmants. On rit presque de tant de malice sonore. Puis
vient l’Elegia, un moment de recueillement d’une intensité
poignante.  Bringuier  obtient  de  ses  cordes  un  son  d’une
profondeur insondable, un lamento qui prend aux tripes. Le
quatrième mouvement, Intermezzo interrotto, est un régal de
sarcasme. La mélodie populaire est brutalement interrompue par
une citation moqueuse, et la direction vive et espiègle de
Bringuier  rend  cette  «  dispute  »  musicale  incroyablement
vivante. Enfin, le Finale explose. C’est une course effrénée
vers  la  vie,  une  danse  endiablée  d’une  virtuosité
époustouflante.  Les  cuivres,  triomphants,  lancent  leurs
fanfares, les cordes attaquent avec une vigueur sauvage, et
les percussions, véritables héros de la soirée, martèlent le
rythme avec une jubilation communicative. Sous les doigts de
Bringuier, l’OPRL est un seul et même corps, un instrument
total, d’une puissance et d’une précision à couper le souffle.

À la dernière note, c’est un triomphe, identique à celui de
Nice une semaine plus tôt, qui confirme, si besoin était, que
Lionel Bringuier est l’un des chefs les plus passionnants de
sa génération !

 



 

__________________________________________

CRITIQUE, concert. LIEGE, Salle Philharmonique, le 28 février
2026. SALONEN / GERSHWIN / BARTOK. Orchestre Philharmonique

Royal de Liège, Hélène Grimaud (piano), Lionel Bringuier
(direction). Crédit photographique (c) OPRL & Emmanuel Andrieu

 

 

CRITIQUE,  concert.  TOULOUSE,
Halle-aux-Grains,  le  21
février  2026.  TANEÏEV  /
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TCHAÏKOVSKI  /  MIASKOVSKI  /
SCHUMANN.  Daniil  TRIFONOV
(piano)

C’est une évidence, ce soir les Grands Interprètes
fêtent l’anniversaire de leurs 40 ans avec le plus

extraordinaire pianiste du moment. Un Grand
interprète en majesté. On ne pouvait rêver mieux
avec Daniil Trifonov. Ce jeune artiste d’origine

russe sait avec un art suprême proposer des
concerts d’une intelligence rare. Nous avons ainsi

été pris par la main pour un voyage musical
bouleversant.

 

Car lorsque Daniil Trifonov met ses doigts sur le clavier, une
véritable magie opère. Il n’est plus question de technique,
d’instrument,  de  compositeur.  Tout  s’oublie  pour  vivre
intensément une aventure musicale des plus riches. Tout est
musique  et  fait  oublier  les  contingences  matérielles.  La
musique est pure et belle, victorieuse. Le Prélude et Fugue de
Sergueï Taneïev est une œuvre courte, bien écrite et paraît
d’une  simplicité  et  d’une  élégance  rare  sous  les  doigts
magiques de Trifonov. Puis dans l’Album d’enfants de P. I. 
Tchaïkovski, c’est tout le monde de l’enfance, des jouets, des
contes et légendes qui se révèle. En choisissant ces pièces
courtes et sensées être faciles, Daniil Trifonov ose se passer
de toute virtuosité pour aller vers la quintessence de la
musique.  C’est  d’une  beauté  confondante,  d’une  émotion
délicate et d’une perfection formelle qui sert toujours la
délicatesse des propos. Daniil Trifonov va jusqu’à orner la
mélodie de la vieille chanson pour lui donner un caractère
versaillais. Il joue avec la partition et avec son public
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qu’il a séduit jusqu’à présent sans aucun effet de virtuosité.
La Sonate de Nikolaï Miaskovski est plus dramatique et le
toucher du pianiste se fait plus profond, les couleurs sont
plus  épaisses,  les  nuances  plus  creusées.  Tout  le  jeu
s’amplifie, les sentiments sont plus bouleversants. Lors de
l’entracte  chacun  échange  avec  son  voisin  tant  le  jeu  du
pianiste a été extraordinaire.

Pour  la  deuxième  partie  du  concert,  Daniil  Trifonov  nous
entraîne dans le monde si riche de Robert Schumann avec sa
Première  Sonate.  Cette  interprétation  intense,  engagée  et
comme surnaturelle, nous plonge dans l’univers de Schumann. La
poésie pure, la joie comme la douleur nous submergent. Le
jeune homme s’engage corps et âme dans cette extraordinaire
sonate en fa dièse mineur. Dès les premières notes, le jeu
intense et profond, le tempo engagé et un sentiment noble nous
entraînent avec force. Le voyage est fulgurant. La beauté du
jeu, les couleurs éclatantes, les nuances creusées, tout le
jeu  est  au  service  des  émotions  si  complexes  mises  par
Schumann dans sa composition. L’âme du compositeur, celle de
l’interprète  et  celles  du  public  se  rencontrent.  Jamais
personne  n’avait  entendu  cette  sonate  aussi  intensément
interprétée dans un jeu si parfait. Le sens de la composition
est  magnifiquement  expliqué.  Trifonov  allie  une  maîtrise
technique parfaite à une intensité de jeu galvanisante. Il y a
le ciel et l’enfer qui luttent, l’amour, la mort, la joie
exubérante comme la douleur la plus tragique. Il est rare de
vivre aussi intensément un moment musical si parfait ouvrant
des  émotions  si  extrêmes.  Le  programme  d’une  intelligence
remarquable  nous  a  pris  par  la  main  pour  aller  vers  un
romantisme absolu.

Ce concert est comme un cadeau, un moment de pure grâce qui
abolit le temps et l’espace. Le public est si ravi qu’il
exulte et obtient trois bis absolument bouleversants. Merci à
Daniil  Trifonov  d’avoir  répondu  à  l’invitation  des  Grands
Interprètes. Jamais ces mots n’auront eu un sens si évident.



 

 

________________________________________

CRITIQUE, concert. TOULOUSE, Halle-aux-Grains, le 21 février
2026. TANEÏEV / TCHAÏKOVSKI /MIASKOVSKI /SCHUMANN. Daniil

TRIFONOV (piano). Crédit photographique (c) Droits réservés

 

 

CRITIQUE,  opéra.  MARSEILLE,
Opéra  municipal,  le  24
février  2026.  ROSSINI  :
Ermione.  K.  Deshayes,  E.
Scala,  T.  Iervolino,  L.
Sekgapane…  Orchestre
Philharmonique  de  Marseille,
Michele Spotti (direction)

Les 22 et 24 février, l’Opéra de Marseille a vécu
l’une de ces soirées qui restent gravées dans la

mémoire des mélomanes. Alors que l’on célèbre
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cette saison la redécouverte des chefs-d’œuvre du
bel canto, (15 jours seulement après les rares

Masnadieri, chef d’oeuvre de jeunesse de Giuseppe
Verdi), la maison phocéenne frappait un grand coup
en proposant une version concertante de Ermione,

cet opéra seria méconnu de Gioachino Rossini. Pari
risqué ? Assurément, quand on connaît la genèse

complexe de cette partition, créée en 1819 pour le
Teatro San Carlo de Naples et écrite pour les
immenses talents d’Isabella Colbran, Andrea

Nozzari et Giovanni David. Mais le défi a été
relevé haut la main par une distribution en état
de grâce, portée par la baguette incandescente du
chef italien Michele Spotti, directeur musical de

l’institution marseillaise.

Il  faut  dire  que  Marseille  entretient  avec  Rossini  une
histoire d’amour particulière. On se souvient encore des soirs
de braise où Karine Deshayes et Enea Scala enflammaient déjà
cette même scène, comme dans La Donna del lago en 2018 ou plus
récemment dans Elisabetta, regina d’Inghilterra en 2022. Les
retrouvailles du public avec ce duo de choc ajoutaient donc
une  couche  d’émotion  à  une  entreprise  déjà  périlleuse  :
redonner  vie  à  une  œuvre  expérimentale,  audacieuse,  que
Stendhal lui-même jugeait trop moderne pour son époque, une
œuvre si novatrice que Rossini y introduisait les chœurs dès
la Sinfonia d’ouverture, brisant les codes pour créer une
tension dramatique ininterrompue. Ce soir-là, plus de deux
siècles après son échec initial, Ermione a enfin rencontré son
public, dans un unanimisme rare.

Dans  le  rôle-titre,  Karine  Deshayes  a  été  une  Ermione
bouleversante  d’humanité  et  de  complexité.  Sa  voix,  d’une
projection souveraine, a su épouser les affres de la passion
amoureuse  et  les  élans  vengeresses  avec  une  aisance

https://www.classiquenews.com/critique-opera-en-version-de-concert-marseille-opera-municipal-le-8-fevrier-2026-verdi-i-masnadieri-n-machaidze-n-alaimo-a-poli-g-manoshvili-orchestre-phiharmonique-de-marseille-p/
https://www.classiquenews.com/critique-opera-en-version-de-concert-marseille-opera-municipal-le-8-fevrier-2026-verdi-i-masnadieri-n-machaidze-n-alaimo-a-poli-g-manoshvili-orchestre-phiharmonique-de-marseille-p/
https://www.classiquenews.com/critique-opera-en-version-de-concert-marseille-opera-municipal-le-8-fevrier-2026-verdi-i-masnadieri-n-machaidze-n-alaimo-a-poli-g-manoshvili-orchestre-phiharmonique-de-marseille-p/
https://www.classiquenews.com/critique-opera-en-version-de-concert-marseille-opera-municipal-le-8-fevrier-2026-verdi-i-masnadieri-n-machaidze-n-alaimo-a-poli-g-manoshvili-orchestre-phiharmonique-de-marseille-p/
https://www.classiquenews.com/critique-opera-en-version-de-concert-marseille-opera-municipal-le-8-fevrier-2026-verdi-i-masnadieri-n-machaidze-n-alaimo-a-poli-g-manoshvili-orchestre-phiharmonique-de-marseille-p/
https://www.opera-online.com/fr/columns/manu34000/karine-deshayes-et-enea-scala-enflamment-lopera-de-marseille-dans-la-donna-del-lago-de-rossini
https://www.opera-online.com/fr/columns/manu34000/karine-deshayes-et-enea-scala-enflamment-lopera-de-marseille-dans-la-donna-del-lago-de-rossini
https://www.opera-online.com/fr/columns/manu34000/karine-deshayes-et-enea-scala-enflamment-lopera-de-marseille-dans-la-donna-del-lago-de-rossini
https://www.opera-online.com/fr/columns/manu34000/karine-deshayes-triomphe-dans-elisabetta-regina-dinghilterra-de-rossini-a-marseille
https://www.opera-online.com/fr/columns/manu34000/karine-deshayes-triomphe-dans-elisabetta-regina-dinghilterra-de-rossini-a-marseille
https://www.opera-online.com/fr/columns/manu34000/karine-deshayes-triomphe-dans-elisabetta-regina-dinghilterra-de-rossini-a-marseille


déconcertante. Son timbre, tour à tour velouté et cuivré dans
la  colère,  a  plané  sur  la  salle,  rendant  justice  à  ce
personnage tragique écrit pour la grande Colbran. Face à elle,
Enea Scala, en Pirro, a confirmé qu’il était l’un des plus
grands ténors rossiniens de notre époque. Son aigu est d’une
vaillance rare, projeté avec une clarté et une autorité qui
font  de  son  Pyrrhus  un  chef  ambivalent  et  magnétique.  La
noblesse  de  sa  ligne  de  chant,  alliée  à  une  puissance
dramatique confondante, a littéralement sculpté le personnage.
À  leurs  côtés,  Teresa  Iervolino  a  été  une  Andromaca
déchirante. Son mezzo au coffre profond et à la colorisation
exquise a donné à la veuve d’Hector une stature héroïque et
une  douleur  poignante.  Quant  à  Levy  Sekgapane,  il  fut  un
Oreste de légende. Le ténor sud-africain possède ce timbre
solaire et cette agilité qui semblent défier les lois de la
physique.  Son  incarnation  du  héros  grec  éperdu  d’amour,
parcourant  la  scène  d’une  voix  à  la  fois  élégiaque  et
puissante, restera comme un modèle du genre : un chant d’une
pureté  cristalline,  des  ornementations  ciselées,  et  une
présence scénique confondante malgré le format concertant.

 



 

Mais la soirée a aussi été l’occasion de saluer des artistes
tout aussi essentiels à la réussite de cette tragédie. Le
ténor Matteo Macchioni prêtait sa ligne de chant élégante et
sa belle présence à Pilade, l’ami fidèle d’Oreste, dont le
soutien vocal a apporté une nécessaire bouffée de tendresse
dans ce climat de passions violentes. La basse Louis Morvan a
campé un Fenicio d’une autorité paternelle remarquable ; sa
voix grave et sonore a donné tout son poids au gouverneur de
Pyrrhus, tentant vainement de raisonner son maître. Dans les
rôles de confiance, une mention spéciale doit être décernée au
ténor de Carl Ghazarian, dont l’Attalo a été bien plus qu’une
simple utilité. Son incarnation du confident de Pyrrhus, à la
voix agile et au jeu fin, a parfaitement servi les intrigues
secondaires. Côté soprano, Marina Fita (Cleone) et Mathilde
Ortscheidt (Cefisa) ont formé un duo de suivantes idéal. Leurs
voix, parfaitement homogènes, se sont mêlées avec une grâce
confondante  dans  leurs  interventions,  ajoutant  une  couleur
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précieuse et une présence féminine indispensable à la cour
masculine d’Épire.

Mais ce feu sacré, c’est aussi au pupitre qu’il a pris sa
source. Michele Spotti s’est affirmé comme un chef de premier
plan, insufflant à l’Orchestre Philharmonique de Marseille une
énergie et une clarté fulgurantes. Dès les premières mesures,
où  la  plainte  des  captifs  troyens  vient  interrompre  la
Sinfonia, la lecture du chef italien a frappé par sa justesse
et sa modernité. Il a su trouver l’équilibre parfait entre la
virtuosité étincelante de la partition et ses accents pré-
romantiques, cette tension âpre qui annonce déjà un autre
monde  musical.  Sous  sa  baguette,  la  brillante  phalange
phocéenne n’a pas simplement accompagné : il a dialogué, rugi,
pleuré avec les chanteurs, atteignant une transparence et une
densité rares. Le Chœur de l’Opéra de Marseille, en état de
grâce également, a été le véritable protagoniste collectif que
Rossini  appelait  de  ses  vœux,  dès  cette  ouverture
révolutionnaire,  avec  une  puissance  et  une  ferveur
communicatives.

Alors  que  les  derniers  accords  de  cette  tragédie  antique
s’éteignaient, le public, vite debout, a compris qu’il venait
d’assister à l’un de ces miracles de la musique. Rarement
Ermione,  cet  opéra  longtemps  maudit,  aura  semblé  aussi
indispensable, aussi brûlant. Grâce à un plateau de rêve et à
une direction musicale survoltée, Marseille a à nouveau marqué
l’histoire de l’opera seria rossinien. Une soirée inoubliable
!

 

 

___________________________________

CRITIQUE, opéra. MARSEILLE, Opéra municipal, le 24 février
2026. ROSSINI : Ermione. K. Deshayes, E. Scala, T. Iervolino,



L. Sekgapane… Orchestre Philharmonique de Marseille, Michele
Spotti (direction). Crédit photographique (c) Christian Dresse

 

 

CRITIQUE,  opéra.  LYON,
Auditorium,  le  23  février
2026. M. A. CHARPENTIER : Les
Arts florissans / La Descente
d’Orphée  aux  Enfers.  R.
Pittsinger,  C.  Chopin,  A.
Varga-Tóth,  T.  Ollivier,  S.
Fleiss,  B.  Rimondi,  K.
Arboleda-Oquendo…  Marie
Lambert-Le  Bihan,  Stéphane
Facco / William Christie

Dans le cadre de la saison baroque de
l’Auditorium-Orchestre de Lyon, Les Arts

florissants reprennent deux courts opéras de Marc-
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Antoine Charpentier, déjà donnés cet été dans les
jardins de William Christie à Thiré. La beauté des

timbres des Solistes du Jardin des voix,
l’élégance de la mise en scène et l’excellence de

l’interprétation vocale et instrumentale
traduisent la totale réussite de ce spectacle

chorégraphié.
 

L’ample salle de l’auditorium n’a évidemment pas le charme des
jardins  vendéens  de  William  Christie,  mais  l’excellente
acoustique  de  la  salle  permet  aux  plus  de  deux  mille
spectateurs (salle comble ce soir-là) d’apprécier au mieux ces
deux petits chefs-d’œuvre de Marc-Antoine Charpentier composés
pour Marie de Lorraine, duchesse de Guise. Le premier, Les
Arts florissans, qui a donné son nom à l’ensemble baroque, est
une « idylle en musique » qui met en scène les Beaux-Arts
répondant à l’invitation de la Musique pour célébrer le Roi-
Soleil, et rappeler aux guerriers la nécessité de l’harmonie,
mise à mal par la Discorde qui finit par être vaincue par la
Paix, signalant ainsi l’avènement d’un âge d’or perpétuel. La
Descente d’Orphée aux Enfers, dernier petit opéra composé pour
la duchesse de Guise, est un peu le Combat de Tancrède de
Charpentier : la densité dramatique le dispute à la variété
des  formules  musicales  déployées  dans  deux  sections
distinctes, pastorale et infernale, durant moins d’une heure.
Si la source en est probablement les Métamorphoses d’Ovide,
l’auteur anonyme du livret a pu s’inspirer de la tragédie de
François de Chapoton, La descente d’Orphée aux Enfers, qui
connut un vif succès en 1639, puis repris en 1647 et en 1662.

L’originalité  de  ces  deux  spectacles  est  qu’ils  ont  été
intégralement  chorégraphiés  par  Martin  Chaix,  avec  une
fluidité,  une  homogénéité  époustouflante,  magnifiée  par
l’élégance de la mise en scène de Marie Lambert-Le Bihan et
Stéphane  Facco.  Ainsi,  les  quatre  danseurs  (Noémie
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Larchevêque, Claire Graham, Andrea Scarfi et Tom Godefroid) se
fondent avec agilité aux chanteurs qui à leur tour se mettent
à danser dans une totale et parfaite harmonie, réglée avec la
précision  entomologique  d’un  métronome.  Costumes  sobres  et
modernes, accessoires limités et efficaces (le drap blanc qui
servira de linceul à Eurydice et de théâtre d’ombres), détails
sur les costumes qui permettent de deviner à quel art on a
affaire dans le premier opéra (la clé de sol sur le costume de
la Musique par exemple), ou encore les cordes rouges fouettées
pour symboliser le Styx, au moment où Orphée tente de le
traverser. 

La distribution est issue de la 12e édition du Jardin des
Voix, et on peut dire une fois de plus qu’il s’agit d’un
excellent cru, cornaqué par Paul Agnew, Emmanuelle de Negri et
Florian  Carré.  Richard  Pittsinger  est  un  extraordinaire
Orphée,  dont  le  timbre,  d’une  clarté  vibrante,  aux  mille
nuances,  est  magnifiquement  projeté  :  assurément  l’un  des
grands haute-contre de demain. Dans le même registre, Bastien
Rimondi ne démérite pas, bien au contraire, qui assure avec
brio et panache le double rôle de la Peinture et d’Ixion.
Camille  Chopin  est  une  excellente  Musique,  dans  Les  Arts
florissans  et  une  touchante  Eurydice  dans  la  Descente
d’Orphée. Une voix chaude, ronde, homogène, à la diction sans
faille  témoigne  déjà  d’un  grand  professionnalisme.  Sarah
Fleiss, autre « dessus » remarquable, campe une Poésie très
convaincante, puis une Proserpine d’un naturel confondant, qui
trouvent  les  mots  et  les  justes  affects  pour  convaincre
l’impassible Pluton, incarné par le timbre caverneux de la
basse  Kevin  Arboleda-Oquendo,  en  tous  points  exemplaire
(également remarquable Guerrier dans Les Arts florissans). On
soulignera encore l’excellence de la soprano croate Josipa
Billić, dans la Paix et dans Daphné, qui impressionne par son
ambitus  vocal  et  la  générosité  alliciante  de  son  timbre.
Tanaquil Ollivier est une Œnone pleinement convaincante ; si
la voix est encore légère, elle est pleinement assurée, fort
bien projetée et séduit par une diction impeccable, une réelle



et généreuse présence scénique et un timbre fruité qui ne
demande qu’à s’épanouir. Sydney Frodsham, souffrant à Thiré,
donne ici pleinement la mesure de son talent, en incarnant
avec conviction l’Architecture et la nymphe Aréthuse qu’elle
fait vibrer de sa chaude voix de bas-dessus. Enfin, la basse-
taille Olivier Bergeron, dans le triple rôle de la discorde,
d’Apollon et de Titye, parvient à se différencier efficacement
par un jeu d’acteur agile et varié.

Depuis son clavecin, William Christie dirige avec discrétion
et un sens théâtral redoutable une formation réduite de son
ensemble (à peine plus étoffé pour la Descente d’Orphée),
prouvant une fois de plus que le dialogue des instruments et
des voix n’est que la rencontre de deux éloquences.
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CRITIQUE, opéra. LYON, Auditorium, le 23 février 2026. M. A.
CHARPENTIER : Les Arts florissans / La Descente d’Orphée aux
Enfers. R. Pittsinger, C. Chopin, A. Varga-Tóth, T. Ollivier,
S. Fleiss, B. Rimondi, K. Arboleda-Oquendo… Marie Lambert-Le

Bihan, Stéphane Facco / William Christie. Crédit
photographique (c) Droits réservés

 

 

CRITIQUE,  opéra  (en  version

https://www.classiquenews.com/critique-opera-en-version-concertante-paris-auditorium-de-radio-france-le-20-fevrier-2026-honneger-jeanne-darc-au-bucher-judith-chemla-jeanne-maitrise-choeur-et-orchestre-philharmoniq/


concertante).  PARIS,
Auditorium  de  Radio  France,
le 20 février 2026. HONNEGER
:  Jeanne  d’Arc  au  bûcher.
Judith  Chemla  (Jeanne)  ;
Maîtrise, Choeur et Orchestre
Philharmonique  de  Radio
France,  Alan  Gilbert
(direction)

Ce vendredi 20 février, l’Auditorium de Radio-
France  a accueilli un drame sacré : « Jeanne

d’Arc au Bûcher » d’Arthur Honegger
(1892-1955). La configuration des lieux s’y prête
plus qu’aucune autre salle de concert : dans cet

auditorium, le public entoure la scène et enserre,
en quelque sorte, les nombreux intervenants.

Appelons-les plus justement les « acteurs », car
cette soirée a des airs de cérémonie : on y

célèbre le martyre de Jeanne d’Arc.
 

Mais  l’ouvrage  d’Arthur  Honegger  et  de  Paul  Claudel
(1868-1955)  a  également  une  dimension  profane.  Avec,  à
certains moments, sa truculence parodique. Notamment quand la
Cour des Bêtes, présidée par le « Cochon » (« Porcus », ce nom
bien sûr ne vous est pas inconnu) fait le procès de « Jeanne

https://www.classiquenews.com/critique-opera-en-version-concertante-paris-auditorium-de-radio-france-le-20-fevrier-2026-honneger-jeanne-darc-au-bucher-judith-chemla-jeanne-maitrise-choeur-et-orchestre-philharmoniq/
https://www.classiquenews.com/critique-opera-en-version-concertante-paris-auditorium-de-radio-france-le-20-fevrier-2026-honneger-jeanne-darc-au-bucher-judith-chemla-jeanne-maitrise-choeur-et-orchestre-philharmoniq/
https://www.classiquenews.com/critique-opera-en-version-concertante-paris-auditorium-de-radio-france-le-20-fevrier-2026-honneger-jeanne-darc-au-bucher-judith-chemla-jeanne-maitrise-choeur-et-orchestre-philharmoniq/
https://www.classiquenews.com/critique-opera-en-version-concertante-paris-auditorium-de-radio-france-le-20-fevrier-2026-honneger-jeanne-darc-au-bucher-judith-chemla-jeanne-maitrise-choeur-et-orchestre-philharmoniq/
https://www.classiquenews.com/critique-opera-en-version-concertante-paris-auditorium-de-radio-france-le-20-fevrier-2026-honneger-jeanne-darc-au-bucher-judith-chemla-jeanne-maitrise-choeur-et-orchestre-philharmoniq/
https://www.classiquenews.com/critique-opera-en-version-concertante-paris-auditorium-de-radio-france-le-20-fevrier-2026-honneger-jeanne-darc-au-bucher-judith-chemla-jeanne-maitrise-choeur-et-orchestre-philharmoniq/
https://www.classiquenews.com/critique-opera-en-version-concertante-paris-auditorium-de-radio-france-le-20-fevrier-2026-honneger-jeanne-darc-au-bucher-judith-chemla-jeanne-maitrise-choeur-et-orchestre-philharmoniq/
https://www.classiquenews.com/critique-opera-en-version-concertante-paris-auditorium-de-radio-france-le-20-fevrier-2026-honneger-jeanne-darc-au-bucher-judith-chemla-jeanne-maitrise-choeur-et-orchestre-philharmoniq/
https://www.classiquenews.com/critique-opera-en-version-concertante-paris-auditorium-de-radio-france-le-20-fevrier-2026-honneger-jeanne-darc-au-bucher-judith-chemla-jeanne-maitrise-choeur-et-orchestre-philharmoniq/


»… Fruit de la collaboration de ces deux grands créateurs du
XXème siècle, dont le rapprochement avait été suscité par la
danseuse et tragédienne Ida Rubinstein (1888-1960), « Jeanne
d’Arc au Bûcher » est créé en Suisse, à Bâle, le 12 mai 1938
_- et obtient d’emblée un triomphe. D’une durée d’environ une
heure quinze, elle se déploie en 11 Scènes et un Prologue.
Elle fait appel à une « narratrice », trois « narrateurs » et
à plusieurs chanteurs solistes : un ténor, une basse, une
contralto et deux sopranos. Outre un orchestre pléthorique
(pas moins de huit contrebasses, cinq percussionnistes, trois
saxophones,  quatre  trompettes,  autant  de  trombones,  deux
pianos, …), l’ouvrage requiert un chœur d’enfants et un chœur
d’adultes.  Cet  effectif  imposant  entoure  littéralement  les
deux rôles parlés  « Jeanne » et « Frère Dominique » qui, dans
la configuration de cette production due à la dramaturge Irène
Bonnaud, se tiennent entre le Chœur et l’Orchestre. 

Paul Claudel a construit le livret, en quelque sorte, « à
temps renversé » : dès le début de l’ouvrage, « Jeanne » est
enchaînée sur le bûcher, à Rouen. De scènes en scènes, elle
revient sur sa vie antérieure et les événements qui l’ont
jalonné, puis elle rejoint son destin de suppliciée. La langue
de  Claudel  est  celle  d’un  poète  ;  elle  exprime  la  foi
chrétienne  dans  sa  simplicité  naïve,  courageuse  et  même
téméraire, celle de la martyre. Elle a aussi ses accents de
tendresse séraphique, quand la foi de « Jeanne » se fait
fragile, parfois désespérée.  

La musique d’Honegger épouse à la lettre les intentions de son
librettiste. Elle tisse comme un entrelacs sonore empreint de
lyrisme mystique, avec des bribes de plain-chant, mais aussi
de religiosité populaire. Si les dialogues parlés font avancer
le  drame,  les  parties  chantées,  quand  elles  ne  sont  pas
truculentes,  ou  carrément  gouailleuses,  se  font
interrogatives. Mais aussi graves et déchirantes quand elles
décrivent la solitude et la détresse de « Jeanne » dans sa
solitude  face  à  la  mort.  Honegger  a  recours  à  une



orchestration extraordinairement riche et puissante, alternant
les sonorités évoquant la période médiévale, notamment le «
plain-chant ». Certains épisodes peuvent avoir parfois une
dimension onirique. Sans oublier l’éclat lumineux des Scènes
finales durant lesquelles sont célébrés la foi et le sacrifice
de « Jeanne », quand « Jeanne » – et son épée – ont « troublé
l’ordre du Monde » (Scène 11).

La comédienne Judith Chemla est « Jeanne », rôle qui avait été
créé par l’initiatrice de cet ouvrage, Ida Rubinstein. Elle
incarne véritablement l’héroïne ; elle est bouleversante et
réussit le complexe alliage voulu par Claudel, qui fait de ce
personnage  un  être  fragile,  parfois  hésitant,  mais  aussi
terriblement courageux. Son compère, « Frère Dominique » est
interprété par le comédien François Chattot qui a  a rondeur,
la bienveillance et l’humour de son personnage. Les autres
narrateurs – Flannan Obé et Adrien Gamba-Gontard – sont à
l’unisson d’une distribution très impliquée et comme heureuse
de participer à ce qui s’apparente à une célébration.

Il  en  est  de  même  des  solistes  chanteurs.  D’abord  des
sopranos, Keren Motseri et Vanina Santoni, et de la contralto
Julie Pasturaud. On accordera une mention spéciale au ténor
Julien Behr qui est « Une voix », « le Héraut 1 », « Le Clerc
», mais surtout, avec verve, « Porcus », l’infâme cochon (ou
Cauchon).  Non  seulement  son  chant  est  un  régal,  mais  il
alterne,  avec  virtuosité,  les  passages  chantés  et  parlés.
Mention  également  au  baryton-basse  Damien  Pass  pour  ses
interventions dans « Une voix », « Héraut II » et « Un autre
paysan ». Comme cela a été rappelé préalablement au concert
par Clément Rochefort, ce sont toutes les « Forces » de Radio-
France qui ont été mobilisées : la Maîtrise de Radio-France
(direction Sofi Jeannin) qui interprète le Chœur d’enfants, 
dont certains ont assuré avec bonheur des parties solistes.
Mais avant tout, c’est le Chœur de Radio-France (direction
Lionel  Sow)  qui   a  livré  une  interprétation  sans  faille,
principalement  le  pupitre  d’hommes   dont  la  justesse,  la



projection, et la diction ont fait merveille.

Enfin, l’Orchestre Philharmonique de Radio France, lui aussi
exceptionnel,  dans  cette  partition  qui  met  en  valeur
l’excellence de ses pupitres, en particulier des vents. Le
tout était dirigé par le chef américain Alan Gilbert qui a
conféré  puissance  et  homogénéité  à  l’ensemble.  Direction
parfois trop martiale, et qui a pu cependant manquer parfois
de finesse, de légèreté, de la musicalité nécessaire pour
restituer la très grande originalité de cette partition.

En première partie de concert, était donnée une pièce d’une
compositrice  américaine  Chaya  Czernowin  (née  en  1957),
intitulée « NO A Lament for the innocent ». Son originalité
réside notamment dans le fait qu’elle est écrite pour deux
orchestres distincts qui parfois jouent simultanément. L’un
dirigé par son chef, Anna Sulkowska-Migon, l’autre par Alan
Gilbert. Deux sopranos solistes, chacune étant associée à un
orchestre, entonnent des plaintes, des gémissements étouffés,
voire des râles qui se terminent par des cris psalmodiés. On
reste sceptiques devant cet objet musical, commande de Radio-
France, dont c’était la création française…

 

 

______________________________

CRITIQUE, opéra (en version concertante). PARIS, Auditorium de
Radio France, le 20 février 2026. HONNEGER : Jeanne d’Arc au

bûcher. Judith Chemla (Jeanne) ; Maîtrise, Choeur et Orchestre
Philharmonique de Radio France, Alan Gilbert (direction).

Crédit photo (c) Marc Portehaut.

 



CRITIQUE,  concert.  NICE,
Théâtre  de  l’Opéra,  le  22
février 2026. KHATCHATURIAN /
CHOSTAKOVITCH.  Diana
Tishchenko  (violon),
Orchestre  Philharmonique  de
Nice,  Lionel  BRINGUIER
(direction)

Il existe des nuits où la musique cesse d’être une
simple succession de notes pour devenir une

expérience viscérale, un dialogue tendu entre
l’ombre et la lumière. La soirée du 20 février

dernier, à l’Opéra Nice Côte d’Azur, fut l’une de
celles-ci. Sous la baguette incisive et survoltée

de son « chef honoraire« , le Niçois Lionel
Bringuier, l’Orchestre Philharmonique de Nice a

offert, aux côtés de la soliste ukrainienne Diana
Tischenko, un diptyque russe d’une intensité rare,
qui s’est achevé par un triomphe mérité, devant un

public aussi captivé qu’enthousiaste.
 

Le programme, aussi exigeant que captivant, mettait en regard
deux géants du XXe siècle soviétique. Dans la première partie,
le Concerto pour violon en ré mineur d’Aram Khatchaturian
(1940) déploie un langage sensoriel et immédiat. Loin des
tourments  introspectifs  de  son  ami  Chostakovitch,
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Khatchaturian se nourrit du folklore arménien pour offrir une
œuvre d’une vitalité débordante, un feu d’artifice de couleurs
orientales, de rythmes obsédants et de mélodies généreuses où
le  violon  soliste,  tantôt  chantant,  tantôt  virtuose,  doit
briller de son propre éclat. La jeune violoniste ukrainienne
Diana  Tischenko  a  littéralement  électrisé  la  salle.  Son
entrée, fière et déterminée, annonçait une artiste habitée, et
ce fut en effet une démonstration éblouissante de maîtrise.
Dans les fulgurances du premier mouvement, son jeu, d’une
précision diabolique et d’un son rond et chaleureux, a dévoré
l’espace avec une fureur contenue. Mais c’est dans l’Andante
sostenuto que sa grâce s’est véritablement manifestée : son
violon a chanté une mélodie d’une nostalgie déchirante, d’une
pureté presque suspendue hors du temps, portée par les bois de
l’orchestre avec une tendresse infinie. Le final, pris à un
tempo endiablé, fut un tourbillon de joie et de virtuosité,
conclu par une ovation interminable. La complicité avec Lionel
Bringuier  était  totale,  chaque  regard  échangé,  chaque
respiration commune attestait d’une unité d’esprit rare.

Puis  vint  le  séisme.  Composée  en  1937,  en  plein  terreur
stalinienne, la Cinquième Symphonie de Dmitri Chostakovitch
est un monument d’ambivalence. Sous-titrée par le compositeur
« La réponse d’un artiste soviétique à une critique juste »,
elle est en réalité un champ de bataille psychologique d’une
puissance foudroyante. Depuis le vertige martial et implacable
du premier mouvement jusqu’à l’ironie grotesque du second, en
passant par le largo bouleversant, l’une des pages les plus
déchirantes et désolées de tout le répertoire symphonique,
jusqu’à l’apothéose finale, ambiguë et assourdissante, l’œuvre
est un fascinant labyrinthe émotionnel.

Et l’Orchestre Philharmonique de Nice a relevé le défi que
constitue toute exécution de ce monument symphonique, avec une
autorité qui force le respect. D’un geste aussi brillant que
subtil, Lionel Bringuier a offert une lecture magistrale de la
sublime  partition  de  Chostakovitch,  refusant  les  effets



faciles pour plonger au cœur des abysses de la partition. Dès
l’attaque du premier mouvement, il a sculpté un son d’une
clarté tranchante, faisant émerger du chaos initial le thème
célèbre,  martelé  avec  une  netteté  implacable.  Le  deuxième
mouvement,  avec  ses  rythmes  de  valse  désaxée,  fut  un  pur
moment de grâce ironique, où la clarinette et les cordes se
sont livrées à une danse macabre d’une élégance vénéneuse.
Mais le sommet de cette interprétation fut, sans aucun doute,
le Largo. Bringuier a su instaurer un silence assourdissant,
une  tension  intérieure  palpable.  Les  cordes  graves,  d’une
profondeur somptueuse, ont déployé leur lamentation funèbre,
soutenues par une harpe cristalline et des pizzicati d’une
délicatesse  infinie.  Ce  fut  un  moment  d’une  émotion  nue,
presque insoutenable, où l’horreur et la beauté ne faisaient
qu’un. Le final, explosif, ne fut pas joué comme une simple
marche  triomphale.  Bringuier  en  a  souligné  la  mécanique
implacable, sa frénésie presque hystérique, laissant planer le
doute sur la nature de cette joie forcée. L’accord final,
d’une puissance tellurique, a libéré la salle de son souffle.

Ce fut un triomphe, et le mot n’est pas exagéré. Le public,
venu en masse (la soirée affichait complet), a longuement
acclamé un Orchestre Philharmonique de Nice dans l’un de ses
grands soirs, dirigé par un chef dont l’intelligence et la
passion font, sans aucun doute, des merveilles à la tête de la
formation  niçoise.  Une  soirée  qui  restera  gravée  dans  la
mémoire des mélomanes niçois !

 

 

____________________________________

CRITIQUE, concert. NICE, Théâtre de l’Opéra, le 22 février
2026. KHATCHATURIAN / CHOSTAKOVITCH. Diana Tishchenko

(violon), Orchestre Philharmonique de Nice, Lionel BRINGUIER
(direction). Crédit photographique (c) Emmanuel Andrieu

 



 

CRITIQUE,  concert.  CANNES,
Théâtre  Debussy  (Palais  des
Festivals),  le  20  février
2026.  PENARD  /  FARRENC  /
RAVEL. Orchestre National de
Cannes,  David  Kadouch
(piano),  Benjamin  Levy
(direction)

Une bonne nouvelle : en ces temps d’inquiétudes
existentielles sur l’ascendant que prennent

l’informatique et l’IA sur la musique et les
musiciens, il est réconfortant de constater qu’il
existe encore des compositeurs qui écrivent pour

de vrais orchestres symphoniques constitués
d’authentiques instruments à cordes, à vents, à

percussions. Olivier Penard est de ceux-là – et il
le fait avec talent !

 

Un coup de cymbale et sa Deuxième Symphonie démarre.  Nous
l’avons entendue par l’Orchestre national de Cannes sous la
direction de Benjamin Levy. Les cordes se mettent à frémir et
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la musique s’épanouit peu à peu, par paliers mesurés, par
petits intervalles, par glissements chromatiques. Au fur et à
mesure,  la  matière  sonore  s’épaissit,  teintée  de  notes
métalliques du vibraphone, ponctuée d’éclats de cuivres. Le
deuxième mouvement s’ouvre sur un beau dialogue entre la harpe
et les bois (le hautbois en première ligne), proche de la
musique de chambre. Les cordes tissent une atmosphère apaisée,
comme un monde qui s’éveille où tintent des sons de cloches.
Peu à peu, les cuivres éclairent le monde. Tout cela est
maîtrisé, tenu d’une main sûre – même si la musique semble
s’essouffler  à  la  fin  du  mouvement.  Et  voici  le  finale.
L’énergie syncopée qui s’y déploie fait penser aux orchestres
américains. Gershwin n’est pas loin. La séquence de conclusion
est particulièrement réussie. Voilà un beau travail qui fait
honneur à la musique symphonique !

Le soliste du concert était David Kadouch. Ce pianiste aux
allures de grand ado nous donna une version éblouissante du
Concerto en Sol majeur de Maurice Ravel. Sous ses doigts fins
et virtuoses, quelques rubati délicats apportaient un chic
romantique supplémentaire à son interprétation. Puis, il nous
fit  aussi  découvrir  les  Variations  sur  un  thème  du  Comte
Gallenberg (1841) de Louise Farrenc. Cette musicienne – l’une
des premières femmes professeurs au Conservatoire de Paris –
fait parler le piano avec une éloquence, une virtuosité, une
inspiration dignes de Schumann. Il y a ainsi tant de femmes
compositrices du XIXème. qu’on a à découvrir. Et qui était le
Gallenberg dont Louise Farrenc emprunta un thème ? Un comte
viennois  que  les  parents  de  Giulietta  Guicciardi
contraignirent leur fille à épouser, afin de la détourner de
l’amour  qu’elle  partageait  avec  Beethoven,  auteur  de  la
célèbre Sonate au clair de lune qu’il lui avait dédiée. 

Merci et bravo à l’Orchestre National de Cannes d’ouvrir ses
bras aux compositrices, lui qui s’apprête à accueillir une
femme à sa tête : Holly Hyun Choe ! Pour l’heure, c’est encore
son actuel directeur artistique, Benjamin Levy, qui conduisait



le concert… et il le fit fort bien!

 

 

__________________________________________________

CRITIQUE, concert. CANNES, Auditorium Debussy, le 20 février
2026. PENARD / FARRENC / RAVEL. Orchestre National de Cannes,
David Kadouch (piano), Benjamin Levy (direction). Crédit photo

(c) André Peyrègne.

 

 

CRITIQUE,  opéra  (en  version
de  concert).  TOULON,  Palais
Neptune, les 17 et 19 février
2026. WAGNER : Der Fliegende
Holländer.  A.
Keremenditchiev,  D.  Herbert,
B.  Gunnel,  T.  Schabel…
Orchestre  de  l’Opéra  de
Toulon,  Victorien  Vanootsen
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(direction)

Le Vaisseau fantôme de Richard Wagner a fait
escale au Palais Neptune de Toulon pour deux

soirées (les 17 et 19 février). Dans l’attente de
la réouverture de l’Opéra, c’est dans cette salle

que s’est vécu un grand moment de lyrisme
romantique. Sous la baguette inspirée du directeur
musical de la maison varoise Victorien Vanoosten,

l’Orchestre de l’Opéra de Toulon et le Chœur
« maison », renforcé par celui de l’Opéra de

Montpellier, ont offert une lecture passionnée de
cette fresque de la rédemption.

Dès les premières mesures, la battue précise et énergique
de  Victorien  Vanoosten  a  insufflé  une  tension  dramatique
immédiate. Le jeune chef, ancien assistant de Daniel Barenbom,
confirme ici tout son talent pour le répertoire germanique .
Il  sculpte  la  partition  avec  des  contrastes  dynamiques
saisissants,  ménageant  des  silences  calibrés  qui  laissent
affleurer  l’émotion  la  plus  pure.  Sous  sa  direction,
l’orchestre articule le discours avec une clarté remarquable,
accompagnant  la  progression  dramatique  jusqu’au  dénouement
libérateur.

La distribution réunie pour l’occasion mérite les plus vives
louanges. Le Hollandais du bayton bulhgare Anton Keremidtchiev
impressionne d’emblée par sa matière vocale ample et dense. Sa
voix grave, solidement ancrée, confère au personnage maudit
une stature hiératique sans jamais sacrifier la lisibilité de
la ligne de chant. Par un jeu subtil d’inflexions retenues, il
laisse percer une forme de vulnérabilité poignante. Face à
lui,  la  Senta  de  Dorothea  Herbert  est  une  véritable
révélation.  La  soprano  allemande,  habituée  des  emplois
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wagnériens, déploie un timbre clair et lyrique d’une beauté
rare. Sa voix circule avec une aisance confondante entre les
élans puissants et les passages plus intériorisés, faisant
évoluer la couleur vocale au rythme de l’obsession de son
personnage.

Brenden Gunnell incarne un Erik au récit d’une articulation
précise et mélodieuse. Son timbre, d’abord doux, se charge
d’un grain plus sombre dans les moments de tension, avec un
sens  remarquable  de  la  continuité  expressive.  Le  Daland
de Tobias Schabel séduit par sa basse grave et son timbre
ouvert, tandis que Ahlima Mhamdi compose une Mary au timbre
chaud et rond, créant un équilibre parfait avec les chœurs
féminins. Enfin, le Timonier de Matthieu Justine apporte une
touche  de  légèreté  bienvenue  :  sa  voix  aisée  et  sa
prononciation soignée illuminent chacune de ses interventions.

Les chœurs, impeccablement préparés par Christophe Bernollin
et  Noëlle  Gény,  méritent  une  mention  spéciale  :  la  masse
compacte des hommes contraste magnifiquement avec le lyrisme
affirmé  des  voix  féminines,  restituant  à  merveille
l’atmosphère  maritime  de  l’ouvrage.  Au  terme  de  cette
traversée  haletante,  la  salle  attentive  a  éclaté  en
applaudissements  nourris  pour  saluer  l’ensemble  des  forces
réunies.
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Neptune, les 17 et 19 février 2026. WAGNER : Der Fliegende

Holländer. A. Keremenditchiev, D. Herbert, B. Gunnel, T.
Schabel… Orchestre de l’Opéra de Toulon, Victorien Vanootsen

(direction). Crédit photographique © Aurélien Kirchner

 


