
CRITIQUE,  concerts.  37ème
FESTIVAL de musique sacrée de
Perpignan, le 6 avril 2023.
Sonia  Wieder  Atherton  /
chants juifs ; A Filetta /
Lumio.
 

 

 

Pour sa 37è édition (déjà), le Festival Musique Sacrée de
Perpignan rehausse encore les

couleurs de la ville, capitale
de la Catalogne française, …

cité culturelle liée à quantité
de peintres illustres, de Rigaud
à Terrus, sans omettre Picasso
ou Dali (pour lequel la gare rappelons-le, était le « Centre
du monde »)… Il suffit de visiter le musée Hyacinthe Rigaud
pour mesurer la très riche activité artistique qui s’y est
développée… Le temps de cette nouvelle édition du Festival
porté, conçu par son énergique directrice, Elisabeth Dooms,

Perpignan vibre d’une teinte spécifique ; la ville est le
centre de la fraternité, un temple nouveau des métissages et

des rencontres multiples dans la tolérance, le respect,
l’amour, ainsi invoqués, incarnés tout au long des programmes
et spectacles, donnés pendant notre séjour, dans la très vaste
nef des Dominicains. Le festivalier peut entre deux concerts y

réfléchir, méditer sur le sens et l’exemplaire contenu des
programmes présentés, ce avec d’autant plus de facilité que la
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politique des tarifs encourage tous les publics à rejoindre le
site. Aux côtés des grands concerts du soir, payants, de

nombreux spectacles sont en accès libres, offrant à tous, le
plaisir d’y écouter des artistes prestigieux. A Perpignan, la
culture vivante est accessible, engagée, éclectique, « facile

» : les spectateurs peuvent y rencontrer les artistes,
lesquels sont invités à présenter leur programme à l’occasion
d’une rencontre d’avant concert. D’une diversité étonnante,

les 4 concerts auxquels nous avons assisté, les 6 puis 8 avril
derniers, le démontrent sans faille : la haute qualité,
l’originalité, la justesse, et souvent la poésie, s’y

déploient de façon remarquable.

____________________________________________

 

 

Jeudi  6  avril  2023,  18h30.  Bonheur  que  d’écouter  deux
instrumentistes virtuoses, en liberté, portés, inspirés par le
jeu  subtilement  maîtrisé  des  correspondances.  En  dialogue
continu avec le pianiste Bruno Fontaine, le violoncelle en
grâce de Sonia Wieder-Atherton caresse et murmure dans le
programme  «  Chants  juifs  »,  chaque  mélodie  juive,  entre
mélancolie abyssale et transe rythmique, autant de motifs qui
fouillent dans la mémoire et construit une conscience faite de
deuil, de perte, de combat, d’espérance. Le plaisir né de ce
programme  intimiste  et  comme  halluciné,  vient  d’une  très
intelligente filiation entre les chants juifs, (leur ancrage
mélancolique  ou  leur  ivresse  dansante),  et  la  Sonate
Arpeggione  de  Schubert,  jouée  comme  sa  résolution  et  son
couronnement final. Dont la douceur fraternelle semble jaillir
soudain  comme  régénérée  dans  cette  perspective  musicale
inédite  :  la  souplesse  du  jeu  de  la  violoncelliste,  les
phrasés ciselés, la sobriété du style et son articulation…
enchantent  ;  la  bouleversante  simplicité  des  thèmes,  leur
enchaînement  et  chaque  reprise  renouvelée  à  chaque



réalisation,… tout est là, exprimé avec une fine sensibilité.
Le violoncelle déploie et incarne ce « vibrato de l’âme » qui
est le thème fédérateur de la 37ème édition du Festival. Le
sujet est ainsi magnifiquement incarné par ce premier concert
de notre séjour perpignanais.

 

 

 

 

 

____________________________________________

Jeudi 6 avril 2023, 20h45. Autre thème familier du Festival,
les métissages. Une illustration saisissante en est offerte

avec le 2ème programme proposé dans l’église des Dominicains :
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intitulé « Lumio », il accorde les chants distincts de 2
formations, 2 entités au fort tempérament musical : les 6

chanteurs corses d’A Filetta et les 2 voix de Cri du Caire (le
ténor Abdullah Miniawy qui est aussi auteur-compositeur / le

saxophoniste compositeur Peter Corser). Abdullah Miniawy
rééclaire la poésie soufie de ses propres textes ; le soliste
propose un dialogue avec les 6 voix d’A Filetta ; réponses,

imprécations, prières… tout œuvre pour un partage fraternel où
les voix, intenses, protagonistes (chants individuels et

somptueux saxo) s’engagent dans une scène ardente, contrastée,
elle aussi vibrante.

Le programme a été créé l’été dernier à Noirlac et poursuit
son cycle de représentations au succès légitime ; s’y

répondent les voix très individualisées, leur prière, leur
incantation en partage que la ferveur et le geste intensifient
jusqu’à un appel à la prise de conscience ; sur le désordre du
monde, contre l’esprit de guerre et l’absence de fraternité.
A FILETTA dans une intervention finale (à travers la voix de

son « leader » Jean-Claude Acquaviva) cite Aragon et René Char
dont la justesse et le réalisme philosophique rayonnent par
leur pertinence lumineuse. Quand la culture s’engage et ose

comme ce soir penser le monde, exhorter à une prise de
conscience, l’expérience du concert en sort grandie,

exemplaire même.
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_______________________________

CRITIQUE,  concerts.  37ème  FESTIVAL  de  musique  sacrée  de
Perpignan, le 6 avril 2023. Sonia Wieder Atherton / chants
juifs ; Lumio / A Filetta / Cri du Caire.

Prochaine critique : samedi 8 avril 2023. PERPIGNAN, 37ème
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Festival de musique de Perpignan (Eglise des Dominicains) :
Diana Baroni («  Mujeres ») / La Tempête (Jerusalem).

 

 

 

_______________________________

LIRE aussi / Retrouvez ici : notre présentation du Festival de
Musique Sacrée de Perpignan 2023 – 37ème édition :
https://www.classiquenews.com/perpignan-festival-de-musique-sa
cree-vibrato-de-lame-25-mars-8-avril-2023/

Notre ENTRETIEN avec Elisabeth DOOMS, directrice du Festival
de Musique Sacrée de Perpignan :
https://www.classiquenews.com/entretien-avec-elisabeth-dorme-d
irectrice-artistique-du-festival-musique-sacree-de-perpignan/
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CRITIQUES,  concerts.  MONACO,
les  1er  et  2  avril  2023.
BARTOK,  LIGETI,  SCHOELLER,
REICH. Quatuor Diotima.
 

 

 

PRINTEMPS DES ARTS DE MONTE CARLO 2023  –  C’est la 2ème année
de mandat pour le compositeur français Bruno Mantovani, qui a
succédé  à  Marc  Monet  l’an  passé  pour  prendre  la  tête  du
célèbre Printemps des Arts de Monte-Carlo, toujours articulé
sur 4 séries de concerts (désormais du jeudi au dimanche)
entre mars et avril. Le thème majeur de cette 39ème édition
était la musique nord-américaine du XXème siècle « Musiques
d’Amérique  et  d’ailleurs  »,  et  donc  pas  que…  comme  en
attestent  deux  des  trois  concerts  de  clôture  du  festival
(samedi et dimanche 1er et 2 avril), confiés au fameux Quatuor
Diotima (Yun-Peng Zhao et Léo Marillier aux violons, Frank
Chevalier  à  l’alto  et  Pierre  Morlet  au  violoncelle),  et
consacrés  essentiellement  aux  quatuors  des  compositeurs
hongrois Béla Bartok et György Ligeti. Photo ci dessous ©
Quatuor Diotima.
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Ligeti, Bartok, Reich… 

Les DIOTIMA à MONTE-CARLO
 

 

 

Le premier des deux concerts, sis au Théâtre des Variétés
(quartier de la Condamine), est donc dévolu à ces deux

monuments de la littérature chambriste hongroise que sont le
6ème (et dernier) Quatuor à cordes de Béla Bartok (1881-1945)

et le Premier de György Ligeti (1923-2006), intitulé «
Métamorphoses nocturnes », au milieu desquels aura résonné une
pièce de Philippe Schoeller (1957- ), « Extasis » pour quatuor
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à cordes (création mondiale, commande du Printemps des Arts).
Le concert débute avec le Premier quatuor de Ligeti, que les
Diotima viennent juste de sortir au disque (Pentatone), et

qualifié par Bruno Mantovani comme « 7ème Quatuor de Bartok »,
dans un long préambule didactique en avant-propos au concert.
C’est avec cette partition dans ses bagages que Ligeti fuit le

régime totalitaire hongrois en 1956, pour se réfugier à
Vienne. Force est de constater en effet que l’œuvre est encore

sous l’influence de Bartók, avec une dimension rythmique et
des contrastes abrupts qui irriguent l’écriture.

Les Diotima en font ressortir les reliefs sans jamais forcer
le trait, soignant la qualité du son et les couleurs générées

par les dix-sept variations d’un unique thème originel. La
synergie et la vigueur du jeu des quatre partenaires sont

fascinantes, au sein d’une trajectoire où l’humour et
l’inspiration ligetienne côtoient des instants presque

tragiques, tels ces « pizzicati » féroces au violoncelle, qui
strient brutalement l’espace. L’interprétation aussi sensible

qu’athlétique du quatuor français est rien moins
qu’hypnotique, livrant tout à la fois la rigueur et

l’imaginaire foisonnant de le Ligeti.
En guise de pont avec le dernier quatuor de Bartok, dans ce

concert donné d’un bloc sans entracte, une composition a donc
été commandée spécialement au français Philippe Schoeller, qui
présente lui-même son nouvel opus, comme « un hommage » à la

musique de ses illustres confrères, la sienne voulant
également faire écho à nos interrogations contemporaines et

aux défis de notre temps, avec une partie médiane évoquant le
« néant », dixit encore le compositeur, puis un finale où

l’énergie se libère en installant une vraie pulsation
rythmique.

Le 6ème quatuor de Bartok clôt le concert, un dernier opus que
le compositeur hongrois écrivit peu avant son départ pour les

États-Unis, au lendemain de la mort de sa mère. La veine
populaire imprègne toujours son ultime quatuor, mais c’est la
musique militaire que choisit Bartók dans le premier scherzo
(Mesto-Marcia), tandis que le second (Mesto-Burletta) adopte



un ton parodique, voire sardonique, évoquant le violon du
diable de Stravinski. Le dernier mesto, seul mouvement lent

véritable, rejoint les aspects de cavatine de son premier
quatuor, empreint d’un sentiment tragique exaspéré, sans

l’espérance du « retour à la vie » que suggérait le premier
opus. Les Diotima communiquent tout à la fois la force et la
fragilité du propos, le désespoir et l’immanente beauté de ce

chant profond.

Le lendemain (2 avril), c’est dans la magnifique salle de
conférence du non moins sublime Musée Océanographique, sis sur
le fameux « Rocher », que nous les retrouvons, pour le Premier
Quatuor de Bartok, que nous venons d’évoquer, et le deuxième
de Ligeti. Le premier ouvrage est un « Chant funèbre », c’est
ce que nous dit Bartók, au sujet du Lento inaugural, car c’est
sa  rupture  avec  la  violoniste  Stefi  Geyer  qui  lui  fait
composer l’un des plus beaux chants d’amour de la littérature
du  quatuor  à  cordes.  Cette  cavatine  est  de  nature  toute
beethovénienne, unissant rigueur du contrepoint et liberté des
conduites  linéaires,  et  la  tension  expressive  est  ici
particulièrement poignante sous les archets des interprètes.
Et comme dans ceux de Beethoven, ce quatuor de Bartok – en
trois  mouvements  enchaînés  –  conduit  l’auditeur  vers  la
lumière, dans une accélération des tempi et l’expression d’une
force nouvelle où surgit le chant populaire. La synergie des
archets des Diotima, autant que l’homogénéité des timbres,
servent magistralement l’intériorité du message.
Quant au Deuxième Quatuor de Ligeti, il s’inscrit dans sa
phase de maturité, pendant laquelle il explore les ressorts de
la micro-polyphonie et l’art de la mobilité dans l’immobilité.
C’en  est  fini  du  dessin  mélodique  et  de  la  netteté  des
contours au bénéfice des textures et du timbre qui priment
dans l’écriture de cette pièce composée en 1968, soit quatorze
années  après  son  premier  opus.  On  en  retient  surtout  la
pulsation  et  les  pizzicati  qui  sont  à  l’œuvre  dans  le
mouvement central, « Come un meccanismo di precisione », dont
les  procédés  de  déphasage  rythmique  –  qu’affectionnait  le



compositeur – sont rendus avec la plus grande finesse par les
quatre  virtuoses.  Le  mouvement  d’humeur  que  constitue  le
quatrième mouvement, très court, présage, sous les archets
impitoyables des Diotima, le courant « saturationniste » et
ses excès d’énergie.

Enfin, la soirée se termine par le génial « Different trains »
de Steve Reich, pour quatuor à cordes et bande magnétique –
qui partage avec le non moins fameux « Helicopter quartet » de
Stockhausen la grâce de l’association entre le mœlleux charnel
des cordes et la sensualité froide des machines. Cet ovni
musical est issu d’un mode de création où des paroles et des
textes préenregistrés fusionnent avec un texte musical dévolu
aux  quatre  musiciens.  Les  trois  volets  de  «  Different
Trains », composé en 1988, évoquent les trains de son enfance
pris pour rejoindre l’un ou l’autre de ses parents divorcés,
des A/R entre Los Angeles et New-York (premier mouvement)
avec, en sinistre écho, les trains pris par les enfants, juifs
comme  lui,  en  Europe  pendant  la  guerre  (au  II)  et  le
témoignage des rescapés, réfugiés aux Etats-Unis (mouvement
3).  Le  traitement  par  strates  met  en  jeu  des  techniques
répétitives minimalistes, très proches des sons sans cesse
renouvelés par les rythmes ferroviaires.  Et c’est, de la part
des Diotima,  un tour de force d’une incroyable complexité et
superbement réussi – grâce à la maîtrise, à la régularité
obstinée, à la précision rythmique de ces quatre excellents
musiciens, toujours à l’écoute les uns des autres. Le public
monégasque est aussi conquis que nous, et manifeste bruyamment
son  contentement.  L’un  des  instrumentistes  vient  cependant
saluer tant de ferveur (et les espoirs d’un bis) en expliquant
que,  vue  la  nature  de  la  dernière  pièce,  un  bis  serait
parfaitement déplacé…

 

 

 



________________________________________
CRITIQUES, concerts. MONACO, Théâtre des Variétés et Salle de
conférence du Musée Océanographique, les 1er et 2 avril 2023.
BARTOK : Quatuor à cordes N°1 et 6. LIGETI : Quatuor à cordes
N° 1 et 2. P. SCHOELLER : « Extasis » pour quatuor à cordes.
S. REICH : « Different Trains » pour quatuor à cordes et bande
magnétique. QUATUOR DIOTIMA –  Photos © Droits réservés.

 

 

________________________________________

VIDÉO : le Quatuor Diotima au Printemps des Arts de Monte-
Carlo

 

 

 

CRITIQUE, concert. CHANTILLY,
le 2 avril 2023. Galerie des
peintures,  11h.  GRIEG,
BARTOK,  ENESCO,  FRANCK
(Sonate pour violon et piano)
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– Teo Georghiu, Samuel Bach,
Augustin  Dumay  (Festival
Coups  de  coeur  à  Chantilly
2023, Week-end 1)
 

 

 

Depuis 3 éditions déjà, le Château des Princes de Condé, légué
par le Duc d’Aumale à l’État, devient en avril, l’écrin de
concerts mémorables à plus d’un titre ; leur adéquation avec
les  lieux  accrédite  encore  la  pertinence  de  l’offre
artistique, d’autant que les solistes invités y excellent,
dans  le  partage  et  l’exigence  la  plus  élevée.  Chantilly
demeure un site chargé d’histoire, foyer des arts et dont
l’activité spécifique découle de la présence des chevaux dans
ses Grandes Écuries, les plus grandes jamais construites au
XVIIIè (grâce au 7è Prince de Condé), terminées en 1735.

En cette matinée du dimanche 2 avril 2023, à 11h, le premier
des deux concerts programmés se déroule dans la galerie des
peintures  dont  l’agencement  reste  celui  voulu  par  le  Duc
d’Aumale. C’est donc chez un collectionneur que nous assistons
au programme de musique de chambre. La matinée musicale est
riche et dense. Mais elle se déroule sans baisse de tension ni
de rupture de qualité. Malgré l’absence de la pianiste vedette
qui était annoncée – Maria João Pires, malheureusement excusée
(pour cause de covid), tous les concerts sont maintenus ;
défendus par les jeunes pianistes programmés et les amis,
complices de Maria João Pires.
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3ème édition des COUPS DE COEUR A
CHANTILLY

Sublime Sonate de Franck dans la galerie
des peintures
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GRIEG à 4 MAINS
Tout d’abord, deux jeunes pianistes ouvrent le « bal » musical
: Samuel Bach et Teo Gheorghiu, qui défendent à quatre mains
et sur le même clavier la Suite Peer Gynt de Grieg – résumé

contrasté du drame conçu par le compositeur romantique
norvégien.

Immédiatement l’excellente acoustique de la salle interpelle ;
elle projette au delà des habitudes tous les accents produits
par les interprètes, dévoilant la force et l’intensité d’une

écriture taillée pour le théâtre, riche en atmosphères variées
: de l’évocation pastorale, légère, et même aérienne du

« matin » ; à la mort d’Âase, recueillie, plus mystérieuse que
le jeu des quatre mains porte vers une ampleur présente, un

souffle qui respecte l’indication doloroso. Les deux pianistes
expriment syncopes et crépitements sonores de la danse

d’Anitra ; avant de frémir et exulter, marcato et stringendo,
à l’évocation du roi de la montagne, soulignant en complicité,

la verve narrative et dramatique du conteur Grieg. Le cycle
dialogue avec justesse avec les toiles qui surplombent la tête

des spectateurs : évocations poétiques, elles aussi, mais
picturales, de rares et exceptionnels paysagistes :  Nicolas

Poussin, Gaspard Dughet ou Salvator Rosa… autant de
tempéraments des plus évocateurs.

Ensuite, Teo Georghiu se confronte seul, aux 6 Danses
populaires de Bartok, inspirées des motifs de Transylvanie,

laquelle est devenue Roumanie en 1918. Le pianiste sait
atteindre une bel équilibre entre expressivité et repli

nostalgique, finesse et rusticité.
Son éloquence mélancolique et son tempérament intérieur, tout
en subtilité et retenue s’affirme dans « Pe loc » puis surtout
« Bucsum » / Danse de Bucsum dont l’intonation orientalisante

aux reflets déjà lointains, captive. Pour contraster avec
cette série de miniatures, Teo Georghiu joue proche de



l’improvisation, la flamboyante Rhapsodie roumaine n°1 opus 11
d’Enescu dont le souffle et la transe hypnotisent

littéralement ; le pianiste insufflant à ce kaléidoscope de
rythmes mêlés, enchaînés, une verve impétueuse,

remarquablement canalisée qui sait aussi souligner la
cohérence du déroulement dans le jeu des réitérations

motiviques. Initialement écrite pour l’orchestre, la partition
s’impose ainsi dans cette version au piano de 1949 ; le

pianiste exprime tout ce que l’opus déploie de liberté et de
geste symphonique, dans une forme rhapsodique, elle aussi

proche de la transe.

 

 

CÉSAR FRANCK CHEZ LE DUC D’AUMALE…
Le joyau de la matinée est la Sonate de César Franck, dont
l’époque de composition est contemporaine de l’agencement de
la salle : on ne saurait trouver adéquation plus féconde. Dont
les correspondances agissent allusivement pour la magie de la
séquence…
D’emblée  l’acoustique,  excellentissime  pour  la  musique  de
chambre, permet de capter et mesurer le jeu riche et en phase
entre  les  deux  complices  :  le  même  Téo  Gheorghiu  et  le
violoniste vedette, Augustin Dumay.  Le premier déroule un
tapis  d’une  exquise  sonorité,  subtile  et  mélancolique,
toujours admirablement articulée ; le second, fait chanter son
instrument prodigieux (un Guarnerius del Gesu de 1743, au son
effectivement « divin »), détaillant chaque nuance de chaque
mesure, dont la ligne subjugue par sa finesse allusive, ses
phrasés comme filigranés. Le jeu des deux complices réalise
alors une somptueuse réalisation du chef d’œuvre de la musique
de chambre française – sommet qui est aux origines de la
fameuse  Sonate  de  Vinteuil  élaborée  par  Proust  dans  sa
« Recherche ».
A Chantilly, les deux instrumentistes cultivent avec délices
une quête parfaitement maîtrisée, soulignant parfois, avec une



grâce volontaire infinie, le mystère et l’énigmatique pour
mieux troubler et captiver l’audience. Car c’est avant tout la
perfection de la suggestion, et la magie de l’équilibre entre
les deux musiciens, qui captivent d’un bout à l’autre des
quatre mouvements enchaînés.
Dès le premier mouvement, le violon du Dumay s’inscrit dans un
rêve qui ressuscite, en une ligne à la fois voluptueuse et
diaphane comme un souvenir que la musique rematérialise; on y
décèle la force d’un songe encore à peine perceptible et aussi
la vitalité d’un désir qui ne s’est peut-être jamais réalisé.
Tout aussi allusif et d’une grande finesse, le pianiste joue
«  allegretto  »,  en  un  allant  qui  coule  comme  une  source
naturelle et régulière, enveloppant le violon d’une douceur
complice idéale. Les interprètes nous rappellent combien la
richesse et la subtilité absolue de Franck, est aussi en 1886
une miraculeuse synthèse qui intègre la Sonate de Lalo (1855)
; celle de Saint-Saëns [1885] et avant elles, celle du premier
Fauré [1877] ; Franck les surclasse toutes. La puissance et la
clarté du motif conducteur, la force lumineuse de l’évocation
:  onirique  et  franche,  l’ineffable  caresse  du  violon,  le
mordant emperlé du piano, le jeu dialogué des deux thèmes,
jamais opposés mais entrelacés, … sont irrésistibles. Les deux
acteurs se révélant dans une torpeur encore irréelle ; c’est
justement le jaillissement de cette irréalité millimétrée qui
nous paraît captivante.
Contrasté, et comme improvisé, le discours s’exacerbe alors
dans l’Allegro qui suit ; où le violon se convulse en un
discours  nettement  plus  syncopé,  presque  agressif,  et
instinctif  (con  fantasia),  avant  l’étreinte  fusionnelle,
énoncée finalement pianissimo, dans le mystère. A la fois
volubile et passionné, distancié et éperdu, Dumay exprime tous
les doutes et toutes les aspirations de la partition écrite
pour Ysaÿe, dédicataire ; ce violon hypersensible matérialise
et cristallise toutes les émotions viscéralement éprouvées,
jusque là contenues. Et l’oreille s’amuse alors de la pendule
de la galerie qui sonne midi, au moment même de la reprise du
motif.



Enfin , la complicité des deux interprètes révèle peu à peu
dans l’Allegro final, ce retour à l’insouciance… après le
poison  d’une  emprise  qui  sévissait  dans  le  mouvement
précédent. Pianiste et violoniste s’affranchissent de toute
réminiscence, dans plusieurs réitérations du motif principal,
désormais apaisé, dans un geste plus lumineux, plus droit,
objectif,  libérateur.  Le  spectateur  demeure  saisi  par  la
conjonction superlative des deux tempéraments artistiques ;
mai aussi de l’adéquation enyre l’œuvre jouée et l’écrin qui
l’abrite ; la galerie des peintures et ses fabuleuses toiles
de maîtres anciens (de Palma le Vieux à Raphaël, de Poussin à
Delacroix…) se sont idéalement accordés aux programme musical
de  cette  matinée  plus  qu’enthousiasmante.  Le  goût  du  Duc
d’Aumale a subtilement rencontré le chef d’œuvre de la musique
de  chambre  romantique  française  :  on  peut  rêver  que  le
Collectionneur, au goût si sûr, eut apprécié telle partition
de César Franck, aussi raffinée et aussi troublante.

 

 



 

 

 

 

______________________________________

CRITIQUE, concert. Festival Les Coups de cœur à CHANTILLY, le
2 avril 2023. Galerie des peinture, 11h. GRIEG, BARTOK,

ENESCO, FRANCK (Sonate pour violon et piano) – Teo Georghiu,
Samuel Bach, pianos / Augustin Dumay, violon. Photos ©

CLASSIQUENEWS DTON.23
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PROCHAIN WEEK END :
Prochain week end COUPS DE COEUR A CHANTILLY 2023, les samedi

15 et dimanche 16 avril 2023 – Week-end spécial / invité :
Leonardo Garcia Alarcon et La Capella Mediterranea (au

programme : Il Diluvio Universale de Falvetti, Les Vêpres de
la Vierge de Monteverdi, …) – LIRE ici notre présentation des

Coups de coeur à Chantilly 2023 :

 

Boulogne-Billancourt – Fondation Louis Vuitton : Krystian
Zimerman (2 Quatuors pour piano de Brahms), jeu 20 avril 2023

 

 

______________________________________
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CRITIQUE,  concert.  GENEVE,
égl.  Sainte-Thérèse,  le  26
mars  2023.  «  JERUSALEM  ».
Compagnie  vocale  et
instrumentale « La Tempête »,
Simon-Pierre  Bestion
(direction).
 

 

 

En attendant la livraison, en début d’année prochaine, du
centre  culturel  «  La  Cité  Bleue  »,  nouvelle  structure
culturelle destinée, à Genève, à promouvoir « tous les arts »,
dixit  son  directeur  général  et  artistique  Leonardo  García
Alarcón, ce dernier propose une première saison « hors les
murs » (nommée « Les Constellations ») qui se déroule dans 9
lieux insolites de la cité de Calvin – avec pas moins de 19
spectacles, répartis sur sept week‑ends, de mars à novembre
2023.

 

 

Jérusalem
sublimée par La Tempête
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Au lendemain d’un premier concert dirigé par le Maître de
cérémonie, et consacré à la ville de Rome (ou plus exactement

à la polyphonie romaine), c’est à la ville trois fois
millénaire « et trois fois sainte » : Jérusalem, qu’était

dévolu le 2ème des 17 concerts que comptera donc cette
première saison 2023. Et c’est l’Église Sainte-Thérèse,
monument Art-Déco sis dans un des quartiers cossus de la

ville, qui a été retenue (après l’insolite Cité universitaire
de Genève, la veille) comme lieu de célébration – pour un des

spectacles-phares du génial Simon-Pierre Bestion, ici à la
tête de sa fabuleuse Compagnie vocale et instrumentale « La

Tempête ».

https://www.classiquenews.com/wp-content/uploads/2023/04/bastion-simon-pierre-la-tempete-jerusalem-geneve-critique-concert-opera-classiquenews-vue-generale-concert-opera-festival-classiquenews.jpg


Si la musique et le chant sont bien évidemment essentiels,
dans ce concert initialement conçu en 2019 pour le Festival de
Saint-Denis, l’originalité des spectacles imaginés par Simon-

Pierre Bestion se trouve autant dans la scénographie et le
déroulé des concerts que dans leur contenu. Une fois encore,
son ensemble a ébloui et fasciné, en se mouvant dans l’église

et parmi l’auditoire, tout en chantant, pour mieux
l’envelopper dans la musique et le plonger dans l’émotion.

L’aspect scénographique n’a pas non plus été oublié, avec ces
ampoules longilignes placées sur des piques et disséminées au

milieu de l’orchestre (des créations lumières assurées par
Marianne Pelcerf), ainsi que des projections de textes en

hébreu et en arabe sur les parois hautes de l’édifice
religieux, réplique d’une basilique romaine, mais à l’aune des

années 30, avec son plafond en bois et ses superbes vitraux
latéraux.

C’est dans cette configuration que s’élèvent tour à tour les
voix hypnotiques du chanteur libanais Georges Abdallah, au
timbre clair et mélismatique, et de la très expressive mezzo
bulgare Milena Jeliazkova, en solo ou mêlées à celle du chœur,
qui chante ici (en bourdon ou en répons) dans pas moins de
douze  idiomes  différents,  pour  ce  «  grand  rituel  vocal  »
destiné  à  rassembler  les  peuples,  dans  une  vraie  ferveur
humaniste. Les trois religions monothéistes se croisent et se
répondent  harmonieusement  et  pacifiquement  à  travers  des
chants  à  la  gloire  de  Jérusalem,  tous  emplis  d’amour,  de
mystère,  et  de  spiritualité.  Ainsi  se  répondent  et
s’entrelacent,  le  plus  harmonieusement  du  monde,  un  chant
byzantin et un psaume en allemand de Schütz, un autre en
hébreu de Salomone Rossi et un poème en arabe de Zad Moultaka,
ou encore une Lamentation en latin de Robert White et une
chanson d’amour libanaise d’Assy et Mansour Rahbani…

La diversité est aussi celle des instruments utilisés par les
musiciens, souvent rares ou exotiques, tel le « serpent » ou
le « duduk », cornet à bouquins et autres percussions variées,



là aussi joués depuis différents lieux de l’église pour un
effet  de  spatialisation  du  son,  et  donc  d’immersion  pour
l’auditoire. Simon-Pierre Bestion dirige parfois ses musiciens
avec un instrument percussif en main, de manière toujours
concentrée et fervente ; il convie les spectateurs, pendant la
dernière  pièce  chorale  –  un  Chant  de  procession  pour  St
Jacques de Compostelle, « Dum pater familias », extrait du
Codex  Calixtinius  –  à  le  suivre  jusqu’à  l’extérieur  de
l’église, pour un dernier moment de communion fraternelle au
travers de la musique. Le public en redemande et c’est dans la
joie générale, dehors et malgré le froid, que se termine cette
expérience unique que constitue un concert réalisé par Simon-
Pierre Bestion et sa fabuleuse « Tempête » !
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__________________________________

CRITIQUE, concert. GENEVE, église Sainte-Thérèse, le 26 mars
2023. « JERUSALEM » : « Voyage temporel et géographique » à
travers des pièces vocales et instrumentales liées à la ville
« trois fois sainte ». Compagnie vocale et instrumentale « La
Tempête », Simon-Pierre Bestion (direction). Photos (© Adrien
Buchet)

CRITIQUE,  concert.  TOULOUSE,
le  18  mars  2023.  RIMSKI-
KORSAKOV  :  Shéhérazade.
TCHAIKOVSKI : Symph 4. Wiener
Phil. Sokhiev.
 

 

On l’attendait ce retour de Tugan Sokhiev ! La Halle-aux-
Grains était pleine à craquer ! Double joie pour un public
galvanisé : écouter l’orchestre le plus aimé au monde, le

Wiener Philharmoniker qui réjouit le monde musical par son
excellence tant au disque (combien d’enregistrements de

références ?) qu’à la fosse de l’Opéra de Vienne, qu’en vidéo
le premier de l’an pour un concert en diffusion planétaire.
Soient loués Les Grands Interprètes qui sont arrivés à les

faire s’arrêter à Toulouse pour ce concert dans leur tournée,
tout juste avant un concert à Lisbonne. Cet évènement aurait-

il suffi à remplir la Halle-aux-Grains ? … mais il y avait
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autre chose de très spécial.

Tugan Sokhiev a laissé tant de bons souvenirs à Toulouse en 14
ans auprès de l’Orchestre du Capitole et de son cher public.

Son départ si brutal, provoqué par une « maladresse »
politique ne cesse de nous peiner. C’est comme une revanche de

le voir diriger dans cette même salle en toute simplicité
l’orchestre le plus prestigieux du monde : mes aïeux quel

concert ce soir-là !

 

 

 

Sokhiev et les Wiener Philharmoniker à Toulouse

Concert exceptionnel et renversant
 

Dans une ambiance survoltée des grands soirs, alors que les
queues pour rentrer dans la salle étaient tout juste finies,
chacun trouvait sa place fébrilement. Et de découvrir qu’il
n’y avait aucun musicien sur scène…. Pas une note répétée par
un violon, un hautbois, une trompette ? Étaient-ils seulement
là ? Et c’est ainsi que nous avons eu le premier choc. En une
rapidité  d’éclair  les  musiciens  entrent  sous  les
applaudissements constants du public, prennent leur place et
restent  debout,  ne  s’asseyant  que  tous  présents  et
parfaitement  immobiles…  jamais  je  n’avais  vu  cela  !

Première ovation du public subjugué après un LA trouvé le
temps d’un soupir tous ensemble ! C’est stupéfiant, cette
solidité, cette élégance, ce calme souverain. Puis tout est
allé très vite. Tugan Sokhiev est rentré ovationné par son
public, un regard circulaire du chef et nous partons avec
Shéhérazade  de  Rimski-Korsakov  pour  le  plus  beau  voyage



musical qui se puisse imaginer. Un véritable conte de fées. Le
son des Wiener Philharmoniker ne peut pas être décrit avec
tout ce qu’il contient. Il y a d’abord la profondeur du son
des cuivres. Dans le thème du Sultan qui ouvre le voyage,
c’est une véritable angoisse qui nous saisit, alimentée par
les fréquences qui traversent le corps et pas seulement les
oreilles. Les vents diaphanes et délicats suivent puis le
violon  solo  prend  la  parole  de  Shéhérazade  et  le  chant
d’Albena  Danailova  nous  envoûtent  avec  une  séduction
irrésistible qui heureusement se renouvèlera tout le long du
poème symphonique.

Le  pupitre  des  violons  est  aussi  source  de  délices
inénarrables. Comment une telle présence douce et puissante à
la fois est-elle possible ? Comment cette transparence et
cette profondeur peuvent-elles coexister ? Le hautbois sait
être d’une troublante beauté dans des rythmes chaloupés à se
damner. Les trompettes sont claires et victorieuses sans la
moindre brutalité. Le basson solo a un humour sidérant avec
une sonorité ronde enveloppant tout le corps. Et je n’oublie
pas la caisse claire et les timbales, les percussions aussi
sont extraordinaires. Il y a un véritable effet « physique »
de  cet  orchestre  qui  vous  subjugue  par  sa  force  et  sa
délicatesse. A l’écoute des enregistrements bien des qualités
de cet orchestre sont évidentes mais au concert, les voir et
les  ressentir,  fait  vivre  un  moment  qui  a  quelque  chose
d’unique.

La direction de Tugan Sokhiev est chorégraphique et absolument
charmante. Tout est mis en valeur avec évidence : les nuances
profondément  creusées,  les  phrasés  alanguis  ou  resserrés
accompagnent l’évocation du plus beau conte oriental. Nous
connaissons son interprétation de cette si belle musique, nous
devinons  ce  soir  qu’il  est  lui-même  sur  un  petit  nuage
obtenant tant de splendeur avec de tels musiciens.

A l’entracte il semble important au public de partager ce
bonheur si intensément vécu dans des papotages incessants.



La deuxième œuvre au programme va aller plus loin, beaucoup
plus loin encore dans le drame cette fois-ci. La symphonie n°4
de Tchaïkovski, toute emplie du poids du fatum, semble être
une œuvre particulièrement proche à Tugan Sokhiev. Dès la
fanfare d’ouverture, les Wiener Philharmoniker offrent un son
d’une  profondeur  abyssale,  effrayant  et  terriblement  beau.
Avec  des  cordes  porteuses  d’une  douleur  insondable,  des
clarinettes  en  confidences  intimes  et  des  violoncelles  si
chantants, Tugan Sokhiev, comme en transe, obtient la version
la plus dramatique que je lui connaisse. Il y va probablement
de  la  vie  du  chef  de  défendre  ainsi  la  musique  de  son
compositeur préféré.

Dans son bouleversant communiqué où il renonçait à diriger et
l’Orchestre du Capitole et le Bolchoï, il avait dit combien,
de ne plus jouer de musique russe, lui était impossible. Il le
prouve  ce  soir  de  manière  éclatante,  avec  un  orchestre
merveilleux et dans la ville même à l’origine de l’injonction,
cause  du  départ  fatal.  Aujourd’hui  Tugan  Sokhiev  est  un
artiste intègre et de plus en plus engagé dans son crédo : la
musique transcende tout et rassemble avant tout dans la paix.

Mûri, moins hyper contrôlé, il ose ce soir une interprétation
particulièrement puissante. Peut-être est-ce de savoir qu’il
compte sur un orchestre particulier qui même dans la violence
ou la douleur garde une élégance suprême. C’est en tout ce
paradoxe qu’incarnent les Wiener Philharmoniker : puissance et
grâce  enchâssées.  Voir  la  chorégraphie  de  Tugan  Sokhiev
dirigeant si intensément, le voir s’y épuiser et obtenir tant
de cet orchestre, est très émouvant. Cet orchestre séculaire
qui à force d’excellence, a été dirigé par ce que le monde
connaît de plus belles baguettes, se laisse emporter par un
chef russe et avec lui, défend une somptueuse musique que rien
ne doit faire taire. Ce soir Tugan Sokhiev qui termine le
concert en nage aura joué sa vie d’artiste sous nos yeux.
Quelles émotions !

Un concert absolument inoubliable pour toutes ces raisons et



d’autres  encore.  Un  petit  bis  probablement  choisi  par
l’orchestre  :  la  polka  Unter  Donner  und  Blitz  de  Johann
Strauss, avec un humour ravageur achève la réconciliation.
Tugan Sokhiev comme un enfant aux anges ne fera que commenter
de gestes touchants, ce que les musiciens lui offrent, il ne
dirige plus il exulte. Et nous tous aussi.

Les  inoubliables  Wiener  Philharmoniker  resteront  dans  nos
cœurs comme messagers de beauté, de paix, de bonheur parfait.
Un immense merci aux Grands Interprètes de les avoir invités !

 

 

 

_________________________________________

CRITIQUE, concert. TOULOUSE, Halle-aux-Grains le 18 mars 2023.
Nikolaï  Rimski-Korsakov  (1844-1908)  :  Schéhérarazade,  suite
symphonique op.35 ; Piotr Illich Tchaïkovski (1840-1893) :
Symphonie n°4 en fa mineur, Op.36 ; Wiener Philharmoniker.
Tugan Sokhiev, direction. Photo : Marc Brenner

CRITIQUE,  concert.  PARIS,
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la danse

Dans l’imaginaire collectif, l’île de
Bali appelle des fantasmes de

villégiature luxuriante. Intégrant le
chapelet d’émeraude des îles de la Sonde,
Bali fait partie de l’Indonésie et, outre
les plages de sable blanc, c’est le siège
de traditions millénaires toujours liées
aux arts vivants. Conçus aux antipodes de

la conception de spectacle de nos
sociétés occidentales, le spectacle est

une partie intégrante de la société
balinaise.

 

En effet, la pratique de la danse, du théâtre et de la musique
est considérée comme une obligation civile en rapport avec des
rituels hindou-balinais. Cette incrustation profonde des arts
vivants  dans  la  vie  des  habitants  de  l’archipel  démontre
l’importance essentielle de l’expression humaine dans la vie
quotidienne.  Réunis  en  gamelans,  des  ensembles
d’instrumentistes à vents et percussions, ces extraordinaires
artistes s’emparent de l’art ancestral de la danse et de la
narration  pour  mettre  en  lumière  les  belles  légendes  des
montagnes et des jungles de l’île aux contours de malachite.
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« L’île inconnue » 

Dans son esprit d’ouverture à toutes les expressions
musicales, la Philharmonie de Paris accueille un week-end
consacré à l’Indonésie. De par la distance physique, les

musiques indonésiennes demeurent mystérieuses pour le commun
des européens. Or, grâce à une démarche remarquable, la belle
salle de Jean Nouvel a présenté deux trésors de la tradition
ancestrale de l’île de Bali. Cette programmation démontre,
encore une fois, que là où il y a de la volonté, les plus

beaux projets fleurissent. Nous saluons le travail d’Olivier
Mantei et de son équipe pour nous convier, l’espace d’une

soirée, au voyage à Bali et la richesse impérissable de ses
chants et ses danses.

Divisé  en  deux  parties,  ce  concert  convainc  et  captive
d’emblée  par  un  décor  qui  invite  à  s’échapper  de
l’architecture raffinée de la Salle Pierre Boulez. Mis en
format scénique, le plateau de la Philharmonie de Paris, a vu
deux gamelans se faire face avec un fond de toile noire et
quelques grands kakemonos de diverses couleurs pour décorer un
espace envahi petit à petit par une légère brume. Le décor
planté, les musiciens ont commencé par l’ouverture purement
instrumentale « Manuk Anguci« . Le son brillant et métallique
du  gamelan  aux  fines  harmonies  tressées  a  mis  en  place
l’annonce des danses à venir. Le seul bémol qui allait habiter
la  première  partie  de  la  représentation  fut  l’émission
extrêmement forte des micros qui captaient le gamelan pour la
retransmission  vidéo  du  spectacle.  Le  gamelan  étant  un
ensemble de vents et de percussions, vraisemblablement faits
pour  le  plein  air,  n’avait  nullement  besoin  d’un  tel
dispositif qui a malheureusement un peu assourdi l’assistance,
tant  le  volume  était  fort.  Outre  cet  aspect  technique,
totalement indépendant de la qualité des interprètes, quand du
fond de scène les danseuses firent leur apparition comme dans
un rêve, l’effet fut immédiat. Comment décrire la délicatesse,



l’élégance et la souplesse de leurs mouvements? Sans décliner
une litanie d’épithètes, … c’était beau à pleurer. La grâce de
la danse de ce premier gamelan nous a fait décoller vers des
contrées encore parfumées des rites d’antan, où la maîtrise
des gestes constitue la meilleure des offrandes aux divinités
mystérieuses.  Les  danses  de  ce  premier  épisode  étaient
interprétées par des danseurs et danseuses dont le genre était
habilement  diffus  sous  des  brocarts  de  soie  lamée  d’or
rehaussé de vermillon.

Déjà  conquis  par  les  première  danses,  la  deuxième  partie
allait nous transporter vers un temps ancestral. Comme une
sorte de « ballet de cour » ou « opéra », ce Ballet narratif
en 7 épisodes allait reprendre une tradition mélangeant la
narration,  la  danse  et  le  théâtre.  Ce  ballet  reprend
l’histoire  d’un  anti-héros,  le  roi  de  Lasem  qui  a  voulu
s’emparer de la vertu d’une jeune princesse par la force et
l’a persécutée au coeur de la jungle. Le texte, en ancien
javanais, est déclamé avec un grand luxe d’intonations par Jro
Kartu qui campe tous les personnages. Pour ce Ballet, les
musiciens  exécutent  la  musique  sur  un  autre  gamelan  aux
sonorités sensiblement plus douces. La danse nous amène vers
le coeur d’une intrigue dramatique sur des niveaux épiques qui
nous rappellent la geste de Peer Gynt.
Le  jeune  et  perfide  roi  de  Lasem  rencontre  les  génies
protecteurs de la forêt et ce sont des danseurs aux masques
apotropaïques et aux longues griffes qui se livrent au combat.
La danse est souple, vive et aux contours mordorés. Quand le
jeune effronté réussit à vaincre les faunes de la forêt, ceux-
ci en appellent à la terrible bête Barong Ket, le roi de la
jungle, une sorte de fauve aux canines recourbées et au corps
couvert d’une fourrure épaisse. Ce monstre garde la forêt ; il
est une incarnation de Shiva, dieu puissant de vie et de mort.
Le roi de Lasem invoquant les mauvais esprits se transforme
dans la « veuve » Rangda, sorte de pendant négatif de Shiva.
Le combat qui s’ensuit est la lutte entre la pourriture et la
pureté.



 

 

 

La puissance des deux adversaires ne permet pas une victoire
et c’est finalement l’ensemble des musiciens qui quittent leur
instrument pour invoquer les esprits décomposés et purifier
par la mort l’essence vitale. C’est une sorte de cérémonie
tantrique où le dénouement est l’acceptation du trépas pour
accéder aux lumières les plus diaphanes. Le choeur à capella
est  saisissant,  alors  que  la  syllabe  magique  «  Om  »  est
prononcée par 24 voix viriles… On sent un rayon bouleversant
d’énergie envahir l’ensemble de la Philharmonie de Paris. Tel
un  rituel  accompli,  c’est  la  signification  de  «  Bali  »
(« Paix ») qui est chanté dans un soupir. Un message puissant
et significatif dans notre Europe en guerre à ses confins, la
paix fragile comme un murmure mais dont la puissance pénètre
tous les êtres sans obstacle dès qu’elle est évoquée.

https://www.classiquenews.com/wp-content/uploads/2023/03/bali-gamelan-philharmonie-concert-critique-classiquenews-Gamelan-Gong-Kebyar.jpg


C’était une soirée inoubliable et, doit-on le mentionner, par
pur souci de précision, tous les artistes sur scène sont des
amateurs éclairés, dignes représentants de leurs traditions et
agriculteurs ou employés à la ville. Le message est finalement
resté gravé dans nos coeurs et nos esprits, d’humain à humain.
Finalement ces Danses et Ballet de Bali ont démontré que les
frontières  culturelles  n’existaient  pas  dès  lors  que  les
coeurs battent à l’unisson.

 

 

________________________________________________

CRITIQUE,  concert.  PARIS,  Philharmonie,  le  18  mars  2023.
Gamelan Gong Kebyar – Fleurons de la musique et de la danse

Danses et ballet masqué de Bali
Gamelan Semar Paguligan saih pitu
Ballet narratif avec masques en sept parties

Troupe Jaya Semara Wati de Sebatu
Jro Kartu – direction artistique, co-mise en scène, narration,
chant, marionettes
Kati  Basset  –  conseil  artistique,  co-mise  en  scène,
traduction,  surtitrage
Christophe Olivier – création lumières / Photos : © Joachim
Bertrand

CRITIQUE,  concert.  Paris,
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Philharmonie, le 31 mai 2022.
R.  STRAUSS  (concert  II)  :
Macbeth,  Ein  Heldenleben  –
Une  vie  de  héros  /
Gewandhausorchester Leipzig –
Andris Nelsons
 

Retour du letton Andris Nelsons à la Philharmonie, là même où
le maestro vedette actuelle du label Deutsche grammophon, a

dirigé les Wiener Philharmoniker (Beethoven) ou le Boston
Symphony Orchestra (Mahler), dont il est directeur musical

comme c’est le cas du Gewandhausorchester Leipzig (comme avant
lui un certain Artur Nikkisch). 

Le  programme  de  la  soirée  est
copieusement  orchestral.  Et
Nelsons,  fédérant  le  collectif
de  Leipzig  offre  une  approche
généreuse,  somptueusement
contrastée,  soulignant  chez
Richard  Strauss,  sa  flamme
dramatique, ses audaces parfois

délirantes, avec un panache particulièrement élaboré. L’opus
23, Macbeth, (2è version créée en 1892) concentre toute le
fougue et la transe dramatique du jeune Strauss d’avant les
premiers  opéras,  ses  formidables  ressources  expressives
nettement audibles dans l’esthétique des contrastes exacerbés
et cette rugosité brucknérienne dès les premières mesures, qui
confère  à  l’esprit  général  l’idée  d’une  fièvre  démoniaque
habitant l’âme maudite du héros Shakespearien : éruptif et
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acérés, énergiques et fédérés, chef et orchestre préparent et
construisent  en  réalité  l’élévation  lumineuse  finale,  le
triomphe  de  Macduff,  comme  le  fruit  d’une  gradation
progressive où le magma et la grande forge orchestrale se
décantent à mesure du déroulement, vers une apothéose allégée,
éthérée,  aux  couleurs  diaphanes,  d’autant  mieux  polie  que
l’amorce  et  le  développement  central  sont  incandescents,
contrastés, partie constituante du chaudron orchestral en son
plein bouillonnement furioso.

Une même incandescence porte la Suite orchestrale extraite de
l’opéra Der RosenKavalier / Le Chevalier à la rose dans un
bain  de  volupté  presque  indécente  tant  l’hédonisme
extériorisée des pupitres s’affranchissent de toute retenue,
dans la plasticité des timbres, dans le scintillement des
cordes,  jusqu’à  l’énoncé  du  thème  final,  celui  du  trio
Quinquin,  La  Maréchale,  Sophie  dont  Andris  Nelson,
amoureusement,  tire  avec  une  douceur  murmurée,  le  fil
mélodique jusqu’à la rupture, soulignant combien Strauss est
le  maître  incontestable  des  arcs  thématiques  grandiose,
éperdus, d’un souffle infini qui appelle l’extase dans le
renoncement.  Aux  flamboiements  exposés,  maîtrisés  de
l’orchestre répondent la précision et l’engagement du chef qui
sait aussi sonner psychologique.

La pièce de consistance de ce second concert du Gewandhauss
orchester Leipzig à la Philharmonie est « Ein Heldenleben /
Une vie de héros », opus 40, aboutissement d’une décennie
fabuleuse au terme de laquelle Strauss édifie cette cathédrale
sonore grandiose, épique, flamboyante qui le rend apte en mars
1899… pour l’opéra. Conçu pour le Concertgebouw d’Amsterdam,
la partition amplifie les ressources de l’orchestre Lisztéen
et  wagnérien,  dans  des  proportions,  des  dialogues,  des
vertiges contrastés qui re dessinent jusqu’à la spatialité de
l’orchestre ; Strauss n’ a rien à envier du vortex wagnérien
tant les tableaux sonores suspendus et comme en lévitation,
atteignent une plénitude orchestrale inédite.



Macbeth et « Ein Heldenleben » / Une vie de héros font déjà la
réussite du coffret Strauss enregistré par Nelsons pour DG
(cd4, enregistré en mai 2021 avec les mêmes instrumentistes de
Leipzig)  ;  un  bain  de  volupté  de  timbres  là  encore,  de
séquences symphoniques serties comme des joyaux auxquels le
chef  apporte  une  sensibilité  particulière  pour  les  effets
transcendants des contrastes (déflagration des tutti, silences
abyssaux, pianissimi arachnéens évanescents) : la vision, le
geste, la conception équilibrent l’opulence comme l’éloquence
instrumentale. Les amateurs de sensualité sonore sont servis ;
tout en privilégiant la rondeur et la lisibilité des lignes
mélodiques, Nelsons étire le ruban texturé à la limite de la
tenue, ciselant et caressant comme peu le miroitant tapis
orchestral. 

S’il n’était le prétexte narratif très précis des 5 parties,
très précisément identifiées, la réalisation qu’en donne le
Gewandhausorchester Leipzig réussit des prodiges de beautés
sonores, de fait entre la sincérité de Mozart et la puissance
de  Wagner.  Strauss,  voie  médiane  entre  les  deux  géants,
s’ingénie à perfectionner un nouveau langage pour l’orchestre
où l’intelligence des tutti comme le caprice fantaisiste et
comme ivre des parties solistes (violon solo pour l’évocation
de l’être aimé par le héros / versatilité et humeur elle aussi
vascillante,  miroitante,  glissandi  taquins  et  en  duo  avec
l’amoureuse clarinette, de « La compagne du héros » au 3)
affirme  une  maîtrise  totale  de  l’écriture  comme  de
l’orchestration. La Bataille explosive du 4 (tant admirée de
Romain Rolland), rugit dans de somptueuses convulsions avant
que  le  thème  de  l’amour  (clé  de  la  partition)  de  fait,
n’impose sa loi sidérale.

La fougue des cuivres, la fabuleuse clarinette, et le basson,
le jeu alterné des cordes jouent avec les multiples citations
straussiennes de la partie 5 (Des helden friedenswerke /«  Les
œuvres de paix du héros ») – autocitations crânement assumées
qui donnent le vertige par leur plénitude suggestive, leur



mordant poétique. 

On est saisi du début à la fin par la tension, le miracle d’un
legato  orchestral  superbe  et  caressant,  la  souplesse
voluptueuse que chef et instrumentistes cultivent sans pause.
Qu’il  s’agisse  ou  non  d’une  excroissance  autobiographique
hypertrophiant le culte de l’Artiste, Nelsons, fédérateur et
séducteur,  rappelle  combien  la  partition  de  1899,  est  un
sommet  de  l’écriture  orchestrale,  l’une  de  ses  plus
flamboyantes  voire  délirantes  odyssées  instrumentales.  Un
régal  magistralement  réalisé.  A  retrouver  dans  le  coffret
STRAUSS dédié par Andris Nelsons et ses deux orchestres de
Lepizig et Boston pour Deutsche Grammophon, paru en mai 2022
(CLIC de classiquenews : lire notre critique ci après).

 

 

________________________

CRITIQUE, concert. Paris, Philharmonie, le 31 mai 2022. R.
STRAUSS (concert II) : Macbeth, Ein Heldenleben – Une vie de
héros / Gewandhausorchester Leipzig – Andris Nelsons

 

 

 

Actualité CD – Andris Nelsons / Deutsche Grammophon (printemps
2023)

CD, coffret événement, critique. R. STRAUSS / NELSONS (6 cd DG
Deutsche  Grammophon)  –  2  orchestres  :  Boston  Symphony
Orchestra, Gewandhausorchester Leipzig ; 1 chef :  Andris
Nelsons font ici la valeur de ce coffret  «  Alliance », dédié
aux oeuvres symphoniques majeures de Richard Strauss. Outre la
vivacité énergique du maestro, c’est aussi l’opportunité de



comparer les qualités de chacune des deux phalanges dont il
est directeur musical.

Chaque orchestre réalise 3 programmes Straussiens – puis ce
«  retrouve  en  cd  7,  dans  la  première  de  «  Festliches
Präludium  »  (Festive  Prelude,  pour  orgue  et  orchestre  :
soliste, Olivier Latry), – ample fresque orchestrale jouée par
les 2 formations réunies en nov 2019 (Boston), point fort de
ce projet interorchestral et aussi, point de départ du cycle
Straussien entre Boston et Leipzig.

«  L’alliance  »  ainsi  défendue  s’appuie  en  vérité  sur
l’histoire croisée des 2 institutions musicales des deux côtés
de  l’Atlantique  ;  en  mêlant  les  instrumentistes  des  deux
formations  à  jouer  ensemble  à  l’occasion  de  Journées
d’échanges (Leipzig Week in Boston ; Boston Week in Leipzig),
Nelsons ne fait que renouveler des liens historiquement avérés
dès la fin du XIXè, après la création du Boston Symphony
Orchestra en 1881 : le siège de l’Orchestre américain (Boston
Symphony Hall) s’inspire du Gewandhauss II ; de même nombre de
directeurs du Boston ont étudié au Conservatoire de Leipzig.
Andris  Nelsons  lui-même,  est  directeur  musical  des  2
orchestres, comme… Arthur Nikisch auparavant. La coopération
des deux orchestres n’a donc rien de surprenant.

A travers ce programme, composé de poèmes symphoniques, de
cycles symphoniques, de suites conçues à partir d’opéras, de
pièces pour cordes seules (Metamorphosen)… , Nelsons joue avec
le  brio,  l’élégance,  le  raffinement  voire  le  délire  de
l’orchestration  et  l’humour  de  Strauss  (son  grand  lyrisme
coloré par un goût parfois immodéré pour le pastiche et la
surenchère de timbres).

L’écoute des deux phalanges met en lumière la grande cohérence
sonore des cordes et la clarté naturelle de Leipzig ; l’éclat,
la vivacité, voire l’exubérance ivre des cuivres de Boston qui
rappelle les « divines » années sous l’ère Monteux, Leinsdorf,
Ozawa ; Nelsons nourrit les affinités entre les Bostoniens et



Strauss, lequel comme chef put les diriger dans sa propre
musique (Don Juan, Feursnot, Don Quichotte, en … 1904).

L’ampleur du projet, la réalisation plus qu’honnête, engagée,
riche en panache et rebonds dramatiques (avec le scintillement
précis, aiguisé des solistes invités : Yuja Wang dans Burleske
/ Leipzig, Yo-Yo Ma pour Don Quixote avec les Bostoniens)
justifient  la  présente  gravure  :  le  corpus  Strauss  ainsi
réalisé  par  Nelsons  ressuscite  une  tradition  coopérative
interorchestre  assez  passionnante,  qui  rompt  avec  les
habitudes  du  milieu.  La  grandeur  du  colossal  (Festliches
Präludium, avec orgue ! qui accrédite la vertu des grands
rassemblements), la sublimation chambriste (Metemorphosen), la
verve  hautement  dramaturgique  des  poèmes  symphoniques  dont
Strauss  jeune  est  passé  spécialiste  inégalé  (Don  Juan  ,
Macbeth, Till,…), les cycles épiques (Ein Heldenleben et Aus
Italien par le Gewandhaus, somptueux et rond, intérieur et
comme enivré ; Symphonia Domestica et Eine Alpen Alpensinfonia
par  le  Boston…),  sans  omettre  la  rutilance  des  scènes  /
extraits (Fauersnot, Salomé…) et Suites tirés des opéras (Der
Rosenkavalier,  Die  Frau  ohne  schatten  en  tête…)  suscitent
l’enthousiasme.  Le  programme  généreux  de  ce  coffret  à
l’entente  fraternellement  orchestrale   souligne  combien
Richard Strauss est les des grands conteurs parmi les plus
inspirés du premier XXè (avec Ravel, Mahler, Sibelius…). CLIC
de CLASSIQUENEWS printemps 2022.

 

 

_____________________________



Coffret  Deutsche  Grammophon  –  7  cd  –
Parution  :  6  mai  2022  –  8h31mn  –  DG
4862040  avec   les  solistes  Yuja  Wang
(Burlesque) et Yo-Yo Ma (Don Quichotte).
Boston  Symphony  Orchestra,
Gewandhausorchester  Leipzig  –  Andris
Nelsons,  direction  –  enregistrements  :
2017 à 2021 – Deutsche Grammophon. 

CRITIQUE, concert. LILLE, le
17  fév  2023,  TCHAïKOVSKI  :
Symphonie  n°6.  Orchestre
National  de  Lille,  Jean-
Claude Casadesus, direction.
 

 

Soirée  spéciale  que  ce  soir  où  au  terme  du  programme,
couronnant ainsi une aventure de plus de 40 ans [et qui se
poursuit toujours], le chef vedette Jean-Claude Casadesus voit
la  superbe  salle  de  l’auditorium  du  Nouveau  Siècle,  être
baptisée désormais de son prénom et de son nom : l’Auditorium
Jean-Claude  Casadesus  vit  son  inauguration.  Consécration
légitime si l’on récapitule l’œuvre ainsi accomplie et qui
aura  installé  l’essor  et  l’activité  symphonique  comme  un
fleuron de la culture lilloise et sur tout le territoire des
Hauts  de  France.  En  réalisant  depuis  la  création  de
l’Orchestre  en  1979,  l’équation  création,  diffusion
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culturelle, accessibilité, le maestro humaniste fraternel a
démontré qu’une culture vivante et populaire était possible.
L’épopée exemplaire prend même tout son sens à l’écoute de ce
que produit sous sa baguette le sublime maestro. Toujours
avisé, hautement attentif et d’une concentration affûtée qui
semble vivre la musique et l’exalter à chaque mesure, le chef
réalise  un  sans  faute  tant  sa  direction  sait  détailler,
sculpter  la  matière  musicale  ;  fédérer  chaque  pupitre,
stimuler chaque soliste pour que prospère le temps du concert,
la totalité orchestrale.

Défenseur  des  compositeurs  français  romantiques  et
contemporains, Jean-Claude Casadesus joue d’abord en première
partie  l’ouverture  du  Roi  d’Ys  du  lillois  Lalo  :  fresque
ambitieuse et spectaculaire qui a l’imaginaire dramatique d’un
Franck, la puissance calibrée de Wagner, exprimant en un peu
plus de 10 mn, tous les épisodes spectaculaires d’une action
cataclysmique. Sens des contrastes, équilibre sonore, relief
caractérisé  des  parties  solistes  [la  clarinette  puis  le
violoncelle],  la  page  est  un  somptueux  et  dans  son  final
éruptif, un fracassant lever de rideau. De quoi déjà bien
chauffer instrumentistes et public [visiblement conquis].
Puis c’est la Fantaisie-concerto pour alto de Graciane Finzi.
La compositrice est une complice de l’Orchestre et de son chef
;  en  2001,  déjà,  elle  inaugurait  les  résidences  des
compositeurs  au  sein  du  National  de  Lille.
Les  qualités  de  clarté  et  de  transparence  s’affichent
nettement ici tant l’Orchestre doit suivre et envelopper ou
porter le chant du soliste, grave et sombre, murmurant, d’une
suggestivité suspendue, toujours feutrée, à la manière d’une
divagation continue. Le jeu de l’altiste, Nils Mönkemeyer,
ajoute  une  inquiétude  sourde,  une  intranquillité  ciselée.
L’Orchestre agit par nappes harmoniques à la fois profondes et
mystérieuses qui instillent un climat d’étrangeté pénétrante
dont  l’alto  marque  l’itinéraire  hors  du  temps  et  dans  un
espace  qui  semble  infini.  Finzi  exploite  totalement  les
ressources  narratives  que  permet  la  forme  quasi  libre  et



spontanée de la Fantaisie.

 

 

En tchaïkovskien habité voire halluciné
Jean-Claude Casasdesus

porte le National de Lille à son incandescence

 

 

En  seconde  partie,  voici  le  morceau  de  choix  où  chef  et
orchestre  donnent  toute  la  mesure  de  leur  formidable
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complicité  ;  une  prouesse  d’autant  plus  convaincante  et
méritoire que beaucoup de nouveaux instrumentistes ont été
embauchés, renouvelant ici les effectifs. Mais la cohérence du
son  est  immédiate,  et  sa  profondeur  comme  sa  justesse
expriment au plus près la force psychique de la partition,
dernière  de  Tchaikovsky  et  certainement  son  testament
spirituel.
D’emblée dans la franchise des tutti, affûtés comme à vif, la
lecture de Jean-Claude Casadesus tire la pathétique vers des
cimes  aux  gouffres  abyssaux,  dont  le  tragique  assumé,
frontalement explicité, convoque l’âme de Piotr illytch : ses
doutes, son angoisse existentielle.
Casadesus  en  fait  une  course  à  l’abîme  d’une  charge
introspective inexorable et irrésistible, une lutte intime aux
respirations  déchirantes.  La  confession  et  l’autobiographie
illuminent une vision âpre et radicale dans ses extrêmes :
l’ivresse éperdue de la Valse à 5 temps est d’une fluidité
illusoire car elle aussi, plonge dans la déréliction amère,
tenace, sous le charme délicat de sa parure instrumentale. Le
morceau le plus bouleversant demeure pour nous le Scherzo,
faussement  triomphant  où  Piotr  Illytch,  redevenu  garçon,
semble passer en revue les soldats de bois de son enfance. Et
c’est ce vertige mémoriel saisissant qui touche grâce à une
lecture  implacable,  aussi  fine  que  furieuse,  articulée
exacerbée  dont  la  sonorité  et  ce  geste  perfectionniste
dévoilent l’urgence viscérale du texte orchestral.
Le chef, démiurge habité, irradie d’énergie ; généreux en
gestes, il dessine dans l’espace une formidable chorégraphie.
Des applaudissements de ce miracle sonore valident la vérité
du propos pris dans cette cadence hallucinée dans laquelle la
clairvoyance de Tchaikovsky se matérialise.
Et la réexposition du thème initial au basson, (à l’amorce du
dernier  «  Adagio  lamentoso  »)  se  révèle  elle  aussi
bouleversante car le contraste entre l’euphorie bravache du
Scherzo dont Casadesus fait une mécanique quasi grimaçante, et
le surgissement de l’angoisse première [aux violons portés à
l’incandescence] devient tout bonnement insupportable tant le



propos du compositeur s’affirme à nous : tel l’aveu d’un être
détruit qui cependant espère en acceptant la mort {d’où le
glas qui pénètre loin au delà des apparences}.

Tout en préfigurant Mahler, ce Tchaikovsky de la fin déploie
sous  la  baguette  du  maestro,  une  nouvelle  couleur…
brahmsienne,  entre  passion  enivrée  et  terrifiante
clairvoyance.  Jean-Claude  Casadesus  connaît  son  Tchaikovsky
comme peu. A l’image des concerts antérieurs vécus ici même et
dédiés à Scriabine Poème de l’extase (janv 2017), / à la Suite
Roméo et Juliette de Prokofiev (déc 2016), le chef plus engagé
que jamais offre à nouveau une superbe expérience symphonique.

 

 

_____________________________________

CRITIQUE, concert. LILLE, le 17 février 2023. Lalo, Finzi,
Tchaïkovski.  Orchestre  National  de  Lille.  Jean-Claude
Casadesus, direction. Photos : Ugo Ponte / ON LILLE Orchestre
National de Lille

 

LALO
Le Roi d’Ys, Ouverture

FINZI
Fantaisie-Concerto pour alto et orchestre

TCHAÏKOVSKI
Symphonie n°6, « Pathétique »

Jean-Claude Casadesus Direction
Nils Mönkemeyer, alto
Orchestre National de Lille
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Approfondir

LIRE davantage d’articles Jean-Claude CASADESUS sur
CLASSIQUENEWS : ici

 

 

 

 

 

CRITIQUE, concert. MONACO, le
21  janv.  2023.  WEINBERG,
PROKOFIEV.  Orchestre
Philharmonique  de  Monte
Carlo, Mirga Grazinyté-Tyla /
Thierry Amadi.
Parmi  les  jeunes  cheffes  d’orchestre  qui  montent,  la
lituanienne Mirga Grazynité-Tyla – actuellement en poste au
City of Birmingham Symphony Orchestra (dont l’actuel directeur
musical  de  l’Orchestre  Philharmonique  de  Monte-Carlo,  le
japonais Kazuki Yamada, prendra bientôt les rênes…) – est en
train de se faire un nom, et s’avère parmi les plus demandées
au sein des grandes formations symphoniques. L’OPMC ne fait
pas exception, et c’est bien naturel qu’il l’ait invitée à
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diriger la phalange monégasque, d’abord dans le Concerto pour
violoncelle du compositeur polonais Mieczysaw Weinberg (dont
la cheffe est devenue la grande spécialiste mondiale !), puis
dans la plus coutumière Suite d’orchestre extrait du Roméo et
Juliette de Serge Prokofiev.

 

 

La géniale Mirga Grazynité-Tyla à
Monte-Carlo !

 

Mieczysaw WEINBERG : Concerto
pour violoncelle, op.43 –

Composé en 1948, l’ouvrage n’a
été créé que dix ans plus tard
par Rostropovitch, une fois que

la terreur stalinienne et la
censure de Jdanov ne risquaient
plus de reprocher à cette œuvre

sa mélancolie et ses élans
Klezmer. Écrite pourtant onze ans avant le Concerto pour

violoncelle n° 1 de Chostakovitch, l’œuvre partage bien des
affinités avec les concertos de son ami et mentor russe, au

travers de mélodies aussi méditatives que captivantes, en plus
d’un humour souvent grinçant, une rage contenue, une

ambivalence finale entre espoir et désespoir. La cheffe en
donne une interprétation exemplaire, sans en forcer le trait,
et c’est merveille de voir ce petit bout de femme (physique
qu’elle partage avec sa collègue ukrainienne Oksana Lyniv)

maitriser l’orchestre avec un geste aussi sûr que franc, main
d’acier dans un gant de velours. Violoncelliste solo de

l’OPMC, Thierry Amadi y fait preuve d’une musicalité et d’une
ampleur peu communes, et reçoit de justes vivats de la part
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d’un public venu plus en nombre que de coutume dans l’immense
Auditorium Rainier III de Monaco. En bis, il est rejoint par
ses deux acolytes Liza Kerob (violon solo) et Federico Hood

(alto solo), avec lesquels ils forment le Trio Goldberg, pour
une exécution du finale du Trio à cordes op. 48 du même

Weinberg, qui dégage une réelle émotion.

 

En seconde partie de soirée, place à l’opus de Prokofiev,
couramment  mis  à  l’affiche  des  salles  de  concert.  A
l’évidence, la conception de Grazynité-Tyla est avant tout
dramatique et théâtrale, au meilleur sens du terme : même sans
le support visuel du ballet, « on s’y croirait ! », pourrait-
on dire, tant le réalisme des diverses scènes est bien rendu.
Remarquable  par  ses  choix  de  tempi,  qui  s’imposent  avec
évidence, la cheffe joue à plein des ressources de l’OPMC,
tant  en  dynamique,  éclatante,  qu’en  rigueur  et  précision
autant rythmique que d’ensemble, sans occulter des jeux de
couleurs et de timbres propres à l’expression choisie. Au fil
des numéros, sa direction s’avère aussi convaincante dans les
épisodes sardoniques, combatifs et violents que dans le suave
et le poétique. Depuis les arrogants Montaigus et Capulets, la
délicieuse et sautillante Juliette jeune fille, la poétique et
voluptueuse scène du balcon, la très expressive et violente
mort de Tybalt, la paisible et consolatrice scène de Frère
Laurent, la gracieuse et sensuelle danse des jeunes filles des
Antilles, le lamento pour les funérailles de Juliette, auquel
succède, en guise d’adieu, la pathétique mort de Juliette, qui
s’achève ici dans un souffle…

Bref,  une  interprétation  où  l’exaltante  cheffe  lituanienne
n’omet  aucun  détail  d’une  orchestration  extraordinaire
d’inventivité, scellant ainsi de magnifiques noces avec une
phalange… dont il se murmure qu’elle pourrait, en échange de
bons procédés, permuter avec Maestro Yamada !

 



 

 

_____________________________________________

CRITIQUE, concert. MONTE-CARLO, le 21 janvier 2023. Mieczysaw
Weinberg : Concerto pour violoncelle, op.43 ; Serge Prokofiev

: Roméo et Juliette, Suite d’orchestre 1&2. Orchestre
Philharmonique de Monte Carlo, Mirga Grazinyté-Tyla / Thierry

Amadi – Photo Grand format © JL Neveu / Petit format ©
Emmanuel Andrieu

_____________________________________________

 

 

 

 

VIDÉO / extrait : Mirga Grazinyté-Tyla dirige la Symphonie N°7
de Mieczysaw Weinberg

 

 

 

 

 

_____________________________________________

CD – LIRE notre critique complète des Symphonies n°3, n°7 de
WEINBERG par Mirga Grazinyté-Tyla /CLIC de CLASSIQUENEWS :
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WEINBERG : Symphonie n°3, n°7,
Concerto pour flûte –  Mirga
Gražinytė-Tyla (1 cd Deutsche

Grammophon). De toute évidence,
le catalogue de Weinberg est
l’apport le plus important

depuis les 2 dernières décades,
à l’histoire symphonique du XXè.

Ce qui s’apparente telle une
intégrale en cours chez DG
Deutsche Grammophon, comble
évidemment un manque évident, qu’il est temps de réparer.

D’autant que le compositeur a laissé 27 symphonies. Après ses
précédents enregistrements des Symph 1 et 21 (DG, 2019), la

cheffe lituanienne Mirga Gražinytė-Tyla (née en 1986) convainc
tout autant, dès la Symphonie n°7 qui associe les notes

cristallines du clavecin au nuage orchestral, entamant entre
les deux, un dialogue sonore des plus captivants (les deux
premiers mouvements). Le Scherzo halluciné s’impose par son

réalisme dramatique sans concession. Il fusionne la répétition
incisive du clavecin et les cordes de l’orchestre, dans un
climat d’inquiétude acide puis de transe panique, avant que

les accords ténus, …

 

 

CRITIQUE, concert. LILLE, le
25  janvier  2023.  POULENC:
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Sinfonietta, La Voix humaine.
Véronique  Gens  /  Orchestre
National de Lille, Alexandre
Bloch (direction).
La  voix  humaine  n’a  pas  d’équivalent  dans  le  répertoire
lyrique. Inspiré ou non de la figure de Callas, la partition
interroge sur le plan formel les possibilités et le sens d’une
voix seule ; elle pose un vrai défi pour les interprètes :
autant  pour  la  soliste  qui  doit,  sur  la  durée,  canaliser
l’énergie, suivre la trame dramatique -, que pour l’orchestre,
invité  à  structurer  et  rythmer,  suivre  et  expliciter  les
méandres de ce labyrinthe émotionnel qui peu à peu, bascule
vers le cauchemar et tourne aux pulsions suicidaires voire à
la folie destructrice.

Monologue avec orchestre, ce « seule en scène » est construit
avec une intelligence et une efficacité, affûtées au scalpel.
« Elle », d’abord, affronte la réalité dans le mensonge : elle
a dîné avec Marthe ; elle porte son chapeau noir et sa robe
rose… ; puis confesse que c’est sa « faute » ; enfin s’écroule
littéralement, en une mise à nu, et un effondrement psychique
irréversible… La vérité déchire ce qui avait été maîtrisé
jusque là : « Elle » avoue qu’elle s’est vue morte [les 12
cachets avalés avec un verre d’eau chaude] ; puis il y a la
vision du chien qui lui fait peur… à torts évidemment.
Toute la dernière partie est une descente aux enfers. Digne
mais détruite,  » elle » accepte en une longue et lente agonie
sa mise à mort. Ample lamento, La voix humaine est un vaste
récitatif tragique et dépouillé dont l’orchestre scande la
progressive déchéance sentimentale.
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Ivresses symphoniques et lyriques
de Poulenc

 

 

Diseuse nuancée, Véronique Gens a la blessure requise et la
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couleur idéale, la maîtrise des
respirations ténues, canalisées
dans un murmure ou un sanglot,
autant de signes d’une douleur
incommensurable qui se réalise
en éternels soupirs.  » Elle »
requiert un parlando ciselé et

une voix lyrique capable
d’affronter l’orchestre.

Présence, finesse, intensité… La
diva française convainc de bout

en bout et retrouve sur scène la
cohérence comme la justesse de l’enregistrement paru le 13

janvier dernier. Son humanité qui respire et qui souffre sans
fard renouvelle l’interprétation depuis la créatrice, muse de
Poulenc, Denise Duval en 1959.  [CLIC de classiquenews]. Photo

: © Ugo Ponte / ON LILLE Orchestre National de Lille 2023

 

 

Il est très juste d’avoir placer en première partie la
Sinfonietta, rare autant que passionnant cycle orchestral, qui

exhale un pur vent printanier comme une aubade à la fois
tendre et insouciante… Évocation probable des temps heureux où

 » Elle » amoureuse vivait sans entraves… des temps perdus
dont « Elle » a la nostalgie dans la seconde partie de soirée.

L’enchaînement est passionnant.

Alexandre Bloch aborde chaque séquence très caractérisée avec
une intensité et une précision constante. D’aucun les pensent

comme des broderies abstraites ; ici l’engagement des
instrumentistes en fait une tapisserie sonore, flamboyante qui
saisit par son activité permanente ; ses alliages de timbres
très subtils. Mais Poulenc séducteur sait aussi toucher et

même bouleverser par éclairs ou par enveloppement dans, entre
autres, une séquence d’une profondeur ravélienne : ce

https://www.classiquenews.com/critique-cd-evenement-poulenc-la-voix-humaine-veronique-gens-on-lille-orchestre-national-de-lille-alexandre-bloch-1-cd-alpha/


mouvement lent – Andante cantabile [avant dernier] que
Alexandre Bloch semble caresser amoureusement laissant

l’éloquence et la volupté des bois se déployer en liberté,
avec une exceptionnelle acuité.

La facétie de Haydn, l’euphorie rythmique de Prokofiev, ce jeu
permanent qui allie élégance et vivacité (Finale : « très vite
et rès gai ») sont là. Le chef soigne les équilibres de
timbres qui révèlent le raffinement d’une écriture qui connaît
son Strauss et son Ravel. Alexandre Bloch allège et danse même
;  il  swingue  aussi  dans  le  dernier  mouvement  dont  le
scintillement chaloupé regarde là encore du côté du Ravel
américain et même de Gershwin dans un geste ondulé, caressant
à la fois aérien et félin qui nous a rappelé Bernstein.
Le disque qui précède ce programme en salle est lui plus que
recommandé, nécessaire à tous ceux qui comme nous ont été
conquis par ce Poulenc bouleversant, entre tendresse éperdue
et failles tragiques.

 

 

 

______________________________________________

CRITIQUE, concert. LILLE, Auditorium du Nouveau Siècle, le 25
janvier  2023.  POULENC:  Sinfonietta,  La  voix  humaine  /
Véronique Gens / Orchestre National de Lille, Alexandre Bloch
– Photos répétitions : Ugo Ponte / Orchestre National de Lille
2023

 

 

 

 



CONCERT REPRIS A PARIS, demain vendredi 27 janvier 2023, à La
Philharmonie : Réservez vos places directement sur le site de
la Philharmonie de Paris :
https://philharmoniedeparis.fr/fr/activite/concert/23943-la-vo
ix-humaine

 

© Ugo Ponte / ON LILLE Orchestre National de Lille 2023

 

 

______________________________________________

Prochain concert de L’ON Lille / Orchestre National de Lille :
Wagner les 2 et 3 février 2023 – Réservez vos places

https://philharmoniedeparis.fr/fr/activite/concert/23943-la-voix-humaine
https://philharmoniedeparis.fr/fr/activite/concert/23943-la-voix-humaine
https://www.classiquenews.com/wp-content/uploads/2023/01/voix-humaine-poulenc-sinfonietta-repetition-veronique-gens-alexandre-bloch-cocnert-lille-critique-classiquenews-cd-critique.jpg


directement sur le site de l’Orchestre National de Lille :
WAGNER / Tannhäuser, Ouverture et Bacchanale du Venusberg

(sans choeur), R STRAUSS : Quatre derniers Lieder.
Chostakovitch : Symphonie n°6

Orchestre National de Lille – Kazushi Ono, direction – Ingela
Brimberg, soprano (R Strauss).

https://www.onlille.com/saison_22-23/concert/enchantements/
Concert capté et diffusé le lundi 3 avril à 20h sur notre
chaîne YouTube dans la playlist de l’Audito 2.0. Concert

disponible pendant 6 mois.
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LIRE aussi notre critique complète du cd POULENC : Sinfonietta
et La Voix Humaine : Véronique Gens – ON LILLE / Orchestre
National de Lille – Alexandre Bloch, direction (1 cd Alpha)

https://www.classiquenews.com/critique-cd-evenement-poulenc-la
-voix-humaine-veronique-gens-on-lille-orchestre-national-de-

lille-alexandre-bloch-1-cd-alpha/

IVRESSE LYRIQUE DE L’IMPOSSIBILITÉ AMOUREUSE… « Après une
première période légère, au lendemain de la seconde

guerre mondiale, d’une extrême justesse (les
mamelles de Tiresias, l’histoire de Babar, Sonate
pour violoncelle), le Poulenc de la décade 1950,

est grave, d’une acuité psychologique aiguë, voire
tragique… ».

https://www.onlille.com/saison_22-23/concert/enchantements/
https://www.classiquenews.com/critique-cd-evenement-poulenc-la-voix-humaine-veronique-gens-on-lille-orchestre-national-de-lille-alexandre-bloch-1-cd-alpha/
https://www.classiquenews.com/critique-cd-evenement-poulenc-la-voix-humaine-veronique-gens-on-lille-orchestre-national-de-lille-alexandre-bloch-1-cd-alpha/
https://www.classiquenews.com/critique-cd-evenement-poulenc-la-voix-humaine-veronique-gens-on-lille-orchestre-national-de-lille-alexandre-bloch-1-cd-alpha/
https://www.classiquenews.com/critique-cd-evenement-poulenc-la-voix-humaine-veronique-gens-on-lille-orchestre-national-de-lille-alexandre-bloch-1-cd-alpha/

