
CRITIQUE,  concert.  PARIS,
Sainte-Chapelle,  le  6  juin
2026. Tatiana Probst, soprano
/  Racha  Arodaky,  piano.
Debussy,  Chausson,  Duparc,
Viardot,  Chaminade,  Fauré,
Poulenc…

Pour sa 2ème soirée à la Sainte-Chapelle,
le Festival RÉSONANCES 2026 expose les

talents de diseuse de la soprano TATIANA
PROBST, aux aigus puissants et clairs. 

La première partie s’inscrit dans un
climat d’une souveraine sensualité.

DEBUSSY tout d’abord invite à
l’enivrement : ses mélodies célébrant la

magie des nuits étoilées, s’enchassent
parfaitement dans l’écrin de la Sainte-

Chapelle. Extatiques et séduisantes
mélopées que Tatiana Probst sertit de
milles nuances expressives, toujours

soucieuse de l’intention de la situation
et de l’intelligibilité du texte. Son  »
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À Chloris  » [Reynaldo HAHN] rayonne et
charme, apaisé et lumineux, d’une

noblesse maîtrisée, avançant comme un
menuet antique.

Tatiana  Probst  au  Festival
Résonances
Mélodies  enivrées  à  la  Sainte-
Chapelle
 



Racha
Arodaky et Tatiana Probst

interprètent plusieurs pièces majeures de la mélodie française
© classiquenews 2026

 

Puis  le  fil  émotionnel  s’effiloche,  dans  un  flottement
intranquille, aux nuances qui s’affinent : SAINT-SAËNS suit le
poème d’Hugo : « Si vous n’avez rien à me dire,
Pourquoi passez-vous par ici? » … Toujours portée par le piano
sobre et raffiné de Racha Arodaky, la cantatrice dévoile le
sens  caché  du  verbe.  Langueur  et  largeur  de  souffle,
inquiétude d’une amoureuse en fragilité : aucune réserve, dans
ce  chant  habité,  juste,  millimétré  ;  poésie  et  musique
fusionnent.

Le ton est donné ainsi pour ce qui suit. Il prépare en réalité
aux 3 mélodies suivantes triptyque grave et triste, exigeant
une couleur sombre voire tragique dans laquelle la soprano
déploie autant de demi teintes et nuances ténues servies par
une grande justesse dramatique.
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À l’Élégie de MASSENET, prière suspendue d’une âme défaite,
succèdent les deux sublimes pièces qui semblent taillées pour
la cantatrice, son timbre incandescent aux aigus brûlants :
« Le temps des lilas » [et des roses] de CHAUSSON, étend la
guirlande fleurie, inerte, d’un printemps mort  ; la chanteuse
s’enfonce dans une nostalgie inconsolable à mesure que ses
aiguës saisissent par leur intensité et leur pureté diaphane.
Chiasme éloquent.
Puis l’amertume embrasée de « Chanson triste » de DUPARC porte
ce summum tragique à son comble ; dans ses couleurs ciselées
aux teintes mortifères, Tatiana Probst exprime ce qui est cœur
de  la  mélodie  [l’une  des  plus  belles  en  réalité]  :  son
envoûtement  parsifalien.  Cette  ballade  triste  et  profonde
rayonne pourtant par son activité, celle d’une résilience peu
à  peu  exprimée  et  finalement  assumée  quand  la  cantatrice
conclue : « je guérirai ».

Des mélodies à l’opéra, il n’a qu’un pas. Tant l’implication
maîtrisée de la diva convoque derrière le verbe, le geste
vocal et la scène. Ce qui advient dans les 3 mélodies russes
de RACHMANINOV. Après la fameuse Vocalise réalisée dans le
souffle…  souverain,  c’est  la  2ème  qui  dévoile  sans  fard
l’actrice passionnée, comme figée, suspendue dans sa langueur
blessée, inspirée par la lyre amoureuse et tragique, par la
nostalgie aussi de la patrie [Rachmaninov fut ce grand exilé
toujours en mal de sa terre natale].

La fin du récital est un festival en nuances et sentiments
dont la cantatrice aime à sculpter les contrastes comme les
saisissantes ruptures. POULENC s’invite ainsi offrant ses deux
visages  si…  complémentaires  :  le  sombre  et  lugubre  de
« Bleuet » (où le jeune soldat exprime l’horreur de la guerre
et  tous  les  garçons  morts  sur  le  front)…  auquel  répond
l’ivresse éperdue des « Chemins de l’amour »…
Pour mieux dialoguer encore avec le miroitement des vitraux de
la Sainte Chapelle, la diva déploie une somptueuse adresse au
public  conquis  :  «  L’été  »  de  CÉCILE  CHAMINADE  [et  les



roucoulements  et  piaillements  des  oiseaux  chanteurs  d’une
agilité coloratoure, vertigineuse], enfin « un rêve » de FAURÉ
dont le souffle et l’enivrement voluptueux renoue avec les
teintes raffinées du début.

On attendait beaucoup de ce récital chambriste. Tatiana Probst
qui est aussi compositrice [et pianiste], réalise un somptueux
concert. Sa complicité avec la pianiste Racha Arodaky renforce
encore les qualités de son chant envoûtant.

 

 

______________________________

FESTIVAL RÉSONANCES à la SAINTE-CHAPELLE
Encore de nombreux concerts et récitals dans le cadre magique
de la Sainte-Chapelle grâce au Festival Résonances, jusqu’au
29 juin 2026. LIRE notre présentation et temps forts du 7ème

festival Résonances 2026 ici :
https://www.classiquenews.com/paris-sainte-chapelle-7eme-festi
val-resonnance-festival-claviers-duos-du-5-au-29-juin-2026-de-

ellington-a-couperin-marraine-julie-depardieu/

PARIS, SAINTE-CHAPELLE. 7ème Festival RÉSONANCES, du 5 au 29
juin 2026. « D’ELLINGTON à COUPERIN ». Marraine d’honneur
: Julie DEPARDIEU

A partir du 5 juin 2026, la Sainte-Chapelle est l’écrin
magicien du￼ nouveau festival « Résonances », dédié à toutes

les formes du clavier. Avec voix, avec instruments, en
formations diverses, et ce dans tous les répertoires…
Diversité et exigence sont les qualités d’un festival
recherché dans le site le plus spectaculaire du Paris

historique… Pas moins de 12 concerts événements vous attendent
ainsi. 2 temps forts en particuliers : les 2ème et 4ème week
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end de juin. Ouverture jazzy, puis mélodies françaises et
russes, piano et lectures, duo piano et violoncelle,

littérature et musique par Julie Depardieu (marraine 2026) qui
lit Colette, duos de pianos pour transcriptions vertigineuses
(Ravel et Gershwin)… et pour finir (le lundi 29 juin), récital

de piano, de Bach à Gershwin… Incontournable.

______________________________________________

CRITIQUE,  concert.  PARIS
(Gaveau,  le  23  avril),
VERSAILLES (Opéra Royal, les
24 et 26 avril 2026). Dali
Gutserieva et Adam Gutseriev,
Covent  Garden  Sinfonietta,
Emmanuel Plasson (direction)

Marathon printanier… Les musiciens Dali
Gutserieva et Adam Gutseriev ont régalé

les spectateurs de la Salle Gaveau à
Paris, le 23 avril, puis dans l’écrin

exceptionnel de l’Opéra Royal de
Versailles, les 24 puis 26 avril 2026.

D’abord, vertiges chambristes à Gaveau. Le parcours a débuté
le jeudi 23 avril Salle Gaveau sous l’intitulé prometteur : «
De Mozart à Brahms, en toute intimité ». Sur scène, quatre

https://www.classiquenews.com/critique-concert-paris-gaveau-le-23-avril-versailles-opera-royal-les-24-et-26-avril-2026-dali-gutserieva-et-adam-gutseriev-covent-garden-sinfonietta-emmanuel-plasson-direction/
https://www.classiquenews.com/critique-concert-paris-gaveau-le-23-avril-versailles-opera-royal-les-24-et-26-avril-2026-dali-gutserieva-et-adam-gutseriev-covent-garden-sinfonietta-emmanuel-plasson-direction/
https://www.classiquenews.com/critique-concert-paris-gaveau-le-23-avril-versailles-opera-royal-les-24-et-26-avril-2026-dali-gutserieva-et-adam-gutseriev-covent-garden-sinfonietta-emmanuel-plasson-direction/
https://www.classiquenews.com/critique-concert-paris-gaveau-le-23-avril-versailles-opera-royal-les-24-et-26-avril-2026-dali-gutserieva-et-adam-gutseriev-covent-garden-sinfonietta-emmanuel-plasson-direction/
https://www.classiquenews.com/critique-concert-paris-gaveau-le-23-avril-versailles-opera-royal-les-24-et-26-avril-2026-dali-gutserieva-et-adam-gutseriev-covent-garden-sinfonietta-emmanuel-plasson-direction/
https://www.classiquenews.com/critique-concert-paris-gaveau-le-23-avril-versailles-opera-royal-les-24-et-26-avril-2026-dali-gutserieva-et-adam-gutseriev-covent-garden-sinfonietta-emmanuel-plasson-direction/
https://www.classiquenews.com/critique-concert-paris-gaveau-le-23-avril-versailles-opera-royal-les-24-et-26-avril-2026-dali-gutserieva-et-adam-gutseriev-covent-garden-sinfonietta-emmanuel-plasson-direction/


instrumentistes  en  duo  ou  collectivement,  ont  éclairé  la
passion brahmsienne comme ils ont chanté l’élégance solaire de
Mozart.  Adam  Gutseriev  au  piano,  Dali  Gutserieva  au
violoncelle, Akiko Ono au violon et Konstantin Boyarsky à
l’alto.
Le  programme  contrasté,  équilibré  s’est  déroulé  d’un  seul
tenant, en tension, concentration, souplesse : Allegro non
troppo de la Sonate pour violoncelle et piano n° 1 de Brahms,
puis Duo pour violon et alto K. 423, et Quatuor avec piano K.
478 de Mozart. Dialogue, conversation, complicité : le jeu des
instrumentistes expriment au plus juste le caractère et le
sens  de  chaque  pièce.  Liberté  et  précision  du  geste,
expression et nuances, rien ne manque dans ce jeu collectif
qui allie détail et puissance.
La trajectoire change de proportion et aussi de souffle quand
participe  le  Covent  Garden  Sinfonietta  au  grand  complet,
phalange  sémillante,  très  impliquée  sous  la  direction
d’Emmanuel  Plasson.  D’abord,  salle  Gaveau,  le  vendredi  24
avril  ;  puis  comme  une  apothéose,  à  l’Opéra  Royal  de
Versailles, le 26 avril suivant. Le programme convoque les
grands vertiges orchestraux : lyrisme de Saint-Saëns et de
Grieg ; dramatisme facétieux et tendre de Richard Strauss, à
travers la Suite déduite de son opéra, Ariadne aux Naxos…
A Gaveau et plus encore sous les ors royaux de Versailles, le
programme, « De Saint-Saëns à Strauss, un voyage romantique »
fait vibrer le grand corps orchestral en accordant l’ampleur
symphonique au chant virtuose des solistes. L’acoustique de
l’Opéra  Versaillais  expose  chaque  accent,  détaille  chaque
inflexion ; car il ne s’agit pas seulement de cohésion sonore
malgré les effectifs présents sur les planches ; la réussite
découle  aussi  des  tempéraments  individuels  dont  la
personnalité sait se fondre dans le groupe et aussi relever
les défis de la virtuosité solistique ;  Dali Gutserieva dans
le grand lyrisme du Concerto pour violoncelle n° 1 de Saint-
Saëns ; Adam Gutseriev, dans la passion chantante du Concerto
pour piano de Grieg.
Rien  ne  manque  au  jeu  somptueusement  éloquent  de  Dali
Gutserieva ; la violoncelliste souligne combien Saint-Saëns
réalise  un  équilibre  lumineux  entre  classicisme  et  audace
expressive, sachant fouiller sur toute l’étendue du spectre de
l’instrument, sa riche tessiture entre grave et medium. Eclat



limpide du menuet central, intimité et naturel dans chaque
développement expressif… Dali Gutserieva séduit par la finesse
d’un  jeu  intime  ;  son  charme  opérant  indiscutablement  en
particulier dans le dernier mouvement (Molto allegro) dont la
violoncelliste  fait  jaillir  le  charme  et  l’élégance  toute
française.

Chez Grieg, Adam Gutseriev retrouve la fluidité schumanienne
dans  les  deux  premiers  mouvements  du  Concerto  ;  son  jeu
flexible se vivifie dans le 3ème mouvement (Allegro moderato e
marcato) qui fit l’admiration de Liszt, éclairant la puissance
poétique des danses de caractère scandinave, mais aussi les
ondulations  plus  sinueuses  et  nostalgiques  du  sublime
cantabile  en  fa  majeur.

Après l’entracte, la Suite symphonique d’Ariane à Naxos de
Richard Strauss permet à l’orchestre londonien (Covent Garden
Sinfoietta) de confirmer les qualités précédemment constatées
auprès des deux solistes : souffle, vitalité, cohésion sonore.
Chef  et  musiciens  comprennent  les  teintes  et  couleurs  de
chaque  écriture  :  raffinement  de  Saint-Saëns,  sincérité
chantante de Grieg, néo classicisme d’un Strauss, renouvelant
la  puissance  de  l’orchestre  dans  l’esprit  badin  du  Grand
Siècle français… En 3 dates, dans deux programmes contrastés,
généreux, entre Paris et Versailles, deux solistes à fort
tempérament ont révélé chacun leur indiscutable musicalité,
sublimée  encore  dans  les  lieux  qui  les  accueillaient,  en
particulier l’écrin historique de l’Opéra Royal du Château de
Versailles.

 



Ada
m Gutseriev, piano © Ismail Rzayev

 

 

________________________________________________________

CRITIQUE, concert. PARIS (Gaveau, le 23 avril), VERSAILLES
(Opéra Royal, les 24 et 26 avril 2026). Dali Gutserieva et
Adam Gutseriev, Covent Garden Sinfonietta, Emmanuel Plasson

(direction). Photos concerts © Ismail Rzayev

 

________________________________________________
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CRITIQUE,  concert.  PARIS,
Grande  Salle  Boulez  de  la
Philharmonie,  le  02  juin
2026.  BEETHOVEN  /  MAHLER.
Alexandre  Kantorow  (piano),
Orchestre  national  du
Capitole  de  Toulouse,  Tarmo
Peltokoski (direction)

Nommé à la tête de l’Orchestre national du
Capitole de Toulouse pour la période 2024-2029,

Tarmo Peltokoski (né en 2000) a consacré une
grande partie de ses premiers concerts aux

Symphonies de Gustav Mahler, notamment l’an passé
avec la Cinquième à Paris, puis la Deuxième à

Montpellier. Place cette fois à la Sixième, qui
sera également donnée dans la foulée par les

forces toulousaines lors d’une tournée au Japon,
avec un complément de programme différent, dédié à

Rachmaninov. 
 

A Paris, on retrouve le Concerto pour piano n° 4 (1808) de L.
van Beethoven sous les doigts experts d’Alexandre Kantorow. Le
début  intime,  lent  et  serein,  met  en  valeur  le  pianiste
français, et ce tout au long de l’œuvre. L’accompagnement
allégé,  aux  silences  marqués,  s’efface  volontairement  pour
concentrer l’attention sur la liberté de phrasés de Kantorow,

https://www.classiquenews.com/critique-concert-paris-grande-salle-boulez-de-la-philharmonie-le-02-juin-2026-beethoven-mahler-alexandre-kantorow-piano-orchestre-national-du-capitole-de-toulouse-tarmo-peltokoski-directi/
https://www.classiquenews.com/critique-concert-paris-grande-salle-boulez-de-la-philharmonie-le-02-juin-2026-beethoven-mahler-alexandre-kantorow-piano-orchestre-national-du-capitole-de-toulouse-tarmo-peltokoski-directi/
https://www.classiquenews.com/critique-concert-paris-grande-salle-boulez-de-la-philharmonie-le-02-juin-2026-beethoven-mahler-alexandre-kantorow-piano-orchestre-national-du-capitole-de-toulouse-tarmo-peltokoski-directi/
https://www.classiquenews.com/critique-concert-paris-grande-salle-boulez-de-la-philharmonie-le-02-juin-2026-beethoven-mahler-alexandre-kantorow-piano-orchestre-national-du-capitole-de-toulouse-tarmo-peltokoski-directi/
https://www.classiquenews.com/critique-concert-paris-grande-salle-boulez-de-la-philharmonie-le-02-juin-2026-beethoven-mahler-alexandre-kantorow-piano-orchestre-national-du-capitole-de-toulouse-tarmo-peltokoski-directi/
https://www.classiquenews.com/critique-concert-paris-grande-salle-boulez-de-la-philharmonie-le-02-juin-2026-beethoven-mahler-alexandre-kantorow-piano-orchestre-national-du-capitole-de-toulouse-tarmo-peltokoski-directi/
https://www.classiquenews.com/critique-concert-paris-grande-salle-boulez-de-la-philharmonie-le-02-juin-2026-beethoven-mahler-alexandre-kantorow-piano-orchestre-national-du-capitole-de-toulouse-tarmo-peltokoski-directi/
https://www.classiquenews.com/critique-concert-paris-grande-salle-boulez-de-la-philharmonie-le-02-juin-2026-beethoven-mahler-alexandre-kantorow-piano-orchestre-national-du-capitole-de-toulouse-tarmo-peltokoski-directi/


souvent  imprévisible.  Très  délié,  le  piano  chantant  fait
entendre  chaque  note,  en  une  souplesse  féline,  presque
effleurée par endroits. Dans cet esprit, la fusion avec le
chef est totale, en un ton inhabituellement doux à l’Allegro
initial,  avant  une  cadence  plus  habitée,  où  le  pianiste
affirme davantage d’autorité. L’Andante qui suit, l’un des
plus originaux composés par Beethoven, joue de l’alternance
entre les effets abrupts et péremptoires aux cordes et la
nostalgie  désabusée  du  soliste.  La  fin,  comme  murmurée,
enchaîne  directement  vers  le  Rondo,  où  le  tempo  s’anime
sensiblement. Le chef finlandais poursuit ce jeu de contrastes
lors d’un crescendo impressionnant, avant l’ultime cadence. En
bis, les états d’âme de l’Intermezzo, opus 117 n° 1 (1892) de
Brahms laissent rapidement place à des phrases inachevées et
obsessionnelles,  qui  précèdent  la  conclusion  emphatique  de
Vers la flamme, opus 72 (1914) de Scriabine.

Après l’entracte, les scansions inoubliables du début de la
Symphonie n° 6 (1906) de Gustav Mahler résonnent sans excès,
du fait de la mise sur le même plan de la mélodie principale
et des contrechants – une caractéristique décisive de cette
interprétation. L’allégement des cordes conduit aussi à mettre
en  valeur  une  série  de  détails  d’orchestration,  tout  en
donnant un aspect plus séquentiel. Des variations de tempi
incessantes irriguent cette lecture, qui évite les effusions
émotionnelles par une accélération dantesque des tutti, où les
interventions  solistes  s’épanouissent  dans  l’extraversion
colorée.  Plusieurs  sonorités  exacerbées  rapprochent  ainsi
Mahler  de  Chostakovitch.  Parallèlement,  Peltokoski  installe
des  passages  irréels  et  suspendus  dans  les  piani,  d’une
précision  millimétrée.  Les  verticalités  peuvent  toutefois
apparaître un rien trop uniformes dans cette volonté de fuir
le narratif, même si ce geste tourne Mahler vers un langage
plus moderne.

Si les mouvements extérieurs n’évitent pas quelques baisses de
tension, le Scherzo s’avère très réussi par sa capacité à



bondir d’un pupitre à l’autre, avant l’apaisement conféré au
chant radieux du hautbois. L’attention aux nuances demeure
constante,  avec  des  cordes  retenues  et  des  vents  plus
démonstratifs.  L’Andante  reste  sur  les  mêmes  cimes  en
poursuivant l’entrelacement des timbres en un fondu envoûtant
aux flûtes, cor anglais et cor solo. Les cloches de vaches
résonnent dans les coulisses, comme un écho des montagnes où
Mahler composait ses symphonies pendant ses vacances d’été.
Parmi les autres effets inattendus, on retient également le
“marteau de Mahler”, un instrument spécialement conçu par le
compositeur  pour  le  final,  afin  d’asséner  puissamment  les
coups du destin.

 

 

______________________________

CRITIQUE, concert. PARIS, Grande Salle Boulez de la
Philharmonie, le 02 juin 2026. BEETHOVEN / MAHLER. Alexandre
Kantorow (piano), Orchestre national du Capitole de Toulouse,

Tarmo Peltokoski (direction)

 

CRITIQUE,  concert.  TOULOUSE,
Halle aux grains, le 30 mai
2026.  BEETHOVEN  /  MAHLER.
Alexandre  Kantorow  (piano),
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Orchestre  national  du
Capitole  de  Toulouse,  Tarmo
Peltokoski (direction)

Ce samedi 30 mai, Toulouse a vécu un incroyable
concert donné devant une Halle aux grains pleine
et qui a suscité un grand enthousiasme. Alexandre
Kantorow reste le sublime interprète de la soirée

que le public sait trouver à chaque concert.
 

Nous attendions le Quatrième concerto de Beethoven depuis les
Rencontres Musicales de Nîmes, à l’été 2025. Lors du concert
final, le jeune pianiste nous avait gratifié de la fin du
concerto  avec  un  mouvement  lent  de  rêve  et  un  final
flamboyant. Il aborde ce Quatrième concerto avec imagination
et fantaisie, un jeu souverain, des couleurs somptueuses et
des  nuances  superbes.  Les  traits  peuvent  être  à  la  fois
virtuoses et malicieux. La beauté de ses sonorités est un
véritable  feu  d’artifice.  L’évidence  du  propos  prouve  sa
compréhension intime de Beethoven. Le deuxième mouvement est
joué avec une simplicité déroutante : il amène un orchestre
d’une rare brutalité à le rejoindre dans la musique la plus
pure. A lui tout seul il donne à ce mouvement sa dimension
mythique : Orphée attendrissant cerbère.

Le final qui peut caracoler et dans une facétie partagée faire
dialoguer soliste, chef et musiciens n’a pas été le bouquet
final attendu. Une question demeurera tout du long. Comment ce
rendez-vous de deux jeunes musiciens a-t-il pu être si peu
abouti ? Tarmo Peltokoski a gardé une battue brutale et peu
nuancée et n’a pas dialogué malicieusement avec le pianiste.
Le forte a été la nuance presque unique de l’orchestre. Le
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public a été enthousiasmé par le jeu souverain et généreux
d’Alexandre Kantorow, et lui a fait une très longue ovation.
Le bis que le pianiste prodige nous a proposé restera dans les
mémoires. Cette paraphrase absolument sidérante de la fin de
Tristan, débutant avec des accords d’une rare noirceur. Puis
il  nous  a  fait  gagner  la  lumière  spatiale  de  la
transfiguration d’Isolde comme avec la plus belle cantatrice.
La chant éperdu de Kantorow, la profondeur des accords, la
puissance de sa main gauche nous ont offert un orchestre et un
chant wagnérien sublimes. Et quelles couleurs sous le doigts
du pianiste ! Les qualités musicales inouïes ont complètement
sidéré le public comme les musiciens de l’orchestre. Jamais un
entracte  n’aura  été  aussi  nécessaire  pour  redescendre  sur
terre. 

Car  la  deuxième  partie  du  concert  comprenait  la  Sixième
symphonie de Mahler qui ouvre un univers très éloigné. Cette
Symphonie est plus difficile qu’il n’y paraît et le jeune
maestro s’y est un peu fourvoyé. Il nous a proposé une version
très enthousiaste, peu maîtrisée ,parfois confuse. L’Orchestre
national du Capitole a été d’une splendeur sonore inouïe. Le
cor solo a été de toute beauté. Les cuivres ont été rutilants
et  les  gros  cuivres  très  impressionnants.  Le  Célesta
particulièrement expressif. Évidemment les bois si subtils de
la phalange toulousaine ont été merveilleux. Les cordes –
pourtant  en  nombre  et  vaillantes  –  ont  quelquefois  été
couvertes par les cuivres. L’enthousiasme de Tarmo Peltokoski
est grand, il a des gestes démonstratifs et ne cache pas son
plaisir à diriger un orchestre si conséquent. Plus d’un a
regretté un propos peu mahlérien. En effet, si la grandeur a
été présente, ce sont les moments de tendresse et de sarcasme
qui ont manqué. Les couleurs rutilantes de l’orchestre ont été
impressionnantes, les fortissimi ont été à la limite de la
saturation, mais nous avons eu à côté bien peu de nuances, pas
de mystère ni de couleurs subtiles. Le public a acclamé un
superbe orchestre bien mis en valeur mais les subtilités de la
Sixième  symphonie  surtitrée  «  Tragique  »  n’ont  pas  été



interprétées ce soir. Un peu comme une répétition générale… Le
concert à Paris, à La Philharmonie le 2 juin, est lui aussi
affiché complet, espérons qu’il sera plus abouti…

 

 

_____________________________

CRITIQUE, concert. TOULOUSE, Halle aux grains, le 30 mai 2026.
BEETHOVEN / MAHLER. Alexandre Kantorow (piano), Orchestre

national du Capitole de Toulouse, Tarmo Peltokoski
(direction). Crédit photographique (c) Romain Alcaraz

 

CRITIQUE,  festival.
CHANTILLY,  Festival  «  Coups
de Cœur à Chantilly », les 23
et  24  mai  2026.  HAYDN  /
MOZART / FRANÇAIX / BERG /
SCHUMANN  /  BEETHOVEN.
Kammerakademie  Potsdam,
François  Leleux,  Rolando
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Villazón,  Tsotne  Zedginidze,
Sayaka Shoji, Mathieu Herzog,
Marc Coppey…

Nous sommes à Chantilly pour le deuxième week-end
du Festival « Coups de Cœur à Chantilly », dont la
programmation confirme à nouveau l’élégance d’un

rendez-vous musical où la grande tradition
classique dialogue avec l’esprit de découverte, la

virtuosité instrumentale et quelques moments de
pur théâtre musical. Trois concerts, trois

atmosphères, et une même impression générale :
celle d’un festival qui sait réunir de très grands
interprètes autour d’un plaisir de jouer évident,

communicatif, parfois même irrésistible.
 

Le premier concert met à l’honneur la Kammerakademie Potsdam
sous la direction du maestro et hautboïste virtuose François
Leleux,  avec  la  participation  du  célèbre  ténor  Rolando
Villazón. Le programme commence avec la Symphonie n°49 de
Joseph  Haydn,  dite  «  La  Passione  »,  œuvre  sombre,  grave,
presque cérémonielle dans son premier mouvement. Les cordes de
la formation allemande s’y montrent immédiatement excellentes,
pleines de densité et d’une précision expressive remarquable.
Le deuxième mouvement, très Sturm und Drang, joue avec des
contrastes dynamiques pleins de brio ; le troisième, plus
courtois mais toujours sérieux, conserve une élégance contenue
avant  un  finale  con  brio  où  l’interprétation  des  cordes
devient tout simplement époustouflante.

Changement de climat avec L’Horloge de Flore de Jean Françaix,
pour hautbois et orchestre. L’œuvre, souvent enjouée, pleine
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de charme néoclassique, parfois presque impressionniste par
ses  couleurs,  bénéficie  d’un  octuor  de  vents  absolument
incroyable.  François  Leleux,  cette  fois  au  hautbois  solo,
offre  une  prestation  d’une  virtuosité  complète,  où  la
fantaisie de Françaix trouve une incarnation idéale : vive,
spirituelle, raffinée, jamais anecdotique.

La Symphonie n°29 de W. A. Mozart permet ensuite à l’orchestre
Kammerakademie  Potsdam  de  faire  entendre  des  cordes
cristallines, très dynamiques, et d’excellents dialogues entre
les différents blocs de l’orchestre. Le deuxième mouvement,
porté par des vents absolument sublimes, se déploie dans une
atmosphère andante cantabile d’une grande délicatesse, sous la
direction sensible de Leleux. Le Menuetto, plein de brio et de
caractère, supporte très bien quelques légères interventions
sur les tempi, plutôt réussies. Quant au finale, il surprend
par son mélange de panache et de maîtrise, avec par moments
une énergie presque Sturm und Drang qui donne à cette jeunesse
mozartienne un relief dramatique très savoureux.

Rolando  Villazón  rejoint  la  scène  pour  plusieurs  airs  de
Mozart. Dans les premiers airs, l’orchestre est dynamique et
le ténor propose une belle expression dramatique, avec un
chant  juste  et  bien  conduit.  Mais  c’est  dans  les  deux
derniers, extraits de l’opéra La Clemenza di Tito, que nous
apprécions  davantage  l’ampleur  des  magnifiques  talents  en
présence. Dans « Ah, se fosse intorno al trono », l’équilibre
entre la voix et l’orchestre est remarquable. Dans le dernier
air « Se all’impero, amici Dei », le timbre, la projection
vocale et la présence scénique ravissante du ténor emportent
largement  l’adhésion,  malgré  des  coloratures  parfois
difficiles. Ce qui manque un peu en agilité est très largement
compensé  par  la  beauté  de  l’instrument,  la  force  de  la
projection et un instinct théâtral demeuré intact. Les bis
confirment d’ailleurs l’excellent acteur, généreux sur scène,
drôle, solaire, capable de transformer une page mozartienne en
petit théâtre de poche, presque pré-rossinien par l’esprit !



La dernière journée du festival qui commence avec le récital
du jeune virtuose Tsotne Zedginidze, avec François Leleux,
nous transporte dans un autre univers. Le jeune pianiste ouvre
avec la Sonate pour piano op. 1 d’Alban Berg, qu’il aborde
dans  une  veine  un  peu  postromantique,  sensible,  pleine
d’intentions. Le jeu est parfois virtuose et brillant, mais ce
qui frappe surtout est l’impression étrange d’un jeune prodige
qui veut dire quelque chose. Non pas seulement montrer qu’il
sait  jouer,  mais  déjà  chercher  une  parole  musicale
personnelle.

Sa propre Sonate pour hautbois et piano, donnée ensuite en
création mondiale, confirme cette singularité. Il s’agit d’une
œuvre kaléidoscopique, voire jazzy, avec une touche dansante
et presque folklorique, mais très transfigurée : une sorte de
danse éléphantine expressionniste, ma non troppo. Si la forme
sonate  ne  se  distingue  pas  toujours  avec  une  évidence
structurelle, le dialogue entre les deux solistes est très
stimulant  et  équilibré,  complice  même  et  plein  d’humour.
François Leleux y offre une prestation virtuose superlative,
faisant  du  hautbois  un  personnage  à  part  entière,  agile,
espiègle, parfois tendre, toujours souverain.

Avec les Davidsbündlertänze op. 6 de Robert Schumann, Tsotne
Zedginidze montre admirablement sa capacité à unir le côté
virtuose, tourmenté et agité de la partition. S’il demeure
parfois plus placide qu’intime, son jeu reste très intérieur
tout au long du cycle. Les passages vifs sont démonstratifs et
brillants sans tomber dans l’excès, et l’ensemble témoigne
d’une maîtrise ainsi que d’une maturité musicale parfois rare
chez les jeunes prodiges. Il joue Schumann sans pathos mais
avec intensité et maestria, ce qui est vraiment remarquable.
Après la pluie d’applaudissements, le jeune virtuose offre en
bis une improvisation au piano de plus de trois minutes, un
moment  de  charme  virtuose  avec  plusieurs  influences
stylistiques (surtout classiques et romantiques), tout à fait
fascinant !



Le dernier concert du week-end s’ouvre avec le Divertimento K.
563 de Mozart, interprété par Sayaka Shoji au violon, Mathieu
Herzog à l’alto et Marc Coppey au violoncelle. La violoniste
apparaît comme la véritable chef de file de ce trio où tous
les interprètes sont excellents. La performance, globalement
charmante,  laisse  entendre  une  conversation  d’une  grande
noblesse, avec cette grâce mozartienne qui exige autant de
naturel que de discipline. Le Trio op. 11 de L. van Beethoven,
ici pour hautbois, violoncelle et piano, installe ensuite un
autre type de complicité. Le premier mouvement est abordé avec
brio  par  tous  les  solistes,  dans  un  excellent  dialogue
instrumental. Le deuxième mouvement donne au violoncelle un
espace particulièrement beau et lyrique, rappelant parfois les
airs d’opéra de Bellini et plus largement l’opéra romantique.
Le  finale,  un  peu  pyrotechnique  dans  l’interprétation  des
solistes, reste très réussi et sympathique, porté par une
entente scénique évidente.

Le Quatuor pour hautbois et cordes K. 370 de Mozart couronne
magnifiquement  la  soirée.  Le  premier  mouvement  est  d’une
virtuosité ravissante, incroyable même ; le deuxième, très
beau, suspend le temps avec une simplicité touchante ; le
troisième  déclenche  l’enthousiasme  général  :  un  excellent
quatuor du début à la fin, avec François Leleux absolument
magnifique au hautbois solo.

En bis, l’Adagio de la Sérénade n°10 de Mozart, dite Gran
Partita, dédié par François Leleux à un professeur, apporte
une  conclusion  très  émouvante  au  week-end.  Moment  de
gratitude, de transmission et de beauté pure, il résume à lui
seul l’esprit de ces Coups de Cœur à Chantilly : un festival
où la virtuosité n’est jamais froide, où le charme n’exclut
pas l’exigence, et où les grands interprètes semblent avant
tout  réunis  par  le  plaisir  très  simple,  mais  infiniment
précieux, de faire de la musique ensemble.

 



 

___________________________________________

CRITIQUE, festival. CHANTILLY, Festival « Coups de Cœur à
Chantilly ». HAYDN / MOZART / FRANÇAIX / BERG / SCHUMANN /
BEETHOVEN. Kammerakademie Potsdam, François Leleux, Rolando
Villazón, Tsotne Zedginidze, Sayaka Shoji, Mathieu Herzog,

Marc Coppey… Crédit photographique (c) Droits réservés

 

 

CRITIQUE,  concert.  PARIS,
Philharmonie  de  Paris  (Cité
de  la  musique),  le  22  mai
2026. « Folk Songs » (Berio,
Bartok,  Brahms).  Orchestre
national d’Île de France, Iva
Bittová  (soprano),  Case
Scaglione (direction)

La course solaire promettait à la ville le sort
foudroyant et brûlant de Phaëton. Le mois de mai
rayonnant dans sa verdure surprend par sa chaleur
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venue tout droit des sables ancestraux du Sahara
lointain. Le programme « Folk Songs » de ce soir à
la Cité de la Musique allait nous faire virevolter
avec les 3 B : Bartok, Berio et Brahms. Audace et

célébration de la vie. 
 

Les « Folk Songs » de Luciano Berio ont quelque chose d’assez
typique de la programmation contemporaine lorsqu’elle cherche
à séduire sans inquiéter : une modernité polie, folklorisée,
presque muséifiée dans sa propre volonté d’ouverture. Autour
de Luciano Berio, le concert semblait promettre l’alliage du
populaire et du savant, de la mémoire orale et de l’écriture
sophistiquée. La promesse n’a été qu’à moitié tenue.

La  chanteuse  Iva  Bittová  possède  indéniablement  cette
singularité vocale que réclament les Folk Songs : un timbre
âpre, presque terrien, capable de passer du murmure archaïque
à une émission plus expressionniste. On admire surtout son
refus  du  beau  son  décoratif.  Chez  elle,  la  voix  gratte,
s’effiloche, se cabre parfois — et c’est précisément là que
Berio retrouve un peu de son étrangeté originelle. Dans les
mélodies arméniennes ou auvergnates, cette rugosité faisait
naître de véritables instants de vérité.

Mais cette authenticité expressive avait son revers. À force
de privilégier l’instinct et la couleur, Bittová finissait
aussi  par  niveler  les  contrastes  internes  du  cycle.  Tout
semblait ramené au même théâtre vocal, à la même expressivité
volontairement  décentrée.  Or  les  Folk  Songs  ne  sont  pas
seulement un cabinet de curiosités ethnographiques : ce sont
aussi des miniatures d’orfèvrerie, des jeux d’équilibre entre
distance  ironique  et  tendresse  populaire.  Ici,  plusieurs
numéros restaient à l’état d’esquisse, comme si l’interprète
refusait d’entrer dans la précision psychologique des textes.

L’Orchestre  national  d’Ile-de-France,  dirigé  par  leur  chef



Case Scaglione, accompagnait avec une élégance très contrôlée,
parfois trop. Berio demande une respiration chambriste, un
sens  du  détail  instrumental  qui  doit  surgir  comme  une
improvisation savamment organisée. On entendait davantage une
exécution soigneuse qu’un véritable théâtre des timbres. Les
percussions  notamment,  pourtant  essentielles  dans  cette
partition  de  1964  écrite  pour  Cathy  Berberian,  restaient
curieusement sages.

Le paradoxe est là : cette musique née du frottement entre
cultures  populaires  et  avant-garde  finit  aujourd’hui  par
apparaître  comme  un  classique  institutionnel  parfaitement
intégré au rituel symphonique. Ce qui scandalisait jadis par
son hybridation rassure désormais par son éclectisme. Berio,
le grand « impur » de l’avant-garde européenne, selon une
formule qu’aurait sans doute appréciée Pierre Boulez, entre
ainsi au patrimoine avec les honneurs dus aux œuvres devenues
inoffensives.

Reste  malgré  tout  la  beauté  intermittente  de  certaines
séquences — ce Lo Fiolaire suspendu dans une lumière presque
debussyste, ou cet Azerbaijan Love Song final où la voix de
Bittová cessait enfin de jouer un rôle pour devenir présence
nue.  Ce  furent  des  éclats  fugitifs,  mais  suffisants  pour
rappeler qu’au cœur de ces arrangements savants demeure encore
quelque  chose  d’irréductiblement  populaire  :  une  mémoire
chantée que la modernité n’a jamais complètement réussi à
domestiquer.

Et dans les Images hongroises de Béla Bartok et la Sérénade
n°2 de Johannes Brahms, tant la direction de maestro Scaglione
que l’intégralité des pupitres ont rendu à ces œuvres leur
poésie issue du sentiment populaire. 

Le  soleil  déclinant  laissait  choir  le  linceul  fleuri  de
l’après-midi  pour  la  clarté  bleutée  des  nuits  de  mai  qui
annoncent les rites du solstice de juin.



 

 

____________________________

CRITIQUE, concert. PARIS, Philharmonie de Paris (Cité de la
musique), le 22 mai 2026. « Folk Songs » (Berio, Bartok,
Brahms). Orchestre national d’Île de France, Iva Bittová

(soprano), Case Scaglione (direction). Crédit photographique
(c) Droits réservés

 

 

CRITIQUE,  concert.  TOULOUSE,
Halle aux grains, le 23 mai
2026. RESPIGHI / CHAUSSON /
ROPARTZ.  Stéphane  Degout
(baryton), Orchestre national
du  Capitole  de  Toulouse,
Roberto  Gonzalez-Monjas
(direction)

La Halle aux Grains de Toulouse vibrait encore
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sous les derniers arpèges des Pins de Rome
d’Ottorino Respighi lorsque le public, debout, a
offert une ovation méritée à l’Orchestre national
du Capitole de Toulouse et au jeune (et brillant

!) chef espagnol Roberto González-Monjas. Un
concert qui a été une véritable fresque en quatre

tableaux – où l’eau, le rêve, les sentiments et la
lumière éternelle de Rome se sont succédé avec une

grande intensité.
 

Dans les fameuse Fontaines de Rome du même Respighi, données
en début de soirée, Roberto González-Monjas a installé une
transparence  lumineuse.  La  fontaine  Valle  Giulia  à  l’aube
(allegro moderato) naissait dans un bruissement délicat des
cordes, presque impressionniste. Puis, la fontaine du Triton,
avec ses cuivres éclatants et ses appels de cors, a déployé
une joie dansante. Moment de pur ravissement : la fontaine de
Trevi à midi, où l’orchestre, sous la baguette précise du chef
espagnol, a fait rugir les trompettes et les trombones en une
marée solennelle. Enfin, la fontaine de la Villa Médicis au
crépuscule, murmurante et nostalgique, s’est éteinte comme une
promesse.

Puis vint le Poème de l’amour et de la mer d’Ernest Chausson.
Stéphane  Degout,  déjà  acclamé  en  entrant  en  scène,  s’est
révélé  comme  un  poisson  dans  l’eau  dans  cette  mélodie
française sublime. Sa voix de baryton, chaude, profonde et
d’une clarté parfaite, a porté les vers de Maurice Bouchor
avec une tendresse déchirante. Dans La Fleur des eaux, on
entendait la houle ; dans La Mort de l’amour, la résignation
tragique. L’Orchestre national du Capitole de Toulouse, d’une
pâte sonore veloutée, accompagnait sans jamais couvrir. À la
fin du dernier poème, un long silence très révélateur s’est
installé  parmi  l’auditoire,  gage  d’une  émotion  forte  et
partagée !



En deuxième partie de soirée, place d’abord à Guy Ropartz,
beaucoup moins connu, et qui a été une révélation. Ses Quatre
poèmes d’après l’intermezzo d’Heinrich Heine ont vu Degout se
muer en tragédien lyrique. La mer y est tour à tour miroir du
désir (« Le ciel, la mer et la bien-aimée ») et tombeau. Dans
le troisième poème, « Et ta vie et ta mort seront chantées »,
le  baryton  Français  a  touché  au  sublime,  soutenu  par  des
cordes graves presque chuchotées. González-Monjas a dessiné
des clairs-obscurs d’une intelligence rare, et le baryton a
reçu des acclamations renouvelées.

Enfin, l’apothéose : Les Pins de Rome de Respighi. Comme un
retour au plein soleil après la mélancolie. Les pins de la
Villa  Borghèse  :  un  tourbillon  d’enfants  imaginaires,  les
cordes piquées et légères. Pins près d’une catacombe : un
mystère sourd, puis un chant religieux du hautbois. Pins du
Janicule : le rossignol (avec une musique enregistrée, mais
comme  une  astuce  technologique  intégrée  avec  naturel)  a
fasciné par sa poésie crépusculaire. Et enfin, l’inévitable,
l’impressionnante  Voie  Appienne  :  une  montée  lente,
irrésistible, des tambours lointains aux cuivres éclatants,
l’orchestre entier déchaîné, l’aigle romaine planant au-dessus
de la Halle aux Grains. Le chef González-Monjas, ce jeune
maître espagnol à la gestuelle élégante et incandescente à la
fois, a tenu la tension jusqu’à la dernière note, laissant
l’orchestre rugir dans une lumière de fin du monde.

Hier soir, l’eau de Rome, la mer d’amour et de mort, et les
pins millénaires ont coulé dans nos cœurs comme une seule et
immense vague. Un magnifique concert !

 

 

_________________________________________

CRITIQUE, concert. TOULOUSE, Halle aux grains, le 23 mai 2026.



RESPIGHI / CHAUSSON / ROPARTZ. Stéphane Degout (baryton),
Orchestre national du Capitole de Toulouse, Roberto Gonzalez-
Monjas (direction). Crédit photographique (c) Emmanuel Andrieu

 

CRITIQUE,  concert.  PARIS,
Philharmonie de Paris (Grande
Salle  Boulez),  le  22  mai
2026. BERLIOZ : Requiem. Pene
Patti  (ténor),  Orchestre  de
l’Opéra  national  de  Paris,
Philippe Jordan (direction)

La fin de saison de la Philharmonie de Paris met
les fresques religieuses grandioses à l’honneur :
avant Verdi et Britten, place au Requiem d’Hector
Berlioz et ses vertigineuses envolées. Philippe

Jordan retrouve l’Orchestre de l’Opéra national de
Paris, qu’il a dirigé entre 2009 et 2021, face à

un public enthousiaste.
 

Il est finalement peu d’occasions d’entendre en concert le
Requiem  (1837)  de  Berlioz,  tant  les  forces  monumentales
requises  exigent  des  moyens  considérables.  Conçu  pour  un
effectif de 500 musiciens, finalement ramené à « seulement »
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400, l’ouvrage impressionne par le nombre de percussions à
l’œuvre, dont une quinzaine de timbales. Ces dernières font
contrepoids aux groupes de cuivres divisés par quatre, qui
sont répartis spatialement sur les côtés, en un effet d’écho
prévu  par  le  compositeur.  De  quoi  permettre  les  effets
spectaculaires qui ont fait la renommée de Berlioz, dans la
lignée de Gaspare Spontini (1774-1851) et de son sens de la
grandeur scénique et chorale (La Vestale, Fernand Cortez). On
perçoit également l’influence de Beethoven dans l’alternance
de passages intimistes et d’explosions dantesques, ainsi que
celle  de  Palestrina  dans  les  parties  a  cappella,  comme
suspendues et sans assise rythmique. La réunion de ces audaces
confère une modernité étonnante à l’ensemble, surtout si on la
compare  à  des  oeuvres  contemporaines,  tel  que  le  Requiem
(1835) de Donizetti.

Comme souvent, Berlioz puise dans ses partitions antérieures
pour  élaborer  cette  commande,  notamment  dans  sa  Messe
solennelle  de  1824.  Cette  messe  de  jeunesse,  longtemps
considérée comme perdue jusqu’à sa redécouverte en 1991, sera
d’ailleurs  donnée  à  la  Maison  de  la  radio,  le  2  juillet
prochain, par l’Orchestre national de France. En attendant,
les fracas de la Grande messe des morts (autre nom du Requiem)
ont fait trembler les murs de la Philharmonie. Rien d’excessif
toutefois : le geste de Philippe Jordan, tout d’équilibre et
de  transparence,  évite  tout  débordement  expressif.  Une
approche bienvenue dans ce répertoire, qui gagne en élévation
spirituelle ce qu’il perd en force physique brute – loin des
cataclysmes préférés au disque par Charles Munch ou Georg
Solti.

L’introduction sobre montre la volonté de Philippe Jordan de
coller au plus près du texte, humble supplication adressée au
Seigneur. Si les premières interventions des sopranos révèlent
quelques difficultés avec la justesse, l’ensemble gagne peu à
peu en assurance. Le chœur masculin se distingue quant à lui
par  sa  solidité  globale,  tout  au  long  de  la  soirée.  La



conclusion apaisée du Kyrie, presque murmurée dans les graves,
installe une théâtralité, que l’on retrouvera plus loin dans
l’imploration à Jésus, soutenue par le cor anglais. Le début
statique du Dies Irae surprend par sa progression d’intensité
inexorable, avec un chef attentif à l’allégement des textures
et au respect des dynamiques. Le thème majestueux confié aux
cuivres par quatre se heurte bientôt au fracas des timbales,
tandis que le chœur se fait plus homophonique pour figurer les
affres du Jugement dernier. Si le Rex Tremendae voit un chœur
un rien trop timide face à l’orchestre, l’épure du mouvement
suivant,  Quaerens  Me,  en  grande  partie  a  cappella  séduit
davantage.

Le symphoniste Berlioz reprend pleinement ses droits dans le
superbe Lacrimosa, où les ténors s’inscrivent sur un tapis de
graves, avant que des scansions hypnotiques plus denses et
spectaculaires ne viennent conclure le morceau. Les évocations
à Saint Michel se parent d’une fragilité hésitante, alors que
des bribes de mélodie s’agrègent patiemment, en une science de
l’étagement  parfaitement  maîtrisée  par  Jordan.  Le  chœur
relégué  à  l’arrière-plan  abandonne  momentanément  son  rôle
central, comme pour lui ménager un espace de respiration.
L’Hostias installe une austérité dépouillée, avant une fin aux
sonorités  modernes,  où  trois  flûtes  dialoguent  avec  huit
trombones. Le chant serein de Pene Pati vient ensuite baigner
la salle de son aura céleste, juché depuis le « balcon de la
Reine » (surnom donné au grand balcon blanc, à gauche de la
scène). La brève fugue du Chœur interrompt brièvement le ténor
samoan, qui conclut avec davantage d’accents pour célébrer la
gloire céleste. Enfin, le solennel Agnus Dei montre quelques
aspects plus séquentiels et mystérieux, créant une attente
théâtrale, avant de s’éteindre dans une lumière apaisée.

 

___________________________________



CRITIQUE, concert. PARIS, Philharmonie de Paris, le 22 mai
2026. BERLIOZ : Requiem. Pene Patti (ténor), Orchestre de

l’Opéra national de Paris, Philippe Jordan (direction). Crédit
photographique (c) DR – Droits réservés

 

 

 

DIFFUSION, REPLAY

La captation vidéo de ce concert est disponible en replay sur
la plateforme de streaming Paris Opera Play jusqu’au 21 juin,
ici :
https://play.operadeparis.fr/p/hector-berlioz-requiem

Et  aussi  sur  France  Musique  (audio  seul)  :
https://www.radiofrance.fr/francemusique/podcasts/le-concert-d
u-soir/philippe-jordan-dirige-le-requiem-de-berlioz-a-la-tete-
de-l-orchestre-et-des-choeurs-de-l-opera-de-paris-1268211

 

 

___________________________________________________________
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CRITIQUE,  concert.
MONTPELLIER,  Opéra  Comédie,
le  21  mai  2026.  DVORAK  /
WAGNER  /  BRAHMS.  Orchestre
national  Montpellier
Occitanie,  Jean-François
VERDIER (direction)

En ce 21 mai, l’écrin de l’Opéra Comédie, avec ses
dorures et son acoustique moelleuse, accueillait
les musiciens de l’Orchestre national Montpellier

Occitanie pour un voyage en terres slaves et
germaniques, dans un programme intitulé « La Voix
des Vents« . Mais la véritable clé de voûte de ce

concert très attendu fut la baguette aussi précise
que malicieuse du chef Français Jean-François

Verdier, actuel directeur musical de l’Orchestre
Victor-Hugo Franche-Comté, dont l’énergie – et la

« tchatche » – communicatives… ont fait des
étincelles !

 

Avec la Sérénade pour vents en ré mineur opus 44 d’Anton
Dvořák, la soirée est placée d’emblée sous le signe de la joie
et de la nostalgie. Les bois de la phalange montpelliéraine –
bassons, clarinettes, hautbois – y déploient un art subtil du
contrepoint qui semble tout droit sorti d’un village tchèque
en fête. Jean-François Verdier en sculpte les contrastes avec
une légèreté désarmante : les danses villageoises bondissent,
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les mélodies plus rêveuses nous prennent à la gorge. Un pur
joyau de spontanéité !…

Puis  vient  le  sublime  Siegfried-Idyll  de  Richard  Wagner.
L’atmosphère change : des sons de cors enveloppants émergent
comme un secret déposé à l’aube. On songe à Cosima, l’épouse
de  Wagner,  pour  qui  ce  poème  symphonique  fut  un  cadeau
d’amour. Sous la direction de Verdier, l’œuvre n’est jamais
pompeuse, mais intimiste, presque murmurée. Les bois, déjà,
portent cette nostalgie préromantique qui annonce le reste du
programme. L’ovation est déjà enthousiaste, mais le public
sent que le meilleur reste à venir.

La Sérénade n°1 en ré majeur opus 11 de Johannes Brahms est
une œuvre-monstre, une première Symphonie « déguisée », une
page immense que le compositeur écrivit à 24 ans, n’osant pas
encore affronter le genre symphonique et l’héritage du géant
Ludwig  van  Beethoven.  Un  détour  génial  qui  lui  permit  de
déployer déjà toute sa science du contrepoint, sa tendresse
mélancolique et son énergie dansante. Dès l’Allegro initial,
les cuivres ont posé un thème de chasse lumineux, aussitôt
repris par les bois. L’Adagio suivant fut un moment de pure
grâce : le hautbois solo de l’orchestre a chanté une mélodie
infinie, soutenue par des cordes graves d’une douceur rare.
Les deux Menuets ont dansé avec un swing discret, ni trop
rigide ni trop libre, tandis que le second Scherzo (Brahms en
propose  deux,  originalité  rare)  a  déchaîné  une  cavalcade
joyeuse. Enfin, le Rondo final a emporté tout le monde dans un
crescendo effréné, jusqu’à l’accord final, libérateur comme un
grand éclat de rire.

Mais les instants les plus savoureux de la soirée sont peut-
être  ceux  avant  chaque  pièce  du  programme,  où  le  chef,
véritable showman pédagogue, prend la parole, avec malice et
humour. Avec un amour contagieux du répertoire, il raconte
Dvořák, Wagner et Brahms comme on conterait des histoires au
coin du feu. La salle, conquise, sourit et apprend. Ce geste
de pédagogie joyeuse transforme le concert en une fête de



l’intelligence partagée.

Bravo maestro ! 

 

 

___________________________

CRITIQUE, concert. MONTPELLIER, Opéra Comédie, le 21 mai 2026.
DVORAK / WAGNER / BRAHMS. Orchestre national Montpellier

Occitanie, Jean-François VERDIER (direction). Crédit
photographique (c) Droits réservés

 

CRITIQUE,  concert.  PARIS,
Salle GAVEAU, le 19 mai 2026.
«  The  last  rose  ».  CECIL
SHARP / FRANCIS JAMES CHILD.
Rosemary  Standley…  Les
Musiciens  de  Saint  Julien,
François  Lazarevitch
(direction)
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Rosemary Standley aurait pu demeurer simplement la
chanteuse du groupe folk Moriarty. Mais c’était

sans compter son envie d’explorer de vastes
horizons musicaux.  Son atout majeur : une voix

haute servie par un grave aux mille facettes qui
sied tout à la fois aux traditionnels américains,
au jazz, et à la musique baroque. Inclassable et

insatiable, elle est l’artiste de toutes les
rives. Elle semble toujours être inlassablement en
quête d’où poser la spécificité de sa voix unique.
Multipliant les expériences, la chanteuse franco-

américaine s’est même essayée dans Schubert,
livrant un enregistrement qui lui ressemble,

inventif pour les uns, déroutants pour les autres,
mais qui nous murmure que l’on peut aimer la

musique de Schubert de bien des façons. Elle a
également été une étonnante Carmen dans le seul en
scène de François Gremaud, où elle a médusé (dans

le bon sens) public et critique. 
 

Poursuivant  son  éclectique  parcours,  Rosemary  Standley,
associée à François Lazarevitch et ses Musiciens de Saint-
Julien, nous a proposé hier soir (19 mai) à la Salle Gaveau
une traversée exploratoire de Songs de Cecil Sharp et Francis
James  Child.  Dans  un  programme  intitulé  The  last  rose,
Rosemary Standley et ses comparses d’un soir nous ont narré
l’histoire d’un voyage singulier, de contrées en rencontres
insolites en terres d’Irlande, d’Ecosse ou sur les landes
d’Angleterre. Une « odyssée à la rencontre du Nord avant qu’on
ne  le  perde  »,  comme  elle  l’a  si  bien  dit  en  début  de
spectacle. Autant d’œuvres musicales qui irriguent encore de
leur influence les artistes contemporains de la folk music. 

Ce programme riche et dense alterne chansons rythmiques et



ballades poignantes telle que The Last Rose of Summer, pièce
emblématique de la poésie mélancolique propre à ce répertoire.
Portée par la voix expressive de Rosemary Standley et les
contre-chants  parfaits  d’Enea  Sorini  et  d’Hélène  Richaud
(délicieux  moment  que  Scarborough  Fair  ou  les  voix  se
répondent  à  la  perfection),  l’éclat  des  pièces  musicales
reposent entièrement sur la sonorité des instruments anciens
(flûtes,  tympanon,  et  bodhrán,  sans  oublier  la  pandore
inspirée de Léo Brunet, et les harpe baroque et viole de Gambe
de Manon Papasergio) mais interprétée avec une énergie et un
style  totalement  contemporain,  soulignant  la  modernité  des
œuvres choisies. A cet égard, les figures féminines tiennent
un rôle de premier plan telle que la femme devenue à son tour
marin suite à la disparition en mer de son fiancé (The Female
Rambling Sailor) ou de Katie La cruelle qui mène son monde (et
les hommes) par le bout du nez (Katie Cruel).

Le chant incarné de Rosemary Standley est également mis en
valeur par la présence unique de François Lazarevitch alliant
avec brio connaissance musicologique une pratique intuitive de
la musique ancienne. Comme à son habitude, le flûtiste jongle
entre plusieurs instruments (flûte, musette et même grelots),
et donne ici la pleine mesure de son éclectisme. En homme-
orchestre, il galvanise le talent de ceux qu’il accompagne. A
cet  égard,  On  ne  cesse  d’être  surpris  par  les  tournures
étonnantes  données  aux  œuvres  tant  les  artistes  présents
excellent dans l’art de relancer continuellement la musique
dans des directions inattendues, telles que cet a capella de
Three Ravens en fond de scène et à quatre voix dont celle de
François Lazarevitch, ajoutant une appétence de plus à son art
multiple.  L’osmose  entre  les  interprètes  est  à  ce  point
stimulante, qu’on attend avec une envie gourmande la prochaine
pièce pour ressentir à nouveau ce plaisir d’être surpris.

La volupté des instruments anciens des Musiciens de Saint
Julien, le timbre unique de Rosemary Standley, et son osmose
avec un François Lazarevitch au sommet de son art, a conduit



l’auditoire aux rives de l’enchantement. Une de ces soirées
qui tombe à point nommé pour faire entrer la lumière dans un
monde de pénombre.

 

 

_________________________________________________

CRITIQUE, concert. PARIS, Salle GAVEAU, le 19 mai 2026. « The
last rose ». CECIL SHARP / FRANCIS JAMES CHILD. Rosemary

Standley… Les Musiciens de Saint Julien, François Lazarevitch
(direction). Crédit photographique (c) Brigitte Maroillat

 

 


