
CRITIQUE,  festival.  48ème
Festival du VIGAN (Château de
Mareilles),  le  16  juillet
2024. Récital pianistique par
Aristo SHAM
 

Depuis  48  années  maintenant,  au  cœur
des  Cévennes,  se  déroule  un  festival
qui maintient un haut degré d’exigence
et de qualité. Fondé et dirigé par le
pianiste Christian Debrus, le Festival
du  Vigan  se  déroule  dans  différentes
églises  de  la  ville  et  des  villages
environnants, mais aussi – comme c’est
le  cas  ce  soir  pour  le  concert
d’ouverture  de  la  manifestation
cévenole – dans la cour ou devant la
façade  de  châteaux  des  alentours,  en

l’occurrence  ceux  de  Mareilles  ou  du  Castellas.  Et  c’est
devant la belle façade du premier, entouré de magnifiques pots
d’Anduze et de quelques oliviers (alors que la vieille ville
du Vigan se profile en contrebas de la terrasse aménagée avec
un  parterre  de  chaises…),  que  s’est  déroulé  ce  premier
concert, entre chien au loup (à 21h30), juste au moment où le
chant  des  cigales  laissait  place  aux  croassements  des
grenouilles, toutes aussi nombreuses dans les bassins de la
terrasse haute du château…

Au sein d’une programmation riche (s’étalant du 16 juillet au
21 août cette année) – qui met à l’affiche des artistes ou
ensembles tels que Pierre Génisson, le Trio à Cordes Jacob, le
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Quintette de cuivres Aeris, le violoncelliste Christian Pierre
La Marca, le tubiste Thomas Leleu, l’Ensemble Ariana dirigé
par Marie-Paule Nounou ou encore les Chœurs de l’Abbaye de
Sylvanès  et  l’Orchestre  Contrepoint  dirigés  par  Franck
Foncourbette (dans le superbe Requiem de Gabriel Fauré, le 13
août à l’Église St Pierre du Vigan) -, le premier concert du
festival affichait le jeune pianiste hongkongais Aristo Sham,
dont  la  carrière  a  “décollé”  depuis  qu’il  a  remporté  le
Premier prix des Monte-Carlo Piano Masters l’an passé. 

Installé juste devant la porte centrale
du château, permettant à l’artiste des
allées  et  venues  entre  certains
morceaux ou au moment des saluts, un
magnifique piano Steinway trône, tandis
que le public est disposé en arc de
cercle  autour  de  lui,  les  premières
rangées  n’étant  qu’à  trois  mètres  de
l’instrument  et  de  l’artiste.  Ce
dernier débute la soirée avec la Suite
N°5  en  mi  majeur  de  Georg  Friedrich
Haendel, dans laquelle alternent pièces

délicates, à fleur de peau (les allemandes, sarabandes…) et
pièces  plus  digitales,  dansantes  ou  plus  puissantes
(courantes, gigues…). Dans des tempi plutôt amples, le jeune
hongkongais emporte l’adhésion grâce à un toucher qui sait
être  tour  à  tour  tendre,  fragile,  nerveux  ou  lyrique.  Le
pianiste met bien en exergie le contrepoint, n’abuse pas de la
pédale ni ne surcharge dans l’ornementation. Suivent les 3
Fantasiestück op. 111 de Robert Schumann, pièces tardives du
compositeur allemand, une partition où le pianiste préserve
parfaitement le caractère crépusculaire des derniers sursauts
du romantisme schumannien. Clou de la soirée, le trop rare
Gaspard de la nuit de Maurice Ravel, auquel le pianiste fait
un sort : l’angoisse sourde d’Ondine le dispute à la fantaisie
macabre  du  Gibet,  d’une  ensorcelante  variété  de  touches,
tandis que Scarbo est bien empeinte ici de toute la noirceur

https://www.classiquenews.com/wp-content/uploads/2024/07/Aristo-Sham-Festival-du-Vigan-scaled.jpg


fatidique  et  fantomatique  telle  qu’évoquée  par  le  poème
d’Aloysius Bertrand. 

Après un court précipité, Aristo Sham revient à son Steinway
pour un “tutto” Frédéric Chopin, enchaînant La Ballade N°1 en
sol  mineur  op.23,  Nocturne  en  mi  majeur   op.62  n°2,  la
Polonaise-Fantaisie, op 61 et la Ballade N°4 en fa mineur, op
52 (plus une cinquième pièce du maestro polonais en guise de
bis…).  Les  Deux  Ballades  retenues  impressionnent  par  leur
souffle  et  leur  dimension  hymnique,  portées  par  technique
impériale. Les auditeurs se laissent porter par la chaleur, la
beauté  et  la  longueur  du  son,  soutenues  par  un  Steinway
flamboyant.  On  a  souvent  évoqué  un  Chopin  par  essence
“fragile”, mais celui celui que nous entendons ce soir sous
les doigts de Sham est déjà lisztien, avec la prémonition d’un
Ravel, et justement celui de Scarbo, entendu précédemment,
dans les climax les plus enflammés de ces deux Ballades. Animé
par  un  sens  dramatique  indéniable,  avec  même  un  brio
confondant, le deuxième des deux Nocturnes de l’opus 62 (1846)
de Chopin est suivi de la Polonaise-Fantaisie (datée de la
même année), aussi instinctive que spectaculaire, ce qui ne
manque pas de faire l’effet escompté sur un public ravi qui
lui adresse une ovation debout (et amplement méritée) !

 

 

____________________________________
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VIDEO : Aristo Sham interprète le Seconde Sonate pour piano



op. 35 de Frédéric Chopin (en 2021)

 

CRITIQUE,  festival.
MONTPELLIER,  39ème  Festival
Radio  France  Occitanie
Montpellier,  le  17  juillet
2024. ROSSINI : Stabat Mater.
P.  Yende,  G.  Arquez,  M.
Dietrich, M. Pertusi. Choeurs
des  Opéras  Nationaux  de
Toulouse  et  Montpellier  /
Orchestre  National
Montpellier  Occitanie  /
Clelia Cafiero (direction)
 

On le sait, après un rythme effréné comme
compositeur d’opéras, Gioacchino Rossini pris sa
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retraite jeune… mais reviendra à la musique, une
décennie plus tard, en composant de la musique

sacrée qui – en liaison avec son génie purement et
idéalement lyrique – reste étonnamment proche de
l’opéra. Mais son Stabat Mater – qui a pour sujet

des larmes de la Vierge qui découvre, au sommet de
la douleur, le corps supplicié de son fils Jésus
après avoir été déposé de la croix – atteint dans

le registre tragique une tendresse rare. La
partition lui est demandée par un ecclésiastique

lors d’un séjour de repos en Espagne en 1830.
Eloquence, intériorité, intensité s’accordent ici

à l’écriture virtuose d’un maître de la scène
lyrique. Rossini écrit dans la foulée les 6

premiers numéros (sur les 10 finaux), puis tombe
malade. A la suite d’un procès avec celui qui

devait secrètement finir la commande en
remplacement du compositeur, Giuseppe Tadolini,

Rossini reprend possession de son manuscrit
original et achève enfin le cycle, en 1841.

Remarquable de lumière et de sensualité, d’une
inspiration idéale, l’écriture du Maître de Pesaro

subjugue toujours autant, lors de sa création
assez agitée de janvier 1842. “C’est inconcevable
! Il n’en finira donc jamais d’être à la mode !”
s’écrira alors un certain Valentino, en réalité

Richard Wagner lui-même, jaloux du génie
rossinien. Même usé, celui qu’on a dit fini donne
une leçon de lyrisme ardent, tendu, élégiaque et
racé. Une claque pour tout le milieu musical des

années 1840…
 



 

Et c’est donc en mettant à l’affiche ce chef d’oeuvre de la
musique sacrée que le Festival de Radio France Montpellier
Occitanie poursuit son édition 2024, avec les Forces vives de
l’Opéra de Montpellier (Choeur et Orchestre), renforcées par
les Choeurs du Théâtre du Capitole de Toulouse, tous placés
sous la direction de la jeune et brillante cheffe italienne
Clelia Cafiero. Après nous avoir récemment enthousiasmés à
Angers dans Tosca, cette cheffe est assurément un talent à
suivre, aux côtés de sa compatriote Speranza Scappucci, à
laquelle elle fait penser pour sa maîtrise orchestrale. La
vision qu’elle impose du Stabat Mater de Rossini, expressive
et contrastée, nourrie de son expérience de cheffe de chant à
La Scala de Milan, soulève l’auditeur par sa puissance et sa
hauteur  d’inspiration.  Soutenue  par  un  sens  aigu  de  la
dynamique  et  une  attention  portée  au  moindre  détail
orchestral, sa direction nous révèle l’œuvre dans sa double
dimension opératique et religieuse, le dramatisme exacerbé de
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cette lecture semblant, par moments, déjà annoncer le Requiem
de Verdi. Un grand bravo à elle !

La soprano star Pretty Yende a
offert au public montpelliérain
le  chant  rayonnant  qu’on  lui
connaît, faisant fi des écarts
meurtriers que lui a réservé ce
diable de Rossini, avec une voix
d’une  superbe  rondeur  et  des
aigus  séraphiques.  Dans  les
ensembles et les duos, sa voix

se marie idéalement avec celle de la mezzo française Gaëlle
Arquez, dont le timbre s’épanouit avec bonheur dans son air
solo “Fac ut portem Christi”. Le jeune ténor allemand Magnus
Dietrich (en troupe à l’Oper Frankfurt) possède une jolie voix
mozartienne, propre et sûre, mais il ne fait jamais passer le
frisson à cause d’un manque de projection et d’ampleur lié à
sa tessiture (on préfère de loin entendre un ténor lyrique
dans cette partie…). Quant au vétéran italien Michele Pertusi,
malgré  quelques  traces  d’usure,  il  s’impose  néanmoins
pleinement,  avec  sa  splendide  voix  de  basse,  profonde  et
puissante, toujours parfaitement souple.

Enfin,  avec  des  interventions  nombreuses  et  souvent
spectaculaires, les Chœurs conjugués des Opéras de Montpellier
et Toulouse se couvrent de gloire, se montrant absolument
fantastiques  dans  leur  morceau  a  cappella,  le  petit  plus
résidant  dans  la  consonne  finale  longuement  tenue,  bouche
fermée, du mot “Complaceam”. Du très grand art… et donc bravo
à eux aussi :

________________________________________________

 

CRITIQUE, festival. MONTPELLIER, 39ème Festival Radio France
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Mater. P. Yende, G. Arquez, M. Dietrich, M. Pertusi. Choeurs
des Opéras Nationaux de Toulouse et Montpellier / Orchestre
National Montpellier Occitanie / Clelia Cafiero (direction).
Photos (c) Marc Ginot.

 

VIDEO : Antonio Papano dirige le « Stabat Mater » de Rossini
au Proms de Londres

 

CRITIQUE,  festival.  BEAUNE,
Festival  International
d’Opéra Baroque et Romantique
(Cour  des  Hospices),  le  19
juillet  2024.  HAENDEL  :
Alcina. A. M. Labin, A. Bré,
F.  Hasler,  S.  Marino…  Les
Epopées / Stéphane Fuget.

Après une magistrale trilogie montéverdienne,
Stéphane Fuget et son ensemble Les Epopées

s’attaquent avec brio à Alcina de Georg Friedrich
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Haendel, ce qui nous vaut une soirée magique dans
l’écrin somptueux de la Cour des Hospices de

Beaune (dans le cadre du Festival d’opéra baroque
et romantique de Beaune). Une direction

exceptionnelle autour d’un casting quasi idéal,
malgré la défection de Luigi de Donato, souffrant,
qui a tenu, malgré tout, à assurer les récitatifs.
 

Pour le premier opéra de Haendel
des  Épopées,  c’est  un  coup  de
maître.  La  longue  pratique  du
recitar cantando abordée dans le
répertoire du Seicento est mis à
bon  escient  au  service  d’un
genre  plus  artificiel  qui
présente  souvent  les  longues
pages  de  récitatifs  comme  des

bornes  d’ennui,  avant  la  séduction  des  airs,  virtuoses,
pathétiques,  d’une  extrême  variété  que  compte
l’opéra seria haendélien. Le théâtre vibre également dans les
récitatifs qui sont toujours des joutes oratoires rhétoriques
préparant le concentré de discours qu’est l’aria. D’emblée,
l’ouverture nous plonge au cœur du drame, sans jamais nous
lâcher durant les plus de trois heures trente de musique, et
introduit le spectateur dans la scène liminaire du premier
acte in medias res. Le passage de la musique éloquente à la
parole qui ne l’est pas moins, se fait ainsi dans la plus
idoine des manières.

La distribution réunie pour cette première frise l’idéal. Dans
le  rôle-titre,  la  soprano  roumaine  Ana  Maria  Labin  est
stupéfiante de justesse dramatique, incarnant avec passion son
personnage  en  étant  constamment  attentive  aux  moindres
inflexions du texte, capable de mille nuances pathétiques qui
bouleversent à chaque instant. Elle nous offre un « Ah, cor
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mio » d’anthologie (même les oiseaux qui piaillaient une bonne
partie au-dessus du ciel des Hospices se sont tus), et la
tension dramatique ne baisse guère dans les récits animés
d’une vigueur roborative, comme dans les deux autres airs
fameux (« Ombre pallide » et « mi restano le lagrime »). Le
Ruggiero d’Ambroisine Bré nous a moins convaincu. Si la voix
est  bien  posée  et  suffisamment  projetée  (son  «  Sta
nell’Ircana » est sans doute là où elle brille le mieux), elle
pèche par une présence scénique trop sage, une absence de
réelle incarnation (comme l’a montré son « Verdi prati »,
excessivement plat). Bradamante est superbement défendue par
le timbre rond, chaleureux et véhément de la mezzo Floriane
Hasler, qui fait mouche dans son air « È gelosia », où elle
s’adresse à la fois à Oronte et à Morgana et est pleinement
convaincante dans les récits qu’elle déploie avec une grande
force dramatique. Il faut saluer l’exceptionnel tour de force
de Gwendoline Blondeel, qui a remplacé la regrettée Jodie
Devos  (à  qui  un  hommage  a  été  rendu  avant  le  concert),
prévenue quinze jours seulement avant sa prise de rôle. Une
voix  aérienne,  ample  et  parfaitement  ciselée  qui  nous  a
enchanté  dans  chacune  de  ses  interventions  (magistrale
« Tornami a vagheggiar » qui clôt le premier acte). Dans le
rôle du prétendant déçu Oronte, Juan Sancho, une fois de plus
émerveille. L’unique ténor de la distribution possède un don
inné du théâtre, une technique qu’il met, avec le même entrain
et  la  même  force,  au  service  des  récitatifs  (d’une
expressivité rare dans ce répertoire) comme des airs, qu’il
chante avec une facilité déconcertante, sans le moindre faux-
pas. Samuel Mariño campe un Oberto encore trop maniéré, même
si  des  efforts  ont  été  manifestement  accomplis.  Mais  sa
prestation pèche une fois de plus par une diction brouillonne
(un comble pour un latino) et son aisance manifeste dans le
registre aigu semble faire fi du sens de ce qu’il chante. On
oublie trop souvent que la séduction du chant ne doit jamais
oblitérer la sémantique du discours qui est aussi, dans ce
répertoire,  le  réceptacle  essentiel  des  affects.  Luigi  de
Donato complète la distribution dans le rôle secondaire du



précepteur Melisso. Hélas, souffrant d’une laryngite, il a été
incapable de chanter son unique air au début du deuxième acte,
se contentant d’octavier dans le registre grave, donnant ainsi
une étrange impression de « parlar recitando » des origines de
l’opéra.

À la tête de son orchestre des
Épopées,  Stéphane  Fuget,
silhouette à la fois nerveuse et
délicate, est dans son élément,
qui  nous  ouvre  de  nouvelles
perspectives  fascinantes
d’interprétation,  dans
l’ouverture,  on  l’a  dit,  mais
aussi dans le ballet qui termine
le  deuxième  acte,  avec  des
couleurs  inédites,  d’une

richesse harmonique proprement fabuleuse. Il semble anticiper
d’une  certaine  façon  le  nouveau  langage  développé  par  le
ballet dramatique qui suivra la réforme de Gluck : la musique
a aussi une grammaire théâtrale qui peut se passer des mots.
Ce soir, Stéphane Fuget en a été son illustre porte-parole.

_________________________________________

CRITIQUE,  festival.  BEAUNE,  42ème  Festival  International
d’Opéra Baroque et Romantique de Beaune (Cour des Hospices),
le  19  juillet  2024.  HAENDEL  :  Alcina.  Ana  Maria  Labin
(Alcina),  Ambroisine  Bré  (Ruggiero),  Gwendoline  Blondeel
(Morgana), Floriane Hasler (Bradamante), Juan Sancho (Oronte),
Luigi de Donato (Melisso), Samuel Mariño (Oberto), Orchestre
Les  Épopées,  Stéphane  Fuget  (direction).  Photos  (c)  Ars
Essensia & DR.

 

VIDEO : Jane Archibald chante l’air « Ombre pallide » extrait
d’Alcina de Haendel

https://www.classiquenews.com/wp-content/uploads/2024/06/STEPHANE-FUGET-les-epopees-opera-critique-concert-lully-motets-haendel-classiquenews-pascal-le-mee.jpg


CRITIQUE,  festival.
GARSINGTON  Opera  Festival
(Angleterre),  le  13  juillet
2024. BRITTEN : A Midsummer’s
night  dream.  Iestyn  Davies,
Victoria  Songwei  Li,  Jerone
Marsh-Reid, Richard Burkhard…
Netia Jones / Douglas Boyd.

La veille d’une “thrilling” production de La
Walkyrie au Longborough Opera Festival, nos
pérégrinations anglo-bucolico-lyriques nous

avaient mené au Garsington Opera Festival, à mi-
chemin entre Londres et Oxford. Si le premier est

un théâtre “en dur”, celui de Garsington est
“éphémère”, sa structure démontable étant

installée aux abords d’un magnifique cottage, le
Wormsley Estate, belle demeure victorienne avec

ses dépendances, son étang, ses gazons rutilants,
et son parc forestier grouillant de cerfs et de
biches. Un lieu magique où A Midsummer’s night
dream de Benjamin Britten avait donc toute sa

place, puisque c’était pour cette édition 2024
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l’un des quatre titre lyrique retenus – aux côtés
du second opéra de Verdi Un Giorno di regno, des
Noces de Figaro de Mozart et de Platée de Rameau.

 

 

Cette  production  du  Songe  d’une  nuit  d’été  de  Britten  –
importée du Santa Fe Opera Festival où elle a été étrennée en
2021 – est mise en scène par Netia Jones, qui s’est également
occupée de la scénographie. Un décor unique et intrigant qui
est composé d’un grand chêne qui a percé le vaste plateau
inclinée de la scène – et au passage le piano à queue qui y
trônait. Ses branches feuillues offrent un abri à Puck (c’est
par là qu’il fait son entrée). Au centre de la scène se trouve
un canapé bas et miteux, sur lequel Tytania et plus tard
Bottom s’allongent. Au fond, trois télescopes sont placés,
tandis que le côté gauche de la scène est occupé par une
grande sphère armillaire. Ces objets astronomiques se trouvent

https://www.classiquenews.com/wp-content/uploads/2024/07/Midsummers-night-dream-Britten-Garsington-.jpg


probablement là parce que l’opéra fait souvent référence à la
lune, mais à part l’arbre solitaire et majestueux, nous ne
sommes clairement pas dans le décor forestier du livret, et la
magie dont il est empli est globalement balayée également, si
ce n’est au début du spectacle, quand les portes en verres qui
ferment le fond de scène restent ouvertes – laissant ainsi
entrevoir  (à  l’instar  de  l’Auditorium  de  la  Fondation
Gulbenkian de Lisbonne) les arbres qui se trouvent derrière la
structure  éphémère,  mais  de  lourds  rideaux  noirs  viennent
bientôt (à l’acte II) les occulter et assombrir le plateau. Un
plateau  par  ailleurs  truffé  de  trappes,  d’où  émergent  à
intervalles réguliers les lutins et fées incarnés ici par la
jeune  (et  excellente  !)  troupe  du  Garsington  Opera  Youth
Company, grimés ici avec des têtes d’animaux divers. De même,
Obéron se met régulièrement une tête de loup sur la tête,
faisant pendant à la fausse tête d’âne de Bottom, tandis que
le bondissant et superlatif Puck de Jerone Marsh-Reid est lui
vêtu  d’un  costume  vert  pomme.  Au  III,  des  images  vidéos
évoquant  la  Nature  sont  certes  diffusées,  de  même  qu’une
grande lune fait son apparition, mais la poésie et la magie
font  trop  souvent  défaut  néanmoins  ici  pour  emporter
pleinement l’adhésion (notamment avec des scènes de la pièce
de  Pyrame  et  Thisbé  et  du  mariage  de  Thésée  et  Hipolyta
inutilement compliquées 

La  distribution  réunie  à
Garsington  brille  par  son
homogénéité. L’Oberon de Iestyn
Davies et la Tytania de Victoria
Songwei Li (en remplacement de
Lucy Crowe, annoncée souffrante)
sont  totalement  accordés,
quoiqu’un  peu  confidentielles,

mais souples et très agréables à entendre. On y perd dans la
violence de la confrontation, on y gagne en suavité et en
émotion. Les quatre amoureux sont parfaitement en phase, avec
les solides Lysander et Demetrius de Caspar Singh et James
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Newby,  l’Hermia  fruitée  de  Stephanie  Wake-Edwards,  et
l’adorable  Helena  de  Camilla  Harris.  De  même,  les  cinq
compagnons  de  Bottom  se  révèlent  aussi  bons  chanteurs
qu’excellents acteurs : le Quince de John Savournin, le Flute
de  James  Way,  le  Snug  de  Frazer  Scott,  le  Starveling  de
Geoffrey Dolton et le Snout d’Adam Sullivan qui se dépensent
sans compter dans la fameuse représentation finale de Pyrame
et Thisbé. Dans le rôle de Bottom, le baryton-basse Richard
Burkhard, quant à lui, préserve idéalement l’équilibre entre
ridicule et sentimentalité, tandis que la production se paie
le luxe, pour leurs brèves apparitions, de Christine Rice en
Hypolita et Nicholas Crawley en Thésée.

En  fosse,  rien  moins  que  l’excellent  et  prestigieux
Philharmonia Orchestra, placé ici sous la direction de Douglas
Boyd,  qui  n’est  autre  que  le  directeur  musical  de  la
manifestation estivalo-britannique. Tous les talents de cette
fabuleuse phalange évoluent ainsi dans l’écrin sonore né de la
baguette  du  chef  britannique,  qui  dirige  avec  ce  mélange
d’amour, de connaissance et d’imagination qui fait tout le
prix d’une exécution des œuvres de Britten. Dès le prélude en
glissement d’archets – mystérieux comme un fantôme sylvestre –
le Philharmonia Orchestra restitue avec sensibilité le souffle
enchanté et ravissant de l’intrigue féérique, l’élégance du
grotesque, et la finesse parodique de l’ouvrage.

Et si vous n’avez pas pu vous rendre à Garsington cet été (la
dernière représentation étant ce soir 19 juillet…), vous aurez
une  autre  occasion  d’entendre  ces  excellents  musiciens  et
chanteurs au Royal Albert Hall en septembre dans le cadre des
fameux Proms !

_________________________________________________

CRITIQUE, festival. Garsington Opera Festival, le 13 juillet
2024. BRITTEN : A Midsummer’s night dream. Iestyn Davies,
Victoria  Songwei  Li,  Jerone  Marsh-Reid,  Richard  Kurkhard…
Netia Jones / Douglas Boyd.



 

VIDEO : Netia Jones raconte son « Midsummer’s night dream »
lors de sa création au Santa Fe Opera Festival

 

CRITIQUE,  festival.
LONGBOROUGH  Opera  Festival
(Angleterre),  le  14  juillet
2024. WAGNER : Die Walküre.
Lee Bisset, Paul Carey Jones,
Eleanor  Dennis,  Mark  Le
Brocq…  Amy  Lane  /  Anthony
Negus.
 

En Angleterre, l’été arrive plus tard mais les
festivals lyriques commencent plus tôt, dès début
juin, à l’instar du plus fameux d’entre eux : le

Festival de Glyndebourne. Mais c’est sur les
festivals lyriques de Longborough et de Garsington

que nous avons décidé de nous concentrer cette
année (en attendant les festivals de Buxton et de
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Grange Park l’été prochain…), et nous commencerons
notre première recension lyrico-bucolico-anglaise

par l’enthousiasmante (les anglais diraient
“thrilling”) production de Die Walküre de Richard

Wagner à laquelle nous avons eu la chance
d’assister, au Festival de Longborough, situé dans
les Costwolds, ravissantes collines préservées et
verdoyantes à souhait, à mi chemin d’Oxford et de

Gloucester – où un festival lyrique est né en
1991. Les propriétaires d’un cottage ont commencé
par accueillir des concerts chambristes dans leur
salon puis, dans les années quatre-vingt-dix, ils

convertirent une grange en théâtre, qu’ils
rendirent plus confortables par la suite grâce à
des fauteuils offerts par la Royal Opera House de

Londres à l’occasion de ses travaux de
restauration.

Le succès de l’initiative s’est confirmé d’année
en année, jusqu’à décupler son public. Bien

qu’ayant présenté les grandes pages du répertoire,
le Longborough Festival Opera, entièrement réalisé

sur des fonds privés, s’est au fil du temps
entiché des opéras de Richard Wagner. L’été 2007
fut marqué par la présentation de Das Rheingold,
suivi par Die Walküre en 2010, Siegfried en 2011,

et enfin Götterdämmerung en 2012. Et en 2024,
c’est trois cycles d’un Ring complet que le

festival offraient – plus deux représentations
supplémentaires de Die Walküre, les 12 et 14

juillet, et nous nous avons ainsi pu assisté à la
dernière représentation wagnérienne du festival



(qui mettra plus tard à son affiche, du 27 juillet
au 6 août, La Bohème de Puccini). 

 

 

Étrennée in loco en 2021, la mise en scène d’Amy Lane est on
ne peut plus simple et fidèle au livret, s’adaptant également,
il est vrai, aux contraintes du lieu, avec un plateau peu
large et profond, mais qui permet une proximité avec le public
tout à fait idéale, qui fait que les spectateurs sont comme
plongés dans le drame wagnérien. La scénographie de Rhiannon
Newman Brown présente un demi-cercle avec des marches qui
permettent d’accéder à sa partie supérieure, tandis qu’à cour
trône un frêne plus vraie que nature dans lequel est plongée
la  fameuse  épée  “Nothung”.  Avec  une  direction  d’acteurs
discrète mais néanmoins efficace, le spectacle repose beaucoup
sur  les  éclairages  toujours  changeants  (et  parfois
spectaculaires)  de  Charlie  Morgan  Jones,  couplés  avec  les
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vidéos (la plupart du temps “naturalistes”) de Tim Baxter qui
s’incrustent à un rythme soutenu sur la partie médiane du fond
de  scène.  Dans  les  moments  les  plus  dramatiques,  des
projecteurs  diffusent  une  lumière  blanche  et  rougeâtre,
inondant jusqu’à la salle, la scène finale embrasant tout
l’espace, au terme de bouleversants adieux entre Wotan et
Brünnhilde. 

La  révélation  vocale  de  la
soirée  est  sans  conteste  la
soprano  Eleanor  Dennis,  qui  –
non  contente  de  sauver  le
spectacle  in  extremis  en
remplaçant au pied levé (et donc
en  chantant  à  jardin  le

personnage de Sieglinde, tandis qu’une actrice mime le rôle
sur scène…) sa collègue – possède par ailleurs toutes les
qualités  de  déclamation  et  d’expressivité  dans  l’accent
exigées  par  le  personnage,  avec  un  timbre  rayonnant  et
chaleureux. Le ténor Mark Le Brocq incarne un Siegmund tout à
fait crédible, avec un aigu qui sonne avec tout l’éclat requis
(mais inversement quelque peu avare en piani…), en plus d’une
incarnation vibrante qui emporte l’adhésion. Paul Carey Jones
campe un Wotan impérieux et sonore, et pourtant au fur et à
mesure de l’action de moins en moins sûr de sa puissance, au
point d’être progressivement mis littéralement à genoux dans
une scène très forte symboliquement parlant. Lee Bisset offre
une Brünnhilde à l’aigu un peu tendu et strident, mais au
phrasé incisif et au médium d’un beau volume, face à la Fricka
mémorable de Madeleine Shaw, au volume sonore impressionnant,
aussi fière qu’arrogante autant dans le ton que dans son jeu.
Enfin, Julian Close incarne un Hunding tout d’une pièce et
très menaçant, avec une voix dont on goûte la noirceur de
timbre tout autant que la beauté de la ligne de chant. De
leurs côtés, les huit Walkyries retenues offrent un ensemble
particulièrement  homogène,  qui  ne  manquent  pas  de  faire
sensation dans la célèbre “Chevauchée des Walkyries”.
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De son côté, l’Orchestre du Festival de Longborough n’est
peut-être pas toujours un modèle de précision, ni ne distille
le  plus  beau  son  qui  soit,  mais  son  chef  Anthony  Negus
(également directeur artistique de la manifestation anglaise)
en tire pourtant le meilleur au fil d’une lecture à la fois
lyrique  et  intimiste,  aux  tempi  bien  équilibrés,  et  aux
nuances clairement marquées. 

Un festival attachant et de grande qualité artistique, dans un
cadre  naturel  tout  simplement  exquis…  où  l’on  aura  grand
plaisir à revenir !

 

 

_______________________________________________

CRITIQUE, festival. LONGBOROUGH Opera Festival, le 14 juillet
2024. WAGNER : Die Walküre. Lee Bisset, Paul Carey Jones,
Eleanor  Dennis,  Mark  Le  Brocq…  Amy  Lane  /  Anthony  Negus.
Photos (c) Matthew Williams-Ellis.

 

VIDEO : « Die Walküre » selon Amy Lane au Longborough Opera
Festival

 

 

 

_______________________________________________

 



CRITIQUE,  festival.  AIX-EN-
PROVENCE, Théâtre du Jeu de
Paume,  le  14  juillet  2024.
DAVIES-KURTÁG  :  Songs  and
Fragments.  Johannes  Martin
Kränzle,  Anna  Prohaska,
Patricia  Kopatchinskaja…
Ensemble  Intercontemporain  /
Barrie Kosky / Pierre Bleuse.

Au Théâtre du Jeu de Paume d’Aix-en-Provence, à
peine Pierre Bleuse est-il entré sous les

applaudissements que s’éteignent brutalement les
lumières : retentit alors un vacarme tonitruant,
propre à couper la chique aux plus bavards des

spectateurs aixois ! Ne durant que quelques
secondes, le tintamarre laisse la place à une

pulsation stridente, lente et inquiétante, qui
évoque le signal sonore d’un moniteur cardiaque,
pendant que les mains de Pierre Bleuse, élevées
loin au-dessus de la fosse, dansent de manière

parfaitement chorégraphique, intensément éclairées
par la poursuite-lumière.
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Commence alors une délirante errance d’une petite trentaine de
minutes, scandée en huit étapes : les Eight Songs for a Mad
King de Peter Maxwell Davies. L’œuvre a été créée en avril
1969, par les Pierrot Players placés sous la direction de
Davies lui-même, avec l’acteur-chanteur Roy Hart. Le nom de
l’ensemble qui a assuré la création indique assez clairement
la lignée dans laquelle l’œuvre s’inscrit : celle du Pierrot
lunaire  de  Schönberg,  dont  les  Eight  Songs  reprennent
l’instrumentarium, augmenté seulement d’un copieux arsenal de
percussions qui va du sifflet de gare au didjeridoo.

Après  ce  début  scotchant  et  une  rapide  introduction
orchestrale apparaît sur scène Johannes Martin Kränzle, dont
la nudité n’est couverte que d’un boxer blanc. Le chanteur est
affublé de larges traits de maquillage et de quelques faux
ongles  jaunes  sur  une  main,  qui  évoquent  les  griffes  des
volatiles qu’affectionnait Georges III d’Angleterre, le mad
king évoqué par le titre qui, dit-on, avait voulu apprendre le
chant à ses oiseaux – à la création, les musiciens étaient
juchés dans de larges cages. Dans la mise en scène de Barrie
Kosky,  les  formidables  interprètes  de  l’Ensemble
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Intercontemporain sont disposés dans la fosse et laissent la
totalité de la scène, plongée dans la pénombre, au chanteur
qui incarne le roi fou. La poursuite-lumière constitue l’autre
protagoniste  du  spectacle,  car  elle  suit  les  déplacements
incessants  du  chanteur,  qui  n’hésite  pas  à  jouer  avec  le
cercle lumineux, dont le diamètre varie lui-même constamment,
encadrant  le  seul  visage  de  Johannes  Martin  Kränzle  ou
éclairant l’ensemble de son corps – crédité pour les lumières,
Urs Schönebaum aurait mérité de saluer à la fin du spectacle,
tant le metteur en scène lui demande de virtuosité. À l’issue
des huit chansons, qui font alterner une musique volontiers
criarde et provocatrice avec quelques parodies et pastiches
(menuet, foxtrot, jusqu’à une citation du « Comfort ye » du
Messie de Handel), le silence se fait, Johannes Martin Kränzle
vient  recueillir  les  applaudissements  pour  son  incarnation
sidérante à tout point de vue, Pierre Bleuse et ses musiciens
saluent, puis quittent la fosse.

Nouveau black out : entrent côte
à côte sur scène Anna Prohaska
et  Patricia  Kopatchinskaja,
habillées et coiffées en fausses
jumelles,  sur  une  oscillation
lancinante  du  violon  de  la
seconde,  qui  rappelle  le
battement  cardiaque  de  l’œuvre
précédente (« Die Guten gehn im

gleichen Schritt » (« Les bons marchent d’un même pas« ). Tel
est le début des Kafka-Fragmente de György Kurtág, créés en
1987.  L’œuvre  met  bout  à  bout  quarante  courts  fragments
inédits de Kafka, tirés de sources diverses, et ordonnés par
le compositeur aidé d’András Wilheim. Ces aphorismes musicaux
durent d’une dizaine de secondes pour les plus courts à une
poignée de minutes pour les plus développés. Le noir complet
sépare chaque vignette et la poursuite-lumière (avec quelques
variantes  marginales)  accompagne  de  nouveau  les  mouvements
d’Anna Prohaska, qui se dépense elle aussi sans compter tout
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en chantant à tue-tête, pendant que Patricia Kopatchinskaja
joue sa partie de violoniste-funambule qui jamais ne trébuche.

Le caractère dissemblable des deux œuvres qui, malgré le titre
unificateur de Songs and Fragments et les jeux de lumière
communs, sont plus juxtaposées que véritablement mariées, est
sans doute ce qui m’a le plus posé problème. D’un côté, une
petite formation orchestrale explosive, plus bariolée qu’un
perroquet ; de l’autre, un violon seul qui, malgré le talent
exceptionnel  de  la  violoniste,  semble  monochrome  en
comparaison.  D’un  côté,  un  chanteur  extravagant,
outrageusement maquillé et dévêtu, auquel l’argument de la
folie permet toutes les excentricités (jusqu’à la destruction
d’un violon) ; de l’autre, une chanteuse investie corps et
âme, mais vêtue d’une robe anonyme, et contrainte à donner une
forme visuelle à des aphorismes généralement abstraits. Par
ailleurs, si les jeux avec la lumière sont d’une virtuosité
permanente,  ils  obtiennent  leur  effet  maximal  pendant  le
premier tiers du spectacle, sans toujours éviter de tourner au
procédé par la suite.

Les Kafka-Fragmente ne manquent
pourtant  pas  de  moments
fascinants,  comme  l’envoûtante
berceuse  «  Schlage  deinen
Mantel,  hoher  Traum,  um  das
Kind  »,  l’étrange  haiku
« Träumend hing die Blume… », le
méditatif hommage à Boulez « Der
wahre  Weg  »,  qui  constitue  le

point de gravité à la fois musical et littéraire de l’œuvre,
ou  même  l’ironique  fragment  sur  les  deux  «  bâtons  de
promenade » (« Zwei Spazierstöcke »). Mais leur théâtre est à
mon sens un théâtre plus intellectuel et ascétique, parfois
jusqu’à  l’aridité,  qui  s’accommode  davantage  d’une  écoute
solitaire, qui permet de ménager des respirations entre les
fragments. Je ne suis pas sûr que leur écoute intégrale dans
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un théâtre rende justice à l’œuvre – de même que la lecture
intégrale  et  rapide  d’un  recueil  d’aphorismes  risque  d’en
souligner l’artifice. Une dégustation à dose lente nourrirait
davantage la réflexion et permettrait à tous leurs parfums
d’infuser plus profondément. Spectacle inégal, donc, malgré
l’originalité de la proposition théâtrale et musicale, mais
interprètes justement ovationnés par un public renversé de
tant d’engagement.

_________________________________________

 

CRITIQUE, opéra. AIX-EN-PROVENCE, Théâtre du Jeu de Paume, le
14 juillet 2024. DAVIES-KURTÁG : Songs and Fragments. Johannes
Martin  Kränzle,  Anna  Prohaska,  Patricia  Kopatchinskaja.
Ensemble Intercontemporain / Barrie Kosky / Pierre Bleuse.
Photos (c) Monika Rittershaus.

 

VIDEO : Prélude de « Songs and Fragments » au Festival d’Aix-
en-Provence

 

CRITIQUE,  festival.  78e
FESTIVAL  D’AVIGNON,  La
Fabricca, le 15 juillet 2024.
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«  Forever  –  Immersion  dans
Café Müller » (d’après Pina
Bausch) par Boris CHARMATZ et
la Tanztheater Wuppertal

Et si on pouvait entrer dans un rêve ? Et si ce
rêve durait sept heures, le temps d’une nuit

blanche ou d’une journée entière, sans jamais se
répéter ? C’est ce vertige qu’offre Forever –

Immersion dans Café Müller, la proposition aussi
audacieuse qu’hypnotique de Boris Charmatz pour le
Tanztheater Wuppertal, et présentée à la Fabbrica

d’Avignon – quelques jours seulement après son
spectacle « Liberté Cathédrale » donné en

ouverture de cette même 78e édition du Festival
d’Avignon. Loin du simple hommage, le chorégraphe
signe ici une expérience liminale, une plongée en
apnée dans l’œuvre la plus viscérale et intime de

Pina Bausch.
 

« Forever » à la Fabbrica : L’éternité selon Boris Charmatz,
une odyssée sensorielle au cœur du mythe Pina

Tout est clair d’entrée de jeu, on ne vient pas assister à un
spectacle, on vient le traverser. Le dispositif, conçu comme
une installation chorégraphique vivante, brouille d’emblée les
frontières. Dans la salle et le long des coursives de La
Fabricca,  l’on  est  invité  à  déambuler,  à  s’asseoir,  à  se
lever, à changer de perspective. Le temps n’est plus linéaire
; il se courbe, s’étire, se suspend. Boris Charmatz a eu cette
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intuition géniale : faire de Café Müller de Pina Bausch une
œuvre qui n’a ni début ni fin, comme si elle avait toujours
été  là,  murmurant  ses  secrets  avant  même  l’arrivée  des
spectateurs et continuant à vibrer bien après leur départ.

Pendant sept heures, du 14 au 21 juillet,
vingt-cinq interprètes se relaieront avec
une ferveur presque monacale, en ne se
contentant  pas  de  reproduire  la  pièce
fondatrice,  mais  en  la  réincarnant,  la
transformant, ou la fragmentant. On croise
des bribes de cette chorégraphie mythique,
ces corps qui se heurtent à l’invisible,
ces  portes  qui  claquent  dans  le  vide,
cette femme en chemise de nuit qui cherche
sans jamais trouver. Mais chaque passage
est unique, chaque interprète apporte sa

chair, son souffle, son histoire. Parfois, la danse s’efface
pour  laisser  place  à  la  parole.  Des  textes  d’autrices  et
d’auteurs, des témoignages d’interprètes marqués par l’œuvre
de Bausch, viennent tisser une toile narrative et émotionnelle
autour des corps en mouvement.

Ce qui frappe, c’est l’intensité de cette transmission. Boris
Charmatz  ne  commet  pas  l’erreur  de  la  momification  ;  il
insuffle  une  vie  nouvelle  à  une  pièce  que  l’on  croyait
connaître, en révélant des facettes insoupçonnées. Ici, Café
Müller devient une matière première, un matériau noble que
l’on  travaille  à  vif.  L’immersion  est  totale,  presque
physique. Le spectateur, en déambulant, devient acteur de sa
propre expérience. Il peut choisir de suivre un interprète, de
s’attarder sur un geste infime, de se perdre dans le regard
d’un autre. Chaque regard est un angle, chaque déplacement est
un nouveau spectacle.
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La  Fabbrica,  avec  son  architecture  brute  et  ses  recoins
secrets,  se  prête  à  merveille  à  ce  jeu  de  cache-cache
mémoriel. On se surprend à ralentir, à retenir son souffle, à
écouter le silence entre les notes de la musique. Car Forever,
c’est aussi une méditation sur la mémoire, la fugacité et
l’héritage. Comment garder vivant ce qui semble appartenir à
un autre temps ? La réponse de Charmatz est lumineuse : en le
dépossédant de son aura de relique pour le rendre au présent,
au corps, au collectif.

Après être entré dans la salle avignonaise pour assister à ce
fabuleux spectacle, on ressort à jamais transformé, imprégné
de cette poésie mélancolique et furieuse qui traverse toute
l’œuvre de Pina Bausch. Avec Forever, Boris Charmatz offre une
clé, un sésame pour entrer dans l’intimité d’une icône. C’est
un geste d’amour et de rébellion, un pari risqué qui s’achève
en apothéose. Dans cette édition 2024 du Festival d’Avignon,
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Forever n’est rien moins qu’une expérience existentielle, une
boucle temporelle dans laquelle on a envie de se perdre… pour
toujours et à jamais.

 

 

_________________________________________________

CRITIQUE, festival. 78EME FESTIVAL D’AVIGNON, La Fabricca, le
15 juillet 2024. « Forever – Immersion dans Café Müller »

(d’après Pina Bausch) par Boris CHARMATZ et la Tanztheater
Wuppertal. Crédit photographique (c) Christophe Raynaud de

Lage

 

 

CRITIQUE,  concerts.  AIX-EN-
PROVENCE,  Festival  d’Art
lyrique  d’Aix-en-Provence
(Grand-Théâtre  de  Provence),
les 13 et 14 juillet 2024.
BRAY  /  MOZART  /  BERLIOZ  /
SCHOENBERG  /  MAHLER.
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Orchestre  de  Paris  /
Christiane  Karg  (soprano),
Klaus Mäkelä (direction).
 

Si l’Orchestre de Paris n’est pas descendu dans la
fosse d’Aix-en-Provence cette année, il a

poursuivi sa collaboration annuelle avec le
Festival en donnant au Grand-Théâtre de Provence

deux concerts successifs, sous la direction de son
directeur musical charismatique, Klaus Mäkelä.

Celui-ci a composé pour l’occasion deux programmes
illustrant le brillant éclectisme de la formation

parisienne : le premier dans la tradition musicale
qui est la sienne, le second dans le grand
répertoire germanique (et en l’occurrence

spécifiquement viennois). Quelque peu hétéroclite,
le premier associait la Symphonie fantastique de
Hector Berlioz (créée en 1830 par la Société des
Concerts du Conservatoire, ancêtre de l’Orchestre

de Paris), à une création de Charlotte Bray (A Sky
Too Small), ainsi qu’à la 31ème Symphonie de W. A.
Mozart (dite « Paris »). Outre la probable volonté
de mettre en avant le travail d’une compositrice

prometteuse, ce programme en forme de cadavre
exquis unissant Mozart et Berlioz s’explique sans

doute par un clin d’œil cocardier du chef à la
ville qui l’a accueilli comme  directeur musical,
cela à la veille de la fête nationale française.
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En cherchant bien, on trouve même quelques fils rouges plus
discrets, qui sont peut-être de simples effets d’écoute : ces
œuvres  disparates  ont  toutes  affaire  avec  l’idée  de
l’ostinato, ou de « l’idée fixe » pour le dire en termes
berlioziens. La création de Charlotte Bray oscillait en effet
autour  d’un  point  fixe,  comme  le  début  de  la  symphonie
parisienne en ré majeur, si peu mozartien avec cette tonique
trois  fois  répétée,  suivie  d’une  gamme  complète  et  d’un
dernier  ré  triomphant  :  début  étonnamment  fixe  pour  un
compositeur  d’ordinaire  si  mobile…  Mäkelä  joue  de  ce
rugissement  initial  en  faisant  commencer  l’orchestre  sans
attendre la fin des applaudissements, comptant sur ce coup de
poing sur la table d’un compositeur désireux d’en découdre
avec le public parisien pour éveiller l’attention du public et
le surprendre.

Jeune compositrice britannique de 42 ans, Charlotte Bray est
surtout une ancienne artiste de l’Académie du Festival d’Aix.
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A Sky Too Small était ainsi une commande conjointe du Festival
et de l’Orchestre de Paris. Les notes de programme présentent
l’œuvre comme le récit d’un enfermement, à la fois réel et
psychologique. Je me garderais bien de formuler un jugement
précis  sur  une  œuvre  brève,  écoutée  une  seule  fois  et
impossible à réentendre immédiatement. L’œuvre constitue une
musique  essentiellement  atmosphérique,  un  ciel  harmonique
sombre  zébré  de  percussions  et  de  timbres  étranges,  qui
revient  obstinément  sur  un  intervalle  de  seconde.  Sa
singularité et sa brièveté empêchent peut-être l’envoûtement
recherché d’opérer dès la première écoute, mais elles donnent
envie de pouvoir la réentendre (ce qui sera possible le 4
décembre à la Philharmonie de Paris).

Quel  contraste  avec  la  bonne  santé,  presque  un  peu
démonstrative, de la symphonie mozartienne ! Le choix de la
31ème symphonie, dite « Paris », est l’occasion de se réjouir
que  Klaus  Mäkelä,  à  l’instar  d’autres  chefs  comme  Simon
Rattle, ne délaisse pas de jouer Mozart avec un orchestre sur
instruments modernes – et pas seulement les trois dernières
symphonies.  Le  chef  et  l’orchestre  y  montrent  un  sens  du
rebond et de la théâtralité proprement réjouissant, avec une
pâte symphonique bien charpentée et assise sur ses cordes
graves et les timbales. Peut-être pourrait-on rêver plus de
fruité et de verdeur aux timbres des vents, un peu plus de
délié pour les articulations rapides du dernier mouvement ;
mais ce Mozart avait beaucoup d’esprit et de jeunesse et, dans
le théâtre fermé un peu froid d’Aix, comme un sentiment de
plein air.

Pièce  maîtresse  de  ce  premier  concert,  la  Symphonie
fantastique  de  Berlioz,  œuvre  excessive  s’il  en  est,
visionnaire, et dont on a peine à s’imaginer qu’elle a été
créée seulement 52 ans après la symphonie de Mozart ! À mes
oreilles, Klaus Mäkelä et l’Orchestre de Paris y ont atteint
la quadrature du cercle, en en donnant une interprétation
orgiaque,  quoique  parfaitement  équilibrée  dans  ses



proportions. De manière générale, Mäkelä choisit de ne pas
partir en trombe, afin de ménager savamment ses effets, avec
un sens dynamique proprement stupéfiant. Se succèdent ainsi
une  «  Rêverie  –  Passions  »  fiévreuse  mais  sortant  d’une
douloureuse léthargie, un « Bal » gracieux et parfumé, sans
aucune précipitation, une exceptionnelle « Scène aux champs »,
plongée dans une torpeur où chaque mouvement semble coûter (et
où  chaque  frémissement  est  d’une  expressivité  maximale,
notamment grâce au cor anglais quintessencié de Gildas Prado),
une « Marche au supplice » d’une progression implacable, et un
« Songe d’une nuit de sabbat » délirant et excessif comme il
faut,  mais  qui  ne  sature  jamais  l’acoustique  du  GTP.  Les
cordes y sont délibérément râpeuses, les bois sous acide, les
percussions explosives et les cuivres menaçants. Ce premier
concert était l’occasion de célébrer sympathiquement le départ
à  la  retraite  du  corniste  Jean-Michel  Vinit,  célébré  aux
saluts  avec  banderoles  dans  la  salle  et  cris  dignes  de
supporters de l’Euro. Sans doute était- il heureux de quitter
l’orchestre après un tel triomphe musical.

………………………………..

Le second programme, le lendemain, proposait un ensemble plus
cohérent constitué de la Nuit transfigurée d’Arnold Schönberg
(1899) et de la Quatrième Symphonie de Gustav Mahler (1901).
L’Orchestre de Paris s’y est montré à nouveau dans une forme
éblouissante, et pas seulement dans son pupitre de bois, qui a
toujours fait sa fierté. L’œuvre de Schönberg était justement
l’occasion de montrer la cohésion des cordes, seules présentes
sur  scène.  Le  début  est  crépusculaire,  comme  sorti  des
profondeurs, et magnifique de timbres, avant que le magma ne
s’anime peu à peu, jusqu’à atteindre la puissance d’une coulée
de  lave.Superbe  interprétation,  qui  en  souligne  le  post-
romantisme ravageur plutôt que les prémices d’une écriture
plus moderne. 

Seule la Quatrième Symphonie de Mahler m’a paru un petit cran
en-dessous.  Non  que  l’orchestre  ne  s’y  montre  également



glorieux : l’attention que porte Mahler aux timbres des bois
dans cette symphonie privée d’une partie des cuivres habituels
(pour une fois, ni trombone, ni tuba) met particulièrement en
valeur le raffinement des solistes de l’ensemble parisien, et
les autres pupitres se placent à un même niveau d’excellence.
Mais la recherche d’un son voluptueux et d’une ligne continue
m’a semblé parfois lisser quelque peu le propos. Certes, la
quatrième est sans doute la symphonie la plus lumineuse du
compositeur  ;  mais  j’aime  quand  cette  lumière  combat  des
moments  plus  dépressifs,  quand  les  passages  rayonnants
alternent  avec  des  moments  où  dominent  l’instabilité  et
l’étrangeté,  quand  l’espérance  et  la  confiance  finale  se
gagnent sur des moments de vacillement. On parle souvent de la
quatrième comme de la symphonie « classique » de Mahler ; dans
son  interprétation,  Klaus  Mäkelä  me  semble  avoir  pris  ce
qualificatif dans un sens presque littéral. J’y préférerais
une dimension parodique plus affirmée et pas seulement dans le
jeu discordant du scherzo – je pense par exemple à la version
peu orthodoxe et pourtant passionnante de Vladimir Jurowski à
la tête du London Philharmonic Orchestra (avec une soprano
confidentielle mais radieuse : Sofia Fomina).

La quatrième de Mäkelä reste toujours d’une suprême élégance,
n’abusant pas des glissandi des cordes (alors que j’aurais
presque aimé un peu plus de « mauvais goût »…). Dans le Lied
final qu’elle chante un peu partout dans le monde, Christiane
Karg est authentiquement « céleste » (« himmlische »), mais on
pourrait là aussi rêver plus de variété, d’épices, ou un côté
plus primesautier – voire un timbre plus riche d’harmoniques,
comme celui de la sublime Margaret Price avec Jasha Horenstein
(et le LPO, décidément), qui darde son « Sanct Peter im Himmel
sieht zu » comme nulle autre ! C’est toutefois sans la moindre
réserve que la salle a applaudi la soprano, l’orchestre et son
chef, ainsi qu’un violoniste du rang qui partait lui aussi à
la retraite : visiblement ému par l’ovation, celui-ci a fait
mine de remettre son violon sur l’épaule pour un bis, avant
d’éclater de rire et de remercier ses collègues et le public.



On lui souhaite à lui aussi une retraite où, comme dans le
lied, « tout s’éveille à la joie ».

______________________________________

 

CRITIQUE, concert. AIX-EN-PROVENCE, Festival d’Aix-en-Provence
(Grand-Théâtre de Provence), les 13 et 14 juillet 2024. BRAY /
MOZART / BERLIOZ / SCHOENBERG et MAHLER. ORCHESTRE DE PARIS /
Christiane Karg (soprano), Klaus Mäkelä (direction). Photo (c)
DR.

 

VIDEO : Bernard Haitink dirige la 4ème Symphonie de Gustav
Mahler

 

CRITIQUE,  festival.  AIX-EN-
PROVENCE,  Festival  d’Art
lyrique  d’Aix-en-Provence
(Grand-Théâtre  de  Provence),
le 12 juillet 2024. DEBUSSY :
Pelléas et Mélisande. Chiara
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Skerath,  Huw  Montague
Rendall,  Laurent  Naouri…
Orchestre de l’Opéra National
de Lyon / Katie Mitchell /
Susanna Mälkki.

Dans le Pelléas et Mélisande freudien de Katie
Mitchell (et Martin Crimp), on piétine les tables

des dîners de famille, les armoires sont des
seuils et les personnages tiennent des passe-

murailles. Si le spectateur ne sait jamais bien à
quoi s’en tenir, c’est que Mélisande rêve. Le

prologue scénique (allongé dans cette reprise),
dans lequel l’héroïne en robe de mariée pénètre

affolée dans sa chambre pour effectuer un test de
grossesse, avant de s’effondrer sur son lit,

l’indique de manière frappante et crue. Si l’idée
n’est pas neuve, elle est particulièrement

appropriée pour aborder le monde ténébreux de
Maurice Maeterlinck, dont la metteuse en scène

accentue la dimension d’enfermement. Le huis clos
est sans échappatoire : les personnages se

débattent dans des boîtes à l’air vicié, où la
nature ne pénètre que par effraction, par une
sorte de poussée souterraine. L’escalier en

hélice, qui évoque aussi bien celui du Philosophe
de Rembrandt que les architectures pétrifiées de

Piranèse, ne les mène nulle part ailleurs que dans
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les enroulements tortueux de leur psyché. Sans
doute y a-t-il quelque chose d’étouffant à

pareille proposition, qui évacue les moments de
respiration que le livret et la musique ménagent –
d’où peut-être la moindre réussite de certains de
ces tableaux, notamment ceux des jardins et de la

fontaine, où l’on ne sent guère l’air de la mer ni
les embruns.

 

 

Et pourtant, huit ans après la création du spectacle à Aix, on
admire toujours la beauté foisonnante de ces tableaux alla
Bergman,  superbement  éclairés,  leur  mobilité  incessante  et
troublante, l’habileté dramaturgique qui permet de délaisser
la  logique  et  la  cohérence  narrative  au  profit  de
l’exploration  des  fantasmes.  Le  dédoublement  de  Mélisande
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replace ses désirs et ses souffrances au cœur de l’action ; le
choix d’une comédienne métis (Olivia N’Ganga) pour incarner le
double de Julia Bullock perd une partie de sa force de miroir
en raison du remplacement tardif de la chanteuse par Chiara
Skerath  ;  mais  il  enveloppe  paradoxalement  d’un  voile
supplémentaire  le  rêve  étrange  de  la  jeune  femme.

La mise en scène repose sur un équilibre toujours vacillant
entre symbolisme et réalisme : elle joue des nombreux symboles
du texte, traités comme tels et omniprésents (les fleurs, les
mains refusées, les aveugles…) et sur le réel violent que les
symboles dissimulent (sexualité, domination, emprisonnement).
La version revue penche plus que naguère du deuxième côté,
introduisant une sexualité explicite dès que les personnages
se rapprochent et que la musique se fait spasmes. À mes yeux,
Pelléas a besoin de plus de verres dépolis – ou de parois
d’ivoire, comme la porte à travers laquelle se jouent les
rêves trompeurs de l’Odyssée ou des premières lignes d’Aurelia
de Nerval (lignes qui pourraient presque servir d’argument à
la production). Si la mise en scène convainc en dépit de ces
quelques réserves, c’est aussi et surtout parce qu’elle est
soutenue  par  une  direction  d’acteurs  raffinée,  pleinement
investie par les chanteurs réunis, grâce auxquels les moments
chorégraphiques  ou  cinématographiques  imaginés  ne  versent
jamais dans le ridicule. Le trio tragique est notamment d’une
remarquable intensité.

Déjà présent à la création du spectacle, et promenant son
Golaud sur toutes les grandes scènes depuis plus de vingt ans,
Laurent  Naouri  compense  largement  l’usure  (relative)  des
moyens par un art souverain du geste et de la voix, qui lui
permet d’atteindre une expressivité maximale. N’abusant jamais
de l’autorité naturelle qui est la sienne, il sait aussi bien
incarner la violence du personnage que sa vulnérabilité. Son
dernier acte bouleverse, encore et toujours. En Mélisande,
Chiara Skerath assume la difficile tâche de succéder à Barbara
Hannigan, qui avait pleinement collaboré au travail scénique



de  Katie  Mitchell.  Sans  chercher  à  imiter  sa  consœur,  la
soprano s’empare du rôle avec un timbre plus corsé et une
diction  d’un  grand  naturel.  Sa  présence,  peut-être  moins
magnétique, m’a paru aussi plus incarnée ; moins « oiseau qui
n’est pas d’ici », certes, mais épousant parfaitement le parti
pris de la production, qui consiste faire passer Mélisande
d’objet à sujet. Son engagement contraste pleinement avec le
Pelléas de Huw Montague Rendall. Dans cette production, le
personnage  paraît  vouloir  rompre  avec  le  comportement
dominateur de la famille royale d’Allemonde. D’où un homme qui
semble avoir peur de lui-même. Au reste, la mise en scène lui
laisse moins d’initiative et met quelque peu sa sensualité
sous le boisseau. Mais que de sensualité, en revanche, dans le
timbre  rayonnant  du  baryton  britannique,  doté  de  surcroît
d’une diction française « plus fraîche et plus franche que
l’eau ». En dépit de son air d’homme égaré dans une histoire
qui n’est pas la sienne, son Pelléas est poignant. Luxe exquis
que  la  présence  de  Lucile  Richardot  en  Geneviève  :  la
chanteuse  donne  l’impression  d’être  la  grande  sœur  de
Mélisande plutôt que mère de Golaud – de même qu’Arkel dira à
propos de Mélisande, juste avant le rideau final : « Elle est
là comme si elle était la grande sœur de son enfant… » Ni
poseuse, ni empesée, sa lecture de la lettre étreint. D’Arkel,
Vincent Le Texier trouve la noblesse un peu hiératique et
amidonnée. L’acteur est toujours juste. Au terme d’une longue
carrière, la fatigue de la voix se mue en l’expression d’une
lassitude devant la répétition, génération après génération,
des mêmes erreurs – auxquelles le vieillard succombe à son
tour. Emma Fekete, enfin, incarne un Yniold au féminin, avec
une diction une fois de plus parfaite, et un chant élancé et
juvénile.

Sans doute l’unité et la tenue de cette reprise sont-elles
aussi redevables à la direction de Susanna Mälkki, qui semble
s’être mise à l’écoute des chanteurs et de la mise en scène,
sans tirer la couverture à elle. Magnifiquement défendu par
les musiciens de l’Orchestre de l’Opéra National de Lyon, le



début  est  d’une  lenteur  envoûtante  et  capiteuse,  comme
engourdi,  plein  de  brumes  et  de  grondements  sourds,
accompagnant parfaitement le rêve de Mélisande qui commence.
Il ne s’agit pas d’une direction assoupie pour autant, le
lyrisme éclatant quand il faut, comme la violence, qui vient «
vous frapper au visage » dans la (toujours insoutenable) scène
de voyeurisme avec Yniold. Une interprétation vénéneuse, en
somme, comme engendrée sous une serre tropicale, et où l’on
sent « l’odeur de mort qui monte ».

________________________________________________

CRITIQUE, opéra. AIX-EN-PROVENCE, Grand théâtre de Provence :
les 6, 9, 12, 15 et 17 juillet 2024. DEBUSSY : Pelléas et
Mélisande.  Chiara  Skerath,  Huw  Montague  Rendall,  Laurent
Naouri,  Lucile  Richardot,  Vincent  Le  Texier,  Emma  Fekete…
Katie  Mitchell  /  Susanna  Mälkki.  Photos  (c)  Jean-Louis
Fernandez.

 

VIDEO  :  «  Pelléas  et  Mélisande  »  de  Debussy  selon  Katie
Mitchell au Festival d’Aix-en-Provence (2016)

 

CRITIQUE,  festival.  78e
FESTIVAL  D’AVIGNON,  Opéra
Grand-Avignon, le 14 juillet
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2024.  «  Close-Up  »  de  Noé
SOULIER

Dans le cadre du 78e FESTIVAL D’AVIGNON, à l’Opéra
Grand Avignon, la nouvelle pièce de Noé Soulier –
« Close Up » – a enthousiasmé les festivaliers.
Une première programmation au Festival pour ce

jeune chorégraphe qui, depuis 2020, insuffle au
Centre national de danse contemporaine d’Angers

une énergie aussi exigeante que lumineuse.
 

L’intitulé du spectacle est un indice, une promesse que Noé
Soulier tient avec une vraie élégance. Et pour cause : Close
Up,  c’est  le  gros  plan,  ce  cadrage  serré  qui  capture
l’invisible, qui isole un détail pour mieux révéler l’essence
d’un  corps.  Sur  la  scène  de  l’Opéra  Grand  Avignon,  six
interprètes  d’une  maîtrise  sidérante  –  Julie  Charbonnier,
Nangaline  Gomis,  Yumiko  Funaya,  Samuel  Planas,  Mélisande
Tonolo et Gal Zusmanovich – déploient ce langage singulier qui
fait la signature du chorégraphe. Frapper, attraper, éviter,
lancer : des actions simples, quotidiennes, détournées de leur
fonction première pour devenir une grammaire chorégraphique
d’une richesse infinie. On est saisi par cette énergie brute,
presque martiale, où la moindre extension de bras ou torsion
de  buste  raconte  un  combat  intime,  un  flux  d’émotions
contenues.

Mais le génie de Noé Soulier est de ne jamais s’arrêter là. À
la  puissance  physique  des  danseurs  répond  la  splendeur
abstraite de la musique de Jean-Sébastien Bach, interprétée en
live  par  l’ensemble  baroque  Il  Convito  dirigé  par  Maude
Gratton. Les contrepoints de L’Art de la fugue se font l’écho
de cette danse sans récit, une construction intellectuelle
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mais viscéralement expressive. Ce n’est pas une illustration,
c’est un dialogue entre deux formes d’art qui se cherchent, se
répondent, s’épousent.

 

 

Et  puis,  il  y  a  ce  moment,  ce  basculement.  Ce  que  l’on
pressentait dans la gestuelle des danseurs, cette attention
portée au détail, devient une évidence quand la vidéo entre en
jeu. Une caméra, fixe, centrée, capte les danseurs en plan
rapproché.  Sur  un  grand  écran,  leurs  mouvements  sont
démultipliés, fragmentés, sublimés. Fini le regard libre du
spectateur, c’est le danseur qui désormais guide notre œil,
nous offrant une intimité rare, une plongée dans les méandres
de sa chair en mouvement. Le plateau devient studio, et le
corps,  architecture.  Ce  dispositif,  à  la  fois  simple  et
diablement efficace, renverse la perspective : on ne voit plus
la danse, on la vit de l’intérieur.

Close Up est une œuvre d’une cohérence absolue, un hit de ce
78e Festival d’Avignon. Noé Soulier nous offre un spectacle
qui interroge notre perception, qui joue avec les échelles et
les émotions, pour toucher du doigt ce que l’expérience intime
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a de plus complexe et de plus vivant. Une heure quinze de pure
grâce, une beauté qui saisit le cœur et l’esprit.

 

 

_________________________________________

CRITIQUE, festival. 78e FESTIVAL D’AVIGNON, Opéra Grand-
Avignon, le 14 juillet 2024. « Close-Up » de Noé SOULIER.
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