
CRITIQUE,  concert.  MONACO,
Cour  d’honneur  du  Palais
Princier, le 11 juillet 2024.
FRANCK  /  LISZT  /  GERSHWIN.
Orchestre  Philharmonique  de
Monte-Carlo,  Alexandre
Kantorow  (piano),  James
Gaffigan (direction).

Depuis 1959, les Concerts au Palais Princier
rythment l’été monégasque : ce ne sont pas moins
de 6 concerts symphoniques qui vont se tenir –

entre le 11 juillet et le 8 août – dans la
magnifique Cour d’Honneur du Palais Princier – où

l’étiquette est stricte (pour les hommes du moins)
: cravate et veste de rigueur ! La musique est

chose sérieuse à Monaco, et le millier de
personnes réunies ce soir partagent ce plaisir

élitiste d’être convié dans l’intimité princière,
car le Prince est parmi les happy few (ou plutôt
juste derrière eux, sous les voûtes du corridor

d’une des ailes du Palais. Paré de fresques comme
une tapisserie, fenêtres aux proportions

classiques, tourelles toscanes et cheminée
vénitienne, le décor qui s’offre au regard du
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public est inspirant et somptueux. Devant la
galerie d’Hercule (rappelons que, selon la

légende, après avoir tué sa femme et ses enfants,
le héros de l’Antiquité se fit ermite ici-même !),

les célèbres escaliers aux deux majestueuses
montées symétriques offrent une scène à gradins,

idéale pour y placer l’orchestre, tandis que
l’audience leur fait face, répartie en cinq blocs

distincts autour de lui.
 

 

Et c’est dans la relative fraîcheur d’une douce soirée d’été
que nous avons assisté au premier concert de la série, qui
mettait à l’affiche, en plus des forces vives de l’Orchestre
Philharmonique de Monte-Carlo (placé sous la direction du chef
américain James Gaffigan), le jeune pianiste virtuose français
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Alexandre Kantorow – pour une interprétation du Concerto pour
piano  n°2  (1839)  de  Franz  Liszt  aux  côtés  de  la  célèbre
musique d’Un Américain à Paris de George Gershwin. Mais comme
de coutume, la soirée commence par un “tour de chauffe” de
l’orchestre,  avec  ici  le  très  rare  poème  symphonique  Le
Chasseur maudit (1882) de César Franck.

Cette pièce de 14 minutes est tirée d’après une ballade de
Gottfried August Bürger (Der wilde Jäger), qui nous raconte la
malédiction dont est victime un chasseur qui enfreint a règle
religieuse du repos dominical, profanation qui le conduira en
Enfer. Sur un phrasé très en relief et une dynamique tendue,
Gaffigan et la phalange monégasque en livrent une lecture
quasi cinématographique, suivant au plus près la dramaturgie.
Commençant  par  une  paisible  mélodie  méditative  –  où  les
percussions évoquant les cloches d’église dialoguent avec les
cors et les violoncelles -, le phrasé est ensuite bousculé par
de véhémentes fanfares de cuivres, pour devenir de plus en
plus  inquiétant.  Le  tempo  se  précipite  et  le  discours
s’enflamme,  scandés  par  les  timbales,  puis  se  charge  de
suspense jusqu’au climax et la chute finale dans les abîmes de
l’Enfer. Une belle découverte en guise d’ouverture de soirée !

Puis  arrive,  par  le  corridor  sous  la  fameuse  galerie
herculéenne, le jeune et fringant pianiste, toujours aussi
décontracté, peu importe le lieu du concert. Rejoignant le
clavier à grandes enjambées, il ne fait qu’une bouchée du
Second Concerto de Franz Liszt, une œuvre à la mesure de ses
moyens  démesurés,  même  s’il  fait  ici  davantage  preuve
d’aisance  que  de  perfection.  Libre  et  fantasque,  jusqu’à
flirter un peu avec l’esbroufe, le discours progresse plus par
à-coups que dans la continuité, mais il est impossible de
résister à cet enthousiasme un peu échevelé, d’autant que
l’orchestre joue pleinement le jeu, enfiévré par la baguette
du fougueux chef étasunien.



Une  fougue  renouvelé  dans  la
dernière  pièce  de  la  soirée,
donnée  sans  entracte,  dans  le
fameux  An  American  in  Paris
dirigé d’une main de maître par
Gaffigan,  et  qui  évoque  en
musique  le  séjour  de  George
Gershwin  dans  la  capitale  en

1920. L’orchestre y est plus étoffé que de coutume pour cet
ouvrage,  nous  semble-t-il,  comprenant  de  multiples
percussionnistes  et  deux  saxophonistes.  L’exécution
orchestrale  est  d’une  précision  rare,  l’articulation  des
différents épisodes fluide et le final swingue à souhait sous
la  direction  chaloupée  d’un  Gaffigan  manifestement  heureux
d’offrir cette musique de son pays natal à un public franco-
monégasque !

Le prochain concert au Palais aura lieu le jeudi 18 juillet –
et couplera le Concerto pour violon de Bruch aux deux poèmes
symphoniques de Tchaïkovsky que sont Mazeppa et le Capriccio
italien, toujours avec l’OPMC placé cette fois sous la battue
du directeur musical de l’Orchestre National de France, le
chef roumain Cristian Maccelaru !

_______________________________________________________

CRITIQUE, concert. MONACO, Cour d’honneur du Palais Princier,
le  11  juillet  2024.  FRANCK  /  LISZT  /  GERSHWIN.  Orchestre
Philharmonique  de  Monte-Carlo,  Alexandre  Kantorow  (piano),
James Gaffigan (direction). Photos (c) Michael Alesi / Palais
Princier.

 

VIDEO : Alain Altinoglu dirige “Le Chasseur maudit” de César
Franck à la tête de l’Orchestre de la Radio de Francfort
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CRITIQUE,  festival.  VAISON-
LA-ROMAINE, 28ème Festival «
Vaison  Danses  »  (Théâtre
Antique), le 13 juillet 2024.
« Soul Chain » de Sharon EYAL
et par la Compagnie TANZMAINZ

Samedi 13 juillet, le cadre somptueux du Théâtre
Antique de Vaison-la-Romaine a été le théâtre

d’une expérience de danse aussi rare qu’intense.
Pour la 111e fois, la compagnie allemande

Tanzmainz présentait « Soul Chain« , une pièce
multi-primée de la chorégraphe israélienne Sharon
Eyal. Et dès les premières secondes, le public a
été saisi, sans répit, par une vague d’énergie

brute.
 

Les  dix-sept  danseurs  réunis  à  Vaison,  vêtus  de  simples
justaucorps  et  bas  couleur  chair,  envahissent  l’espace  du
plateau non pas en un groupe désordonné, mais en un essaim
hypnotique et millimétré. Campés en permanence sur les demi-
pointes, ils délivrent une performance d’une exigence physique
confondante.  Ce  n’est  pas  de  la  danse  classique,  mais  un
langage  corporel  nouveau,  où  l’on  retrouve  l’énergie  de
l’électro et la rigueur du ballet. Sharon Eyal nous parle
d’amour et de désir. Mais ici, point de romantisme. Ce que
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l’on voit, c’est l’amour débarrassé de ses oripeaux, revenu à
l’état animal, pur et viscéral. La chorégraphe l’avait annoncé
:  on  y  voit  la  douleur,  la  sueur,  la  façon  dont  l’être
intérieur se fraye un chemin vers l’extérieur. Les corps, en
proie à des secousses charnelles, des spasmes et des gestes
saccadés,  deviennent  le  réceptacle  d’émotions  qu’il  est
parfois impossible de lire dans les regards. 

 

 

La  performance  est  soutenue  par  la  musique  envoûtante  et
lancinante  d’Ori  Lichtik,  un  son  techno  qui,  par  sa
répétitivité, nous plonge dans une transe collective. Cette
bande-son, créée en parallèle de la chorégraphie, semble être
le moteur implacable de cette mécanique humaine. L’une des
plus grandes forces du spectacle réside dans sa capacité à
jouer sur le fil entre l’individu et le groupe. L’ensemble est
d’une unité et d’une discipline impressionnantes, un véritable
bloc de survie se déplaçant à l’unisson. Mais de cette masse
émerge soudainement un soliste qui s’affranchit du groupe,
dans une tentative de libération qui peut sembler presque
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désespérée, comme un cri silencieux. Une figure centrale qui,
pendant de longues minutes, répète le même mouvement de tête
de  manière  hypnotique,  jusqu’à  l’épuisement,  cristallisant
l’attention du public sur les limites du corps et de l’esprit.

Loin d’être un simple exercice de style, « Soul Chain » est un
spectacle fascinant. Il force le spectateur à s’interroger sur
ce qui fait notre humanité dans un monde qui semble parfois se
déshumaniser.  Chacun  y  projette  ses  propres  images  :  une
secte,  une  armée,  une  colonie  d’insectes,  ou  une  vision
futuriste de nos sociétés. C’est précisément cette richesse
d’interprétation qui rend l’œuvre si puissante.

À l’issue de cette heure intense, les artistes, visiblement
épuisés mais habités par la ferveur du public, ont reçu une
longue ovation méritée. Avec « Soul Chain« , Sharon Eyal et le
Tanzmainz  ont  offert  un  moment  de  grâce  intense,  une
expérience sensorielle inoubliable qui restera comme l’un des
temps  forts  du  festival  «  Vaison  Danse«  .  Une  véritable
« chaîne des âmes » s’est créée ce soir-là entre les artistes
et les spectateurs, les liant par une transe et une énergie
folle.

 

 

________________________________________________

CRITIQUE, festival. VAISON-LA-ROMAINE, 28ème Festival « Vaison
Danses » (Théâtre Antique), le 13 juillet 2024. « Soul Chain »

par Sharon Eyal et la Compagnie TanzMainz. Crédit
photographique (c) Andreas Hetter

 

 



CRITIQUE,  opéra.  MILAN,
Teatro  alla  Scala,  le  12
juillet  2024.  PUCCINI  :
Turandot.  Anna  NETREBKO  /
Davide  Livermore  /  Michele
Gamba.

Après la Rondine en avril dernier, le
Teatro alla Scala achève les célébrations

du centenaire (de la disparition) de
Giacomo Puccini avec l’ultime opus du

compositeur. Un spectacle flamboyant, un
régal pour les yeux et les oreilles,

malgré une Anna Netrebko peu convaincante
et une direction poussive.

 

Une opulente Turandot du centenaire
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C’est en effet à La Scala que fut créée, posthume, le 26 avril
1926,  cette  Turandot  inachevée,  dirigée  par  Toscanini  qui
interrompit la représentation après le cortège funèbre de Liù,
là où s’arrêta la partition autographe de Puccini ; deux jours
plus tard fut représentée la version complétée par Alfano.
Pour cette production du centenaire, des lumignons électriques
furent distribués aux spectateurs qui les allumèrent au moment
où apparut le portrait du compositeur sous-titré « Ici mourut
Puccini », les mots mêmes que prononça Toscanini le jour de la
création de l’œuvre.

La  mise  en  scène  confiée  au  turinois  Davide  Livermore  ne
manque pas d’attraits : une évocation de Pékin à la fois
intemporelle et moderne (les maisons mêlent style ancien et
bâtiments  plus  contemporains  ornés  d’enseignes  lumineuses),
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une fluidité dans la direction d’acteurs grâce à un habile jeu
de rideaux de scènes qui tour à tour se lèvent et s’abaissent
pour  faire  apparaître  les  chœurs  ou  le  peuple,  une
scénographie grandiose, notamment au deuxième acte, signée de
Livermore lui-même, de Eleonora Peronetti et Paolo Gep Cucco,
et  surtout  les  somptueux  costumes  de  Mariana
Fracasso contribuent au plaisir permanent des yeux, rappelant
que Turandot est d’abord un opéra spectaculaire. La tonalité
grise  et  sombre  d’un  paysage  urbain  digne  de  certaine
périphérie orientale du premier acte, laisse la place à un
univers plus coloré, celui féérique de la cour impériale au
deuxième acte, puis à un plateau dépouillé, dominé par une
immense  lune,  lors  du  duo  final,  tandis  que  les  lumières
d’Antonio Castro et les vidéos théâtralement efficaces (la
lune changeante de couleur et d’aspect, déployant des fluides
tour à tour rouge et noir, révélant un somptueux arbre aux
feuillages rouge intense, et qui finit par faire apparaître un
crâne) du collectif D-Wok soulignent la dimension onirique et
fabuliste de l’intrigue.

La singularité de la lecture de Livermore éclate au premier
acte, qui accorde une importance inédite au prince de Perse,
interprété  par  un  performer  (Haiyang  Guo,  excellent)  au
physique avantageux (il apparaît in fine dans le plus simple
appareil), entouré d’autres excellents danseurs magistralement
dirigés. Le deuxième acte, fastueux, l’est sans doute un peu
trop, en particulier lors de la scène des énigmes (la masse
des  figurants  sur  scène  échappe  parfois  à  une  gestion
contrôlée), mais on apprécie l’idée de l’énigme qui prend
subitement flamme chaque fois que celle-ci est résolue par
Calaf  ;  Turandot  est  en  outre  doublée  par  un  mime  qui
symbolise  son  ancêtre  violée,  idée  intéressante  mais
dispensable. Et le cheval transparent et mobile, manipulé par
trois hommes qui déambule tout au long de la production est
d’un  effet  impressionnant  mais  dont  la  pertinence  paraît
douteuse.



On attendait bien sûr la performance d’Anna Netrebko dans le
rôle-titre. Il faut bien avouer que la diva a perdu de sa
superbe : son timbre est apparu forcé, notamment dans les
aigus, l’émission poussive et parfois même instable ; nous
l’avons trouvé bien plus convaincante et émouvante dans le
registre  grave  et  médian  et  surtout  dans  les
magnifiques  pianissimi  qui  ont  égrené  sa  prise  de  rôle.
Originellement destiné à Roberto Alagna qui a dû déclarer
forfait  pour  raisons  de  santé,  le  rôle  de  Calaf  a  été
parfaitement défendu par Brian Jagde. Le ténor américain a
fait montre d’une vaillance remarquable, réservant au public
un « Nessun dorma » vigoureux et attentif au texte, loin de
toute  caricature  belcantiste.  Rosa  Feola  campe  une  Liù
magnifique de grâce et de nuance, d’une musicalité rare et à
la diction sans faille : c’est de loin, l’interprète le plus
convaincant. En Timur, Vitalij Kowaljow impressionne à la fois
par sa voix de basse caverneuse et par sa présence scénique,
et si le vétéran Raúl Giménez déçoit un peu par son jeu
statique et son chant maniéré, Sung-Hwan Damien Park, Chuan
Wang,  Jinxu  Xiahou,  respectivement  Ping,  Pang  et  Pong,
séduisent par leur voix bien projetée et leur désinvolture
rafraîchissante, malgré une prononciation de l’italien parfois
aléatoire.  Les  autres  interprètes  secondaires  remplissent
parfaitement leur rôle : le mandarin Adriano Gramigni, les
deux servantes Flavia Scarlatti et Marzia Castellini, issue du
chœur du Théâtre de la Scala, tandis que le chœur des Voix
Blanches est superbement dirigé par Marco de Gaspari, à la
fois compact, puissant, éloquent.

Dans la fosse, Michele Gamba dirige la phalange de l’opéra en
accentuant exagérément la dimension tragique de l’œuvre par un
volume sonore du plus mauvais effet ; l’excès de décibels
couvre  très  souvent  les  voix  et  néglige  les  nombreuses
finesses  de  la  partition,  dont  les  effets  «  exotiques  »
apparaissent  à  l’inverse  trop  explicitement.  Rien  de  plus
difficile que d’atteindre l’équilibre des pupitres et de faire
montre de nuances, surtout pour l’une des partitions les plus



bigarrées  de  Puccini.  Au  final,  un  spectacle  des  plus
agréables, scéniquement d’une rare opulence, malgré un rôle-
titre décevant et une direction quelque peu poussive.

 

 

 

_____________________________________________

CRITIQUE, opéra. Milan, Teatro alla Scala, Puccini, Turandot,
12  juillet  2024.  Anna  Netrebko  (Turandot),  Raúl  Giménez
(L’Empereur  Altum),  Vitalij  Kowaljow  (Timur),  Brian  Jagde
(Calaf), Rosa Feola (Liù), Sung-Hwan Damien Park (Ping), Chuan
Wang  (Pang),  Jinxu  Xiahou  (Pong),  Adriano  Gramigna  (Un
mandarin),  Flavia  Scarlatti  (Première  Servante),  Marzia
Castellini  (Seconde  Servante),  Haiyang  Guo  (Le  prince  de
Perse), Davide Livermore (mise en scène), Eleonora Peronetti,
Paolo Gep Cucco, Davide Livermore (décors), Mariana Fracasso
(costumes),  Antonio  Castro  (lumières),  D-Wok  (video),
Orchestre  et  chœur  du  théâtre  de  la  Scala,  Michele  Gamba
(Direction).

 

 

TEASER VIDÉO : Anna Netrbko chante « In questia regia » dans
Turandot  de  Puccini  et  dans  la  mise  en  scène  de  Davide
Libvermore pour le Teatro alla Scala de Milan

 

 

 

 



approfondir

 

La TURANDOT de Netrebko en … 2016
En 2016, dans un monde qui n’a plus rien à voir avec celui
actuel, – une ère d’avant les guerres et la covid, DG Deustche
Grammophon publiait un récital titre de la diva austro-russe :
VERISMO  où  sa  Turandot  pourtant,  dans  deux  airs  aussi
éprouvant  que  dramatiquement  sidérant  (dont  «  In  questa
Reggia »), exprimait la fragilité glaçante de la princesse
chinoise… LIRE notre critique complète du CD VERISMO d’Anna
Netrebko  :
https://www.classiquenews.com/cd-compte-rendu-critique-verismo
-boito-ponchielli-catalani-cilea-leoncavallo-mascagni-puccini-
airs-doperas-par-anna-netrebko-soprano-1-cd-deutsche-
grammophon/

 

CD, compte rendu critique. « VERISMO » : Boito, Ponchielli,
Catalani,  Cilea,  Leoncavallo,  Mascagni,  Puccini,  airs
d’opéras  par  Anna  Netrebko,  soprano  (1  cd  Deutsche
Grammophon)

 

CRITIQUE,  festival.
MONTPELLIER,  39ème  Festival
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Radio  France  Occitanie
Montpellier,  le  11  juillet
2024.  J.  S.  BACH  :  Suites
n°1, 2 et 3 pour violoncelle
seul.  Ophélie  Gaillard,
violoncelle.

Dans l’écrin rouge et or de l’Opéra
Comédie de Montpellier, le récital
Bach de la violoncelliste Ophélie
Gaillard est un moment de pure 

virtuosité. En orientant les trois
premières (des six) Suites pour

violoncelle seul du Kantor de Leipzig
vers l’italianité, l’interprète déploie

une volubilité dansante.
 

Archet virevoltant sur son instrument du facteur Francesco
Gofriller, la cheffe de l’Ensemble Pulcinella transpose le
savoir-faire  de  ses  précédents  enregistrements  baroques  et
classiques vers les Suites du maître de Koethen (1718-1725).
Depuis Pablo Casals, le livre de chevet des violoncellistes
est devenu la bible des fervents de Bach… (pas seulement) du
dimanche !
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Les Suites de BACH
au Festival de Radio France

Occitanie Montpellier
 

Au fil de ce récital interprété
par  cœur,  les  Suites  n°1  BWV
1007  et  n°3  BWV  1009  sont
pulsées  avec  maestria,  sans
omettre la moindre reprise des
cinq  danses  qui  succèdent  au
Prélude.  Dans  ce  flot

ininterrompu  dont  la  maîtrise  est  consommée  (extensions,
démanchés, etc.), la polyphonie que sous-tendent les arpèges
étendus  des  Préludes  surgit,  inventive  et  modulante.  La
performance est particulièrement atteinte lors des Courantes :
les  mélodies  courent  de  manière  olympique  !  On  pourrait
cependant  espérer  plus  de  respiration,  notamment  dans  les
levées qui lancent les Bourrées et Allemandes, et plus de
diversité dans les articulations des Gigues conclusives. Car
le baroque allemand n’annonce pas encore l’élégance des pièces
de Boccherini.

Coup de théâtre en milieu de programme. Les lumières sur le
plateau s’assombrissent lorsque l’interprète aborde la Suite
n°2 BWV 1008. C’est ici que la musicienne se pose enfin et
explore  la  complexité  harmonique  du  Prélude.  L’édifice
contrapuntique  que  la  Sarabande  construit  peu  à  peu  est
remarquablement  restitué,  sans  user  du  vibrato.  L’auditeur
retrouvera cet épanchement dans la Sarabande de la Suite n°3
BWV 1009, dont le parcours est en permanence balisé d’élans et
thésis harmonieuses. Chevelure dorée et robe rouge, Ophélie
Gaillard ébahit son auditoire lors de la bourrée du bis : le
dernier couplet est joué debout, en esquissant quelques pas au
pied du rideau de scène. Telle une cariatide détachée des
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loges  flamboyantes  de  l’Opéra-Comédie,  la  Sainte-Cécile  du
violoncelle s’anime. Et réanime les applaudissements !

 

_________________________________

CRITIQUE, festival. MONTPELLIER, Festival Radio France
Occitanie Montpellier, le 11 juillet 2024. J. S. BACH : Suites

n°1, 2 et 3 pour violoncelle seul. Ophélie Gaillard,
violoncelle. Photo : Ophélie Gaillard (c) DR.

 

 

TEASER vidéo : Ophélie Gaillard joue le Prélude de la Suite
n°1 de J.S. BACH

 

CRITIQUE, festival. CHOREGIES
D’ORANGE, Théâtre Antique, le
12  juillet  2024.  «  Les
Saisons  »  (précédées  de
« L’Oiseau de Feu ») par le
Malandain Ballet Biarritz
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Le 12 juillet 2024 restera gravé comme une date
magique pour tous les passionnés de danse qui

avaient fait le déplacement aux Chorégies
d’Orange. Dans le cadre somptueux et chargé
d’histoire du Théâtre Antique, le célèbre

Malandain Ballet Biarritz a offert une double
prestation d’une beauté renversante, unissant dans
un même souffle l’incandescence de L’Oiseau de Feu
(de Stravinsky) à la grâce méditative des Saisons

(d’après Vivaldi).
 

La soirée s’est ouverte sur L’Oiseau de Feu, une relecture
saisissante qui transcende le simple conte russe pour en faire
une  parabole  céleste.  D’emblée,  une  nuée  de  danseurs  en
longues  robes  noires,  courbés,  évolue  comme  une  masse
terrestre en proie à l’ombre. Et du sein de ce monde sclérosé
surgit  une  silhouette  flamboyante.  C’est  Hugo  Layer,
éblouissant, qui incarne l’Oiseau de Feu. Sa danse est d’une
liberté  et  d’une  ampleur  phénoménales  ;  ses  battements
d’ailes,  larges  et  anguleux,  dessinent  l’espace  avec  une
maestria rappelant les plus grands cygnes de l’histoire du
ballet. Thierry Malandain, fidèle à sa vision, en fait un
véritable passeur de lumière, un être de grâce qui, par sa
seule  présence,  semble  semer  l’espoir  dans  un  monde  de
ténèbres. Les corps se répondent, se cherchent, dans un subtil
dialogue  chorégraphique  d’une  rare  beauté,  offrant  un
contraste bouleversant avec la masse sombre qui l’entoure.
C’est un Oiseau de Feu céleste, épuré, qui touche à l’âme et
nous élève. 

 



 

Puis vint le temps des Saisons, une création plus récente
(novembre  2023)  qui  confirmé  la  maestria  de  Malandain  à
entrelacer  les  époques  et  les  émotions.  Le  pari  était
audacieux : mêler les célébrissimes Quatre Saisons d‘Antonio
Vivaldi aux suites de danses, bien plus méconnues, de son
contemporain  Giovanni  Antonio  Guido.  Pari  relevé  avec  une
intelligence rare. Le rideau s’est levé sur un tableau d’une
beauté à couper le souffle : un monumental mur de pétales
noirs,  créé  par  Jorge  Gallardo,  baignait  la  scène  d’une
lumière clair-obscur, tandis que les vingt-deux danseurs de la
troupe, en justaucorps couleur chair ou parés de costumes
baroques chatoyants, semblaient émerger d’un monde onirique. 
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La chorégraphie est d’une musicalité exceptionnelle. On passe
avec une fluidité confondante des grands jetés virtuoses et
des  rondes  enivrantes  évoquant  un  folklore  idéalisé,  aux
menuets d’une élégance folle et aux figures plus graphiques
d’une précision d’orfèvre. L’alternance entre les saisons de
Vivaldi, pleines de fougue, et celles de Guido, plus posées,
est un régal pour les yeux. Ce qui frappe, au-delà de la
virtuosité  technique  irréprochable  des  danseurs,  c’est  la
profondeur du propos. Entre chaque saison, des apparitions
spectrales – des êtres ailés au bras prolongé de longs pétales
noirs – viennent troubler l’allégresse. Ils sont comme les
spectres  d’une  humanité  chancelante,  happée  par  le  sol,
portant le deuil d’un monde menacé. Malandain ne livre pas un
message didactique ; il crée une sensation, une inquiétude
diffuse qui alterne avec la pure joie des rondes printanières.
Pour le tableau final, tous les danseurs, vêtus de ces mêmes
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justaucorps,  brandissent  une  feuille  mourante  au  bout  des
doigts. C’est une vision crépusculaire, certes, mais aussi
lumineuse,  car  elle  célèbre  la  force  du  collectif  et  la
promesse d’un renouveau éternel. 

Dans l’écrin de pierre du Théâtre Antique d’Orange, sous le
ciel étoilé, cette double représentation a pris une dimension
unique. Le lieu, par sa grandeur et son histoire, a magnifié
encore le propos universel de ces œuvres, qui interrogent
notre rapport à la nature et à la lumière. Malandain et ses
danseurs  nous  ont  offert  un  moment  de  grâce  pure,  un
tourbillon d’élégance et d’émotion qui restera comme l’un des
sommets de cette nouvelle édition des Chorégies. Un grand
moment de danse, tout simplement magique !

 

 

____________________________________________

CRITIQUE, festival. CHOREGIES D’ORANGE, Théâtre Antique, le 12
juillet 2024. « Les Saisons » (précédées de « L’Oiseau de

Feu ») par le Malandain Ballet Biarritz. Crédit photographique
(c) Philippe Gromelle

 

 

CRITIQUE,  festival.  BEAUNE,
Festival  International
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d’Opéra baroque et romantique
(Basilique Notre-Dame), le 7
juillet 2024. J. S. & C. P.
E. BACH (Motets et Cantates).
INSULA ORCHESTRA / ACCENTUS /
Laurence  Equilbey
(direction).

Déjà présenté à Pâques à la Seine
Musicale où la formation orchestrale

(jouant sur instruments d’époque) Insula
Orchestra a sa résidence habituelle, le
programme réunit à nouveau – cette fois

au Festival International d’Opéra baroque
et romantique de Beaune -, les Bach, père

et fils, soit Johann Sebastian et Carl
Philip Emanuel. Une sainte filiation qui
éblouit par sa lumière musicale, et dans

le choix des partitions, Motets et
Cantates, rétablit la trajectoire

spirituelle du temps pascal : ferveur,
lamentation, mort et Résurrection. Des

Motets spirituels et mystiques, aux
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Cantates dramatiques et ferventes, le
programme propose un parcours semé de

joyaux sonores, des ténèbres à la pleine
lumière (« De l’abyme à la lumière »

comme est intitulé le concert).
 

 

Laurence  Equilbey  réalise  ici,  dans  la  superbe  Basilique
Notre-Dame de Beaune, une subtile cathédrale sonore, jouant
sur les effets colorés des timbres instrumentaux (référence
aux  vitraux),  jusqu’à  l’intensité  d’accents  proprement
éblouissants. Le tout d’une main experte qui sait détailler et
construire  l’édifice  musical  dans  la  clarté  et  dans  une
texture de plus en plus transparente à mesure que la promesse
de la Résurrection se fait plus présente. Bois, vents, cuivres
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et cordes « historiques » dévoilent de somptueuses nuances,
nimbant les textes d’un surcroît de poésie suspendue. L’incise
des  textes,  tous  exprimant  les  attentes  des  croyants
confrontés  au  Mystère,  profite  de  l’engagement  entier  et
organique de la cheffe, à la battue précise et énergique – et
des  instrumentistes  dont  le  geste  synchronisé  produit  une
texture riche, caractérisée, de plus en plus aérienne.

Ce soir, le plateau est même fastueux : aux instrumentistes
d’Insula Orchestra, répond la même infaillible implication des
voix du Chœur Accentus, elles aussi claires et détaillées,
produisant cette matière céleste, véritable nuage spirituel
qui appelle à la méditation et conduit à la… transcendance.
Les  solistes  réunis  offrent  des  tempéraments  aussi
individualisés que les instruments : de quoi pour chaque air
ou ensembles, réussir l’incarnation des prières. Saluons le
baryton suave et homogène de Victor Sicard, le souffle de
l’alto Rose Naggar-Tremblay comme l’angélisme de la soprano
Emmanuelle de Negri… Mais reconnaissons que la révélation de
la soirée – en justesse, sincérité et intensité, demeure le
ténor  éblouissant  du  britannique  Gwilym  Bowen  :  la  voix
resplendit dans la lumière.

Aux côtés des Motets, les Cantates affirment cette entente
superlative entre l’orchestre et le chœur fondés et dirigés
par Laurence Equilbey. La maîtrise dramatique des effectifs se
révèle très convaincante dans le répertoire des Bach, père et
fils. Et distinguons surtout la Cantate du fils, datée de
1776, intitulée « Heilig ist Gott » – d’autant plus appréciée
qu’elle  demeure  très  rare  en  concert.  Accents,  souffle,
ampleur préromantique aussi de certaines séquences… l’écriture
préclassique  de  CPE  dévoile  des  trésors  d’intimisme
psychologique, d’une somptueuse introspection, pour les voix
comme pour les instruments.

C’est  un  triomphe  amplement  mérité,  et  avec  un  public
tellement conquis, que Laurence Equilbey lui propose un bis :
le Motet « Lobet den Herrn » (BWV 230), dont l’attribution est



contestée, mais dont Mme Equilbey assure bien la paternité au
Kantor de Leipzig !

________________________________________________

 

CRITIQUE,  concert.  BEAUNE,  Festival  International  d’Opéra
baroque et romantique (Basilique Notre-Dame), le 7 juillet
2024. J. S. & C. P. E. BACH (Motets et Cantates). INSULA
ORCHESTRA / ACCENTUS / Laurence Equilbey (direction). Photos
(c) Ars Essentia.

 

Programme :

Johann Sebastian Bach
Suite pour orchestre n°4 en ré majeur, BWV 1069, ouverture

Cantate « Aus der Tiefe ruf ich zu dir », BWV 131
Motet « Komm, Jesu, komm », BWV 229

Motet « Jesu meine Freude », BWV 227
Cantate « Alles nur nach Gottes Willen », BWV 72

Suite pour orchestre n°4 en ré majeur, BWV 1069, réjouissance

Carl Philipp Emanuel Bach
Motet-cantate « Heilig ist Gott » Wq.217
Motet « Lobet den Herrn », BWV 230 (bis)

 

Parcours INSULA ORCHESTRA 2024
 

LIRE nos autres critiques des concerts d’INSULA ORCHESTRA /
Laurence Équilbey 

 

CRITIQUE, concert. BOULOGNE-BILLANCOURT, La Seine Musicale,

https://www.classiquenews.com/critique-concert-boulogne-seine-musicale-le-27-fevrier-2024-emilie-mayer-symphonie-n1-insularites-orchestra-laurence-equilbey-direction/


le 27 février 2024. EMILIE MAYER : Symphonie n°1 / SCHUBERT :
Symphonie  n°4  «  Tragique  ».  Insula  Orchestra  /  Laurence
Equilbey (direction).

 

 

CRITIQUE, concert (création). BOULOGNE-BILLANCOURT, la Seine
Musicale, le 26 mai 2024. BEETHOVEN WARS : Insula Orchestra /
Choeur Accentus / Laurence Equilbey (direction).

 

CRITIQUE,  festival.
MONTPELLIER,  39ème  Festival
de  Radio  France  Occitanie
Montpellier,  le  10  juillet
2024.  Oeuvres  de  Gustav
MAHLER.  Marianne  Crebassa
(mezzo),  Melody  Louledjian
(soprano),  Orchestre
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Philharmonique  de  Radio
France,  Mikko  Franck
(direction).
 

Troisième concert symphonique du Festival Radio
France Occitanie Montpellier, le programme Gustav

MAHLER de l’Orchestre Philharmonique de Radio
France est conduit par son chef, Mikko Franck. A
l’Opéra Berlioz, deux facettes de l’art mahlérien

tendent un miroir de vie au public. Celui
sobrement tragique des Kindertotenlieder (« Chants

pour les enfants morts« ) sur les poèmes de
Friedrich Rückert précède celui céleste de la 4ème

Symphonie en sol majeur. Par le biais de ce
parcours ascendant, le concert est dédié à la

soprano belge Jodie Devos, fauchée à 35 ans, dont
le public festivalier peut se remémorer la

talentueuse présence lors de l’édition 2022. Elle
incarnait une Ophélie irrésistible dans Hamlet de
Thomas, après avoir véritablement subi les coups

de roulis de la Sea Symphony d’Elgar.
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Pour  l’heure,  c’est  l’alto  Marianne  Crebassa  (formée  au
Conservatoire de Montpellier) qui se mesure au cycle des cinq
Kindertotenlieder (1905). En croisant le contrepoint des vents
(hautbois, cor anglais et cor solos de haut vol), sa voix
mordorée a acquis une profondeur que conforte son identité
expressive.  Le  grave  à  peine  poitriné,  le  médium  rempli
d’harmoniques et les aigus susurrés pianissimi forgent une
vocalité  séduisante  au  service  de  l’intime  et  indicible
poésie. Elle confère une aura douloureuse ou bien résignée aux
poèmes funèbres. Sous la conduite attentive de Mikko Franck,
la limpidité d’une orchestration géniale s’impose, avant que
la rébellion portée par le dernier Lied – In diesem Wetter
(« Dans cet orage ») – associe les instruments dits spéciaux
(piccolo, clarinette basse, etc.) au chant. A contrario, la
tendre berceuse qui clôt le cycle s’exhale de tout son être
égaré, et rejoint curieusement la poignante Mater dolorosa que
Marianne Crebassa incarnait dans Picture a Day like this de G.
Benjamin en 2023. Quelle artiste !
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Nous  sommes  moins  séduit  par  l’interprétation  de  la  4ème
Symphonie, bien que les cordes de la phalange assurent une
parfaite osmose par pupitre au fil de l’hypnotique mouvement
central, Ruhevoll (« Tranquille »). Mais ailleurs, les nuances
seraient-elles  trop  uniformes,  alors  que  le  compositeur
calibre  celles-ci  de  manière  différenciée  au  sein  de  sa
polyphonie ? Les épisodes animando seraient-ils conduits sans
la fébrilité viennoise fin-de-siècle ?

Habituellement, le « Philhar » n’a pas
l’habitude  de  semer  des  imprécisions
dans  les  reprises  de  tempo…  Si  le
registre  grinçant  s’immisce  avec  le
violon  solo  (en  scordatura)  au  2ème
mouvement, le Lied conclusif ne diffuse
pas suffisamment le radieux éclairage
du poème Das Himmlische Leben (« La vie
céleste  »).  La  soprano  Melody
Louledjian semble en deçà des exigences
de timbre et de projection que requiert
le  vaste  vaisseau  qu’est  l’Opéra

Berlioz. Pourtant, lorsque l’épilogue orchestral se désintègre
peu à peu jusqu’au silence, l’auditoire retient son souffle…
sans applaudir pendant une bonne minute : l’ombre portée de
Mahler est bien tangible ! Et l’apaisement qu’offre la Chanson
de Solveig extrait de Peer Gynt d’Edvard Grieg (donné en bis)
agit comme une coda prolongeant la transparence du symbolisme.

 

______________________________________________________

 

CRITIQUE,  festival.  MONTPELLIER,  44ème  Festival  de  Radio
France Occitanie Montpellier, le 10 juillet 2024. Oeuvres de
Gustav MAHLER. Marianne Crebassa (mezzo), Melody Louledjian
(soprano),  Orchestre  Philharmonique  de  Radio  France,  Mikko

https://www.classiquenews.com/wp-content/uploads/2024/07/Melody-Louledjian-Mikko-Franck-Orchestre-Philharmonique-de-Radio-France.jpeg


Franck (direction). Photos (c) Emmanuel Andrieu.

 

VIDEO : Gerhild Romberger interprète les « Kindertotenlieder »
de Gustav Mahler

 

CRITIQUE,  festival.
MONTPELLIER,  39ème  Festival
de  Radio  France  Occitanie
Montpellier,  le  9  juillet
2024. RAVEL / SOHY / FAURE.
Renaud  Capuçon  (violon),
Orchestre Les Siècles, Louis
Langrée (direction).

Le Festival de Radio France Occitanie Montpellier
s’est ouvert ce dimanche 8 juillet avec un grand
concert de plein air (Place de l’Europe), avec

l’Orchestre National Montpellier Occitanie dirigé
par la jeune cheffe Chloé Dufresne. Le lendemain
(à l’Opéra Berlioz), c’est le violoniste virtuose
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Renaud Capuçon qui dialoguait avec la fameuse
phalange Les Siècles (jouant sur instruments
d’époque), placée sous la baguette de Louis

Langrée, dans un programme de musique française du
tournant du siècle dernier.

 

 

La première partie est composée de raretés, et commence même
par  la  création  mondiale  d’une  œuvre  de  Maurice  Ravel,
« Amants qui suivez le chemin » (ca. 1902-1905). Le manuscrit
de 18 pages est monogrammé à deux reprises, mais n’est pas
signé. Retrouvé par un particulier en 2000, et passé inaperçu
jusqu’à sa mise en vente par une librairie spécialisée dans
les autographes en 2023, il fut – à ce moment – acheté par la
Bibliothèque Nationale. Ce genre de cantate, pièce pour chœur
et  petit  orchestre  est  tout  à  fait  typique  des  exercices
demandés pour obtenir le Prix de Rome : Ravel avait alors
moins d’une trentaine d’années. On constate dans un passage
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précis  et  on  ressent  sur  l’ensemble  des  couleurs  de
l’orchestre des similitudes avec Sirènes de Claude Debussy –
que Ravel transcrit pour deux pianos à la même époque.

Le Chœur de Radio France, préparé avec
beaucoup de subtilité par Lionel Sow, 
envoûte  immédiatement.  Sa  diction
claire  et  précise  nous  livre  avec
douceur le texte délicieusement désuet
d’Armand Sylvestre. Les nuances entre
les différents pupitres sont maîtrisées
avec  une  perfection  subjuguante.  Un
court  solo  de  soprano  couronne  ce
triomphe  avec  chaleur  et  justesse.
L’orchestre  Les  Siècles,  au  son
notablement fin et élégant, se fait ici

discret derrière un chœur décidément moteur. Le Thème varié
pour violon et orchestre Op.15 de Charlotte Sohy qui suit est
interprété avec beaucoup d’intensité par Renaud Capuçon, mais
cette  partition  s’avère  somme  toute  assez  «  plate  »  par
rapport à celle de Ravel. Le virtuose français, en véritable
« Gene Kelly du violon » (il est souvent en équilibre sur un
pied), donne une dimension quasi cinématographique à une pièce
au caractère très français, avec un jeu toujours « très à la
corde » et un vibrato puissant. Il enchaîne avec le premier
mouvement  du  Concerto  pour  violon  (demeuré  inachevé)  de
Gabriel Fauré, qui rétablit l’équilibre entre le soliste et
l’orchestre. Toujours à la corde, le son de Renaud Capuçon se
fait encore plus brillant. Malgré la perfection technique,
l’interprétation  apparaît  un  rien  «  sucrée  »,  et  manque
quelque peu de simplicité et aussi d’une certaine pudeur :
cela crée un décalage sentimental avec un orchestre moteur,
aussi  élégant  qu’à  son  habitude.  En  guise  de  bis,  Renaud
Capuçon met un rayon de soleil doux dans le vaste vaisseau
montpelliérain, avec une interprétation de l’Etude de Daphné
de  Richard  Strauss,  petite  pièce  pour  violon  seul,  d’une
beauté simple et lumineuse, interprétée ici sans l’emphase

https://www.classiquenews.com/wp-content/uploads/2024/07/Renaud-Capucon-au-Festival-de-Montpellier.jpg


entendue précédemment. Un magnifique moment de douceur pour se
remettre de la fougue de la cadence du concerto de Fauré.

Après  l’entracte,  trêve  de  raretés  et  place  à  deux  pages
célèbres  de  Maurice  Ravel  :  Ma  mère  l’Oye  (1910)  et  la
Deuxième suite de Daphnis et Chloé. Les Siècles y sont une
fois de plus remarquables, les vents notamment, et plus encore
le pupitre de trompettes qui fait montre d’une finesse rare.
De manière générale, on ressent que l’orchestre (encore une
fois moteur….) pousse un Louis Langrée trop tranquille. De ce
« désaccord » s’est formée une interprétation mesurée entre
une direction calme et maîtrisée et un orchestre superbement
fougueux.  Les  musiciens  se  montrent  plein  d’humour,
particulièrement  dans  Laideronesse,  impératrice  des  pagodes
(et son remarquable solo de flûte), avec des jeux de textures
précis  et  propres  aux  Siècles.  Daphnis  et  Chloé  est  un
classique de l’orchestre sur instruments d’époque, depuis sa
création, dans lequel il se montre aussi élégant que narratif,
culminant dans une grandiose Danse générale.

Conquis, le public fait un triomphe debout aux quelques deux
cents artistes réunis sur le plateau de l’Opéra Berlioz – qui
reprennent  alors  le  finale  de  la  Danse  générale,  cette
explosion de joie débordante et débridée, qui renouvelle une
nouvelle fois l’enthousiasme du public.

____________________________________________

 

CRITIQUE,  festival.  MONTPELLIER,  44ème  Festival  de  Radio
France Occitanie Montpellier, le 9 juillet 2024. RAVEL / SOHY
/ FAURE. Renaud Capuçon (violon), Orchestre Les Siècles, Louis
Langrée (direction). Photos (c) Luc Jennepin & DR.

 

 VIDEO : Alain Altinoglu dirige la « Deuxième Suite de Daphnis
et Chloé » de Maurice Ravel



 

CRITIQUE, festival. 14ème CAP
FERRET MUSIC FESTIVAL, les 6
et 7 juillet 2024. François-
René Duchâble, Hélène Berger,
Micheline Ostermeyer, Heyoung
Park,  Wojciech  Grzegorczyk,
Aleksandra  Radovanovic,
Jérémy  Duffau,  Laurent
Arcaro…

Inscrit désormais dans son territoire et
dans l’un des beaux paysages maritimes

qui soient, le Cap Ferret Music Festival
accorde exceptionnel, risques et

transmission tout en s’inspirant toujours
du paysage local, un paysage unique entre
mer et forêt [de pins et d’arbousiers],

tout au long d’une bande de terre de plus
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de 20 km de long… comme suspendue entre
deux eaux, entre Océan Atlantique et

Bassin d’Arcachon. Un territoire façonné
par la main de l’homme et qui méritait

bien un événement capable de le mettre en
scène – et même de le sublimer – par la

grâce musicale de programmes plus
qu’originaux. La soirée d’ouverture de la

14ème édition du Festival l’a montré
clairement, en alliant pyrotechnie,

sport, et diverses formations musicales…
 

 





Le  bassin d’Arcachon / photos été 2024 © classiquenews.com

 

 

SAMEDI 6 JUILLET 2024

CAP FERRET / PLAGE DU MIMBEAU, 22h. Mais d’abord le festival a
une  double  identité,  comme  d’ailleurs  les  plus  grands
événements de musique : c’est un festival certes mais surtout
une académie… L’académie est essentielle ; présente depuis le
début, elle participe à la transmission des valeurs ; respect,
écoute, partage… Une leçon artistique, surtout une leçon de
vie : moins briller que chercher à se dépasser,…, le tout sous
le sceau sacré de l’excellence et du dépassement,  grâce à la
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relation à l’autre ; d’ailleurs Hélène Berger, pianiste et
directrice du Festival, cultive depuis toujours cette relation
à deux avec Francois-René Duchâble : un quatre mains à 2
pianos qui fait depuis plus de 10 ans à présent le bonheur des
festivaliers. Lors de la soirée d’ouverture, le duo a produit
de nouvelles étincelles dans Chostakovitch [Concertino], De
Falla [El Amor Brujo], mais aussi Roméo et Juliette [duel des
chevaliers] de Prokofiev,… adapté au jeu tout aussi complice
de  deux  joueurs  d’aïkido…  Quand  de  jeunes  gymnastes
réalisaient plusieurs figures solos et collectives en accord
avec la musique [de Falla] et comme synchronisés avec les feux
d’artifice sur le bassin. Un explosion visuelle et sonore qui
a un impact considérable auprès des spectateurs.

 

PYROTECHNIE, JOUTES SPORTIVES & MUSICALES
Une telle entente artistique [et forcément humaine] sert
d’exemple ; elle favorise l’émulation et le partage des

valeurs…. L’expérience du concert en public comme l’ouverture
est un tremplin idéal pour les jeunes instrumentistes ; on l’a
vu avec le jeune joueur de vibraphone Wojciech Grzegorczyk qui

ouvrait le programme. Le jeune percusionniste polonais («
Absolute Winner » de la World Open Music Competition)

incarnait idéalement cette maîtrise attendue qui indique les
artistes déjà accomplis : sa présence, le contrôle des deux
baguettes sur les lames… ; jusqu’au risque assumé, canalisé
dans la tenue des deux …archets sur les tubes du vibraphone,

diffusant des ondes sonores en complicité avec le piano, d’une
absolue musicalité.

Le programme, ouverture aussi éclectique que festive, dans sa
diversité  affichée,  offrait  un  excellent  avant-goût  des
concerts de la semaine : duo lyrique (Jérémy Duffau et Laurent
Arcaro), harpe céleste et marine (Lisa Tannebaum), somptueux
quatuor  de  saxos  (Quatuor  Zahir)….  autant  de  tempéraments
forts  qui  sont  aussi  pour  certains,  les  professeurs  de



l’Académie de cette année.
Le programme collait à l’actualité la plus brûlante en rendant
hommage à celle qui fut pour Hélène Berger comme Francois-René
Duchable,  une  professeur  hors  normes  aussi  géniale  et
formatrice  qu’elle  était  humble  et  virtuose  :  Micheline
Ostermeyer ; cas unique dans l’histoire de la musique, la
pianiste admirable fut aussi médaillée olympique !
La  soirée  était  émaillée  d’images  d’archives  évoquant
l’illustre pianiste comme l’athlète plusieurs fois championne
reconnue [lors des Championnats de Londres en 1948 où elle
remporta pas moins de 3 médailles].

 



Concert d’ouverture sur le bassin d’Arcachon ©
classiquenews.com été 2024

 

https://my.weezevent.com/academie-du-cap-ferret-music-festival-2024


 

DIMANCHE 7 JUILLET 2024

CHAPELLE  DE  L’HERBE,  11h.  Le  lendemain  les  festivaliers
peuvent [re] découvrir la magie du piano à travers l’atelier
rencontre de la pianiste coréenne Heyoung Park, artiste fidèle
au festival depuis plus de 10 ans : Rameau, Beethoven, Debussy
offrent des champs de discussion multiples où la pianiste
explique sa vision de chaque compositeur, en particulier les
deux derniers, ceux qu’elle place à la première place dans son
panthéon personnelle. Comment faire durer le son grâce aux
ornements ? Comment mesurer l’expressivité d’un Beethoven pour
lequel le clavier est un miroir sans filtre de sa propre
émotivité ? Et en quoi Debussy a-t-il révolutionné l’écriture
musicale offrant une palette poétique d’une texture harmonique
inédite… Pour régaler les festivaliers venus à la Chapelle de
l’Herbe,  la  pianiste  joue  L’Isle  joyeuse  de  l’auteur  de
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Pelléas [1909], pièce ô combien atmosphériste qui s’inspire
de… L’embarquement pour Cythère de Watteau.

NOTRE-DAME DES FLOTS, Cap Ferret, 21h. Le soir, nouvelle joute
à deux, celle là vocale en un duo ténor et baryton, dans un
programme donné pour la première fois dans son intégralité par
(respectivement) Jeremy DUFFAU et Laurent ARCARO. Tout d’abord
lever  de  rideau  instrumental  qui  dévoile  une  jeune
personnalité,  celle  de  la  harpiste  serbe  Aleksandra
Radovanovic  (Grand  Prix  World  Open  Music  Competition).
Saluons le superbe tempérament, fin et dramatique, de la jeune
harpiste dans un best of (en réalité une « Fantaise »), très
bien écrit, d’après les tubes de l’opéra « Eugène Oneguine »
de Tchaïkovski (composée par Ekaterina Adolfovna Walter-Küne).
L’interprète venue suivre la classe de maître de l’américaine
Lisa Tannebaum….  exprime tous les affects des protagonistes :
Tatiana, Onéguine, et tout autant Lenski à la trajectoire
aussi  empêchée  et  tragique.  Passion,  ivresse,  urgence  des
sentiments  éblouissent  sous  des  doigts  aussi  expérimentés,
dans un jeu construit, intense, expressif, puissant.
Ce qui suit est de la même étoffe : amusé et intensément
incarné, dans un jeu de rôles qui puise dans différents opéras
du répertoire romantique français et italien, signés Bizet,
Donizetti, Verdi, Puccini…. a contrario de ce que l’on pense,
la répertoire offre de superbes situations pour le duo ténor /
baryton.
Les Pêcheurs de perles de Bizet, à travers le duo Nadir et
Zurga fixe une situation familière dans l’opéra romantique où
le ténor et le baryton, amis depuis l’enfance, mais amoureux
de la même femme [la fille du brahmane : Leila], se retrouvent
…rivaux  ;  et  chez  Bizet,  finalement  frères  et  complices…
l’extrait choisi dévoile la ferveur deux cœurs amoureux :
« Oui c’est elle, c’est la déesse… » : Intensité, couleur,
intelligibilité  ;  la  tendresse  partagée  par  les  deux
chanteurs, la couleur des deux timbres, se révèlent riches et
bien appareillées. D’autant que le piano de Martine Marcuz
déploie  des  nuances  remarquables,  propres  à  installer  le



caractère dramatique de chaque séquence.
Dans L’Elixir d’amour de Donizetti, Nemorino et Dulcamara le
médecin  qui  vend  son  vrai  faux  élixir  réalise  une  belle
manipulation, au détriment du premier ; d’emblée s’affirme un
bel  abattage  rossinien  dans  cette  comédie  qui  comme  Don
Pasquale permet à Donizetti d’égaler la facétie du cygne de
Pesaro.  S’affirment  progressivement  l’aisance  des  deux
solistes,  leur  complicité,  leur  goût  de  la  facétie  comme
improvisée dans l’instant.
Puis s’affirme la séduction sanguine de Carmen de Bizet où
s’affrontent à coup de poignards « Navajas », le brigadier
José et le torero vedette Escamillo, avec une ardeur et le
souci du verbe qui faisaient la réussite du premier Bizet.
Généreux,  investis,  les  deux  chanteurs  assument  chacun  un
grand air : « La fleur que tu m’avais jeté » pour José /
Jérémy Duffau, intense et maîtrisé jusqu’en voix de tête pour
la dernière phrase (« Et j’étais une chose à toi » ) ; «
Toréador,  en  garde  !…  »  pour  Escamillo  /  Laurent  Arcaro,
naturel et puissant dont l’émission évidente, oxygénée s’avère
aussi facile que juste d’un bout à l’autre.

 





Duo lyrique, opératique à Notre-Dame des Flots © classiquenews
été 2024

 

La suite du programme lyrique est à l’avenant. Après une pause
pianistique où seule en scène, la pianiste Martine Marcuz joue
l’intermède de Cavalleria Rusticana de Mascagni avec un sens
dramatique  ciselé  et  des  nuances  enivrantes,  les  deux
complices  enchaînent  plusieurs  scènes  tout  aussi
convaincantes, d’autant que les enjeux dramatiques permettent
aux chanteurs de jouer tout en subtilité : le duo Rodolfo /
Marcello de La Bohème de Puccini, célébration à deux voix
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d’une jeunesse enivrée, portée par l’amour (en dépit de leur
vie misérable) ; on s’y délecte de la belle ardeur des deux
voix idéalement mêlées, dont les aigus ne perdent pas leur
couleur. Se succèdent ensuite les Verdi les plus bouleversants
: retrouvailles et union de Carlo et de Posa (Don Carlo) dans
un hymne fraternel d’une somptueuse sincérité ; moins connu et
immédiatement reconnaissable, le duo emprunté à La Force du
Destin : Alvaro / Carlo, lui aussi abordé avec une justesse
naturelle qui à ce moment de la soirée, suscite l’admiration.
Les deux solistes veulent en découdre et comme grisés par le
principe de cette joute vocale qui souligne leur complicité,
chacun entame un nouvel air, exigeant implication et justesse
: « Lucevan le stelle » (Tosca de Puccini) pour Jérémy Duffau,
ardent, fervent, lumineux ; somptueux récitatif et air de
Falstaff pour Laurent Arcaro : le baryton mesure la portée
dramatique  de  chaque  phrase,  exprime  les  enjeux  de  la
situation avec un art consommé du jeu théâtral, d’autant que
la pianiste répond à son implication, ciselant elle aussi
chaque réponse du clavier au chant de l’acteur. Somptueuse
soirée lyrique, tout aussi réussie que la soirée d’ouverture,
la veille à la plage du MIMBEAU.

 

_______________________________________

Le Festival se poursuit ainsi sur la
Presqu’île  enchantée,  entre  mer  et
forets  de  pins,  dans  un  cadre
enchanteur  /  Encore  deux  soirées  :
concert « JAZZ Á JANE » / Jane de Boy,
battle  de  boogie  woogie,  avec  une
rencontre à 2 pianos (Cili Marsall, et
Julien Brunetaud), au Claquey, jeu 11
juil 2024, 21h ; enfin ven 12 juillet,
finale  en  beauté  avec  un  tremplin
réservé  aux  jeunes  pousses  (18h,
Chapelle de l’Herbe) puis grand concert
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final à 21h, Salle de la Forestière au Cap Ferret : Gala de
l’Académie  avec  les  stagiaires,  artistes,  professeurs  et
jeunes talents du Festival. Incontournable.  TOUTES LES INFOS
sur  le  site  du  CAP  FERRET  MUSIC  FESTIVAL  2024  :
https://my.weezevent.com/academie-du-cap-ferret-music-festival
-2024

 

Présentation édition 2024
LIRE aussi notre présentation du CAP FERRET MUSIC FESTIVAL

2024 (6 > 12 juillet 2024) :
https://www.classiquenews.com/cap-ferret-music-festival-6-12-j
uillet-2024-sport-et-musique-hommage-a-micheline-ostermeyer-

pianiste-et-triple-medaillee-olympique-quatuor-zahir-francois-
rene-duchable-helene-berger-jeremy/

entretien
LIRE aussi notre ENTRETIEN avec Hélène BERGER, directrice

artistique du CAP FERRET MUSIC FESTIVAL, à propos du 14ème
Festival 2024:

https://www.classiquenews.com/entretien-avec-helene-berger-dir
ectrice-du-cap-ferret-music-festival-2024-6-12-juillet-2024/
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CRITIQUE,  festival.  COLMAR,
Festival  International  de
Musique de Colmar (Eglise St
Matthieu), le 6 juillet 2024.
ADES / BRITTEN / ELGAR. Ed
Lyon  (ténor),  Orchestre
Symphonique  de  la  Monnaie,
Alain Altinoglu (direction)

Au lendemain d’un enthousiasmant concert
d’ouverture au Festival International de Colmar,

on retrouve Alain Altinoglu et les forces vives du
Théâtre Royal de la Monnaie de Bruxelles dans un

répertoire 100 % anglais cette fois, centré autour
des figures de Benjamin Britten et Edward Elgar.
Mais c’est avec une courte pièce de Thomas Adès,
l’Ouverture de son opéra “The Tempest” (créé en
2004 à Covent Garden) que débute la soirée, en

évoquant les flots tempétueux d’une mer déchaînée,
mais dont les débordements intempestifs sont ici

parfaitement maîtrisés par le chef français. 
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Place ensuite à la bien trop rare (car magnifique !) Sérénade
pour ténor, cor et cordes, op. 31 (1943) de Benjamin Britten,
qui met ici face à face le ténor anglais Ed Lyon et le
corniste Jean-Pierre Dassonville, dans un dialogue coloré au
cours duquel la parole circule de manière fluide, de l’un à
l’autre. Composée en 1943 à l’intention de Peter Pears, ce
ouvrage  comprend  huit  sections  différentes  s’inspirant  de
différents  poètes  britanniques  dont  Charles  Cotton,  Alfred
Tennyson,  William  Keats,  Ben  Johnson  et  John  Keats.  Huit
sections pour huit climats différents réunis autour des thèmes
de la nuit et de la mort : après un Prologue et un Epilogue
confiés  au  seul  cor  (naturel),  la  Sérénade  déploie  une
Pastorale  évoquant  le  soleil  couchant  où  les  deux  hommes
s’entretiennent de concert ; un Nocturne étincelant où le cor
se fait l’écho de la voix ; une Elégie plus sombre qui voit le
cor  prendre  le  dessu  dans  un  beau  solo  soutenu  par  les
contrebasses et les cordes en sourdine ; un Chant funèbre qui
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laisse le ténor s’exprimer sur un fond de cordes graves, avec
une entrée secondaire du cor dans un climat de deuil et de
colère  retenue  ;  un  Hymne  où  cor  et  ténor  rivalisent  de
virtuosité dans des vocalises étourdissantes ; un Sonnet qui
s’avère le moment le plus lyrique de la sérénade, porté par la
complicité entre cordes et voix. Les deux solistes réunis sous
les voûtes de l’Église Saint-Matthieu de Colmar nous livrent
de  cette  joute  originale  une  interprétation  hautement
convaincante, où l’on admire les qualités vocales d’Ed Lyon –
dont on connaissait déjà les qualités de timbre, de projection
et de diction -, autant que la belle sonorité toute en nuances
et  la  virtuosité  sans  faille  du  corniste  Jean-Pierre
Dassonville,  cor  solo  de  l’Orchestre  Symphonique  de  la
Monnaie.

En  seconde  partie  de  soirée,  la  musique  anglaise  reste  à
l’honneur avec une exécution des enthousiasmantes Variations
Enigma Op.36 (1899) de Sir Edward Elgar, une page autrement
plus célèbre, car fondatrice de l’ère moderne de la musique
britannique.  Avec  sa  formation  qui  lui  est  entièrement
dévouée,  Alain  Altinoglu  exalte  ici  les  longueurs  aussi
divines que crépusculaires de cette page symphonique, dont il
porte  la  durée  d’exécution  à  près  de  quarante  minutes.
Diffusant une salutaire chaleur brahmsienne, l’interprétation
met tout particulièrement en exergue les grandes variations de
caractère lyrique, dont, bien entendu, le fameux Nimrod mais
aussi la Romanza. Compensant le nombre (par rapport au concert
de la veille, qui affichait complet…) par un bel enthousiasme,
le public alsacien fait une fête au chef français et ses aux
musiciens,  qui  ne  boudent  pas  leur  plaisir  non  plus,  en
affichant ostensiblement tout le bonheur qu’ils éprouvent à
travailler  avec  lui.  Il  s’ensuit  un  bis,  la  célébrissime
première des marches de Pomp and Circumstance, écrite deux ans
après les Variations, et qui leur vaut une standing ovation.

Vivement de les retrouver, ensemble, en début de saison au
Théâtre Royal de la Monnaie de Bruxelles !



 

__________________________________________________________

CRITIQUE, concert. COLMAR, Festival International de Musique
de Colmar / Eglise St Matthieu, le 6 juillet 2024. ADES /
BRITTEN / ELGAR. Ed Lyon (ténor), Orchestre Symphonique de la
Monnaie,  Alain  Altinoglu  (direction).  Photos  (c)  FIC  –
Bertrand Schmitt.

 

VIDEO : Kaëlig Boché interprète la « Sérénade pour cor et
ténor  » de Benjamin Britten

 


