CRITIQUE, opéra. ANGERS,
Grand-Théatre, le 7 mai 2024.
PUCCINI : Tosca. Myrto
Papatanasiu, Andeka
Gorrotxategi, Stefano Meo..
Clelia Cafiero / Silvia
Paoli.

Déja vue en 2022 lors de sa création a
Nancy, cette production tres convaincante
tombe a pic pour célébrer en 2024 1le
centenaire de la mort de Giacomo Puccini.
C’est méme avant de voir celle présentée
par L’Opéra de Dijon, dans quelques
jours, l’une des plus justes et
spectaculaires, au sens le plus noble du
terme, écoutée cette année dans
1’Hexagone.

Angers Nantes Opéra
célebre avec éclat le centenaire Puccini 2024..
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Tosca épurée, contrastée, radicale..
La théatralité juste et
spectaculaire

de Silvia Paoli

Silvia Paoli met a distance le couple des artistes, 1la
cantatrice Floria Tosca et le peintre Mario Cavaradossi, comme
un mythe revivifié dans un espace scénique dont 1’épure et les
choix visuels composent une vanité humaine. Si Wagner dans
Tristan und Isolde souligne 1'impossibilité des amants a vivre
leur amour, il en est de méme ici pour Floria et Mario, deux
ceurs éblouissants qui réactivent 1la 1lyre tragique et
amoureuse mais qui illustrent aussi le combat de deux ames
libertaires, deux étendards de la liberté qu’ ils chantent a
pleine voix [précisément au III, et a capella, a pleine voix,
face au public] comme pour se donner du courage [avant la
vraie fausse exécution du peintre].

VANITE TERRESTRE.. L’acte III dés son début troque 1’habituel
chanson du jeune patre dans les collines matinales de Rome,
pour une scene d’'un dépouillement essentiel, sorte de
raccourci temporel vertigineux ou un groupe de silhouettes
dénudées s'agglomere ; récapitule 1’éphémere d’une vie
terrestre ; produisent in fine un ossuaire, dérisoire et
ultime monticule primitif qui renvoie a ce que nous sommes en
réalité : un tas d’os et de poussiere. La vanité, nous
l’avions déja vue a l'opéra [chez Olivier Py et son sublime
Tristan und Isolde présenté déja par Angers Nantes Opéra]. Du
lugubre voire du macabre a ce point, jamais aussi bien
calibré. L’engagement des deux artistes gagne en relief, hymne
au dépassement du dérisoire, telles deux torches qui portent
tous les espoirs et les combats d’une humanité éprouvée,



martyrisée.

La fin de l'acte I est particulierement réussi et tres juste,
creusant le profil de Scarpia, ce satyre bigot qui sous le
masque de la piété, s’excite en frénétique lubrique (selon les
propres mots de Mario a l'acte I, s’adressant alors au Consul
de 1’ex République de Rome, Angelotti).. De fait le grand air
[de possession] de Scarpia au moment du Te Deum, se réalise
avec en fond de scene un tableau vivant de crucifixion, dans
le style des retables baroques flamands, style Rubens [ici la
croix gigantesque de Saint-André].

Final de 1’Acte : la crucifixion ; au pied de la croix,
Scarpia étendu, couché, face contre terre en orant pieux ©
Bastien Capela / Angers Nantes Opéra

La composition vivante semble sortie de 1l’esprit du faux
croyant ; sa barbarie exaltée par le spectacle de 1la douleur,
du sacrifice et de la .. volupté. Ce changement a vue produit
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un effet saisissant qui foudroie et exalte, confirmant 1la
force et la pertinence de la metteure en-scene florentine
Silvia Paoli. Angers Nantes Opéra annonce d’'ailleurs sa
prochaine Traviata pour la saison nouvelle 2024 2025 qui
promet d’'étre aussi forte.

Coté voix, la Tosca de la soprano Myrto Papatanasiu est
ardente et nuancée ; méme 1'une des plus frivoles et
facétieuse au I ; moins émouvante au II mais carrément sublime
au IIT, voix lumineuse et militante, d’un panache juste et
enivré, sa prosodie naturelle et articulée proche du théatre..
jusqu’a sa facon de se saisir du revolver et de se jeter sur
le tas d’'os en fin d’action. Le Mario du ténor Andeka
Gorrotxategi, avouons le, commencait mal. Cherchant une clarté
d’émission et une articulation de l'italien, instables, trop
peu maitrisées.. jusqu’'a la sceéne de torture du II. La,
trouvant un équilibre entre puissance et intonation, le
soliste soutient l'intensité de son chant de liberté du II
[quand est annoncée la victoire de Bonaparte a Marengo] et
1l’injecte sans réserve, dans un » E lucevan le Stelle / Les
étoiles brillaient.. » , idéalement déchirant, puis dans son
duo a capella avec Floria, véritable chant viscéral qui
célebre la vérité et 1’absolu de 1’amour. Puccini a congu
alors dans cet acte III, une séquence d’'une force inédite. Ce
jaillissement émotionnel s’impose alors grace a la parfaite
fusion des deux solistes sur scene.

Reste le Scarpia du baryton Stefano Meo.. Avouons notre
déception : trop lisse, pas assez nuancé, d’'une méchanceté
bonhomme et linéaire, 1’interprete ne joue pas assez avec le
texte, la théatralité complexe et trouble du personnage.
Pourtant 1'un des plus captivants parmi les caracteres graves
et noirs du répertoire. Méme ses assauts libidineux sur les
servantes religieuses, comme son attitude vis a vis de la diva
convoitée au II paraissent inaboutis voire ébauchés. Dommage
car aux cO6tés de ses partenaires, parfaits dans le III, nous
tenions une soirée absolument mémorable. Le Cheur maison



d’Angers Nantes Opéra [et les membres de la Maitrise des Pays
de la Loire] sont parfaits vocalement comme scéniquement
[entre autres pour 1l’excitation collective précédant le Te
Deum du I ; au moment ou la scene de crucifixion se met en
place].

Piliers majeurs pour la réussite de cette Tosca saisissante,
1’0rchestre National des Pays de la Loire et la direction a la
fois dramatique et analytique de la cheffe Clelia Cafiero ;
comme pianiste, la maestra déploie une attention spécifique
aux détails et au sens des phrases musicales .. Ceci expliquant
cela, son passage récent a 1’'0Opéra de Marseille avait suscité
un méme enthousiasme dans une Carmen mémorable. A Angers ce
soir, son attention aux climats, aux couleurs de chaque
situation, le raffinement des phrasés,.. les dernieres notes
tenues a la fin de chaque phrase, le sens des respirations,..
rétablissent la palette orchestrale d’un Puccini, scintillant,
psychologique, dramaturge génial.. dans ses moindres nuances.
Ce travail de dentelle qui n’écarte pas le vertige des
émotions ni 1'intensité barbare s’avere jubilatoire pendant
toute la soirée. Réécouter Puccini, son orchestre si
passionnant et ainsi ouvragé est un régal. Une nouvelle
réussite pour Angers Nantes Opéra et son directeur général,
Alain Surrans. Courrez applaudir cette production-événement
encore de nombreuses dates a Nantes et a Rennes, avec le 8
juin (lire ci dessous), une diffusion grand écran en plein
air..



Andeka Gorrotxategi (Mario) et Myrto Papatanasiu (Tosca) /
Tosca de Silvia Paoli © Bastien Capela / Angers Nantes Opéra

CRITIQUE, opéra. ANGERS, Grand-Théatre, le 7 mai 2024. PUCCINI
: Tosca. Myrto Papatanasiu, Andeka Gorrotxategi....Silvia Paoli
/ Orchestre National des Pays de la Loire / Choeur d’Angers
Nantes Opéra, Maitrise des Pays de la Loire, Clelia Cafiero
(direction)

Une excellente production dans deux distributions [nous
n'avons pas écouté les deux chanteurs alternatifs : Izabela
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Matula (Tosca) et Samuele Simoncini (ténor).. ], a l’affiche
jusqu’au 13 juin 2024 : Grand Théatre, ANGERS, les 5 et 7 mai
2024 — NANTES, Théatre Graslin, les 23, 25, 26, 28, 29 mai
2024 — Plus d’infos sur le site d’Angers Nantes Opéra :
https://www.angers-nantes-opera.com/tosca / a 1'Opéra de
RENNES, les 6, 8, 9, 11 et 13 juin 2024 : plus d’'infos ici
https://opera-rennes.fr/fr/evenement/tosca

Sur Grand Ecran le 8 juin 2024

Sur grand écran en plein air, a Angers (place du Ralliement),
Nantes (place Graslin), Rennes, samedi 8 juin 2024 et sur
France musique, diffusion en direct depuis 1’'Opéra de Rennes.

CRITIQUE, concert. TOULOUSE,
Halle aux Grains, le 3 mai
2024. STRAUSS / BRUCKNER.
Orchestre national du
Capitole / Chen Reiss
(soprano) / Tarmo Peltokoski
(direction).

C’était un événement attendu (affichant complet
depuis longtemps !) que la venue a Toulouse du
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jeune prodige finlandais Tarmo Peltokoski -
d’autant qu’il a été nommé Directeur musical
(désigné) de 1’0Orchestre national du Capitole 1’an
passé, et qu’il prendra ses fonctions a la
rentrée, succédant ainsi a Tugan Sokhiev,
démissionnaire au début du conflit russo-
ukrainien, et dont le poste aura ainsi été laissé
“vacant” pendant deux ans. Du haut de ses 24
printemps, il est 1’un des espoirs les plus sirs
et impressionnants de la jeune génération des
chefs d’orchestre, aux cotés notamment de son
compatriote Klaus Makela, qui tient lui les rénes
de 1’'0Orchestre de Paris. Cerise sur la gateau, le
concert coincidait avec la création de 1’Orchestre
national du Capitole sous la forme que 1’on
connait : c’était le ler mai 1974 sous la férule
de Michel Plasson !



Intitulée “Crépuscules romantiques”, la soirée met en avant
deux ouvrages de 1'apogée créatif de deux géants autrichiens
de la musique classique : Richard Strauss et ses
Quatre derniers Lieder et Anton Bruckner avec sa fameuse 9éme
Symphonie.. qu’il avait dédiée a Dieu ! De fait, 1'ultime
Symphonie du maitre de Saint Florian, véritable euvre
testamentaire, synthése de tous ses précédents opus
symphoniques, ambitieuse par son propos et fortement
spiritualisée, la 9éme Symphonie est une composition hors
norme, colossale bien qu’'inachevée (limitée a trois mouvements
grandioses) qui n’est accessible qu’aux meilleures baguettes..

Apres son exécution d’'une fabuleuse 4eme Symphonie (dite
“Romantique”) au dernier Festival International de musique de
Colmar (déja a la téte de 1'ONCT), Tarmo Peltokoski confirme
ce soir ses affinités avec l’univers brucknérien. Peut-étre
Bruckner, plus que n’'importe quel autre compositeur, craint-il
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la lourdeur et l’affectation, mais rien de tel avec le
bouillonnant et trépidant jeune prodige de la bahuette, qui
sait aussi proposer, dans les mouvements lents, une lecture
d’une grande beauté formelle, fluide et équilibrée,
harmonisant ici, avec une incroyable justesse, lecture
analytique et globalité du discours.

Le premier mouvement resplendit par la limpidité de sa texture
et la rigueur de sa mise en place dans 1l'agencement des
pupitres dont on ne sait qu’admirer le plus — entre le lyrisme
des cordes, des cuivres omniprésents et d’une implacable
rigueur, les traits mystérieux de la petite harmonie ou encore
la virulence des percussions (timbales). Dans un flot musical
continu, éclatant de nuances et empli d’allant, le chef
finlandais dirige avec souplesse en conduisant les crescendi
avec maestria.

Le second mouvement, le diabolique Scherzo, laisse pantois par
sa rythmique implacable (timbales et attaques de cordes), et
fascine dans sa marche inexorable des damnés, tout a la fois
accablante et cauchemardesque, dans lequel 1le chef se
désarticule tel un damné lui-méme - mais d’'ou émergent
cependant quelques épisodes d’un lyrisme passionné (le trio),
telle une lueur d'’espoir au sein d’une humanité en quéte de
rédemption.

Dans 1’Adagio final, celui de l’'« Adieu au monde », Peltokoski
opte pour un tempo plein de ferveur, d’'attente et de silences
habités, qu’il conduit comme une longue priere recueillie,
alternant lumiére divine et mystique (cantilene des cordes) et
zones d'ombre poignantes et attristées (les cuivres) — avant
qu’un immense crescendo enr6lant tous les pupitres ne voit
s'ouvrir en grand les portes de 1'Eternité, préfigurant
1’apaisement final dans la réconciliation et 1'union avec Dieu
dans une coda apaisée.. Magistral !

Las, nous serons moins dithyrambique sur la premiere partie du
concert qui offrait a la soprano colorature allemande Chen



Reiss la charge de délivrer les sublimes 4 derniers Lieder de
Richard Strauss. Destinés a une voix autrement plus charnue et
puissante que la sienne, cheval de bataille des sopranos
lyriques voire dramatiques, elle ne possede pas la moitié des
moyens requis pour rendre justice a cet autre “chant d’'adieu”,
et pire encore, n’émeut a aucun moment.. le manque de chair et
d’ampleur du timbre en étant la principale raison, en plus
d'une couleur “passe-partout”. Heureusement, chef et phalange
font un sort a la musique de Strauss, mais ils sont bien les
seuls hélas..

On n'en sort pas moins exalté de cette soirée, d’autant
qu’'elle se termine avec la géniale Symphonie de Bruckner, et
L’on peut prédire au chanceux public toulousain des lendemains
musicaux radieux avec cette perle venue du Nord qu’est Tarmo
Peltokoski !

CRITIQUE, concert. TOULOUSE, Halle aux Grains, le 3 mai 2024.
STRAUSS / BRUCKNER. Orchestre national du Capitole / Chen
Reiss (soprano) / Tarmo Peltokoski (direction). Photos (c)
Romain Alcaraz.

VIDEO : Tarmo Peltokoski dirige la 4éme Symphonie de Bruckner
a la téte de 1'ONCT au festival International de Colmar



CRITIQUE, théatre musical.
PARIS, Théatre de 1’Athénée,
le 5 mai 2024. GOLDONI:
L’'Impresario de Smyrne. N.
Dessay, J. Mossay, Antoilne
Mine.. Ensemble Masques [/
Laurent Pelly.

En 1720 le compositeur et théoricien Benedetto
Marcello a tancé vertement les moeurs et les
usages en cours dans le pléthorique opéra
vénitien. La vision acerbe et quelque peu
conservatrice du compositeur a pointé
1’incompétence malhonnéte des impresarii,
1l’inculture des interpretes, la superficialité des
compositeurs. Sous 1’identité passablement
déguisée du compositeur Aldiviva, Benedetto
Marcello a exposé, selon lui, 1’exemple du pire
que pouvait produire la musique « a la mode » dans
la Venise des doges. Quelques décennies apres,
Carlo Goldoni et Carlo Gozzi, deux des plus grands
hommes de théatre et d’esprit de la Lagune, ont
repris la méme complainte dans leurs Mémoires
respectives. N’en parlons pas d’un Lorenzo da
Ponte qui, a 1’aube du XIXeme siecle, fera état
des mémes lamentations sur 1’opéra a Vienne.
L’'opéra, art de tous les exces, n’a jamais laissé
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indifférent et a marqué ainsi les esprits de
toutes les époques. Qu’il émerveille ou qu’il
agace, cet art du chant et du théatre a permis a
des fins esprits tels Carlo Goldoni de s’en
emparer et, tout en soulignant les travers d’en
susciter une émotion désopilante ou touchante face
a la vie errante des artistes et leur inconscience
égotique.

Il Teatro alla moda
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L’Impresario de Smyrne fut créé en 1760 au Teatro San Luca a
Venise. Le San Luca existe toujours et porte le nom de
1’illustre Goldoni désormais. Curieuse coincidence, cette
piece a été créée sur le plateau d’'une des premieres scenes
d’'opéra de Venise, la ou des créations telles que Pompeo
Magno de Cavalli, L’Orfeo de Sartorio ou Germanico sul Reno de
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Legrenzi ont vu le jour. Dans 1la production goldonienne,
L’Impresario de Smyrne se place entre La Locandiera et la
célebre Trilogie de la villégiature. Au moment de sa création,
Goldoni était aussi un librettiste d’opéra extrémement demandé
et apprécié. Il ne faut pas oublier que le dramaturge dit dans
ses célebres Mémoires que de toute son oeuvre, ce sont les
livrets d’'opéras et opéras comiques dont il a toujours été le
plus fier. Malgré une critique acide sur les abus des
« professionnels » de 1l’art lyrique, Goldoni ne fait que
déclarer une flamme passionnée pour la ronde des muses qu’est
1'opéra.

Alors que le monde opératique subit de plein fouet le ressac
incessant des crises que vit notre monde, était-il judicieux
de présenter une piece sur les petitesses du grand opéra?
D’aucuns y pourraient voir leurs reproches s’y incarner.
Heureusement que l’'intelligence et le savoir faire de Laurent
Pelly et d’Agathe Mélinand ont réussi a en faire surtout une
fable humaine et subtile. Comme 1’évoque le proverbe mexicain:
« L’amour n’empéche pas de connaitre les travers d’une
personne« , Laurent Pelly et Agathe Mélinand nous proposent
une vision touchante mais sans concession de 1'opéra vénitien
baroque qui dévoile aussi certains défauts de celui du XXIeme
siecle. Dans l’art comme dans la nature, ce n'est pas la
perfection qui est la clef de la beauté — 1’absolu n'est
qu’illusion -, c’est le subtil équilibre entre défauts et
qualités qui rendent les choses belles et inaltérables. Cette
mise en scene, d’'une simplicité apparente, est une lettre
d’amour manifeste a 1'opéra, les théatre, ses artistes et
toute la ruche qui s’affaire autour d’'eux. Les personnages
sont des aventuriers dans 1’esquif poussé souvent par des
vents intéressés mais avec l’'horizon d’une représentation
réussie. Nous nous sommes embarqués dans la vision de Laurent
Pelly avec enthousiasme.

Sur le plateau, Natalie Dessay est une comédienne idéale. Elle
incarne Tognina, la grande diva vénitienne avec une aisance
qui sait savamment unir la dérision avec le pathétique. Son



personnage est « over the top » mais demeure touchante par
cette fragilité qui détermine les personnalités extraverties.
Nous sommes gatés avec un « Sposa son disprezzata » de
Gasparini/Vivaldi d’une Griselda adaptée par Carlo Goldoni
lui-méme. Vite, qu’'on donne a Natalie Dessay 1'espiegle
Mirandolina de 1'éternelle Locandiera et, pourquoi pas un jour
aussi d’autres roéles fantastiques chez Gozzi ou Audiberti !

Le reste de la distribution a un engagement plus mitigé. Nous
saluons la fabuleuse incarnation d’Antoine Minne dans
plusieurs roles et la subtilité du jeu de Julie Mossay dans la
fausse modeste Bolognaise. En revanche, nous restons assez
perplexes face a la fadeur du jeu de Jeanne Piponnier. Les
simagrées de Thomas Condemine dans le rdle du primo uomo n’'ont
rien d’exagéré finalement dans son personnage d’Arlequin de
circonstance. Cependant celles d’Eddy Le Texier dans les roOles
de Nibio et de l'impresario de Smyrne, tombent a plat surtout
avec un surjeu qui nuit a 1'humour de Goldoni. Damien
Bigourdan est vraiment désopilant et touchant dans son réle de
ténor-pierrot, hélas vocalement il ne nous touche guere dans
une transposition d’'un des plus beaux airs du Paride ed Elena
de Gluck, totalement hors-sujet et d’'un anachronisme agacant.
Hélas, Cyril Collet dans le rdéle du retors Comte Lasca n'a pas
réussi a donner 1'épaisseur de roué a son personnage. Son jeu
manque cruellement de contrastes appuyant notamment des
répliques surjouées et criées alors qu'’'il aurait pu
naturellement saisir la feinte colere, la menace voilée ou
L'irritation avec une élocution plus subtile.

Une piece sur l'opéra ne pouvait manquer de musique, et c’est
un trio de 1’Ensemble Masques qui s’'est attelé a la tache
d’illustrer cette ambiance délétere des intrigues opératiques
vénitiennes. Violon, violoncelle et clavecin, touché par
Olivier Fortin, ont interprété des arrangements chambristes
d’extraits de Vivaldi (évidemment), de Gasparini, Pergolesi et
Gluck (pourquoi?). Le choix des airs et musiques laisse plus
que pensif. Alors que Goldoni a écrit force livrets d’opéras
et opere buffe, le choix ne semble pas contraint autrement que
par le manque de volonté. Le fantasme constant qu’'ont les
artistes de se soustraire a la recherche pour « plaire » au



public doit cesser sous peine de désintéresser le public et le
complaire dans les habitudes mortiferes de la médiocrité.
Alors que des pages entieres de Galuppi, Piccinni, Sacchini et
méme Haydn auraient pu composer 1le programme musical,
totalement contemporain a peu de choses pres de la piece et
son propos, on se retrouve a entendre des airs « tubes » et
des transpositions malheureuses. Il est temps que les artistes
cessent d’avoir peur de s’engager pour le répertoire, un bon
illustrateur sait choisir les bonnes images et défendre un
savoir faire. Il apparaissait en écoutant le programme musical
qu’il avait été concu non pas pour faire un clin d’oeil au
grand Goldoni, fier de ses livrets, mais pour rassurer le
bourgeois et flatter l’'instituteur.

L'opéra est toujours un sujet, heureusement pour l’art lyrique
qu'il ne tombe pas dans 1’indifférence. Puisse-t-il continuer
finalement a étre toujours un objet de passions et d'exces,
ces débats contrastés ne le rendent que plus immortel

CRITIQUE, théatre musical. PARIS, Théatre de 1’Athénée, le 5
mai 2024. GOLDONI: L'Impresario de Smyrne. N. Dessay, J.
Mossay, Antoine Mine.. A. Mélinand / L. Pelly. Photos (c)
Dominique Breda.

VIDEO : Trailer de « L’Impresario de Smyrne » de Carlo Goldoni
selon Laurent Pelly au Théatre de 1’Athénée



CRITIQUE, opéra. COLOGNE,
Staatenhaus, le 4 mai 2024.
VERDI : Un Ballo in maschera.
G. Rivero, A. Khanamiryan, A.
Smimmero.. Jan Philipp Gloger
/ Guliano Carella.

I1 faut un solide amour pour l’art lyrique aux
colognais pour aller dans 1l’obscure Salle 1 du
hangar leur servant de salle de concert lyrique en
attendant de retrouver leur opéra historique du
centre ville (enfin rénové !) en septembre 2024.
Car 1’installation de 1’orchestre a gauche de la
scene, avec son chef face a lui, sur la gauche
aussi, implique de nombreuses difficultés pour
1’orchestre, le chef.. et le public !

Cette reprise d’'Un Bal masqué de Giuseppe Verdi a donc lieu
dans cet endroit transitionnel, en ce mardi 4 mai, dans une
mise en scene du régisseur allemand Jan Philipp Gloger. Le
plateau, dominé par une statue et un buste du Comte, est
autant salle de réception que la chambre a coucher du Comte,
ou encore que la rue.. Derriere le rideau orange de fond de
scene, symbolisant 1la séparation entre 1’aristocratie et le
peuple, un portique grillagé y retient la foule massée
derriere..
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Le ténor urugayen Gaston Rivero en Riccardo, Comte de Warwick,
ne tient pas bien son vibrato durant les premieres scenes du
drame, hélas, puis sa voix plus assurée, avec une chaleur
veloutée, devient plaisante. Cependant, comme il n’arréte pas
de bouger, méme poignardé (..), allant méme jusqu’'a imiter un
singe dans sa confrontation avec Ulrica, sa voix peine a
garder son assise. De son c6té, la soprano arménienne Astrik
Khanamiryan (Amelia) exagere autant sa voix que son jeu, ce
qui lui 6te toute crédibilité. La est sans doute le défaut de
ces deux interpretes : le manque de naturel, ce qui finit par
agacer. La mezzo italienne Agostina Smimmero incarne Ulrica,
et si elle possede un médium correct, quoiqu’un peu étouffé,
elle ne maitrise en revanche pas bien ses aigus. Un appel a la
révolution, quasiment au meurtre du “colon”, mérite une voix
avec plus de « chaire »- et un jeu moins stéréotypé. Le comte
va jusqu’'a faire signe a Amelia de le rejoindre dans son 1lit,
et les conjurés miment la sodomie pour se moquer de Renato.
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Est-ce bien nécessaire ?

En revanche, le cheur “maison” qui incarne le peuple, partie
essentielle des opéras “politiques” de Verdi (comme celui-ci),
sont justes, et saisissants — parce que sans outrance. Bravo
au chef de cheur Rustam Samedov ! Et plus encore au baryton
italien Simone Del Savio, dont 1le Renato retient
particulierement 1’attention. Plus que le Comte, 1le drame
repose sur ses épaules. Son fameux monologue, “Erri tu !",
pendant lequel il s’adresse au buste du Comte, au II, restera
comme le moment le plus fort de la soirée. Surtout, il possede
dans son jeu et dans la voix, la noblesse, la dignité et
L’allure qui manque au Comte..

L’Orchestre du Giirzenich est dirigé ici par le chef italien
Giuliano Carella, qui sert bien les couleurs chaudes de
1’ouvrage de Verdi, avec en plus de 1’émotion, de la passion,
du drame et de la vie.. qu'espérer de mieux 7?!..

CRITIQUE, opéra. COLOGNE, Staatenhaus, le 4 mai 2024. VERDI
Un Ballo in maschera. G. Rivero, A. Khanamiryan, A. Smimmero..
Jan Philipp Gloger / Guliano Carella. Photos (c) Sandra Then.

VIDEO : Trailer de « Un Ballo in maschera » de Verdi selon Jan
Philipp Gloger a 1’Oper Koln



CRITIQUE, danse. GENEVE,
Grand-Théatre, le 3 mai 2024.
« OUTSIDER » de Rachid
OURAMDANE par le Ballet du
Grand-Théatre de Geneve
(Création mondiale)

Inclassable, le chorégraphe RACHID
OURAMDANE est avant tout un esprit LIBRE.
Et un créateur flamboyant qui est aussi
trés engagé. En témoigne le ballet
OUTSIDER, donné en création mondiale au
Grand-Théatre de Geneve, dans le cadre de
sa salson parallele, « LA PLAGE », lieu
de tous les possibles ou la culture et le
spectacle vivant se vivent sans complexe,
sans entrave.
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Le principe prend une résonance spécifique et donc
emblématique avec OUTSIDER, chorégraphie a la fois lyrique et
acrobatique, grace a la présence des quatre highliners, ces
athletes-funambules aériens sur leurs fils déployés au dessus
de la scéne (dans Evil Nigger, puis dans Gay Guerilla, le nom
des deux pieces chorégraphiques enchainées, d’'apreés les titres
des deux musiques composées — pour quatre piano — par Julius
Eastman). D’autant mieux lisibles qu’elles impriment, sur un
fond blanc, les silhouettes perchées comme en apesanteur, se
croisant et/ou se superposant, associées aux danseurs
proprement dits en contre-bas ; chacun participe de cette
« nuée d’étourneaux » (dixit Rachid Ouramdane dans 1le
programme de salle) qui construisent et déconstruisent des
groupes, suscitant et composent des formes évanescentes, des
jaillissement d’essaims imprévus, improbables.. comme en un
flux improvisé, généré par les rythmiques hypnotiques du
compositeur (noir et homosexuel militant) Julius Eastman. Et
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la danse suit ici les possibilités et les surprises que permet
la notation musicale, elle-méme basique, permettant a chaque
interprete de réaliser ses propres choix.

La poétique aérienne de Rachid
Ouramdane :
Vertige, dépassement, révélation

Méme si la musique « minimaliste » de Julius Eastman
(performeur new yorkais décédé dans la rue, en 1990, apres
avoir été expulsé de son appartement en plein hiver !) tend a
l’abstraction poétique, la chorégraphie de Rachid Ouramdane
questionne, elle, 1’'équilibre et la direction du danseur,
comme métaphore de l’'individu dans la société. L’engagement du
spectacle se nourrit de 1’identité méme du pianiste et
compositeur, noir et gay, dont la trajectoire assumée se
déploie a travers ses deux ®uvres ici retenues : Evil
Nigger et Gay Guerilla (toutes deux composées en 1979), et
volets de sa trilogie des Nigger Series, réalisées pour quatre
pianos.

Confrontés a un espace multidimensionnel ou la sensation du
vide — et donc du vertige — est pleinement intégrée, les
danseurs éprouvent une nouvelle danse qui, comme pour le
spectateur, a vocation a révéler des sentiments et des
émotions inédites. De quoi se surpasser pour se révéler a soi-
méme. Cet effet miroir, cette équation (centrale) du
dépassement et de 1’'introspection sont au ceur du travail du
bouillonnant chorégraphe, lequel livre a Geneve 1'un de ses
ballets les plus profonds, justes et aboutis — tant du point
de vue psychologique, technique, que visuel et esthétique.

On reste saisi par la précision avec laquelle les mouvements



sont générés de facon organique, puis se synchronisent et se
retrouvent tres exactement, soulignant 1’équilibre et la
structure chorégraphique. Les « habitués » de 1’univers de
Rachid Ouramdane auront remarqué un nouvel élément qui sublime
davantage 1’éloquence graphique et mobile des figures et des
groupes : la précision des gestes. Un approfondissement
nouveau qui ajoute au scintillement général.

Au final, 1’activité plus extérieure d’EVIL NIGGER se déploie
sans contraintes, cependant que GAY GUERILLA, plus méditatif
(concu comme un commentaire distancié sur le choral Ein feste
Burg ist unser Gott / C’est un rempart que Dieu), creuse
davantage l'effet de lente structuration, pour mieux exprimer
ensuite 1’élan des pulsions primitives.

Danse totale, méta-sensorielle. Résolument inclassable.
Magistral !

CRITIQUE, danse. GENEVE, Grand-Théatre, le 3 mai 2024.

« OUTSIDER » de Rachid OURAMDANE par le Ballet du Grand-
Théatre de Geneve (Création mondiale). Reprises a PARIS, (juin
2024), ROME (sept 2024) puis GRENOBLE (oct 2024).



OUTSIDER, création mondiale.

Chorégraphie : Rachid Ouramdane
Scénographie : Sylvain Giraudeau
Lumieres : Stéphane Graillot

Costumes : Gwladys Duthil
Assistante chorégraphe : Mayalen Otondo

Musique : Julius Eastman
Intervenants : Hamza Benlabied, Airelle Caen, Clotaire
Fouchereau

Avec les pianistes de la HEM, section Musique et mouvement
Adrian Fernandez Garcia
Pilar Huerta Gomez
Lucie Madurell
Luca Moschini
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sous la direction de Stéphane Ginsburgh.

Ballet du Grand Théatre de Geneve
Yumi Aizawa

Céline Allain

Jared Brown Adelson Carlos
Anna Cenzuales

Zoé Charpentier Quintin Cianci
Oscar Comesafia Salgueiro
Diana Dias Duarte

Armando Gonzalez Besa

Zoe Hollinshead

Julio Ledn Torres

Mason Kelly

Ricardo Macedo

Emilie Meeus

Léo Merrien

Stefanie Noll

Juan Perez Cardona

Luca Scaduto

Sara Shigenari

Geoffrey Van Dyck

Nahuel Vega

Madeline Wong

Highliners
Daniel Laruelle
Louise Lenoble
Tania Monier
Nathan Paulin




CRITIQUE, opéra (en version
de concert). PARIS, Théatre
des Champs-Elysées, le 4 maili
2024. WAGNER : La Walkyrie.
T. Wilson, S. de Barbeyrac,
E. van den Heever, B.
Mulligan.. Yannick Nézet-
Seguin (direction).

Apres L’0Or du Rhin voila deux ans, Yannick Nézet-
Seguin poursuit son cycle dédié aux quatre
ouvrages qui composent le Ring de Richard Wagner :
place cette fois au deuxieme et plus célebre
d’entre eux, La Walkyrie (composé en 1856, mais
seulement créé en 1870), dont le theme inoubliable
de la Chevauchée au III ne peut manquer de
raisonner a l’'oreille, a 1’issue de chaque écoute.
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Trois autres villes, Rotterdam, Baden-Baden et Dortmund, ont
eu la chance de bénéficier du méme concert, avant le tout
dernier a Paris. Complet pour 1'événement, le Théatre des
Champs-Elysées a offert un concert de tout premier plan, sous
les vivats d’un public chaleureusement enthousiaste des les
premiers saluts a la fin du I. Et il y avait de quoi, méme si
la direction de Yannick Nézet-Seguin a pu en dérouter
quelques-uns en fuyant la grande tradition germanique, entre
effets de masse et valorisation de la mélodie principale. Rien
de tout cela ici, tant le chef québécois s'’évertue a alléger
les textures, pour embrasser des tempi allants dans les
verticalités, en contraste avec des ralentissements plus
prononcés dans les parties apaisées. La volonté de
transparence et de légereté donne un ton chambriste a cette
direction qui n’en oublie jamais le théatre, en accentuant les
ruptures par des attaques seches. En fouillant la partition
dans les moindres recoins, Nézet-Ségqguin ne tombe jamais dans
une lecture analytique, grace a ses oppositions volontairement
exacerbées entre pupitres et ses phrasés d’une expressivité
aérienne. Le désormais chef honoraire de 1’0Orchestre
philharmonique de Rotterdam insuffle une énergie sans pareille
a son ancienne formation, de qualité, malgré quelques rares
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accrocs (trompettes ou cors).

Ce concert sera diffusé sur France Musique le 15 juin
prochain, a 1’issue d'une semaine entieére d’'émissions
consacrées au chef par Judith Chaine, avec plusieurs
entretiens inédits a la clé. Si on admire 1’art du chef, force
est de rendre aussi les armes devant le plateau vocal
exceptionnel réuni pour 1l'occasion, peut-étre 1’un des
meilleurs dont on puisse réver de nos jours. A
L'applaudimetre, Tamara Wilson (Brinnhilde) remporte tous les
suffrages, du fait de son investissement scénique toujours
juste, d’une délicate émotion dans les affrontements ambigus
avec son pere au III. Sa virtuosité sans faille, aux aigus
parfois un peu tendus, se déploie harmonieusement, en une
riche palette de couleurs. Mais c'est peut-étre dans les
parties intimistes que Wilson étonne par sa subtilité : du
grand art dont on se délecte tout en gourmandise, avec elle. A
ses cOtés, Elza van den Heever (Sieglinde) est moins
performante en ce domaine, mettant un peu de temps a se
chauffer au I autour d’une émission trop serrée dans le
medium. Elle convainc davantage des lors qu’elle est en pleine
voix, sans parler de ses phrasés d'une précision redoutable
dans la diction. On aime aussi le tempérament volcanique de
Karen Cargill, trop rare en France, qui fait vivre son
personnage de Fricka comme rarement face a Wotan, accentuant
la faiblesse de ce dernier.

Trées émouvant tout du long, Brian Mulligan donne a son Wotan
des trésors d’'humanité, grace a ses phrasés éloquents de
noblesse, compensant une projection un peu juste par endroits.
C'est également en ce domaine que Stanislas de
Barbeyrac atteint ses limites, mais on se régale bien
évidemment de son art de sculpter les mots tout de clarté et
élégance, en lien avec les intentions du chef, tout en donnant
a son Siegmund une hauteur d'ame tres a propos. Autre atout
décisif, Soloman Howard (Hunding) fait valoir un timbre non
moins superbe que le chanteur francais, aux phrasés certes



plus raides dans les parties techniques, mais d’une force de
projection superbe de résonance profonde. Le décolleté
audacieux de son costume, porté a méme la peau, donne une
autre occasion de parler de lui, tant sa plastique de
culturiste étonne, en faisant davantage penser a un acteur de
films d'action qu’a un chanteur d’'opéra. Enfin, les huit
chanteuses engagées pour interpréter 1les soeurs de
Brinnhilde impressionnent par leur puissance littéralement
décoiffante, achevant de compléter la réussite de cette
production.

CRITIQUE, opéra. PARIS, Théatre des Champs-Elysées, le 4
mai 2024. WAGNER : La Walkyrie. Stanislas de Barbeyrac
(Siegmund), Soloman Howard (Hunding), Brian Mulligan (Wotan),
Elza van den Heever (Sieglinde), Karen Cargill (Fricka),
Tamara Wilson (Brunnhilde), Jessica Faselt (Helmwige),
Brittany Olivia Logan (Gerhilde), Justyna Bluj (Ortlinde),
Iris van Wijnen (Waltraute), Maria Barakova (Siegrune),

Ronnita Miller (Grimgerde), Anna Kissjudit (Schwertleite),
Catriona Morison (RofBweiRe), Rotterdams Philharmonisch Orkest,
Yannick Nézet-Sequin (direction musicale). A 1'affiche du
Théatre des Champs-Elysées, le 4 mai 2024. Photos : Andrea
Kremper.

CRITIQUE, opéra. AMSTERDAM,
Opéra, le 3 (et jusqu’au 19)
mali 2024. PUCCINI : Il
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Trittico. Barrie Kosky /
Lorenzo Viotti.

Apres Tosca et Turandot donnés successivement en
2022 et 2023, 1’Opéra d’Amsterdam poursuit sa
collaboration avec 1’inventif et imprévisible
Barrie Kosky : le metteur en scene australien
propose d’emblée une scénographie épurée afin

d’imposer la concentration sur les interpretes,
autour d’une direction d’acteur haute en couleur.

De quoi permettre aux trois ouvrages en un acte,

qui constituent Le Triptyque (1918) de Giacomo
Puccini, de s’épanouir dans une vitalité
bienvenue, a méme de minorer le statisme des deux
premiers ouvrages (Il tabarro et Suor Angelica),
plus faibles de ce point de vue.
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Le travail sur les éclairages est admirable de bout en bout,
tant Kosky s’amuse a jouer avec les ombres de ses personnages,
qui envahissent les deux immenses panneaux de bois, en fond de
scene. Apres les scenes ostensiblement populaires du début
entre Giorgetta et Frugola, les ambiances vénéneuses d'Il
tabarro accentuent les chatoiements furtifs de ces ombres, de
plus en plus élaborés, comme pour figurer les faux-semblants
entre les trois personnages. Un coup de théatre final vient
rétablir le double meurtre imaginé par la piece dont est issu
1'opéra, assombrissant plus encore ce bijou noir de Puccini.
Si Kosky refuse ensuite le happy end pour 1l’ouvrage suivant,
c'est surtout la modification de la scene du docteur de Gianni
Schicchi, réduit a un vieux gateux incapable d’'articuler, qui
apparait la plus contestable.

La clarté envahit ensuite la scene pour dévoiler un escalier
monumental, ou dévalent joyeusement les nonnes de Suor
Angelica, tandis que trone tout en bas une étagere mobile,
remplie de fleurs. Ce signe annonciateur du choix final
funeste de 1'héroine ne peut manquer de troubler ceux qui
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connaissent déja 1’issue tragique de 1’empoisonnement. La
volonté d’épure est plus encore perceptible pour Gianni
Schicchi, ou la valse endiablée des interpretes envahit tout
le plateau, en un début particulierement hilarant pour figurer
la mort et les tentatives de réanimation du vieillard Buoso
Donati.

Si le travail de Kosky est globalement moins impressionnant
que celui de l1’année précédente, avec une Turandot d’une
noirceur peu commune, le spectacle s'avere également en deca
des attentes en raison de la direction un rien trop doucereuse
de Lorenzo Viotti : le chef suisse peine ainsi a exalter les
contrastes rythmiques d’'Il tabarro (une des partitions les
plus modernes de Puccini), sans parler des lignes plus claires
de Suor Angelica, trop évanescentes ici, ou des traits
humoristiques un rien timides de Gianni Schicchi (ou Viotti
réussit, en revanche, les parties éperdues de lyrisme entre
les tourtereaux). On se délecte heureusement de 1’'élégance des
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phrasés, du geste fluide et des textures allégées, le tout
servi par un orchestre de grande classe, mais il semble que
ces partis pris interprétatifs fonctionnent mieux dans les
ouvrages plus fournis et dramatiques, comme Tosca ou Turandot.

La grande satisfaction de la soirée revient au plateau vocal
de haute volée réuni pour 1l'occasion : malgré quelques
imperfections de détail (1légers décalages avec la fosse par
endroits), Leah Hawkins impose une Giorgetta au fort
tempérament, dotée d’une voix chaude et velouté, tres bien
projetée. A ses coOtés, Raehann Bryce-Davis (Frugola) et ses
graves délicieusement mordants donnent une présence scénique
savoureuse, autant dans les réparties comiques, que les
raideurs aristocratiques de son rdole de la Princesse (Soeur
Angelica). On aime aussi la précision et l’articulation des
phrasés d’Elena Stikhina, malgré quelques rugosités de timbre.
Daniel Luis de Vicente se montre plus inégal en proposant un
Schicchi trop scolaire, la ou les aspects plus noirs du
meurtrier, en début de soirée, convenaient davantage a ses
graves ténébreux. Impeccable de bout en bout, Joshua Guerrero
apporte quant a lui un rayonnement solaire a son double réle,
mettant a profit son timbre chaleureux et ses envolées
ardentes.

CRITIQUE, opéra. AMSTERDAM, Opéra, le 3 mai 2024. PUCCINI : Le
Triptyque.

Il tabarro : Daniel Luis de Vicente (Michele), Leah Hawkins
(Giorgetta), Joshua Guerrero (Luigi), Mark Omvlee (Tinca), Sam
Carl (Talpa), Raehann Bryce-Davis (Frugola.[]Suor Angelica
Elena Stikhina (Suor Angelica), Raehann Bryce-Davis (La
Princesse), Inna Demenkova (Suor Genovieffa), Ruth Willemse
(Suor Osmina), Sophia Hunt (Suor Dolcina), Helena Rasker (La
Badessa), Polly Leech (La suora zelatrice), Eva Kroon (La
maestra delle novizie), Martina Myskohlid (La scur



infirmieére).[JGianni Schicchi : Daniel Luis de Vicente (Gianni
Schicchi), Inna Demenkova (Lauretta), Helena Rasker (Zita),
Joshua Guerrero (Rinuccio), Mark Omvlee (Gherardo), Sophia
Hunt (Nella), Sam Carl (Betto di Signa), Scott Wilde (Simone).

Choeur d’'enfants du Nieuw Vocaal Amsterdam, Anais de la
Morandais (chef de choeur), Choeur de 1’0Opéra national
néerlandais, Edward Ananian-Cooper (chef de choeur),
Netherlands Philharmonic Orchestra, Lorenzo Viotti (direction)
/ Barrie Kosky (mise en scene). A l’affiche de 1’0Opéra
d’'Amsterdam, jusqu’au 19 mai 2024. Photo : Monika Rittershaus
/ Dutch National Opera.

TRAILER du « Trittico » de Puccini selon Barrie Kosky a
1’'0Opéra d’Amsterdam

CRITIQUE, concert. PARIS,
Théatre des Champs-Elysées,
le 30 avril 2024. BERG /
SCHOENBERG / NANTE.. LES
SIECLES / F. X. ROTH.
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C’est un programme résolument orienté vers la
modernité — le XXeme siecle viennois plus une
création — qui était proposé par Les Siécles et
son chef emblématique, Francois-Xavier Roth, lors
de cette soirée du 30 avril au Théatre des Champs-
Elysées. Ce dernier, micro a la main, a présenté
chacune des pieces proposées avant leur
interprétation. On ne s’en plaindra pas, tant les
explications qui ont été données par ce musicien
étaient particulierement claires, bien que breves..
méme si cela a pu un peu affecter la magie du
concert.

Commentaires introductifs tres utiles pour 1’'appréhension de
ces oeuvres, tant en ce qui concerne la piece « en création »,
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que les autres, tres peu jouées. Ce concert débutait par la
création mondiale d’un jeune compositeur argentin Alex Nante
(né en 1992) : « A Subtle Chain-Five songs after Ralph Waldo
Emerson« , pour soprano et orchestre. D’'une durée de plus d’un
quart d’heure, elle ne manque pas de séduction : débutant par
une sorte de halo de cordes, comme un souffle, comme un chant
incertain tentant de se frayer un chemin, elle s’anime peu a
peu. Puis surgit la voix de la soprano, alors que l’orchestre
a entonné une sorte de mélopée plaintive. Une musique qui
rappelle par moments Bernstein, et un chant qui se
souviendrait parfois d’un certain Poulenc. La soprano Jodie
Devos, bien que souffrante, avait tenu a étre présente et a
assuré cette création du Premier Lauréat du « Prix Pisar ». Ce
prix franco-américain a pour but de soutenir la musique
contemporaine et les jeunes compositeurs de 21 a 35 ans. Méme
si elle n'a sans doute pas pu exprimer pleinement le talent
gu’'on lui connait, chacun aura pu admirer 1la clarté
exceptionnelle de ses aigus et le lyrisme émouvant de son
phrasé.

Changement radical avec, toujours en premiere partie, le
« Kammerkonzert » d’Alban Berg (1885-1935): Concerto de
Chambre pour piano, violon et 13 vents, créé a Berlin en 1927,
sous la direction d’Hermann Scherchen. Arnold Schoenberg
(1874-1951), maitre vénéré de 1'Ecole de Vienne et du
« disciple » Berg en est le dédicataire, le manuscrit de
1’oeuvre lui ayant été offert par le compositeur a 1’'occasion
de ses cinquante ans. Cette oeuvre, pleine de symboles
introduits a la faveur de la notation musicale germanique (qui
utilise les lettres A, B, C et non do, ré, mi, etc.) est en 3
mouvements. La « regle » de trois s’'applique ici : référence
est faite par 1l’intermédiaire de motifs musicaux aux fameux
trois compositeurs, les trois A (pour Arnold Schoenberg, Alban
Berg, et Anton Webern (1883-1945), autre « disciple » de
Schoenberg). On observera que ce n’'est pas un hasard si le
Concerto fonctionne sur 3 « intervenants » : le piano, le
violon et les instruments a vents (bois et cuivres).



Pour interpréter cette partition difficile, Les Siéecles avait
sollicité 1le concours de solistes remarquables : le pianiste
Jean-Efflam Bavouzet et le violoniste Renaud Capugon ; mais
aussi, une phalange de « vents » aguerris a ce type de
répertoire.. Articulée sur trois mouvements qui s’enchainent
« Tema scherzoso con variazioni, Adagio, Rondo ritmico con
introduzione« , la piece est d'une durée d’une bonne demi-
heure, le premier mouvement associant le piano et les vents,
le second le violon et les vents, enfin le troisieme et
dernier faisant intervenir 1’ensemble des trois protagonistes.
D'une grande complexité, cette piece exige des musiciens
virtuoses, lesquels étaient bien au rendez-vous pour exécuter
cette piece singuliere..

Nouveau changement apres la pause : cette fois c’est un
plateau littéralement submergé de musiciens qui se met en
place pour 1l’interprétation du poeme symphonique d’Arnold
Schonberg « Pelléas et Mélisande opus 5, d'apres Maeterlinck.
Créée en 1905, on se rappellera que le choix de Schoenberg de
composer sur l’oeuvre de Maurice Maeterlinck résulte d’un
conseil qui lui a été donné par un autre compositeur, Richard
Strauss (1864-1949). Il est vrai que lors de sa création la
piece de théatre de Maeterlinck avait grandement marqué les
esprits en Europe. Cette piece exige un effectif tres
important, pas moins d’une centaine d’instrumentistes, dont 7
contrebasses, 2 harpes, 3 sections de vents réparties dans
l'orchestre, etc. Elle se déploie sur 4 mouvements quasi
enchainés « lento-allegro« , « scherzo-presto« , « quasi
adagio« et enfin « Finale« , d'une durée de pres de 45
minutes. On peut repérer, ca et la, les themes de
« l'"anneau », celui du « destin » omniprésent, qui
« circulent » dans l'oeuvre et illustrent le drame.

Composée pres de vingt ans avant le Concerto de Berg, elle
n'‘en a pas les audaces harmoniques et cherche son chemin entre
Malher et.. le futur Schoenberg qui « inventera » plus tard le
dodécaphonisme. Dans cette oeuvre également singuliere,



Schoenberg déploie un grand 1lyrisme sur fond de
postromantisme, dans laquelle des séquences intimes cOtoient
des harmonies puissantes, des valses.. Schoenberg vy
« raconte », a sa facon, le drame de Maerterlinck. Il faut
toute la science de 1’orchestre que possede Francois-Xavier
Roth pour mener a bon port ce mastodonte instrumental,
toujours d’une grande homogénéité, jusqu’aux déchainements
sonores du final.

CRITIQUE, concert. PARIS, Théatre des Champs-Elysées, le 30
avril 2024. BERG / SCHOENBERG.. LES SIECLES / F. X. ROTH.
Photos (c) Jean-Philippe Raibaud.

VIDEO : F.X. Roth raconte Berg, Schoenberg et Nante a
l'occasion du concert du 30/4 au TCE

CRITIQUE, opéra. BRUXELLES,
Théatre de la Monnaie, le 2
(et jusqu’au 14) mai 2024.
BRITTEN : Le tour d’écrou.
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Andrea Breth / Antonio
Mendez.

Le retour a Bruxelles du Tour d’écrou (1954), 1'un
des plus parfaits chefs d’oeuvre de Benjamin
Britten, est un événement a saluer, tant son

livret énigmatique fascine toujours autant par
1’éventail multiple de ses interprétations. Déja
montée ici-méme en 2021, la production d’Andrea
Breth plonge d’emblée les protagonistes dans un
labyrinthe cauchemardesque d’une beauté aussi
saisissante que glaciale, malheureusement un rien
répétitive pour affronter la totalité du spectacle
(1h50 sans entracte).
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La metteuse en scene allemande choisit de placer au centre de
l'attention le personnage trouble de la gouvernante, en
montrant son désir manifestement frustré, d’'abord tourné vers
le tuteur des enfants, avant les élans a peine voilés vers
Miles, en fin d’'ouvrage. L’éveil de la sexualité est ainsi mis
en miroir du chemin initiatique du jeune garcon, qui avance
vers les rives complexes de l'adolescence. On peut toutefois
regretter que les enfants soient montrés des la premiere
rencontre comme deux éléments pour 1le moins dérangés,
particulierement Miles et son couteau brandi en forme de défi
en déniant toute ambiguité a 1’innocence initiale supposée
des enfants, la mise en scene amoindri le suspense que le
livret distille peu a peu pour animer ce huis-clos étouffant.

Andrea Breth cherche a brouiller les pistes en une ambiance
surréaliste, entre apparition de personnages 1incongrus
(parfois dignes d’un tableau de Magritte ou Dali) et
mouvements inattendus des décors (rétrécis ou agrandis pour
créer des chatoiements volontiers cubistes). Dés lors, on ne
sait plus trop ce qui releve de la réalité ou du cauchemar

les enfants sont-ils hantés par des mauvais esprits ou bien
ceux-ci évoquent-ils la part sombre de leurs désirs ? La
gouvernante représente-t-elle une sorte de Barbe-Bleue, comme

le laisse a supposer les enfants morts cachés dans un placard
?

Si ce travail se montre un rien répétitif sur la durée,
quelques maladresses comme 1’'aspect figé des interpretes
(surtout au début), viennent accentuer 1le statisme de
l’action. De méme, on regrette qu’Andrea Beth fasse plusieurs
fois chanter Miles dos au public, voire en coulisse, ce qui
nuit considérablement a la force dramaturgique des dernieres
scenes, censées représenter le paroxysme de ses hésitations
entre la gouvernante et Peter Quint.

Le plateau vocal réuni apporte beaucoup de satisfaction, a
L’exception notable du réle de la gouvernante, il est vrai



écrasant. Sally Matthews y souffle le chaud et le froid, du
fait de son vibrato envahissant pour atteindre les cimes de la
tessiture, au détriment de la beauté du timbre. Elle se
rattrape par son sens dramatique, mais on lui préfere les
graves mordants de Carole Wilson (Mrs Grose), a 1l’émission
souple et naturelle, de méme que la flamboyante et vénéneuse
Miss Jessel d’Allison Cook. Une autre grande prestation est a
mettre a 1'actif de Julian Hubbard (Peter Quint), aussi
inquiétant que subtilement émouvant dans les scenes finales, a
force de clarté du timbre, toujours au bénéfice du sens. Parmi
les enfants, Katharina Bierweiler (Flora) se distingue par sa
projection éloquente, la ou les deux jeunes garcons appelés a
chanter Miles sont plus timides en comparaison.

Enfin, Antonio Mendez joue la carte du narratif et de la
respiration harmonieuse, en faisant valoir les sonorités
audacieuses de Britten : on reste toujours autant bluffé par
les formidables capacités d’orchestrateur du compositeur
britannique, a méme de tisser une myriade de timbres
inattendus, avec une formation volontairement chambriste. Pour
les prochaines représentations, on aimerait toutefois que le
chef espagnol soit un tout petit plus nerveux dans les scéenes
verticales, afin de donner davantage de caractere et de
variété a sa battue.

CRITIQUE, opéra. Bruxelles, Théatre de la Monnaie, le 2
mai 2024. BRITTEN : Le tour d’écrou. Ed Lyon (Prologue), Sally
Matthews (Gouvernante), Samuel Brasseur Kulk et Noah
Vanmeerhaeghe (Miles), Katharina Bierweiler (Flora), Carole
Wilson (Mrs Grose), Julian Hubbard (Peter Quint), Allison Cook
(Miss Jessel). Membre du Cheur d’enfants de la Monnaie,
Orchestre de chambre de 1la Monnaie, Antonio Mendez (direction)
/ Andrea Breth (mise en scene). A 1’affiche du Théatre de 1a
Monnaie a Bruxelles, jusqu’'au 14 mai 2024. Photo (c) Bernd
Uhlig.



TRAILER du « Tour d’écrou » de Britten selon Andrea Breth au
Théatre Royal de La Monnaie

CRITIQUE, concert. PARIS,
TCE, 1le 28 avril 2024.
ORCHESTRE COLONNE, 1les 150

ans. DUKAS, PIERNE,
STRAVINSKY, RAVEL,
SZYMANOWSKI. Orchestre

Colonne, Mélanie Laurent
(harpe), Julien Leroy et Marc
Korovitch (direction).

Poursuivant sa saison en cours, celle de
ses 150 ans, 1’'Orchestre Colonne, fondé
par Edouard Colonne en 1873, investit le
vaste plateau du Théatre des Champs-
Elysées, avenue Montaigne, pour un
programme aussi ambitieux qu’original et
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redoutable.

D’audace, 1’'Orchestre ne manque pas ; mais il est vrai, porté
par sa prestigieuse histoire et les chefs légendaires qui ont
présidé aprés Edouard Colonne a sa destinée, le collectif a
toute légitimité pour revendiquer une place d'honneur parmi
les ensembles majeurs de la Capitale. Gabriel Pierné, Paul
Paray, Charles Munch, Pierre Dervaux et plus récemment, avant
1’actuel directeur musical — présent ce soir (Marc Korovitch),
Antonello Allemandi et Laurent Petigirard.. autant de
tempéraments de la baguette, certains compositeurs, qui
restent dans les mémoires.

De fait ce soir, 1’Orchestre Colonne joue plusieurs euvres
phares du XXeme francais — abordant piliers du répertoire
symphonique (Dukas) et partitions moins connues comme le
Concerto pour harpe de Pierné justement, car 1’Orchestre a
depuis ses débuts joué régulierement 1les auteurs
contemporains.

Le Dukas pose d’emblée les qualités de 1’0Orchestre
expressivité, clarté, cohésion sonore. On constate que 1l’euvre
précédemment enregistrée par Pierre Dervaux et 1'Orchestre
Colonne (en un document a présent référentiel), continue
d’'inspirer 1la phalange parisienne. Outre 1’engagement
expressif qui suit tres précisément le déroulement narratif, -
l’insouciance de l’Apprenti Sorcier, sa naiveté dépassée par
le sortilege, avant que son Maitre ne rétablisse 1l'ordre
initial, la tenue de chaque soliste suscite 1’'adhésion par sa
franchise et la caractérisation instrumentale ; a travers
basson, hautbois, clarinette,.. (entre autres), l'urgence et
méme la transe de ce poeme symphonique en forme de vertigineux
Scherzo, se réalisent avec une acuité analytique, une vision
dramatique claire. C’est bien la panique du jeune sorcier qui
s'empare de tout 1’orchestre ; 1la tempéte déchainée
électrisant chaque instrument, déferle depuis la sceéne du TCE.



Tout aussi raffinée, la partition de Gabriel Pierné, — son
Concertstiick pour harpe et orchestre opus 69 (1903) : a la
fois suave et fluide, la virtuosité de la harpiste Mélanie
Laurent s’'accorde idéalement a 1'orchestre dont 1’'unité et
L’équilibre composent le meilleur partenaire.

Berliozien, l’Orchestre Colonne l’est plus que tout autre. Il
n'a cessé de jouer La Damnation de Faust, et pour la 100éeme,
l'orchestre commanda une affiche spécifique ou 1'ombre de
Berlioz apparait devant le chef Edouard Colonne, saisissant ce
dernier par les épaules en une accolade fraternelle. L’affiche
était visible dans le foyer pendant 1’entracte. Ce soir, place
a la Symphonie Fantastique a travers deux extraits : Un bal
puis la Marche au Supplice ; les musiciens s’y révelent tres
inspirés. A la valse éthérée, aérienne, succede la sauvagerie
de la Marche, ses apparitions faustéennes, ses crépitements
fantastiques en forme d’'hallucinations. La encore, tout
L'orchestre déploie une expressivité a la fois mordante et
somptueuse.

Une méme apreté, une méme sensibilité aux couleurs s'’affirment
dans les extraits de l’Oiseau de feu de Stravinsky (1910). Le
choix est d’'autant plus légitime que ce sont les musiciens de
1’0Orchestre Colonne qui assurerent la création de 1l’ecuvre a
1’'0Opéra de Paris sous la direction de Gabriel Pierné, dans le
cadre des Ballets Russes (au cours de sa 2eme saison
parisienne). Les instrumentistes ajoutent aux caracteres
précédents, celui de 1l'ivresse et de la magie, dans un
déferlement poétique qui s’avere des plus juste. Ce sont ces
mémes musiciens qui allaient créer le Sacre du printemps en
1913 ici méme au TCE, avec le scandale que l'on sait.

Les instrumentistes gagnent une marche supplémentaire avec
l'euvre qui suit, non des moindres, elle aussi liée aux
Ballets Russes de Diaghilev : 1la Suite n°2de Daphnis et
Chloéde Maurice Ravel (1912), avec a son début, 1’inoubliable
lever du soleil.. Le flux organique de l’'orchestre accomplit un
festival de nuances ; ce miroitement atmosphérique propre a



Ravel, génie de 1l’'orchestration dont le spectre englobe
L’infime éclat des castagnettes ou du triangle (entre autres),
jusqu’'a la transe, extatique, orgiaque d’une énergie explosive
de la derniere séquence. L’Orchestre Colonne fait mouche dans
ce défi pour le chef et tous les instrumentistes : le souffle
onirique, le relief des timbres, 1la brume évanescente que
distille 1le collectif comme un scintillement enchanté, enivré
(avant 1’extase dyonisiaque de la fin).. Tout Ravel est présent
dans un geste global qui respire et suggere, dans une
subtilité et une sauvagerie la encore, idéalement fusionnées.

Et pour finir cette soirée riche en accomplissements,
Ll’orchestre sous la direction de son directeur musical actuel,
Marc Korovitch, joue « 1l'euvre mystere », final désormais
emblématique de chaque concert de 1’0Orchestre Colonne. Aux
auditeurs de deviner 1’identité de son auteur ! Sous sa parure
flamboyante qui cite Richard Strauss comme la démesure et
1’opulence wagnérienne, se précise peu a peu une ouverture de
jeunesse du polonais.. Karol Szymanowski. Généreux, lyrique, a
la fois détaillé et dramatique, 1’Orchestre Colonne déploie
une somptueuse cohérence sonore.

RDV est pris pour 1le prochain concert, vendredi 24 mai
prochain (Requiem de Duruflé, couplé avec la création mondiale
de « Au Chateau d’Argol » de la compositrice LISE BOREL) a a
Basilique Sainte-Clotilde de Paris a 20h !

PLUS D'INFOS sur le site de 1’'Orchestre COLONNE :
https://www.orchestrecolonne.fr/

CRITIQUE, concert. PARIS, TCE, le 28 avril 2024. ORCHESTRE
COLONNE, Concert des 150 ans. DUKAS, PIERNE (Mélanie Laurent,
harpe), STRAVINSKY, RAVEL, .. SZYMANOWSKI. Orchestre Colonne,
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Julien Leroy et Marc Korovitch, direction
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