
CRITIQUE,  opéra.  TOULOUSE,
Théâtre  du  Capitole  (du  26
septembre  au  8  octobre).
BIZET  :  Les  Pêcheurs  de
perles.  A.  C.  Gillet,  M.
Vidal,  A.  Duhamel,  J.  F.
Setti.  Thomas  Lebrun  /
Victorien Vanoosten.
C’est par un spectacle on ne peut plus “traditionnel” dans sa
réalisation – certains s’en réjouiront quand d’autres s’en
offusqueront… – que s’est ouvert la saison 23/24 du Théâtre du
Capitole, avec comme titre Les Pêcheurs de perles de Georges
Bizet,  confiés  aux  soins  du  chorégraphe  Thomas  Lebrun,
directeur du Centre chorégraphique national de Tours. La danse
s’y retrouve naturellement extrêmement présente, pour ne pas
dire omniprésente, au travers de 12 talentueux danseurs issus
du Ballet du Capitole (6 hommes et 6 femmes) qui alternent,
voire mélangent, des figures issues du ballet classique et de
la danse traditionnelle indienne. Ils sont, à l’instar de tous
les  protagonistes  du  drame,  vêtus  de  costumes  variés  et
colorés  imaginés  par  David  Belogu.  Pour  le  reste,  la
production offre à voir des décors simples et orientalisants,
une grande structure de bambous réalisée par Antoine Fontaine,
plongée dans les lumières la plupart du temps bleutées réglées
par le magicien-éclairagiste Patrick Méeüs. Une mise en scène
“classique”  à  souhait  qui  vise  à  traduire  le  plus
explicitement possible la naïveté sans apprêt du livret de
Cormon et Carré, conventionnel, certes, mais moins inepte que
l’on ne le décrit parfois. La direction d’acteurs pêche ici
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cependant  trop  souvent,  et  entre  l’opéra  “de  papa”  et  le
Regietheater,  il  doit  bien  exister  une  “solution”
intermédiaire  ?

 

Les deux grands habitués de leurs rôles, Anne-Catherine Gillet
en Leïla et Alexandre Duhamel en Zurga, suscitent toujours le
même enthousiasme. La première possède les moyens idéaux de
son  personnage,  avec  son  solide  soprano  lyrique,  capable
d’ampleur et de puissance, tout en sachant aussi alléger, les
vocalises de la fin de l’acte 1 ne lui posant par ailleurs
aucun problème. Mieux, elle termine sa cavatine du II (“Comme
autrefois”) par une superbe cadence, émise comme dans un rêve.
De son côté, Alexandre Duhamel est un Zurga idéal : timbre
sonore qui se projette, avec radiance et sans excès, de beaux
phrasés, une louable énergie rythmique et un registre grave
sans faille. Le Nadir du haute-contre français Mathias Vidal
est plus problématique, à l’instar de son Nemorino rennais en
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juin dernier : pas plus le répertoire romantique français que
le  bel  canto  italien  ne  semblent  être  dans  ses  cordes
(vocales), avec un chant heurté qui manque par trop de legato,
et un jeu “névrotique” qui finit par lasser. Quand on est dans
les  2  ou  3  meilleurs  chanteurs  dans  son  répertoire  de
prédilection (le chant français du XVIIIe), autant continuer
d’y briller plutôt que de décevoir dans d’autres, non ?… Rien
à redire, en revanche, sur le Nourabad de la basse française
Jean-Fernand Setti, auquel il prête autant son impressionnante
stature  que  ses  imposants  moyens.  Il  retient  également
l’attention par son traitement vestimentaire, avec son costume
rouge  vif  aux  larges  épaulettes  montantes,  son  collier  à
plusieurs étages de perles, son sceptre en forme de cobra et
son visage peinturluré en vert !

En  fosse,  le  jeune  chef  français  Victorien  Vanoosten  et
l’Orchestre National du Capitole de Toulouse parviennent sans
mal  à  exhaler  toutes  les  fragrances  de  cette  magnifique
partition, et à en faire palpiter le phrasé, sans que la
tension ne se relâche jamais. Saluons également la prestation
du chœur maison qui, s’ils souffrent au cours de la soirée de
quelques petits décalages, n’en délivrent pas moins un superbe
« Sur la grève en feu ».
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CRITIQUE,  opéra.  TOULOUSE,  Théâtre  du  Capitole  (du  26
septembre au 8 octobre). BIZET : Les Pêcheurs de perles. A. C.
Gillet, M. Vidal, A. Duhamel, J. F. Setti. Thomas Lebrun /
Victorien Vanoosten. Photos © Mirco Magliocca

 

VIDEO : Christophe Ghristi présente « Les Pêcheurs de perles »
au Théâtre du Capitole



CRITIQUE,  festival.  LYON,
20ème  Biennale  de  la  Danse
(TNP), le 27 septembre 2023.
«  Age  of  Content  »  par
(LA)HORDE-Ballet  national  de
Marseille

Ils sont arrivés comme une décharge électrique sur
la scène du TNP de Villeurbanne, à la 20ème
Biennale de la Danse de Lyon. Avec « Age of

Content », le collectif (LA)HORDE-Ballet national
de Marseille (co-dirigé par Marine Brutti,

Jonathan Debrouwer et Arthur Harel) signe une
œuvre qui agit comme un miroir tendu à notre
époque, un miroir qui ne se contente pas de

refléter, mais qui transforme, déconstruit et
réinvente. Ce spectacle est une vraie expérience,

une immersion totale dans le flux incessant de
notre ère numérique.

 

Dès les premiers instants, le ton est donné. La scénographie,
d’une esthétique industrielle et épurée, nous plonge dans un
univers à la fois familier et déroutant. Au milieu de ce décor
minimaliste, un objet trône : une voiture grandeur nature,
télécommandée, qui devient le premier actant du spectacle. Ce
n’est pas un simple accessoire, c’est un symbole de notre
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rapport à la technologie, une extension de nos désirs et de
nos  conflits.  Comme  le  décrit  une  critique,  ce  véhicule
incarne  notre  obsession  pour  les  systèmes-objets  qui  nous
dépassent tout en nous servant. Les danseurs et danseuses,
vêtus de survêtements fluorescent aux reflets clinquants – une
référence assumée aux icônes de la culture pop et des réseaux
sociaux –, investissent l’espace avec une énergie brute. Ils
se  battent,  s’approprient  la  voiture,  s’y  suspendent,  s’y
allongent  dans  des  poses  dignes  des  tableaux  de  la
Renaissance,  mais  rejouées  à  l’ère  des  influenceurs.  La
chorégraphie  est  une  logique  d’optimisation  corporelle  où
chaque geste est exécuté avec une efficacité redoutable, une
précision quasi mécanique.

La  structure  du  spectacle  est  conçue  comme  un  flux  de
contenus, une succession de tableaux qui s’enchaînent sans
transition,  à  l’image  de  notre  pratique  du  doomscrolling.
Chaque scène est un monde en soi, un fragment de notre réalité
virtuelle. Le deuxième tableau est un véritable coup de génie
: les danseurs deviennent des avatars, des personnages de jeux
vidéo hyperréalistes comme Grand Theft Auto ou Les Sims. Leurs
mouvements, saccadés, répétitifs et parfois bloqués dans des
boucles (des « Glitches »), sont d’une précision et d’une
justesse confondantes. On y voit une exploration fascinante de
la  porosité  entre  le  corps  organique  et  l’incarnation
numérique, une réflexion sur la manière dont les machines et
les interfaces modèlent nos gestes les plus intimes.

 



 

Plus tard, le spectateur est confronté à une représentation
clinique et pourtant captivante de la sexualité en ligne. Ici,
(La)Horde aborde le sujet sans moralisme ni vulgarité, mais
avec  un  regard  d’anthropologue.  Les  corps  s’emmêlent,
s’entrechoquent dans une symphonie de mouvements pelviens qui
questionne notre rapport à l’intimité à l’ère du porno en
ligne. Mais le moment qui marque véritablement les esprits,
c’est  l’apothéose  finale.  Sur  la  musique  enivrante  et
hypnotique  de  Philip  Glass,  notamment  «  The  Grid  »,  la
compagnie entière se lance dans une transe collective. C’est
une explosion de couleurs, de sourires figés et de danses
virales, un « TikTok Jazz » qui condense avec une intelligence
jubilatoire la course à la dopamine qui caractérise notre
époque. Ce final est une véritable comédie musicale de l’ère
numérique,  où  l’on  reconnaît  des  bribes  de  chorégraphies
venues des quatre coins du monde, des clips de Lucinda Childs
aux danses de Jerôme Robbins, en passant par les trends les
plus populaires du moment  Cette satire brillante est bien
plus  qu’une  simple  parodie  :  c’est  une  réflexion  sur  la
standardisation des désirs et sur la manière dont les réseaux
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sociaux nous transforment en une horde, certes, mais une horde
connectée par une même énergie vitale…

 

 

_________________________________________

CRITIQUE, festival. LYON, 20ème Biennale de la Danse (TNP), le
27 septembre 2023. « Age of Content » par (LA)HORDE-Ballet
national de Marseille. Crédit photographique (c) Blandine

Soulage

 

 

CRITIQUE, opéra. PARIS, Opéra
Bastille,  le  27  septembre
2023.  WAGNER  :  Lohengrin.
Kirill  Serebrennikov  /
Alexander Sody.
Parmi les événements de la rentrée, la nouvelle production de
Lohengrin (1850) de Richard Wagner fait date, tant elle est

indissociable de la personnalité de son metteur en scène,
Kirill Serebrennikov (né en 1969) : opposant au régime de
Vladimir Poutine, l’ancien directeur du Théâtre Gogol de

Moscou a en effet été impliqué dans une affaire de
détournement de fonds publics, qui ressemble fort à une

machination politique, compte tenu des éléments du dossier.
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Malgré son assignation à résidence pendant près de deux ans,
jusqu’en 2019, l’artiste russe a poursuivi à distance ses

activités de cinéaste et de metteur en scène, à l’aide de son
avocat et de ses assistants (dont le danseur Evgeny Kulagin),

avant de pouvoir enfin quitter la Russie.

 

 

Après son film La Femme de Tchaïkovski, présenté au festival
de Cannes 2022, l’artiste russe fait des débuts très attendus
à l’Opéra National de Paris en s’attaquant au dernier chef
d’oeuvre de la période romantique de Wagner : souvent perçu
comme une apologie de la guerre et du culte du chef, le livret
de Lohengrin pose aujourd’hui question, ce qui explique les
nombreuses mises à distance critique sur scène (voir notamment
le  travail  de  David  Alden  à  Gand  en  2018,  qui  transpose
l’action en une société totalitaire. Avec Serebrennikov, il
est  nécessaire  de  lire  le  texte  de  présentation  pour
comprendre les nouveaux ressorts en jeu, centrés autour de la
folie d’Elsa : ayant perdu la raison après la mort de son
frère à la guerre, Elsa délire en première partie en imaginant
l’arrivée d’un sauveur, en la personne de Lohengrin. Revenue à
la réalité au II, l’héroïne perturbée tente de se relever avec
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Ortrud, qui la soigne dans un hôpital psychiatrique, tandis
que les affres de la guerre se rapprochent de plus en plus des
protagonistes.

L’originalité du travail de Serebrennikov est d’éclairer d’une
facette nouvelle les deux personnages sombres de l’ouvrage,
Ortrud et son mari Friedrich, en les faisant passer pour des
opposants résolus à la guerre : c’est là le point de départ
d’une mise en scène grandiose, qui montre les horreurs des
conflits  guerriers  sur  de  multiples  écran  en  hauteur,
parallèlement à la scène. Les superbes photographies et vidéos
en  noir  et  blanc,  magnifiés  par  les  jeux  de  lumières  en
contre-jour (de la nature sublimée aux gribouillages ténébreux
d’Elsa,  façon  «  art  brut  »),  apportent  un  contre-point
bienvenu à l’action, parfois trop statique. Pour autant, ce
brio visuel souffre de certaines redites, en lien avec les
délires obsessionnels d’Elsa au I, tandis que la multiplicité
des points de vue n’aide pas toujours à la compréhension des
enjeux. Ce foisonnement visuel laisse aussi parfois de côté
les  chanteurs,  réduits  à  des  poses  hiératiques  et
impersonnelles, loin de la direction d’acteur attendue pour
les impliquer davantage au récit.

On aime toutefois la capacité de Serebrennikov à bien opposer
l’atmosphère des différents actes, notamment au II avec un
huis-clos étouffant qui évoque certains films de Bergman : le
rétrécissement de la scène aux deux premiers actes, en lien
avec  l’horizon  bouché  et  confus  d’Elsa,  apporte  aussi  un
confort acoustique saisissant, qui permet de mettre en valeur
le chant, tout particulièrement celui du Chœur de l’Opéra de
Paris, en grande forme pour l’occasion. Enfin, l’irruption
inattendue du merveilleux, lorsque les corps des morts se
réveillent, surprend par son audace : c’est pourtant là une
énième  vision  délirante  d’Elsa,  à  l’instar  des  pouvoirs
magiques qu’elle confère au mirage Lohengrin, seule contre
tous.

Face à cette mise en scène visuellement époustouflante, le



plateau vocal se montre de très belle tenue, dominé par un
Piotr Beczala au sommet de sa forme : la maîtrise sans effort
impressionne tout du long, de même que son métal brillant et
ardent, au service de phrasés d’une intelligence confondante
pour  mettre  en  valeur  le  texte.  Luxe  suprême,  le  ténor
polonais ne s’en tient pas à la seule vaillance vocale et sait
aussi rendre ses piani émouvants, dans l’intimité des parties
plus apaisées. A ses côtés, Sinead Campbell Wallace campe une
Elsa convaincante dans la fragilité, autour d’une technique
souple et solide sur toute la tessiture. On aimerait toutefois
un  engagement  scénique  plus  poussé  pour  nous  emporter
pleinement, notamment dans son duo un rien trop pâle face à
Ortrud. On savoure précisément l’expérience de Nina Stemme
dans ce rôle prépondérant, qui confère à la chanteuse suédoise
toute l’autorité vénéneuse requise, autour d’un métal cuivré
toujours parfaitement articulé et projeté, même si le suraigu
laisse entendre un recours trop prononcé au vibrato. Malgré un
timbre fatigué, Wolfgang Koch incarne un Telramund saisissant
de vérité expressive, tandis que Kwangchul Youn donne à son
rôle des contours d’une grande noblesse, à la ligne très sure,
à l’instar du superlatif Shenyang.

En dehors de la prestation de haute volée du chœur, déjà
évoquée, la grande satisfaction de la soirée revient à la
fosse, enflammée par un chef des grands soirs : Alexander
Sody,  déjà  applaudi  ici-même  en  début  d’année  dans  Peter
Grimes, impressionne par le mélange de velouté et de fragilité
dévolu  aux  cordes,  en  des  phrasés  legato  qui  semblent
suspendre le temps, tout en apportant vivacité et souplesse
par ailleurs, sans jamais couvrir les chanteurs. Si on ajoute
les  effets  de  spatialisation  des  cuivres,  répartis  en
différents endroits de la salle, la sensation d’ivresse sonore
ressentie n’est pas pour rien dans la réussite de la soirée.

 

_________________________________________________
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CRITIQUE, opéra. PARIS, Opéra Bastille, le 27 septembre 2023.
WAGNER : Lohengrin. Kwangchul Youn, Tareq Nazmi (Heinrich der
Vogler),  Piotr  Beczala  (Lohengrin),  Johanni  van  Oostrum,
Sinead  Campbell  Wallace  (Elsa  von  Brabant),  Wolfgang  Koch
(Friedrich von Telramund), Nina Stemme (Ortrud), Shenyang (Der
Heerrufer des Königs), Orchestre et Choeur de l’Opéra national
de  Paris,  Ching-Lien  Wu  (chef  de  chœur).  Alexander  Sody
(direction musicale) / Kirill Serebrennikov (mise en scène). A
l’affiche de l’Opéra national de Paris, à Bastille, jusqu’au
27 octobre 2023. Photo : Charles Duprat / ONP.

 

VIDEO  :  Lohengrin  de  Wagner  à  l’Opéra  National  de  Paris
(extrait)

CRITIQUE,  festival.  LYON,
20ème  Biennale  de  la  Danse
(Maison de la Danse), le 26
septembre 2023. « INK » par
Dimitris PAPAIOANNOU

La 20ème Biennale de la Danse de Lyon a vécu une
véritable choc esthétique avec la Première

française de « INK« , le nouveau spectacle du
chorégraphe grec Dimitris Papaioannou, une œuvre
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qui s’impose déjà comme l’un des événements
majeurs du festival lyonnais Ce n’est pas un

spectacle que l’on regarde : c’est un monde dans
lequel on plonge, un univers liquide et charnel où
la scène devient le théâtre d’une transformation

organique fascinante.
 

Là  où  d’autres  chorégraphes  racontent  des  histoires,
Papaioannou façonne des états. Ink débute dans une obscurité
presque  totale,  trouée  par  quelques  rais  de  lumière  qui
révèlent  des  corps  en  mouvement.  On  pense  aux  premières
secondes  de  la  création,  ce  moment  suspendu  où  le  vivant
émerge du chaos primitif, où le geste naît avant même toute
intention narrative.  Les interprètes, silhouettes androgynes
aux  peaux  constellées  de  pigment  noir,  se  fondent  et  se
délient  dans  une  matière  qui  semble  les  engloutir  et  les
recréer sans cesse. L’encre qui donne son titre au spectacle
n’est pas un simple accessoire : elle devient un personnage à
part  entière,  une  substance  qui  circule,  qui  salit,  qui
purifie, qui relie. Les corps s’y frottent, s’y imprègnent,
s’y dissolvent, dans une chorégraphie qui évoque à la fois le
rituel primitif et la performance plastique la plus maîtrisée.

La  force  de  Ink  réside  dans  sa  capacité  à  maintenir  un
équilibre  précaire  entre  le  sublime  et  le  viscéral.  Les
tableaux  qui  se  succèdent  sont  d’une  beauté  plastique
confondante  :  arrangements  de  corps  aux  formes  quasi
géométriques,  jaillissements  de  matière  sombre,  tableaux
vivants qui semblent tout droit sortis de la peinture baroque
ou  des  estampes  japonaises.  Papaioannou  pousse  l’art  du
cadrage et de la composition jusqu’à l’obsession, créant des
images qui restent gravées dans la rétine bien après la fin du
spectacle.

 



 

Mais cette perfection formelle n’édulcore jamais la puissance
charnelle  du  propos.  Les  danseurs  livrent  une  performance
d’une intensité rare, une présence brute qui rappelle que
derrière chaque tableau, il y a de la chair, du souffle, de la
sueur, de l’effort. La chorégraphie, fluide et hachée à la
fois, mêle des mouvements amples et organiques à des saccades
quasi  mécaniques,  dans  une  dialectique  du  continu  et  du
discontinu qui saisit le spectateur. Papaioannou signe ici ce
qu’on  peut  considérer  comme  l’une  de  ses  œuvres  les  plus
abouties. On retrouve sa signature – ce mélange unique de
théâtre total, d’arts plastiques et de performance physique –
mais poussée à un degré de pureté confondant. L’audace de
l’entreprise est à la mesure du talent de l’artiste : ce
spectacle est une expérience sensorielle totale, qui convoque
aussi bien l’intellect que les tripes.

Les spectateurs de la Biennale lyonnaise ont eu le privilège
d’assister à la naissance française d’une œuvre qui s’annonce
comme un jalon dans l’histoire de la danse contemporaine.
Beaucoup sont ressortis de la salle sidérés, imprégnés de
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cette  encre  invisible  qui  continue  d’agir,  de  couler,
d’infecter les pensées bien après la sortie. Car Ink est une
traversée, une plongée dans les profondeurs de la matière et
de l’âme humaine. Et c’est sans doute pour cela qu’il marque
durablement ceux qui ont eu la chance d’en faire l’expérience.

 

 

_____________________________________

CRITIQUE, festival. LYON, 20ème Biennale de la Danse (Maison
de la Danse), le 26 septembre 2023. « INK » par Dimitris
Papaioannou. Crédit photographique (c) Droits réservés

 

 

CRITIQUE,  concert.  MONACO,
Grimadi  Forum  (Salle  des
Princes),  le  24  septembre
2023. MAHLER : Symphonie N°2
(dite  “Résurrection”).
Eleanor  Lyons  (soprano),
Catriona  Morison  (mezzo),
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Orchestre  Philharmonique  de
Monte-Carlo,  Kazuki  Yamada
(direction).

Le concert d’ouverture de la saison 23/24 de l’Orchestre
Philharmonique de Monte-Carlo faisait figure d’événement à

plus d’un titre. D’une part, parce que la Deuxième Symphonie
de Gustav Mahler est un monument dans la littérature

symphonique, véritable pierre de touche pour toute formation
symphonique, et parce qu’une partie de la famille Princière

était présente dans sa loge privée au sein de l’immense Salle
des Princes du Grimaldi Forum. Et le concert a répondu à
toutes les attentes, se clôturant par une interminable

standing ovation dès la fin des dernières mesures, ou plus
exactement après un louable silence tant l’émotion était à son

comble. Mais il faut bien dire que sur le papier tout
s’annonçait sous les meilleurs auspices avec un Orchestre
Philharmonique de Monte-Carlo qui suscite toujours autant

l’enthousiasme, de même que son chef Kazuki Yamada, les deux
étant rejoints ici par le formidable CBSO Chorus (préparé par
Simon Halsey) et un duo de solistes de haut vol (la soprano
néo-zélandaise Eleanor Lyons et la mezzo écossaise Catriona

Morison). 

 

https://www.classiquenews.com/critique-concert-monaco-grimadi-forum-salle-des-princes-le-24-septembre-2023-mahler-symphonie-n2-dite-resurrection-eleanor-lyons-soprano-catriona-morison-mezzo/
https://www.classiquenews.com/critique-concert-monaco-grimadi-forum-salle-des-princes-le-24-septembre-2023-mahler-symphonie-n2-dite-resurrection-eleanor-lyons-soprano-catriona-morison-mezzo/
https://www.classiquenews.com/critique-concert-monaco-grimadi-forum-salle-des-princes-le-24-septembre-2023-mahler-symphonie-n2-dite-resurrection-eleanor-lyons-soprano-catriona-morison-mezzo/


 

Finesse et excellence instrumentales, cohérence interprétative
et  beauté  lyrique  sont  les  premiers  mots  qui  viennent  à
l’esprit  pour  décrire  cette  lumineuse  lecture  de  la
Résurrection par maestro Yamada, toute en intériorité et en
pudeur, dont l’émotion se construira patiemment. Et il y a
quelque chose de Seiji Ozawa dans la gestique de son jeune
compatriote : une attention inouïe portée aux musiciens et aux
nuances, une vraie passion pour la partition comme pour la
ligne de chant, une délicatesse et une retenue qui rendent les
moments  d’embrasement  plus  incandescents  encore.  Il  faut
pourtant apprivoiser une telle approche dans Mahler : le début
du  Totenfeier  fait  d’emblée  grande  impression,  avec  ses
violoncelles tranchants. On admire, dans ce premier mouvement,
tout  autant  la  beauté  du  son  que  la  patience  de  la
construction, le geste sûr de Kazuki Yamada, d’une étonnante
richesse : une abondance de détails découle de ce travail
d’orfèvre  qui  amène  lumière  et  clarté  à  cette  symphonie
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appréhendée,  de  manière  générale,  sous  un  angle  plus
spectaculaire  et  sombre.  

La  même  concentration  permet  à  l’Andante  moderato  d’être
effectivement Sehr gemächlich : on reste estomaqué par la
finesse des cordes, et leur incroyable volupté, notamment dans
la redoutable partie en pizzicati. La touchante simplicité de
ce morceau – rendue possible par l’extrême professionnalisme
des musiciens – s’avère particulièrement émouvant. Mais le
japonais se montre tout aussi à son aise dans la pulsation du
Scherzo, dont il fait tranquillement ressortir tout le côté
grinçant. Puis, c’est toute l’humanité de l’Urlicht qui prend
à la gorge l’audience, grâce à la voix intense et blessée de
Catriona  Morison  notamment.  Cette  humanité,  on  la  trouve
également dans la partie chorale du dernier mouvement – et
d’abord dans la voix lumineuse d’Eleanor Lyons -, mais aussi
dans le frémissement de la flûte comme dans le frisson des
trombones  –  au  terme  de  la  lente  montée  vers  le  Wild
herausfahrend. Quant au près des 100 choristes de Birmingham,
transcendés  par  l’événement,  vibrants  d’émotion  dans  le
Bereite dich zu leben ! (« Prépare-toi à vivre ! »), engagés
comme jamais dans le climax final, ils dissipent tout doute
quant au niveau d’excellence de cette soirée d’anthologie !

 

Mais n’oublions pas d’évoquer la première partie de soirée qui
a permis au public monégasque de découvrir (ou redécouvrir…
l’œuvre ayant été créée dans la Principauté il y a 59 ans !)
et d’apprécier l’ampleur et l’opulence mystique de la Sinfonia
Sacra  d’Andrzej  Panufnik,  qui  débute  par  un  appel  des
trompettes  dispersées  aux  quatre  coins  de  l’orchestre,  à
l’instar de L’Orfeo de Monterverdi. Une entrée “en fanfare”
qui cède rapidement la place à l’élégie éthérée des cordes.
Kazuki Yamada conduit avec précision les multiples ricochets
rythmiques  distribués  sur  tout  l’orchestre,  dans  les  deux
mouvements de cette courte symphonie. La musique de Panufnik
nous  empoigne  dans  son  élan  tentaculaire,  jusque  dans



l’exaltation  du  crescendo  final  !

 

______________________________________________________

CRITIQUE, concert. MONACO, Grimadi Forum (Salle des Princes),
le  24  septembre  2023.  MAHLER  :  Symphonie  N°2  dite
“Résurrection”.  Eleanor  Lyons  (soprano),  Catriona  Morison
(mezzo),  Orchestre  Philharmonique  de  Monte-Carlo,  Kazuki
Yamada (direction). Photos © Manuel Vitali & Emma Dantec.

 

VIDEO : Claudio Abbado dirige la Deuxième Symphonie de Mahler
au Festival de Lucerne

CRITIQUE,  opéra.  COLOGNE,
Oper Köln / StaatenHaus (du
17  septembre  au  11  octobre
2023). R. STRAUSS : Die Frau
ohne Schatten (La Femme sans
ombre). A. J. Glueckert, D.
Köhler,  I.  Vilsmaier,  J.
Shanahan,  L.  Lindström…
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Katharina  Thomas  /  Marc
Albrecht.

Après avoir initié son mandat avec Les Troyens de Berlioz en
septembre 2022, le nouveau directeur artistique de l’Opéra de
Cologne (Oper Köln) Hein Mulders choisit un autre titre-monde
avec La Femme sans ombre (Die Frau ohne Schatten) de Richard

Strauss pour débuter sa seconde saison, toujours hors-les-murs
à la Staatenhaus sur le rive gauche du rhin, avec l’espoir

cependant que sa 3ème saison intégrera enfin l’immense édifice
de la rive droite, en plein centre de la ville. 

 

 

Confiée à la metteure en scène allemande Katharina Thoma, la
mise en scène élargit le problème de la Maternité à celui plus
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large de la responsabilité, celle de l’Impératrice envers le
couple de Teinturiers – ici transformés en chiffonniers de
quelques banlieues déshéritées, évoluant sur une sorte d’îlot
blanc (décor de Johannes Leiacker) , le fantastique et le
prosaïque  s’interpénétrant  sans  cesse  dans  cette  régie.
L’Empereur  et  l’Impératrice  sont  un  couple  de  bourgeois,
tandis que le fameux faucon est incarné par une jeune femme
tout de cuir rouge vêtue, mais tout le temps en train de
répandre  des  plumes  rouges  sur  la  scène,  tandis  que  le
Messager est lui enduit de peinture blanche de la tête au
pied, comme “marbrifié”, à l’instar d’ailleurs du choeur/de
figurants qui apparaissent à de nombreuses reprises de la même
façon. 

Drame humain, le conte de Hofmannsthal se veut aussi drame
sociétal sous le prisme du regard de Katharina Thoma. Les
teinturiers/chiffonniers  recyclent  et  envoient  les  vieux
vêtements  occidentaux  vers  l’Afrique  (c’est  ce  que  l’on
apprend  grâce  au  programme  de  salle…),  mais  avec  des
conséquences dramatiques pour l’économie locale et aussi en
termes  l’environnement.  Barak  n’est  plus  seulement  un
“opprimé”,  mais  fait  aussi  partie  intégrante  d’un  autre
système d’oppression, de l’autre côté de la Méditerranée, des
personnages qui apparaissent au III, où le très actuel thème
des Migrants est ainsi également mis en exergue. Apeurés,
assoiffés et en manque de nourriture, ils reprennent vie et
espoir  quand  la  Voix  du  ciel  (incarnée  par  Jinji  Yang,
secouriste vêtue d’un gilet de sécurité jaune) leur annonce
“La  voie  est  libre”,  et  qu’ils  sont  secourus  par  une
organisation humanitaire qui les prend en charge (en leur
offrant par exemple des bouteilles d’eau). La responsabilité
individuelle de l’Impératrice envers le couple de Teinturiers
est ainsi déplacé ici à une plus grande échelle, celle de nos
sociétés occidentales riches envers les peuples d’Afrique et
du Moyen-Orient en souffrance. Et l’exaltation de la scène
finale est d’abord contredite par la projection d’images vidéo
de terres arides et desséchées (vidéo de Georg Lendorff), mais



à la toute fin, une plante délicate est mise en terre et
arrosée par des enfants immigrés… comme un symbole d’espoir.

 

Dans le rôle de l’Impératrice, Daniela Köhler offre une voix
juvénile et pleine, avec une émission se pliant aux moindres
inflexions de l’écriture straussienne et une justesse absolue
dans l’extrême aigu. La suédoise Lise Lindstrom fait quasiment
jeu égal avec son formidable portrait de la Teinturière. Le
timbre est pénétrant, bien que non dénué de quelques duretés
dans l’extrême aigu, le registre exceptionnellement étendu,
avec un grave sonore et une diction impeccable. A son crédit,
on ajoutera également une parfaite compréhension des ressorts
psychologiques du personnage. Le cas de La Nourrice de la
mezzo allemande Irmgard Vilsmaier est plus problématique, car
la voix bouge désormais dangereusement, et le registre aigu se
montre de plus en plus difficile d’accès.

De  son  côté,  l’Empereur  de  AJ.  Glueckert  chante  avec  une
énergie et un élan que l’on croirait inépuisable, triomphant
des  aigus  meurtriers  dont  sa  partie  est  hérissée,  et  son
“Invocation au faucon” est l’un des moments les plus excitants
de la soirée. Le Barak de Jordan Shanahan marque cependant
encore plus les esprits avec son Barak – dont il a l’exacte
carrure, la noblesse de phrasé, la puissance vocale, et une
facilité à émouvoir tant par son jeu que par son chant. Les
comprimari sont de la même eau, avec notamment un excellent
Faucon  incarné  ici  par  Giulia  Montanari  et  un  Messager
diablement efficace en la personne de Karl-Heinz Lehner. 

 

A la tête du fameux Orchestre Gürzenich, placé sur le côté
droit du plateau sans que les équilibres soient rompus, Marc
Albrecht  contrôle  de  bout  en  bout  les  imposantes  forces
musicales placées sous sa baguette, qu’elles jouent en fosse
ou  en  coulisse.  La  partition  se  déploie  dans  toute  sa



somptuosité  de  timbres  et  de  couleurs,  sans  jamais  faire
obstacle au chant, un tour de force au vu de la configuration
du spectacle ! 

________________________________________________

 

CRITIQUE,  opéra.  COLOGNE,  Oper  Köln  /  StaatenHaus  (du  17
septembre au 11 octobre 2023). R. STRAUSS : Die Frau ohne
Schatten (La Femme sans ombre).    A. J. Glueckert, D. Köhler,
I. Vilsmaier, J. Shanahan, L. Lindström… Katharina Thomas /
Marc Albrecht.

 

VIDEO : Trailer de Die Frau ohne Schatten de Strauss à l’Oper
Köln

CRITIQUE, opéra. LIÈGE, Opéra
Royal de Wallonie (du 19 au
28 septembre 2023). MOZART :
Idomeneo.  I.  Koziara,  A.
Stroppa,  M.  G.  Schiavo,  N.
Machaidze…  Jean-Louis  Grinda
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/ Fabio Biondi.
C’est par un beau succès au rideau final que s’ouvre la saison

23/24 de l’Opéra Royal de Wallonie que Stefano Pace, son
directeur général et artistique, a voulu faire débuter par

Idomeneo de Mozart – dans une nouvelle mise en scène confiée à
l’ancien maître des lieux qu’est Jean-Louis Grinda. On pouvait
lui faire confiance pour cela, mais l’on est heureux d’avoir
droit à une mise en scène n’utilisant pas l’œuvre pour on ne

sait quelle “relecture”, mais cherchant avant tout à la
servir.

 

 

Le dispositif épuré du fidèle Laurent Castaingt (également en
charge des lumières) laisse la primauté à l’univers marin
depuis lequel l’implacable Neptune sévit. Des images vidéos
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(signées Arnaud Pottier) laissent entrevoir des eaux tour à
tour calmes ou au contraire démontées, à l’unisson du cœur des
protagonistes.  Des  créatures  marines  (notamment  deux
personnages à tête d’hippocampe) envahissent le plateau aux
moments-clés.  Pendant  la  scène  hallucinée  d’Elettra,  une
comédienne  figurant  la  fameuse  “Déesse  aux  serpents”  de
l’Antiquité  minoenne  apparaît,  seins  nus  et  arborant  deux
reptiles dans chacune de ses mains. Seule « entorse » au
livret, la dernière scène étonne qui voit Ilia s’empresser de
récupérer  la  couronne  royale  de  la  tête  d’Idomeneo,  en
malmenant son corps encore chaud, pour la poser au plus vite
sur celle de son amant Idamante…

Dans le rôle-titre, le ténor américain Ian Koziara est un
grand Idomeneo, par sa carrure athlétique autant que par sa
voix puissante, limite barytonnante, claquante quand il le
faut,  mais  aussi  poignante  par  ses  inflexions  et  ses
pianissimi. Les vocalises de “Fuor del mar” sont superbement
négociées,  l’élan  et  le  lyrisme  du  chanteur  suscitant
l’enthousiasme.  A  ses  côtés,  et  seconde  révélation  de  la
soirée, la soprano géorgienne Nino Machaidze campe une Elettra
de haut vol, d’abord par un “Idol mio” possédant toute la
plénitude requise, avant un “Oh Smania !… D’Oreste, d’Aiace…”
vertigineux, où le noir du timbre et la sureté des roulades
lui  permettent  de  lancer  autant  de  lames  d’acier,
admirablement  en  situation.  Leurs  collègues  ne  déméritent
cependant pas, loin s’en faut, avec notamment une Annalisa
Stroppa  (Idamante)  qui  impressionne  par  son  engagement
intense, son timbre sombre et riche en harmoniques faisant
merveille dans “Il padre adorato”. De son côté, Maria Grazia
Schiavo offre au personnage d’Ilia une lumineuse pureté de
timbre et un souffle infiniment modulé. Autre bonne surprise
que l’Arbace du jeune ténor italien Riccardo della Sciucca, au
timbre  enchanteur  (il  est  le  premier  à  susciter  les
applaudissements de la salle), et d’un impeccable agilité de
vocalisation, qui rend “Sventurata Sidon !”, pour une fois,
passionnant de bout en bout. Enfin, Inho Jeong (La Voce) et



Jonathan  Vork  (Il  Gran  Sacerdote)  complètent  superbement
l’affiche.

En  fosse,  le  chef  italien  Fabio  Biondi  soulève  le  drame
mozartien avec une énergie sans cesse renouvelée. Aucun temps
mort ici : les récitatifs, soutenus par d’ardents pianoforte,
violoncelle et contrebasse, s’enchaînent à des airs portés par
une pulsation irrésistible. Malgré la longueur des da capo, on
ne s’ennuie pas une seconde. L’Orchestre Royal de Wallonie, de
son côté, déploie des sonorités admirables, sans la moindre
baisse de tension, offrant à la partition de Mozart toute
l’urgence et les couleurs qu’elle requiert.

 

______________________________________________________

CRITIQUE, opéra. LIÈGE, Opéra Royal de Wallonie (du 19 au 28
septembre 2023). MOZART : Idomeneo. I. Koziara, A. Stroppa, M.
G. Schiavo, N. Machaidze… Jean-Louis Grinda / Fabio Biondi.
Photos © Jonathan Berger / Opéra Royal de Walllonie-Liège

 

VIDEO : Michael Spyres chante l’air « Fuor del mar » dans
Idomeneo de Mozart

CRITIQUE, opéra. PARIS, Opéra
Bastille,  le  21  septembre
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2023. MOZART : Don Giovanni.
P.  Mattei,  A.  Esposito,  G.
Arquez…  Antonello  Manacorda
/Claus Guth
La saison lyrique de l’Opéra de Paris s’ouvre avec l’entrée au

répertoire de l’étonnante production salzbourgeoise de Don
Giovanni, signée Claus Guth. Créée en 2008 lors du célèbre

festival lyrique de Salzbourg, la mise en scène de l’allemand
resserre et transpose l’action dans un lieu unique : la

forêt ! La distribution orbite autour de l’impressionnante
interprétation du baryton Peter Mattei dans le rôle-titre. La
direction musicale est assurée par le chef d’orchestre italien

Antonello Manacorda.

 

Prédateur blessé, proies volontaires…
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Le mythe de Don Juan appartient à l’histoire universelle de la
littérature et des légendes populaires. Il est l’incarnation
préromantique  du  libertin  qui  se  fiche  du  monde,  des
conventions sociales, des « lois divines » et qui méprise
profondément les femmes tout en ayant un besoin impérieux et
inéluctable de les conquérir (toute similitude avec les hommes
de notre époque serait pure coïncidence)… L’élément surnaturel
de la trame et surtout les traits psychologiques du personnage
original de l’auteur espagnol Tirso de Molina ont fortement
stimulé le génie créateur de Mozart. Dans ce deuxième opus
issu de la fructueuse et heureuse collaboration entre W. A.
Mozart et Lorenzo Da Ponte (auteur des livrets des Noces et de
Così, le mythe du Don Juan est mis au service de l’expression
musicale  des  passions  humaines  contrastantes,  allant  de
l’effusion naïve de l’amour, passant par la violence sexuelle
et jusqu’à l’horreur de la mort.

Sur le plateau de l’Opéra Bastille, le décors unique tournant
à  l’infini  et  habité  d’un  clair-obscur  permanent  mais
dynamique est l’endroit où se dévoilent toutes les ambiguïtés
du chef-d’œuvre lyrique (décors de Christian Schmidt, lumières
d’Olaf Winter). Sans le côté fantastique et fantasmagorique,
nous sommes plus directement confrontés aux aspects les plus
sombres et réalistes de l’œuvre, sans pour autant renoncer
entièrement à l’humour (il s’agît après tout d’un drame tragi-
comique).  Ici,  le  soupçon  habituel  d’une  Donna  Anna
secrètement éprise de Don Giovanni et blasée de son fiancée
Don Ottavio est clairement dépourvu de mystère (elle couche
volontairement avec le libertin) : elle doit sans doute subir,
elle aussi, le poids des choses arbitraires… le parti pris
global de la production est un qui veut d’un Don Giovanni
blessé après son duel avec le Commandeur, et qui chercherait à
profiter au maximum de sa (fin de) vie. Un prédateur blessé,
entouré des proies volontaires.
 

Peter  Mattei  incarne  dignement  le  personnage  :  il  est
bouleversant dans son jeu d’acteur et complètement ravissant
dans son chant. Un Don Giovanni bien plus que confirmé qui
nous offre l’une des plus belles et touchantes interprétations



de l’air avec mandoline « Deh vieni alla finestra, o mio
tesoro  ».  Son  complice  Leporello  est  interprété  par  le
baryton-basse italien Alex Esposito, qui, comme presque tous
les solistes, intervient parfois sur la partition pour faire
de variations étonnantes, plus ou moins efficaces, souvent
habiles. Une prestation pleine de brio saisissante surtout au
niveau  de  l’investissement  scénique.  La  Donna  Anna  de  la
soprano  Adela  Zaharia  est  très  à  l’aise  dans  ses  airs
redoutables, surtout dans l’aigu, et propose des variations
singulières  et  réussies  lors  de  certains  passages  de
colorature.  Elle  fait  preuve  d’une  aisance  et  flexibilité
bienvenues  au  niveau  théâtral  également.  La  mezzo-soprano
Gaëlle Arquez campe une Donna Elvira habitée d’une rigidité
fragile : elle l’est très probablement en raison du fait que
c’est le seul rôle mu par l’amour sincère, un amour auquel
elle  ne  peut  que  s’abandonner.  Son  chant  s’accorde
parfaitement  à  la  situation,  parfois  magistral,  parfois
hésitant, mais toujours agrémenté d’un timbre de velours. Le
Don Ottavio du ténor Ben Bliss, faisant ses débuts à l’Opéra
national  de  Paris,  est  tout  particulièrement  réactif  sur
scène. Il s’agît d’un rôle parfois ingrat en raison de ses
pages sublimes mais au sort fastidieux, voire carrément sot…
contre toute attente, le ténor paraît prendre énormément de
plaisir à interpréter ses airs avec beaucoup de souplesse
vocale et une grande musicalité. Plus piquant mais aussi plus
inégal au niveau musical est le couple populaire de Zerlina et
Masetto, interprété par la soprano Ying Fang et le baryton-
basse Guilhem Worms. Ils entrent sur l’immensité de la scène
plutôt timidement mais gagnent progressivement en brio. Les
ensembles sont très réussis, remarquons particulièrement le
finale de l’acte 1, avec sept des huit solistes : un véritable
sommet d’expression lyrique qui n’a pas manqué de susciter des
frissons  et  les  plus  vifs  et  chaleureux  applaudissements,
mérités.  Enfin,  la  basse  John  Relyea  dans  le  rôle  du
Commandeur, sans le moindre aspect fantastique visuellement,
réussit à inspirer et l’effroi et l’admiration par la seule
force du chant : imposant.
 

Le chef Antonello Manacorda prend un certain temps à instaurer
un équilibre satisfaisant entre la fosse et le plateau. Les
instrumentistes  de  l’orchestre  interprétèrent  la  partition



convenablement, avec un groupe des vents réactif et des cordes
toujours à l’attaque, tranchantes. Nous avons parfois trouvé
le tempo plus rapide que d’habitude ce qui crée une sensation
d’urgence tout à fait pertinente. Une première réussie mais
non sans périls.
 

______________________________________________________________
CRITIQUE, opéra. PARIS, Opéra Bastille, le 21 septembre 2023.
MOZART : Don Giovanni. P. Mattei, A. Zaharia, A. Esposito, G.
Arquez…  Antonello  Manacorda  /Claus  Guth.  Photos  (c)  Bernd
Uhlig / OnP.
 

VIDÉO : Trailer de Don Giovanni selon Claus Guth à l’Opéra
National de Paris
 

______________________________________________________________

 

 

CRITIQUE,  opéra.  PARIS,
Théâtre  des  Champs-Elysées,
le 23 septembre 2023. RAMEAU
:  Les  Boréades  (version  de
concert).

Les Boréades (1763) reste aujourd’hui encore considéré comme

https://www.classiquenews.com/critique-opera-paris-theatre-des-champs-elysees-le-23-septembre-2023-rameau-les-boreades-version-de-concert/
https://www.classiquenews.com/critique-opera-paris-theatre-des-champs-elysees-le-23-septembre-2023-rameau-les-boreades-version-de-concert/
https://www.classiquenews.com/critique-opera-paris-theatre-des-champs-elysees-le-23-septembre-2023-rameau-les-boreades-version-de-concert/
https://www.classiquenews.com/critique-opera-paris-theatre-des-champs-elysees-le-23-septembre-2023-rameau-les-boreades-version-de-concert/
https://www.classiquenews.com/critique-opera-paris-theatre-des-champs-elysees-le-23-septembre-2023-rameau-les-boreades-version-de-concert/


l’un des ouvrages mythiques de Jean-Philippe Rameau, et ce à
plus d’un titre. Interrompues par le décès du compositeur en

1764, les répétitions de cet ultime opéra furent annulées pour
une multiplicité de raisons (cabale, incendie et censure,

selon Sylvie Bouissou), repoussant la création à 1964, pour le
deux centième anniversaire de la mort de Rameau ! On doit à

John Eliott Gardiner et Jean-Louis Martinoty la première
représentation scénique de l’ouvrage au festival d’Aix-en-

Provence en 1982, suivie du tout premier disque intégral
dirigé par le même Gardiner, pour Erato (voir la réédition de
cet enregistrement dans un volumineux coffret dédié à Rameau
en 2014). Une année 2014 riche en célébration, qui fêtait le

250e anniversaire de la mort de Rameau en grande pompe,
redonnant aux Boréades le chemin de la scène, cette fois en

version de concert à Aix.

Malgré  ses  qualités  musicales  intrinsèques,  l’écoute  des
Boréades sur scène est en effet restée très rare jusqu’en 2018
(et ce malgré la création à l’Opéra de Paris en 2003), date à
laquelle la Bibliothèque Nationale de France a récupéré les
droits d’exploitation de l’ouvrage, jusque-là détenus par une
société privée plus soucieuse de ses intérêts financiers que
de  faire  connaître  l’ouvrage  au  plus  grand  nombre.  Cette
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époque désormais révolue, on se réjouit de pouvoir assister à
une  nouvelle  représentation  au  Théâtre  des  Champs-Elysées,
menée par l’un des plus grands spécialistes actuels de ce
répertoire en la personne de György Vashegyi, dont on n’a
cessé de dire tout le bien de ses disques Rameau pour Glossa
(voir  notamment  le  dernier  d’entre  eux  dédié  à  Dardanus,
enregistré  dans  la  foulée  du  concert  donné  à  Budapest  en
2020). Le label Warner-Erato a d’ores et déjà prévu de graver
Les Boréades avec György Vashegyi, pour une parution annoncée
l’an prochain.

En attendant, le concert a permis aux troupes de Vashegyi de
se familiariser complètement avec l’ouvrage : il reste encore
du travail à effectuer au niveau de la périlleuse ouverture,
qui fait entendre des cors trop timides, tandis que le pupitre
des hautbois se montre faible au niveau de la virtuosité (une
constante tout au long du concert, surtout en comparaison des
superlatifs flûtes et bassons). En dehors de ces imperfections
techniques,  on  retrouve  le  geste  sûr  de  Vashegyi  qui
privilégie l’assise des basses et la précision des attaques à
la  dynamique,  parfois  un  rien  trop  raide.  Si  l’ouvrage
sollicite  beaucoup  les  vents,  il  donne  aussi  une  part
éloquente au choeur, sans doute le plus bel atout de la soirée
grâce au choeur Purcell, qui ravit par son engagement et ses
nuances, sans jamais négliger la nécessaire diction. 

Que dire, aussi, du superbe plateau vocal réuni, qui donne
à Sabine Devieilhe (Alphise) l’occasion de démontrer une fois
encore toute sa classe dans ce répertoire, entre timbre de
rêve, suprême maitrise technique et art de sculpter les mots
au service du sens ! A peine pourra-t-on lui reprocher un
manque de volume en certains endroits, mais c’est là un détail
à ce niveau interprétatif. C’est peut-être plus encore Reinoud
Van Mechelen (Abaris) qui remporte une totale adhésion, tant
il  prend  à  bras  le  corps  toutes  les  difficultés  vocales,
étonnamment  nombreuses,  qui  font  soupçonner  des  influences
italiennes pour l’écriture de son rôle. Eloquence et phrasés

https://www.classiquenews.com/budapest-en-direct-du-mupa-gyorgy-vashegyi-joue-dardanus/
https://www.classiquenews.com/budapest-en-direct-du-mupa-gyorgy-vashegyi-joue-dardanus/
https://www.classiquenews.com/budapest-en-direct-du-mupa-gyorgy-vashegyi-joue-dardanus/)


aériens se conjuguent pour donner à son interprétation un sens
de l’évidence, comme si le rôle avait été écrit pour lui. A
ses  côtés,  Gwendoline  Blondeel  (Sémire,  Amour,  Polymnie,
Nymphe) surprend par son tempérament fougueux, porté par une
voix  bien  posée  et  puissante,  dont  on  aimerait  toutefois
davantage de variété sur la durée.

Autour  du  solide  Tassis  Christoyannis  (Apollon),  Thomas
Dolié (Borée) donne une leçon de vérité dramatique dans son
court rôle, démontrant toute la maturité artistique atteinte
par le baryton français, désormais sûr de ses moyens. Philippe
Estèphe compose quant à lui un convainquant Borilée, du fait
d’un timbre ténébreux parfaitement articulé, mais dont les
phrasés montrent parfois de légers décalages avec l’orchestre.
Enfin,  la  principale  déception  de  la  soirée  vient
malheureusement de Benedikt Kristjánsson (Calisis), qui peine
à affronter les hauteurs de la tessiture requise par son rôle,
occasionnant perte de substance et justesse toute relative. 

 

_____________________________________________________

CRITIQUE,  opéra.  Paris,  Théâtre  des  Champs-Elysées,  le  23
septembre  2023.  RAMEAU  :  Les  Boréades.  Sabine  Devieilhe
(Alphise),  Gwendoline  Blondeel  (Sémire,  Amour,  Polymnie,
Nymphe), Reinoud Van Mechelen (Abaris), Benedikt Kristjánsson
(Calisis), Philippe Estèphe (Borilée), Thomas Dolié (Borée),
Tassis Christoyannis (Adamas, Apollon), Purcell Choir, Orfeo
Orchestra, György Vashegyi (direction musicale). A l’affiche
du Théâtre des Champs-Elysées le 23 septembre 2023. Photo (c)
Thibault Vicq.

 

VIDEO : Sabine Devieilhe chante l’air d’Aphise « Un horizon
serein » dans Les Boréades de Rameau.



CRITIQUE, concert. TOURCOING,
Théâtre  municipal  Raymond
Devos, le 22 septembre 2023.
LIGETI/MOZART.  Orchestre  Les
Siècles,  Isabelle  Faust
(violon),  François-Xavier
Roth (direction).

Pour son concert d’ouverture, l’Atelier Lyrique de Tourcoing
et son directeur artistique François-Xavier Roth (depuis 2019)
ont opté pour un programme ambitieux en faisant dialoguer deux
compositeurs aussi différents que le hongrois Gyorgy Ligeti et
l’autrichien W. A. Mozart, deux monstres sacrés de la musique

classique occidentale ayant joué un rôle central dans la
musique de leur temps. C’est bien évidemment l’orchestre Les
Siècles – en résidence dans le théâtre tourquennois – qui se
retrouve sur le plateau, phalange fondée il y a tout juste 20

ans par F. X. Roth, qui se montre aussi à l’aise sur les
instruments modernes de la première partie consacrée au

Concerto pour violon de Ligeti, que sur instruments d’époque
quand il s’agit de jouer la Symphonie Haffner et le 23ème

Concerto pour piano de Mozart, dans la seconde.

Toujours aussi pédagogue, le chef d’orchestre multi-cartes (il
dirige également le fameux Orchestre Gürzenich et l’Orchestre
de l’Opéra de Cologne, en plus d’être Principal Chef invité du
non moins prestigieux London Symphony Orchestra !) prend cinq
minutes pour expliquer à un public venu en nombre (le concert
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affichant complet !), les spécificités de l’ouvrage de Ligeti,
faisant jouer à l’orchestre et la soliste – la violoniste
allemande  Isabelle  Faust  -,  un  aperçu  de  chacun  des  cinq
mouvements, avec force explication et commentaire.

Isabelle Faust s’est un peu imposée comme la “spécialiste” de
cet  ouvrage,  qu’elle  a  notamment  beaucoup  joué  avec  Les
Siècles et F. X. Roth, trouvant en elle ainsi une défenseure
inspirée.  On  savoure  le  riche  dialogue  que  la  violoniste
instaure d’emblée avec l’orchestre, qui respecte avant tout la
conception de Ligeti, avec les différences d’écriture marquées
entre  les  différents  mouvements,  l’alternance  entre  la
virtuosité obstinée et les moments plus retenus du premier
mouvement,  la  poésie  intangible  de  l’aria  qui  ouvre  le
deuxième mouvement, l’intensité de la passacaille : Isabelle
Faust  démontre  tout  au  long  de  la  partition  une  palette
infinie de sonorités, de couleurs dynamiques et de notations
expressives.

En  seconde  partie  de  soirée,  place  à  Mozart…  et  aux
instruments anciens, jusqu’au pianoforte du XVIIIème siècle
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devant  lequel  se  positionne  le  pianiste  russe  Alexander
Melnikov (tandis que Les Siècles adoptent un ordonnancement
original, les bois et les cuivres étant placés en avant des
cordes). Cela témoigne d’une volonté de se rapprocher le plus
possible du son qu’on pouvait entendre au temps du Génie de
Salzbourg, avec ses caractéristiques expressives propres, ses
qualités mais aussi ses limites. Sa palette harmonique, ses
vifs contrastes et sa couleur toute particulière dans les
médiums distillent un charme indéniable… une fois passé un
temps d’adaptation pour des oreilles habituées aux sonorités
plus  brillantes  et  sonores  d’un  piano  “moderne”.  Son
articulation éloquente lui permet cependant une grande variété
de  jeu,  notamment  dans  les  nuances  et  les  textures  sans
oublier  un  goût  pour  les  contrastes.  Malgré  les  nombreux
rappels, le public n’obtiendra pas de bis, ce dont le russe
s’excuse par un mouvement de main.

Puis, c’est la 35ème Symphonie du même Mozart, dite ‘Haffner”,
qui clôture la soirée, un ouvrage qui naquit en juillet 1782 à
Vienne suite à une demande du père Mozart pour son ami Sigmund
Haffner, qui devait être anobli à Salzbourg tandis que l’œuvre
serait créée à cette occasion. À la fin de cette même année,
Wolfgang récupéra la partition pour un concert à Vienne, et en
profita pour en revoir l’orchestration en y ajoutant flûtes et
clarinettes dans les deux derniers mouvements. Sous la battue
de F. X. Roth, elle bénéficie d’une lecture de premier ordre,
à la fois enjouée, joviale et réjouissante dans ses trois
mouvements rapides, tandis que l’Andante propose un climat
réfléchi, caressant et sensible… vraiment mozartien en somme !

Lui aussi – et son superbe orchestre – ont droit à une longue
et  fervente  acclamation  d’un  public  bien  conscient  de  sa
chance d’avoir en résidence dans leur ville un tel chef et une
telle phalange !

 

________________________________________________________



CRITIQUE, concert. TOURCOING, Théâtre municipal Raymond Devos,
le 22 septembre 2023. LIGETI/MOZART. Orchestre Les Siècles,
Isabelle  Faust  (violon),  François-Xavier  Roth  (direction).
Photos © Emmanuel Andrieu.

 

VIDEO : F. X. Roth dirige le concert des 20 ans de l’Orchestre
Les Siècles au TCE (2023)


