
CRITIQUE,  festival.  77e
FESTIVAL  D’AVIGNON,  Cours
d’Honneur  du  Palais  des
Papes,  le  18  juillet  2023.
«  The  Romeo  »  par  Trajal
HARRELL

Comme temps fort de ce 77ème Festival d’Avignon,
la Cour d’honneur du Palais des Papes accueille le
nouveau spectacle du chorégraphe américain Trajal
Harrell, une création d’une beauté saisissante :
The Romeo. Loin d’être une simple adaptation du

mythe shakespearien, la pièce s’est révélée être
une réflexion poétique et dansée sur l’universel,

transcendée par l’immensité du lieu et une énergie
collective contagieuse.

 

Au  début  du  spectacle,  les  quinze  interprètes  du
Schauspielhaus Zürich Dance Ensemble (que le chorégraphe co-
dirige) accueillent le public sur le plateau, brisant d’emblée
la frontière entre la scène et la salle, instaurant une forte
complicité. Ce qui s’ensuit est un songe éveillé, une danse
que Trajal Harrell imagine comme un rituel ancien, un langage
commun transmis de génération en génération. On cherche en
vain le jeune Montaigu de la tragédie ; ici, « Roméo » est un
concept, un état d’âme, une invitation à un voyage hors du
temps.  Le  chorégraphe  tisse  une  mythologie  personnelle  où
passé,  présent  et  futur  se  télescopent  dans  une  harmonie
parfaite.
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La performance est un véritable feu d’artifice esthétique. Sur
un catwalk d’exception qu’est la scène de la Cour d’honneur du
Palais des Papes, les danseurs défilent, virevoltent et se
transforment  Vêtus d’abord de noir dans une procession quasi-
monacale, ils réapparaissent ensuite dans une explosion de
costumes  bigarrés,  de  tissus  précieux  et  d’accessoires
extravagants.  Chaque  apparition  est  un  tableau  vivant,  un
hommage à la mode, à l’histoire de l’art et à la diversité des
corps.  Les  mouvements,  d’une  fluidité  enivrante,  sont  un
hybride subtil et génial : on y reconnaît l’ondulation du
voguing, la grâce antique d’Isadora Duncan, la lenteur du butô
japonais, et l’énergie brute de danses folkloriques. Cette
fusion  de  styles,  loin  d’être  un  patchwork,  crée  un
vocabulaire chorégraphique d’une richesse inouïe, porté par
une playlist aussi éclectique que les costumes, mêlant avec
audace Satie, Maria Callas, et des rythmes funk.
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Mais The Romeo est aussi un spectacle d’une force émotionnelle
rare.  La  joie  et  la  célébration  des  tableaux  féériques
laissent peu à peu place à une méditation plus sombre et
poignante. Les danses se font plus saccadées, les corps se
tordent,  les  visages  grimaçant  évoquent  la  douleur  et  la
résilience. La dernière partie, véritable rituel funèbre, voit
les danseurs se dépouiller de leurs atours flamboyants pour ne
plus faire qu’un avec l’obscurité, devenant des fantômes, des
survivants  traversant  les  âges.  Ce  spectacle  est  une
invitation vibrante à célébrer la vie et la beauté dans un
monde chaotique. Trajal Harrell signe là une œuvre magistrale,
un  moment  d’humanité  et  de  grâce  pure  qui  a  su,  comme
rarement, faire vibrer les vieilles pierres du Palais des
Papes !
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CRITIQUE,  opéra.  BEAUNE,
Basilique  ,  le  14  juillet
2023.  MONTEVERDI
: L’Incoronazione di Poppea.
Les Épopées / Stéphane Fuget.
 

En  résidence  depuis  2021,
Stéphane  Fuget  achève  sa
trilogie  montéverdienne  sur
un feu d’artifice (14 juillet

oblige). Une distribution luxueuse et une
direction  prodigieuse  renouvellent
l’approche de ce chef-d’œuvre de l’opéra
vénitien, au plus près des intentions du
compositeur. Une fois de plus, Monteverdi
comme vous ne l’avez jamais entendu.
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Un Couronnement d’exception
 

 

Tout chef qui se penche sur le répertoire vénitien
du Seicento devrait s’interroger sur ce que signifie
exactement recitar cantando. Non pas une déclamation qui
s’appuie sur un chant, mais un chant qui s’appuie, toujours,
sur un texte, seul porteur des affects. Stéphane Fuget l’a
très bien compris et mis en œuvre ; le concert de Beaune
renouvelle le miracle accompli il y a deux ans pour le Retour
d’Ulysse. Les chanteurs ne chantent pas, mais vivent
littéralement ce qu’ils déclament par le biais du chant,
illustrant le précepte montéverdien du « vestire in musica »,
« habiller en musique » le texte poétique. Et l’effectif
choisi, réduit à deux violons, un alto et la basse continue
(exit les sempiternels cornets à bouquin totalement
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incongrus), conformément à l’usage vénitien dans les théâtres
populaires, participe à la réussite de l’ensemble. Les mille
nuances pathétiques du génial livret de Busenello n’ont jamais
été aussi bien rendues, car c’est bien la musique qui doit
magnifier le texte poétique, et conférer à chaque parole
chargée du point de vue pathétique, une énergie particulière
sans nuire pour autant à l’unité syntaxique de la phrase. Y
compris dans les formes closes, où la musique se fait plus
« chantante », car nous ne sommes pas encore dans l’alternance
mécanique entre récitatif – forme dynamique – et aria – forme
statique –, de l’opéra seria ; dans l’opéra vénitien, qui est
avant tout un théâtre en musique plus qu’une musique
théâtralisée, tout est dynamique, et le texte poétique est
toujours porteur d’affects.

Comme  pour  le  Retour  d’Ulysse,  à  une  exception  près,  la
distribution  réunie  pour  ce  dernier  volet  de  la  trilogie
montéverdienne  remplit  magnifiquement  sa  mission.  Dans  le
rôle-titre, Francesca Aspromonte est une Poppée merveilleuse
de  grâce  et  de  puissance  vocale,  toujours  attentive  aux
moindres inflexions du chant, tandis que sa limpide diction
n’est plus à démontrer. Le choix d’une mezzo pour incarner
Néron peut surprendre, mais Isabelle Druet est impeccable de
justesse et de crédibilité, une voix superbement projetée,
alliée à des graves androgynes, juste reflet de l’androgynie
du  personnage.  Les  duos  avec  Poppée  résonnent  comme  une
évidence, tant l’osmose se révèle parfaite. Jamais un tel duo
n’a paru aussi sensuel (la langueur infinie et bouleversante
sur  le  «  Addio  »  du  premier  duo  !)  Comme  toujours,  la
basse Luigi De Donato est impérial en Sénèque ; on est une
fois de plus captivé par son hiératisme idoine qui rend à
chaque mot, dans le registre médian comme dans les graves
caverneux, sa pleine et entière signification. Dans le rôle de
l’épouse outragée Octavie, Eva Zaïcik émeut par la noblesse de
son chant (superbes « Di misera regina » et « Addio Roma »,
mais sait trouver les accents véhéments quand elle ourdit
l’assassinat de sa rivale. Paul-Antoine Bénos-Djian (à qui



échoit aussi les brefs rôles de Familier 1 et d’un Amour)
campe  un  des  plus  beaux  Othon  jamais  entendus.  Un  timbre
riche, sonore, projeté sans excès, une attention constante aux
moindres inflexions du texte poétique : nous avions face à
nous  un  chanteur  racé  qui  a  compris  la  valeur  éminemment
théâtrale de son chant, et quelle expressivité, présente de
façon ininterrompue (il faut entendre par exemple comment il
rend la charge pathétique de « in grembo di Poppea », dans son
entrée en scène, mais les exemples sont innombrables). Sa
fiancée Drusilla, peut-être le seul rôle vraiment positif de
l’opéra, est magnifiquement défendue par Camille Poul, dont le
timbre à la fois juvénile et puissant ne pouvait être mieux
servi.

Dans  les  différents  rôles  travestis,  marque  de  fabrique
du dramma per musica  à Venise, Juan Sancho émerveille dans
celui de la Nourrice ; on ne peut que louer son agilité
vocale, la transparence de son timbre et la pertinence de son
jeu ; il incarne également un magnifique Lucain et atteint une
forme d’extase sonore lors de la célèbre scène orgiaque avec
Néron.  Ce  n’est  hélas  pas  le  cas  de  l’Arnalta  poussive
de Matthias Vidal, pour lequel nous renouvelons les critiques
faites il y a deux ans : ses interventions sont excessivement
nerveuses  et  trop  souvent  criardes  (ce  que  n’arrange  pas
l’acoustique très réverbérante de la basilique) : le chant est
quasi  uniformément  véhément,  oubliant  que  même  le  stile
concitato doit toujours se plier aux paroles qui le suscitent.
Si l’exagération peut convenir au rôle d’Arnalta qui présente
par bien des aspects une tonalité caricaturale, elle ne doit
jamais  sacrifier  à  l’intelligibilité  du  texte.  Comme
pour Ulysse, des moments plus élégiaques, lorsque la voix
réalise de subtils messe di voce, montrent tout le potentiel
d’un  timbre  riche  qu’il  ne  parvient  décidément  pas  à
canaliser. Dans le quadruple rôle de la Fortune, de Pallade,
de  Vénus  et  d’un  Amour,  Claire  Lefilliâtre  conjugue  avec
bonheur une certaine dureté conforme aux prétentions hautaines
des personnages allégoriques et une technique vocale hors pair



sur laquelle le temps ne semble décidément pas avoir prise.
Elle  incarne,  comme  peu,  le  chant  du  Seicento  quand  la
rhétorique du geste et de la parole finit, immanquablement,
par susciter chez le spectateur l’éveil des affects.

Au rôle en apparence secondaire mais dramatiquement essentiel
de l’Amour, Jennifer Courcier (qui endosse aussi avec bonheur
celui de la Demoiselle – superbe scène du badinage amoureux
avec le Valet) prête sa voix gracile mais solide, illustrant
tout à la fois la juvénilité du personnage et sa capacité sans
faille à conduire l’intrigue, du prologue jusqu’à l’épilogue.
Vertu  ingénue  et  Valet  espiègle,  Ana  Escudero  s’adapte  à
merveille à ses deux rôles et convainc sans peine par un sens
aigu du théâtre. S’il est fortement marqué par le paradigme
rhétorique, le livret de Busenello réserve de nombreux moments
de vitalité théâtrale, comme la scène des deux soldats qui
précède  l’entrée  des  deux  protagonistes.  Le  ténor  Marco
Angioloni  enchante  par  sa  belle  présence  scénique  et  sa
diction impeccable, tandis que la basse Geoffroy Buffière lui
donne la réplique avec la vigueur nécessaire dans cette scène
transitoire, mais politiquement très polémique.
Une  mention  spéciale  doit  être  accordée  à  l’ensemble  Les
Épopées,  qui  malgré  un  effectif  réduit,  sait  varier  les
accents et les couleurs, toujours au service de la situation
dramatique  du  moment.  La  varietas  et  plus  globalement
l’esthétique  du  contraste,  pierre  angulaire  du  baroque
musical, rendent justice à une partition intégralement jouée
(près de quatre heures de musique) – la chose est assez rare
pour être soulignée, montrant l’inutilité de toute coupure.
Cette  version  d’exception  mérite  une  gravure  qui  en
immortalise  les  innombrables  beautés.  Ce  sera  chose  faite
prochainement  lors  de  la  reprise  versaillaise  en  décembre
prochain.
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CRITIQUE, opéra. BEAUNE, Festival d’Opéra Baroque et
Romantique, le 14 juillet 2023. MONTEVERDI : L’Incoronazione
di Poppea. Francesca Aspromonte (Poppée), Isabelle Druet
(Néron), Eva Zaïcik (Octavie, un Amour), Paul-Antoine Bénos-
Djian (Othon, Familier 1, un Amour), Luigi De Donato
(Sénèque), Matthias Vidal (Arnalta, Soldat 1, un Consul), Juan
Sancho (Nourrice, Lucain, un Consul), Camille Poul (Drusilla,
Un amour), Jennifer Courcier (l’Amour, La Demoiselle), Claire
Lefilliâtre (La Fortune, Pallade, Vénus, un Amour), Ana
Escudero (La Vertu, Le Valet, un Amour), Marco Angioloni
(Libertus, Soldat 2, Familier 2, un Consul), Geoffroy Buffière
(Mercure, Le Licteur, Familier 3, un Tribun), Orchestre Les
Épopées, Stéphane Fuget (direction). Photos © ars-essentia
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CRITIQUE,  opéra.  AIX-EN-
PROVENCE,  Grand-Théâtre  de
Provence, le 15 juillet 2023.
MEYERBEER : Le Prophète. J.
Osborn,  E.  DeShong,  M.
Galoyan…  London  Symphony
Orchestra / Sir Mark Elder.
 

Créé triomphalement à l’Opéra de Paris, le 16
avril 1849, avec la fameuse Pauline Viardot dans

le rôle de Fidès, “Le Prophète” de Giacomo
Meyerbeer a quasiment disparu des scènes

internationales depuis le début du XXe siècle ;
l’on ne compte guère, ces trente dernières années,
qu’une production à Karlsruhe, une autre à Essen,
une également au Théâtre du Capitole (déjà avec

John Osborn dans le rôle-titre), et une dernière à
la Deutsche Oper Berlin ! Le Festival d’Aix-en-

Provence crée donc l’événement, à l’occasion de sa
 

75ème édition, en mettant à son affiche (dans une version
concertante  unique)  une  partition  qui  possède  d’immenses
qualités, non seulement musicales, mais également dramatiques
: comment oublier que les idées politiques véhiculées par
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Eugène Scribe, qui en a rédigé le livret, trouvèrent à la
création un écho de l’idéologie révolutionnaire de l’époque…
Théophile  Gautier  n’hésitant  pas  à  parler  “d’un  pamphlet
renfermant des situations qu’on pourrait croire taillées dans
la prose des journaux communistes” ?

Conforme  à  nos  attentes,  la  partie  vocale  offre  bien  des
satisfactions, à commencer par le duo John Osborn / Elizabeth
DeShong  qui  fonctionne  superbement,  les  deux  chanteurs
américains  incarnant  leurs  personnages  avec  une  sincérité
confondante, dans un couple qui annonce Manrico et Azucena
dans « Le Trouvère » verdien. Ils défendent, par ailleurs, une
prosodie  et  une  élocution  françaises  dignes  de  tous  les
éloges. Dans le rôle-titre, le ténor américain fait étalage de
sa  facilité  dans  l’aigu,  mais  aussi  de  son  élégance  dans
l’ornementation  :  il  possède  les  moyens,  le  style  et  la
couleur  pour  rendre  justice  à  sa  partie  ;  il  électrise
l’auditoire dans son air final “Versez ! que tout respire
l’ivresse et le délire”. Tout aussi incroyable d’engagement se
montre sa compatriote Elizabeth DeShong dans le personnage de
Fidès, peu après son non moins impressionnant Bradamante (dans
“Alcina”)  à  Bordeaux  en  février  dernier,  qui  délivre  des
graves profonds autant que des aigus acérés, notamment dans
son grand air de l’acte V, “Ô prêtres de Baal… Comme un éclair
précipité”,  dans  lequel  elle  donne  une  leçon  de  chant
belcantiste, qui lui vaut un fracas d’applaudissements et de
vivats amplement mérités.
Dans le rôle de Berthe, la soprano arménienne Mané Galoyan
leur tient tête cependant, avec sa grande voix lyrique capable
des plus infinies variations et coloratures, et une flamme
dans l’accent qui soulève également l’enthousiasme du public.
Habitué  aux  rôles  de  méchant,  le  baryton  français  Edwin
Crossley-Mercer  ne  fait  qu’une  bouchée  du  personnage
d’Oberthal, auquel il apporte son timbre mordant et racé. Le
trio des Anabaptistes, incarné par James Platt (Zacharie),
Guilhem  Worms  (Mathisen)  et  Valerio  Contaldo  (Jonas)  est
percutant à souhait, tandis que parmi les trois Soldats se
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détache  le  ténor  clair  et  superbement  projeté  de  Maxime
Melnik. Enfin, les forces chorales de la soirée – le Chœur de
l’Opéra  de  Lyon  et  de  la  Maîtrise  des  Bouches-du-Rhône  –
n’appellent aucun reproche dans une partition qui sollicite
beaucoup les premiers.

Coup de chapeau, enfin, à Sir Mark Elder qui maintient – à la
tête d’un flamboyant London Symphony Orchestra – une tension
dramatique permanente pendant les presque 4h de musique que
dure la soirée. Le chef britannique parvient à restituer tout
à la fois ce qu’il y a de germanique dans les racines de
Meyerbeer, l’italianité que le compositeur allemand assimila
si bien lors de son séjour dans la Péninsule, et aussi ce
qu’il faut de pompe française. On regrettera juste que le
ballet  du  III,  dit  “des  patineurs”,  ait  été  à  ce  point
écourté,  mais  dans  une  édition  musicologiquement
satisfaisante, à défaut d’être archi-complète. En tout cas, le
public venu en masse écouter le chef d’œuvre meyerbeerien ne
boude pas son plaisir, et fait une longue fête à l’ensemble
des artisans de cette magnifique soirée de Grand Opéra… le
spectacle justifie pleinement le retour du “Prophète “sur les
plus grandes scènes lyriques !
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CRITIQUE, opéra. AIX-EN-PROVENCE, Grand-Théâtre de Provence,
le 15 juillet 2023. MEYERBEER : Le Prophète. J. Osborn, E.
DeShong, M. Galoyan… London Symphony Orchestra / Sir Mark
Elder. Photo © Emmanuel Andrieu

 

 

 

VIDÉO : teaser du “Prophète” de Giacomo Meyerbeer au 75ème
Festival d’art lyrique d’Aix-en-Provence
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CRITIQUE, festival. CHOREGIES
D’ORANGE, Théâtre Antique, le
15 juillet 2023. M. LEGRIS /
W. FORSYTHE / R. NOUREEV par
le  Ballet  du  Teatro  alla
Scala

Il y a des soirs où le théâtre semble se souvenir
qu’il est né pour abriter la beauté. Ce 15 juillet

2023, dans l’écrin de pierre blonde du Théâtre
Antique d’Orange, l’air était chargé de cette

attente particulière : celle d’une rencontre entre
un lieu habité par les dieux et la plus légendaire

des compagnies italiennes. À l’invitation des
Chorégies d’Orange, le Ballet du Teatro alla

Scala, sous la direction éclairée de Manuel Legris
depuis 2020, a offert un programme d’une

intelligence et d’une générosité rares, un voyage
à travers les époques qui a électrisé les quelques
6000 spectateurs réunis sur les marches de pierre.
 

Le spectacle s’ouvrait sur Verdi Suite, une création pensée
par Manuel Legris lui-même. Dès les premières mesures, c’est
une évidence : l’ancienne Étoile de l’Opéra de Paris a infusé
à la troupe milanaise cette élégance fluide, ce port de tête
altier qui fait la signature de la grande école française.
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Mais la surprise est de taille : la compagnie s’empare de ce
langage avec une fougue toute méditerranéenne. Les tableaux
s’enchaînent sur la musique vibrante du compositeur italien,
mêlant fougue populaire et noblesse de cour. On retient le
souffle devant les arabesques aériennes des danseuses, les
sauts  bondissants  des  hommes,  et  ce  jeu  de  jambes  d’une
propreté chirurgicale. Ce premier acte est une déclaration
d’amour à la danse pure, un portrait de groupe qui révèle une
phalange homogène, technique et brûlante de désir scénique.

 

 

Puis vint le choc de la modernité avec Blake Works I de
William  Forsythe.  Après  l’ampleur  lyrique  de  Verdi,
l’austérité du plateau nu et l’énergie brute des musiques de
James Blake créent une rupture vertigineusement réussie. Sous
la  statue  géante  de  l’Empereur  Auguste,  la  danse  se  fait
nerveuse, syncopée, presque urbaine. Forsythe pousse les corps
dans  leurs  retranchements,  exige  des  lignes  brisées,  des
torsions inouïes et une musicalité des pieds digne des plus
grands tap dancers. Le Ballet de La Scala relève le défi avec
une  maîtrise  époustouflante,  prouvant  que  la  tradition

https://www.classiquenews.com/wp-content/uploads/2026/07/ballet-scala_choregies-orange-2023-3.jpg


classique italienne n’est pas un musée, mais un laboratoire.
Le public, d’abord saisi, finit par se laisser happer par
cette  transe  collective,  portée  par  l’intelligence
chorégraphique et la puissance animale des interprètes.

Mais la véritable claque, l’ovation debout qui a fait trembler
les gradins, c’est l’acte II du Lac des cygnes dans la version
mythique  de  Rudolf  Noureev.  Dès  l’apparition  d’Odette,  la
féerie opère. Le lac, suggéré par la pénombre et les lumières
savantes, devient le théâtre d’un drame intime. Le couple
principal,  porté  par  une  alchimie  rare,  déploie  un  chant
d’amour en mouvements : des bras qui ondoient comme des ailes
blessées, un port de bras d’une pureté larmoyante, et cette
présence scénique qui noue la gorge. Les cygnes, alignés avec
une précision militaire, créent une géométrie parfaite qui
contraste avec l’angoisse des solos. Dans ce décor antique,
sous  le  vent  du  soir,  la  passion  romantique  prend  une
dimension cosmique. Noureev aurait sans doute versé une larme
en voyant cette interprétation, à la fois fidèle à Petipa et
imprégnée de cette âme italienne charnelle et mélancolique.

Le triomphe fut à la hauteur de l’enjeu. Manuel Legris, en
proposant  ce  triptyque  équilibré  –  l’éclat  classique,  la
modernité exigeante et le romantisme absolu – a su tailler un
écrin sur mesure pour sa troupe, révélant une compagnie au
sommet de son art, qui n’a rien à envier à ses prestigieuses
consœurs parisiennes ou russes : une leçon de grâce et une
traversée  des  siècles  où  chaque  pirouette,  chaque  porté,
chaque silence semblait répondre à la voix des pierres. Un
souvenir gravé à jamais dans le marbre.

 



______________________________________

CRITIQUE, festival. CHOREGIES D’ORANGE, Théâtre Antique, le 15
juillet 2023. M. LEGRIS / W. FORSYTHE / R. NOUREEV par le

Ballet du Teatro alla Scala. Crédit photographique (c)
Philippe Gromelle

 

 

VOSGES  DU  SUD.  Festival
MUSIQUE & MÉMOIRE, WEEK END
II  :  19,  20,  21,  22,  23
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juillet / WEEK END III : 28,
29, 30 juillet 2023
 

En 2023 le festival Musique et Mémoire fête
30ème édition, temps festif et aussi premier
bilan d’importance pour faire émerger les
caractères  singuliers  d’une  aventure  long
terme dont l’activité régulière a d’année et
année, cultiver l’esprit de défrichement et
de  partage,  à  la  façon  d’un  laboratoire
ouvert  à  tous,  preuve  que  le  Baroque,
terrain musical principal, reste fédérateur
; telle une expérience accessible, rayonnant
selon le vœu de son directeur artistique et
fondateur, Fabrice creux, sur le territoire

des Vosges du sud. Chaque été est ainsi l’occasion de suivre
et d’applaudir les talents de la scène baroque française et
internationale.  Né  au  cœur  des  1000  Etangs,  le  festival
Musique et Mémoire sait fidéliser artistes et public ; aux
premiers, il offre une résidence sur 3 ans, compagnonnage
riche  en  approfondissements  créatifs  et  accomplissements
souvent  mémorables  ;  au  second,  le  Festival  cultive  la
proximité et la convivialité, permettant un accès facile et
unique aux répétitions d’avant concert (souvent à 17h) et une
rencontre féconde avec les artistes après le concert, lors de
ses pots de l’amitié. Pour ses 30 ans, Musique et Mémoire
accueille  :  les  ensembles  a  nocte  temporis,  Masques,  Les
Timbres,  Les  Surprises,  Le  Poème  Harmonique,  Diana  Baroni
Trio, Comet Musicke, le claveciniste Olivier Spilmont, les
organistes Jean-Charles Ablitzer et Marc Meisel, la mezzo-
soprano Saskia Salembier… LIRE ici notre présentation complète
du Festival Musique & Mémoire 2023
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WEEK END 2
 

Mercredi 19 juillet, 21h
LURE, Parc botanique de l’abbaye

Pan Atlantico
Diana Baroni, chant, traverso (flûte traversière baroque)
Simon Drappier, arpeggione

Une voix, six cordes touchées ou frottées à l’archet, le bois
vibrant d’une flûte baroque. Diana Baroni est originaire de
Rosario, en Argentine ; Simon Drappier, lui, est né en Europe.
Mais avec Pan Atlantico, tous deux tissent une passerelle
entre Ancien et Nouveau Monde. Fruit d’une rencontre fortuite

https://www.classiquenews.com/vosges-du-sud-70-30eme-festival-musique-et-memoire-15-30-juillet-2023/


à Paris, leur complicité a achevé de se forger lors d’une
tournée commune. C’est là que le duo, mariant l’exigence des
musiques anciennes à la force de l’improvisation, a bâti un
répertoire  s’appuyant  sur  la  voix,  de  l’arpeggione  et  du
traverso (flûte baroque). Il a peaufiné l’exploration d’un
fonds  musical  et  poétique  puisant  dans  l’héritage  latino-
américain, les traditions indigènes, la musique italienne… La
puissance des textes agit autant que la recherche des timbres
mêlés.

Le programme Pan Atlantico collectionne plusieurs perles de la
musique minimaliste américaine au forro brésilien, du picking
au  lamento,  du  souvenir  de  Violeta  Parra  aux  échos  d’une
cumbia : une envoûtante navigation dans l’espace et le temps.
L’expression parfaite d’un exil culturel nourri d’un présent
fort et bouleversant.

« Dans la spontanéité de l’échange, ils s’autorisent tous les
modes  de  jeu  et  de  récit,  croisant  lamento  poignant  et
vomissement  bruitante,  volutes  répétitives  et  picking
mystique. Aussi lyriques que minimalistes ils réenchantent le
bruissement  vital  des  terres  encore  vierges  bien  que
familières.  »  FFF  Télérama,  Anne  Berthod  –  mars  2022

« Les deux cordes se répondent – avec le vol enchanté du
traverso  dont  se  saisit  la  chanteuse  instrumentiste-
dialoguent,  s’électrisent  au-delà  de  tout  ce  que  l’on  a
écouté, entendu jusque-là. Duo magistral. » Alexandre Pham /
Disque CLIC de Classique News – avril 2022

 

 

Jeudi 20 juillet, 21h
SAINT-BARTHELEMY, église

Pirame et Tisbé
Cantates de Louis-Nicolas Clérambault



« Pirame, pour Tisbé, dès la plus tendre enfance, du dieu qui
fait aimer éprouva le pouvoir ». Les cantates françaises du
début  du  XVIIIe  siècle  sont  –  contrairement  aux  cantates
allemandes  de  la  même  époque  –  des  oeuvres  profanes,
considérées comme de vrais « feuilletons ». Composées pour une
ou plusieurs voix accompagnées d’une basse continue et le plus
souvent d’instruments de dessus formant « la symphonie », ce
sont des opéras de chambre. Le programme révèle le raffinement
des cantates pour voix seule d’un compositeur peu connu du
siècle des Lumières – Louis-Nicolas Clérambault (1676-1749) –
il a fait l’objet du deuxième enregistrement de l’ensemble a
nocte temporis pour le label Alpha (septembre 2017).

a nocte temporis, Reinoud Van Mechelen
Reinoud Van Mechelen, haute-contre
Anna Besson, flûte traversière baroque
Joanna Huszcza, violon baroque
Myriam Rignol, viole de gambe
Louis Barrucand, clavecin
Benoît Colardelle, lumières

 

 

 

Vendredi 21 juillet, 21h
HÉRICOURT, église luthérienne

JS BACH : Ouvertures Suites
Beaucoup d’œuvres familières de Bach ont connu plus d’une
incarnation, et ses ouvertures-suites ne font pas exception.
Jouées  à  l’époque  comme  des  oeuvres  de  chambre,  avec  un
musicien  par  partie,  elles  sont  ici  réalisées  dans  des
versions où les deuxième, troisième et quatrième suites se
présentent dans des écritures différentes : la seconde avec un
autre instrument soliste que la flûte et les deux dernières
sans timbales ni trompettes. La lecture de ces œuvres par



l’ensemble Masques révèle toute leur essence chambriste et
conversationnelle, avec la finesse et l’intelligence propre à
l’Ensemble Masques.

Ensemble Masques
Olivier Fortin, clavecin et direction
Sophie Gent, violon
Louis Creac’h, violon
Kathleen Kajioka, alto
Jasu Moisio, hautbois
Lidewei De Sterck, hautbois
Rodrigo Gutiérrez, hautbois
Inga Maria Klaucke, basson
Mélisande Corriveau, violoncelle
Benoit Vanden Bemden, contrebasse
Benoît Colardelle, lumières

 

 

Samedi 22 juillet, 17 h
FRESSE, église Saint-Antide

Concerti
JS Bach, concerto pour violon en la mineur BWV 1041 et en mi

majeur BWV 1042
Albinoni, Sinfonie no. 1, en sol majeur (Sinfonie a cinque,

Op. 2, 1700)
Telemann, Concerto pour alto TWV 51:G9

CONCERTO, SONATE, DUOS DE VIOLON… Le terme « concerto »désigne
une oeuvre où un soliste est accompagné par un orchestre.
Cependant, à l’époque baroque, le concerto est plutôt une

oeuvre de musique de chambre. On peut aujourd’hui affirmer que
les concerti étaient joués à un musicien par partie jusqu’à
1740 environ. De ce fait, utiliser un grand orchestre pour

jouer les « saisons » de Vivaldi pourrait être comparé à jouer
des quatuors de Beethoven avec plusieurs cordes par partie ou



utiliser un grand choeur dans des cantates de Bach. Même en
Italie, certains opéras vénitiens étaient accompagnés par des

ensemble de musique de chambre, à un musicien par partie.
L’appellation de concerto n’était pas non plus liée au

principe du soliste accompagné par un ensemble. Les Concertos
Brandebourgeois de Bach nous rappellent que le terme fait

référence à une grande variété de partitions. Aussi, plusieurs
éditeurs de l’ère baroque ne faisaient pas toujours de

différence entre concerto et sonate… par exemple, Walsh de
Londres intitulait dans son édition de 1715 de l’Op. 6 de

Corelli : « XIII Great Concertos, or Sonatas ». On utilise
souvent l’argument que le fait de jouer les concerti à un

musicien par partie oblige le violon solo à jouer sa ligne,
dans les tutti, en unisson avec le premier violon. Cet effet
est aujourd’hui considéré comme indésirable : si plus d’un

violon doit jouer la même ligne, on cherche à notre époque à
mettre trois instruments ensemble afin de camoufler les

différences d’intonation entre les interprètes. Cette idée est
en fait complètement « moderne » et le son de deux violons

jouant en unisson était familier au XVIIIe siècle.
Il est important de rappeler qu’à cette époque, contrairement
à aujourd’hui, les musiciens ne pouvaient pas se fier à une
partition d’ensemble (conducteur ou score) mais plutôt à des
parties séparées qui leurs étaient données, à la manière d’un
quatuor à cordes. Même le claveciniste devait se suffire de la

partie de basse, souvent sans les chiffrages lui indiquant
l’harmonie. Dans les répétitions, les numéros de mesures

n’étaient pas indiqués sur les partitions et les stylos ou
crayons tels que l’on les connait aujourd’hui n’étaient pas

encore inventés, donc une impossibilité d’écrire d’annoter sur
le papier à la manière dont on le fait de nos jours.

Finalement, la plus grande majorité des « jeux » de manuscrits
de concerti qui nous sont parvenus contiennent seulement un

jeu par ligne, sans copies supplémentaires destinées à un plus
grand nombre de musiciens.

Ensemble Masques



Sophie Gent*, Louis Creach, Paul Monteiro, violons
Kathleen Kajioka*, Fanny Paccoud, altos

Mélisande Corriveau, violoncelle
Benoit Vanden Bemden, contrabasse

Olivier Fortin, clavecin et direction
*solistes.

Benoît Colardelle, lumières

« The first material Circumstance which ought to be considered
in the Performance of this Kind of Composition is the Number

and Quality of those Instruments that may give the best
Effect. » /

« La première circonstance matérielle qui doit être prise en
compte dans l’exécution de ce type de composition est le

nombre et la qualité des instruments qui peuvent donner le
meilleur effet. »

Charles Avison, preface to Six Concerto in seven parts, Op.3,
1751.

Dimanche 23 juillet, 11 h
MELISEY, chœur roman

JS BACH : Senza basso
Sonata en sol mineur BWV 1001
Partita en ré mineur BWV 1004

La violoniste Sophie Gent, originaire de Perth en Australie,
réalise une magnifique carrière en Europe depuis de nombreuses

années. Recherchée pour ses qualités de chambriste et de
soliste, elle joue au sein de nombreux ensembles tels

Pygmalion, Masques, Ricercar… Son récital à Musique et Mémoire
est un voyage intime, faisant chanter son magnifique

instrument dans deux suites de Bach écrites pour violon seul.

Sophie Gent, violon
Benoît Colardelle, lumières

Dimanche 23 juillet, 21 h
LUXEUIL-LES-BAINS, Basilique Saint-Pierre et Saint-Paul



JOHN BLOW : Venus & Adonis
Drame en format compact sur un amour mythique, dont la

profondeur émouvante se saisit de nous presque par surprise,
Venus & Adonis a été le premier chef-d’œuvre de l’opéra

anglais.
Il est fortement influencé par les modèles de Jean-Baptiste

Lully. Si son cadre français – son ouverture et ses nombreuses
danses populaires – est traité avec fidélité à cette

inspiration par l’un des maîtres les plus estimés
d’Angleterre, il est rempli d’un charme qui lui est propre et

exprime également cette identité.

17h > Répétition publique
Réservation conseillée 06 40 87 41 39,

festival@musetmemoire.com – musetmemoire.com

Ensemble Masques, Olivier Fortin
Olivier Fortin, clavecin et direction

Sophie Junker, soprano – Vénus
Andrew Santini, basse – Adonis

Magid El-Bushra, alto
Marie-Frederique Girod, soprano

Magali Pérol-Dumora, soprano
Gabriel Jublin, contreténor

Contantin Goubet, ténor
Josh Gest, baryton

Davy Cornillot, ténor
Marc Busnel, basse

Julien Martin, flûte
Marine Sablonniere, flûte

Sophie Gent, violon
Louis Creac’h, violon
Kathleen Kajioka, alto
André Henrich, théorbe

Mélisande Corriveau, violoncelle
Benoit Vanden Bemden, violone
Benoît Colardelle, lumières

https://musetmemoire.com/2023/03/01/programme-2023-la-30e-edition/


ensemblemasques.org

 

 

 

WEEK END 3
 

Mercredi 26 juillet, 21 h
FOUGEROLLES, Ecomusée du Pays de la Cerise

Mujeres del nuevo mundo
Musiques et chants traditionnels d’Amérique du Sud
Le programme reprend titre et chansons du dernier album de
Diana Baroni : Mujeres del nuevo mundi (programme déjà réalisé
lors du dernier Festival de musique sacrée de Perpignan, avril
2023). Il convoque poétesses, compositrices, rêveuses, mères,
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dont  la  féminité  s’exprime  à  travers  leurs  créations
artistiques et leurs œuvres. De la Vierge Marie, à Sor Juana
Inés de la Cruz, en passant par la Mère Terre ou Pachamama,
selon la tradition des peuples indigènes afro-amérindiens, la
sélection rend hommage aux personnalités féminines marquantes
du Nouveau Monde, souvent des femmes sacrifiées, empêchées
auxquelles la musique, composition et chant, a apporté une
libération  salutaire  ou  une  échappatoire  contre
l’insurmontable.  Les  champs  investis  sont  forts  et
éclectiques,  constituant  comme  une  sélection  poétique,
convoquant un héritage musical ancestral depuis l’époque de la
colonisation jusqu’à nos jours. A la force souvent poignante
des textes, Diana Baroni sait s’entourer de complices aussi
incandescents  que  son  chant  cathartique  ;  outre  la  voix
ciselée,  implorante,  enivrée  ou  dénonciatrice,  les  timbres
associés  (viole  de  gambe  et  guitare)  créent  comme  une
dramaturgie instrumentale aussi poétique qu’expressionniste.

« Grain de velours, timbre ardent à l’imaginaire métissé,
Diana Baroni, flûtiste et chanteuse hors normes, ressuscite
l’Argentine  embrasée  et  nostalgique  des  grandes  divas  du
siècle dernier. La viole de gambe envoûtante de Ronald Martin
Alonso ou les percussions magiques de Rafael Guel, enivrent
littéralement »

Diana Baroni Trio
Diana Baroni, chant, traverso /  Ronald Martin Alonso, viole
de gambe   / Rafael Guel, guitare baroque, flûtes, percussions
Benoît Colardelle, lumières

Diana Baroni Trio
Musicienne entre deux mondes, l’Argentine Diana Baroni crée
des liens entre les sonorités baroques et la tradition orale
des colonies du Nouveau Monde. De cette approche, elle invente
une musique à la fois riche, émouvante et entraînante, dans
laquelle  les  passions  latines,  extra  européennes  et
européennes, se révèlent. Diana fédère une constellation de
musiciens  complices  venant  des  horizons  et  traditions



ancestrales, comme le mexicain Rafael Guel (qui a fabriqué
toutes ses guitares et assure à chaque performance, l’éclat
des percussions), il accompagne Diana de sa voix chaleureuse
et le virtuose franco-cubain Ronald Martin Alonso à la viole
de gambe.

www.dianabaroni.com

 

 

 

Jeudi 27 juillet, 20 h
GRANDVILLARS, église Saint-Martin

1ère partie / Canciones, diferencias y glosas
Oeuvres de Jusepe Ximenez, Antonio et Hernando de Cabezón,
Antonio Martin y Coll, Francisco Correa de Arauxo, Pablo Bruna

Jean-Charles Ablitzer, orgue espagnol de Grandvillars
Les  compositeurs  baroques  espagnols,  comme  leurs  confrères
européens,  affectionnent  l’art  de  la  diminution  et  de  la
variation. Du XVIe siècle au XVIIIe siècle, Ils appliquent ces
techniques à des thèmes religieux ou à des chansons profanes.
D’où cette musique exubérante, présente dans de nombreuses
œuvres, laquelle met parfois en avant une virtuosité pleine de
feu et de passion. Pour d’autres pièces, une douce mélancolie
se dégage de calmes mélismes, transparents, aériens.

 

2e partie / Diego Ortiz
Caleidoscopio

Comet Musicke
Francisco Mañalich, ténor et viola da gamba
Marie Favier, alto
Aude-Marie Piloz, viola da gamba



Cyrille Métivier, cornetto, vihuela de arco et alto
Camille Rancière, vihuela de arco et baxo
François Joron, ténor
Daniela Maltrain, vihuela de arco et tiple
Sarah Lefeuvre , tiple et flautas dulces
Jan Jeroen Bredewold, baxo
Patrick Wibart, serpentón et baxo
Laurent Sauron, percusiones
Benoît Colardelle, lumières

Diego Ortiz est bien connu des instrumentistes qui pratiquent
la musique ancienne pour son Trattado de Glosas de 1553 et ses
célèbres diminutions virtuoses ; cependant son œuvre sacrée,
rassemblée  dans  le  Musices  Liber  Primus  de  1565,  reste
méconnue.

Le programme révèle ainsi des motets très rares issus de ce
corpus. Ortiz y montre sa maîtrise de la polyphonie, synthèse
d’influences  multiples,  de  l’école  franco-flamande  aux
chansons  espagnoles.  On  y  retrouve  aussi  l’inventivité
rythmique  des  diminutions,  soulignée  par  l’emploi  des
instruments pour doubler ou remplacer des voix chantées, comme
le suggère l’auteur dans sa préface.
Chansons polyphoniques, pièces d’orgue jouées en consort de
cordes  ou  madrigaux  ornés  viennent  compléter  ce  portrait
inédit où la virtuosité se met au service d’une composition
richement ornée.

Avec  une  formation  constituée  de  voix  et  d’instruments
mélodiques, Comet Musicke édifie un kaléidoscope qui dévoile
un portrait sonore de Diego Ortiz en assemblant, grâce à des
instrumentations très variées destinées à mettre en valeur le
contrepoint,  des  pièces  de  nature  également  diverse,
organisées autour de ses recercadas et de ses motets. Les
œuvres de Hernando de Cabezon, Jacques Arcadelt et Francisco
Gerrero notamment, contextualisent l’écriture d’Ortiz… – et en
refusant  de  les  ordonner  selon  leur  caractère  sacré  ou
profane, ce programme se propose de partager avec l’auditeur



du XXIe siècle une vision plus complète d’un génie oublié du
XVIe siècle.

ablitzer.pagesperso-orange.fr

 

 

 

Vendredi 28 juillet, 21 h
Belfort, temple Saint-Jean

Cantates imaginaires
Rêveries  pour  voix  et  grand  orgue  autour  des  cantates  de
Johann Sébastian Bach

Pour  ce  programme,  Saskia  Salembier  et  Marc  Meisel  ont
apprivoisé le considérable corpus d’airs de cantates de Bach.
Le duo les présente sous un éclairage différent de celui pour
lequel ils ont été composés.

La  transcription  révèle  souvent  des  aspects  cachés  de
l’écriture, et loin d’appauvrir l’original, elle peut faire
apparaître  la  musique  sous  un  jour  nouveau.  Suffisamment
idiomatique,  elle  semble  à  force  de  recherche,  avoir  été
écrite originellement pour orgue et voix. Bach publie en 1748
les Sechs Chorale von verschiedener Art, couramment appelés
Chorals  Schübler,  collection  de  transcriptions  de  cantates
pour l’orgue. Le fait que Bach ait payé lui-même un maître
graveur afin d’éditer cette œuvre indique l’importance qu’il
accordait à la transcription et la diffusion de ses cantates.
Peut-on rêver meilleur modèle ? L’utilisation du grand orgue
est naturelle ; il était l’instrument central pour cantates et
oratorios. Il apportait à l’ensemble non seulement une base
sonore essentielle à son équilibre mais également une variété
de  couleurs  incroyables,  qu’un  orgue  positif  ne  peut
malheureusement  pas  imiter  !



Les airs de cantates sont écrits pour différentes tessitures
vocales, et Bach ne les a pas distribués au hasard ! Il confie
par exemple les propos de Jésus ou les airs guerriers à la
basse  tandis  qu’il  donne  au  soprano  les  airs  lumineux  et
angéliques. Mais Bach joue aussi en adaptant des airs d’une
tessiture vers une autre, comme c’est le cas de la cantate Ich
habe genug, dont il nous est parvenu trois versions (pour
soprano,  alto  et  basse).  Aussi,  la  tessiture  n’a  pas  été
retenue  comme  critère  de  sélection  des  airs,  et  Saskia
Salembier prête indifféremment sa voix à des pages écrites
pour  soprano,  alto,  ténor  ou  basse.  Ce  choix  permet  de
proposer au public un cheminement à travers toute la palette
rhétorique du compositeur. Enfin, les artistes ont décidé de
ne pas suivre un ordre liturgique mais de tisser de nouveaux
liens entre les pièces, créant ainsi des Cantates Imaginaires.

Saskia Salembier, voix
Marc Meisel, orgue nordique Marc Garnier
Benoît Colardelle, lumières

saskiasalembier.weebly.com
marcmeisel.wixsite.com

 

 

 

Samedi 29 juillet, 17 h
Servance, église Notre-Dame de l’Assomption

JS BACH :
L’Art de La Fugue [Die Kunst der Fuge], BWV 1080 L’apothéose
du style contrapuntique
Le concert invite à une immersion dans l’œuvre peut-être la
plus  conceptuelle  de  JS  Bach  :  composé  sans  spécifier
l’instrument (ou les instruments) pour le(s)quel(s) il a été
pensé, le recueil distille une forme de musique « pure » où



les  questions  de  «  décorations  »  (interprétation,
instrumentation,  ornementation)  fondent  devant  l’immensité
quasi cosmique de la matière musicale. Que cette œuvre soit
une  énigme  est  un  fait.  Encore  maintenant,  les  doutes
subsistants  sont  plus  nombreux  que  les  certitudes  :  les
questions qu’elle suscite, sont multiples : œuvre conceptuelle
ou destinée à être jouée ? avec quel(s) instrument(s) ? est-
elle  inachevée  ?  Combien  de  messages  sont-ils  cachés  ?
(numérologie,  spéculation,  philosophie)  –  Est-ce  l’ultime
œuvre de JS Bach ? son testament musical ?
Mais  une  chose  est  sûre  :  c’est  l’apothéose  du  style
contrapuntique et une des plus grandes prouesses de la musique
classique  occidentale.  La  fugue,  technique  de  composition
consistant à imiter un thème dans plusieurs voix, y trouve son
expression  ultime  :  à  l’endroit,  à  l’envers,  en  miroir,
diminuée,  augmentée,  à  la  2nde  (et  autres  intervalles).
L’émotion est instantanée. L’auditeur est transporté dans un
monde  musical  d’une  architecture  si  profonde  et  intense
qu’elle lui fait parcourir un grand voyage intérieur.

Ensemble Les Timbres
Yoko Kawakubo, violon Myriam Rignol, Juan Manuel Quintana et
Pau Marcos Vicens, viole de gambe Vincent Bernhardt et Julien
Wolfs, clavecin et orgue
Benoît Colardelle, lumières.

«  Les  Timbres  est  un  ensemble  techniquement  virtuose,
musicalement  complice,  poétiquement  juste.  Que  demander  de
plus ? » Classiquenews.com

les-timbres.com

 

 

 

Dimanche 30 juillet, 11 h



Faucogney, chapelle Saint-Martin

Partitas
JS BACH : Partitas BWV 826 et 828
Préludes et fugues du Clavier Bien Tempéré
Olivier Spilmont, clavecin
Benoît Colardelle, lumières

Olivier Spilmont, familier de Musique et Mémoire, pour lequel
il  a  recréer  plusieurs  cycles  de  cantates  parmi  les  plus
bouleversantes, aborde un grand cycle de Suites que JS Bach
nommait comme son premier Opus et peut-être comme le plus
important écrit pour le clavier. Ce sont les premières à être
éditées  par  le  compositeur.  Toutes  les  influences  sont
présentes dans ces Suites et font appel à la synthèse des
goûts, français, italiens et allemands.

Moment  d’intimité  avec  le  clavecin,  le  concert  rappelle
combien  le  clavier  servit  de  laboratoire  pour  Bach,  ;  la
musique pourtant confiée qu’à un seul instrument, n’en demeure
pas  moins  un  monument  de  construction,  tant  sur  le  plan
spirituel que musical, tout aussi impressionnant que celui de
ses  grandes  fresques,  comme  les  Passions,  ou  les  grandes
Cantates.

Olivier  Spilmont  :  «  Olivier  Spilmont  semble  éclairer  de
l’intérieur les puissantes architectures des oeuvres de J.S.
Bach. Cela palpite et s’incarne dans un jeu de contrastes et
d’associations instrumentales irrésistible. La musique devient
monde, espace et temps à la fois. »
Alexandre Pham, classiquenews

 

 

Dimanche 30 juillet, 21 h
Luxeuil-les-Bains, Basilique Saint-Pierre et Saint-Paul



Nuit à Venise
Les maîtres de chapelle de San Marco

Les Surprises, Louis-Noël Bastion de Camboulas
Jehanne Amzal, Cécile Achille, sopranos
Paulin Büngden, alto et Julia Beaumier, mezzo
Paco Garcia, Sébastien Obrecht, ténors
François Joron, Sébastien Brohier, basses

Gabriel Grosbard, Anaëlle Blanc Verdin, violons
Benoît Tainturier, cornet à bouquin
Juliette Guignard, violes de gambe ténor et basse
Lucile Tessier, dulciane et flûtes
Thibaut Roussel, théorbe
Louis-Noël Bestion de Camboulas, orgue, clavecin et direction
Benoît Colardelle, lumières

Venise s’impose comme le plus haut lieu de musique et d’arts
aux XVIe et XVIIe siècles. Et le poste de maître de chapelle
de la basilique Saint-Marc est le plus convoité (cf Legrenzi
n’a cessé de le rechercher ; Monteverdi avant lui, l’a occupé
avec la réussite que l’on sait… ). Les Surprises récapitulent
une généalogie de compositeurs parmi les plus remarquables,
attestant tous de l’aura de Venise, comme capitale artistique
de premier plan. Quelques heureux élus se sont succédés pour
faire vivre les fastes musicaux de la basilique, tous étaient
de fabuleux musiciens et compositeurs qui se sont placés dans
la  continuité  de  Monteverdi.  Après  dix  années  d’existence
l’ensemble Les Surprises navigue dans ces eaux vénitiennes et
se  frotte  à  ces  génies  de  l’affect,  de  la  prosodie,  du
théâtre, accents locaux endémiques, profanes, sacrés.

Le programme qui a récemment obtenu le CLIC de CLASSIQUENEWS
(1 cd Alpha classics) explore la musique lagunaire, allant des
grandioses  double  choeur  aux  intimes  duos  ou  trios,  en
s’intéressant aussi aux passerelles fréquentes entre sacré et
profane, église et opéra, à l’image des Contrafacta (madrigaux
de Monteverdi qui ont été « détourné » avec des textes sacrés

https://www.classiquenews.com/critique-cd-evenement-nuit-a-venise-les-surprises-louis-noel-bestion-de-camboulas-1-cd-alpha-classics/
https://www.classiquenews.com/critique-cd-evenement-nuit-a-venise-les-surprises-louis-noel-bestion-de-camboulas-1-cd-alpha-classics/
https://www.classiquenews.com/critique-cd-evenement-nuit-a-venise-les-surprises-louis-noel-bestion-de-camboulas-1-cd-alpha-classics/


par Aquilino Coppini)

17h > Répétition publique
musetmemoire.com

 

 

 

 

BILLETTERIE
Tarifs et conditions

 

Tarifs concerts des 16, 19, 20, 21, 22, 23 (11 h), 26, 27*,
28**, 29 et 30 (11 h) juillet
15  €,  5  €  (jeune  public)  et  12  €  (adhérents  Musique  et
Mémoire).

*applicable également aux adhérents d’ACORG, concert du 27
juillet, Grandvillars (église St Martin)
**applicable également aux adhérents d’AOMB, concert du 28
juillet, Belfort (cathédrale St Christophe)

Tarifs concerts des 15, 23 (21 h) et 30 (21 h) juillet
20  €,  5  €  (jeune  public)  et  15  €  (adhérents  Musique  et
Mémoire)

Réservation conseillée pour les concerts des 15, 16, 20, 21,
22, 23 (21 h), 27, 28, 29, et 30 (21 h) juillet
Réservation obligatoire pour les concerts des 19, 23 (11 h),
26 et 30 (11 h) juillet

 

https://musetmemoire.com/2023/03/01/programme-2023-la-30e-edition/


➔ PASS
15 et 16 juillet (2 concerts)
46 €, 16 € (réduit), 25 € (adhérents Musique et Mémoire)
19, 20, 21, 22, 23 et 24 juillet (6 concerts)
85 €, 28 € (réduit), 70 € (adhérents Musique et Mémoire)
26, 27, 28, 29 et 30 juillet (6 concerts)
85 €, 28 € (réduit), 70 € (adhérents Musique et Mémoire)

➔ Formule « Tutti » (abonnement 14 concerts, du 15 au 30
juillet)
196 €, 56 € (réduit), 161 € (adhérents Musique et Mémoire)

➔ Adhésion à l’association Musique et Mémoire
Membre actif / 25 € – Adhérent mécène / 260 €

Les adhérents mécènes bénéficient :
– une déduction fiscale de 66 % du montant de votre don, soit
171, 60 € (pour un don de 260 €)
– une réduction de 65 € sur le montant total de vos entrées au
festival
– tarif adhérent
placement en zone « partenaires »

 

Le tarif réduit est applicable aux – de 18 ans, étudiants,
allocataires du RSA, demandeurs d’emploi, sur présentation des
justificatifs correspondants.

Le tarif adhérents est réservé aux adhérents de l’association
Musique et Mémoire.

 

Carte avantages jeunes

1 place gratuite offerte pour 1 concert du festival, dans la
limite des places disponibles et uniquement sur réservation /
coupon à télécharger sur www.avantagesjeunes.com



 

 

 

 

___________________________________

INFOS & RÉSERVATIONS
Informations pratiques

Ouverture des locations à partir du mardi 16 mai 2023

Billets achetés par correspondance jusqu’au vendredi 30 juin /
Placement ZONE A
au moyen du coupon de réservation
festival Musique et Mémoire, 14 rue des Grands Bois, 70200
Adelans
Demande accompagnée du règlement par chèque bancaire ou postal
à l’ordre de « Musique et Mémoire », ainsi qu’une enveloppe
timbrée aux nom et adresse du destinataire pour l’envoi des
billets.

Billetterie en ligne sur www.musetmemoire.com / Placement ZONE
A
A l’exception de la formule « Tutti », des Pass week-end.

 

Billets réservés par téléphone à partir du mardi 4 juillet /
Placement ZONE B
06 40 87 41 39. Du mardi au vendredi de 9 h à 12 h et de 14 h
à 17 h et le samedi de 10 h à 12 h.
Les billets sont tenus à votre disposition au plus tard 20 mn
avant le début du concert. Les billets non retirés dans ce
délai seront remis en vente.

https://musetmemoire.com/


CRITIQUE,  concert.  BEAUNE,
Hospices  de  Beaune,  le  8
juillet  2023.  HAENDEL  :
Theodora.  S.  Junker,  P.  A.
Bénos-Djian,  D.  Savinova…
Millenium  Orchestra  /  Chœur
de Ch. de Namur / L. Garcia
Alarcon.
Le premier Week-End du 41ème Festival International d’Opéra
baroque et romantique de Beaune célébrait Purcell (nous y
reviendrons plus bas) et Haendel, au travers du “plus bel
oratorio” du Caro Sassone, tel que le chef baroque Leonardo
Garcia Alarcon le formule en préambule de la soirée mettant à
l’affiche  ‘Theodora’  (1750)  dans  la  cour  des  majestueuses
Hospices de Beaune. Mais les propos d’avant-concert du chef
argentin s’avèrent avant tout un hommage à Kader Hassissi,
cofondateur  du  festival  (aux  côtés  de  son  épouse  Anne
Blanchard), brutalement disparu quelques jours après la fin de
la dernière édition (en 2022).
Chef  d’oeuvre  sublime  et  insolite,  Theodora  est  le  seul
oratorio de Haendel dont le livret n’est pas tiré de la Bible,
mais  d’un  roman  destiné  à  l’éducation  des  jeunes  gens,
s’appuyant sur l’hagiographie à des fins moralisatrices. En
résulte une partition intimiste et dramatique, qui voit les
sentiments amoureux et religieux se mêler de façon étonnante,
l’inspiration du compositeur ne quittant jamais les sommets.

https://www.classiquenews.com/critique-concert-beaune-hospices-de-beaune-le-8-juillet-2023-haendel-theodora-s-junker-p-a-benos-djian-d-savinova-millenium-orchestra-choeur-de-ch-de-namur-l-garcia-alarco/
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https://www.classiquenews.com/critique-concert-beaune-hospices-de-beaune-le-8-juillet-2023-haendel-theodora-s-junker-p-a-benos-djian-d-savinova-millenium-orchestra-choeur-de-ch-de-namur-l-garcia-alarco/
https://www.classiquenews.com/critique-concert-beaune-hospices-de-beaune-le-8-juillet-2023-haendel-theodora-s-junker-p-a-benos-djian-d-savinova-millenium-orchestra-choeur-de-ch-de-namur-l-garcia-alarco/
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La soprano belge Sophie Junker offre à Theodora la douceur
qu’on  lui  connaît,  tout  en  se  haussant  à  la  hauteur  des
exigences  vocales  de  son  personnage,  à  force  de  fervente
humilité et de discipline vocale. A la place de Christopher
Lowrey initialement annoncé, c’est au final le jeune contre-
ténor français Paul-Antoine Bénos-Djian qui incarne Didymus
(après avoir abordé le rôle au TCE il y a deux ans) : il
subjugue l’auditoire par la beauté intrinsèque du timbre et la
perfection des vocalises, livrant un chant qui se pare aussi
de mâles accents (pour exprimer les révoltes morales du soldat
romain), dont il incarne avec conviction l’ingénuité obstiné
autant  que  la  ferveur  religieuse.  Le  chant  de  la  basse
allemande  Andreas  Wolf  est  plus  fruste,  mais  sa  morgue
autoritaire  “colle”  bien  au  personnage  malfaisant  qu’est
Valens.  Le  ténor  américain  Matthew  Newlin  butte  sur  les
vocalises de son premier air, mais ne donne pas moins beaucoup
de relief à Septimius, grâce à son engagement vocal. Comment
résister, enfin, à la mezzo estonienne Dara Savinova dont les
riches  couleurs  de  la  voix  et  le  magnifique  phrasé  font
d’Irene une figure centrale, livrant notamment un “As with
rosy steps” de toute beauté, avant un “Defend her, Heav’n!”
qui suscite des applaudissements nourris.
L’excellent Chœur de chambre de Namur se montre de bout en
bout magnifique, superbe de plénitude sonore et de musicalité,
suffisamment  véhément  lorsqu’il  dépeint  les  romains  ;
grandiose de ferveur lorsqu’il s’agit des chrétiens. Et le
fait  qu’il  ne  se  contente  pas  d’être  aligné  derrière
l’orchestre (ce qu’il ne fera qu’en toute fin de soirée), mais
qu’il se meut sans cesse en prenant place parmi le public ou
dans les coursives des hospices, ajoute à notre bonheur de
spectateurs. De même, le Millenium Orchestra, également basé à
Namur,  fondé en 2014 et dirigé par Leonardo Garcia Alarcon,
n’encourt aucun reproche. Plus solennelle que théâtrale, sa
direction  (depuis  son  clavecin)  ne  fait  que  souligner
l’ambiguïté  d’une  œuvre  étreignante  dont  le  message,  bien
malheureusement, n’a rien perdu de son urgence…



Un mot, en guise de conclusion, sur le concert mettant à
l’affiche l’Ode à Sainte Cécile de Purcell (plus quelques
courtes autres pièces chorales du maître anglais) – la veille
de cette Theodora (en ouverture du festival) à la Collégiale
Notre-Dame  -,  dirigé  par  Paul  McCreesh  à  la  tête  de  son
ensemble  Gabrieli  Consort  &  Players.  Dès  la  monumentale
“symphony” introductive, on ressent la joie et la fraîcheur
dont est emplie la partition, que tempèrent les somptueuses
harmonies déployées dans les mouvements lents. La poésie est
de chaque instant, avec les deux moments d’exception que sont
le trio “With that sublime Celestial Lay” et le chœur final
“With rapture”, toute de pâmoison contemplative. Parmi les
treize chanteurs réunis ici, la palme revient aisément au
contre-ténor britannique Tim Mead qui interprète le périlleux
“Tis Nature’s voice”, délivré avec autant de flamme que de
nuances.

 

https://www.classiquenews.com/wp-content/uploads/2023/07/Theodora-Festival-de-Beaune-Classiquenews-Critique-Alarcon-BenosDjian-Junker-2-.jpg


Photos © Ars-Essentia

 

 

 

______________________________
CRITIQUE, concert. BEAUNE, Hospices de Beaune, le 8 juillet
2023. HAENDEL : Theodora. S. Junker, P. A. Bénos-Djian, D.
Savinova… Millenium Orchestra / Chœur de Chambre de Namur /
Leonardo Garcia Alarcon. Photos © Ars-Essentia

CRITIQUE,  festival.  VAISON-
LA-ROMAINE, 27ème Festival «
Vaison  Danses  »  (Théâtre
Antique), le 11 juillet 2023.
« Sept Danses grecques » et
« Boléro » de Maurice Béjart,
et « Alors, on danse !… » de
Gil  Roman  par  le  Béjart
Ballet Lausanne

En ouverture de la 27ème édition du festival
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« Vaison Danses », le Béjart Ballet Lausanne a
offert un triptyque chorégraphique d’une intensité
rare, un voyage à travers l’âme de la danse où le

sacré et le profane ne font qu’un. Du crépuscule à
la nuit étoilée, la troupe a littéralement envoûté

un public conquis, rappelant avec force que la
danse est un art total, capable de puiser dans les

racines les plus profondes de l’humanité pour
mieux nous en révéler la beauté.

 

La  soirée  s’ouvre  sur  un  petit  bijou,  les  «  7  danses
grecques«  de Maurice Béjart. Sur les mélodies envoûtantes de
Mikis Theodorakis, les danseurs déploient une énergie solaire
et une maîtrise technique confondante. Béjart le disait lui-
même  :  «  La  Grèce  y  est  d’autant  plus  présente  que  les
emprunts à son folklore sont minimes« . C’est une épure, une
célébration de la lumière méditerranéenne qui irradie chaque
mouvement, chaque port de bras, dans un dialogue sublime entre
la tradition classique et la modernité la plus vibrante. Une
leçon d’équilibre et de passion.

 



 

Le ton change avec « Alors, on danse… !«  , la dernière
création de Gil Roman, dédiée à la mémoire de Patrick Dupond.
Loin des ors antiques, la scène se transforme en un terrain de
jeu où la technique classique est revisitée avec une joie
communicative. Ce ballet n’a d’autre sujet que le plaisir pur
de danser, une déclaration d’amour à l’art chorégraphique qui
rend  hommage  à  la  liberté  et  à  l’audace  de  Dupond.  Les
interprètes,  visiblement  habités,  nous  entraînent  dans  une
transe joyeuse, rappelant que la danse est avant tout un élan
vital, une fête du corps et du mouvement.

Mais  le  point  d’orgue  de  la  soirée  est  évidemment  le
légendaire « Boléro » de Maurice Béjart. Sur l’implacable
crescendo de Maurice Ravel, la pièce atteint une dimension
sacrée. Le rôle central de La Mélodie, confié ce soir-là à une
interprète d’une puissance magnétique, et le Rythme martelé
par le groupe de danseurs, créent une tension hypnotique. Dans
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ce face-à-face entre l’individu et la communauté, la pièce
déploie toute sa force tellurique, élevant la danse au rang de
rituel.  Chaque  mouvement  est  un  appel,  chaque  geste  une
offrande sur l’autel de la musique, submergeant le public
d’une émotion brute et universelle.

Cette  soirée  au  Théâtre  Antique  s’est  révélée  être  une
véritable expérience initiatique. Le Béjart Ballet Lausanne,
sous  la  direction  artistique  de  Gil  Roman,  a  prouvé  que
l’héritage du maître est entre de très bonnes mains, porté par
des danseurs d’une virtuosité et d’une âme exceptionnelles. Un
grand merci à « Vaison Danses » pour ce moment d’éternité !

 

 

____________________________

CRITIQUE, festival. VAISON-LA-ROMAINE, 27ème Festival « Vaison
Danses » (Théâtre Antique), le 11 juillet 2023. « Sept Danses

grecques » et « Boléro » de Maurice Béjart, et « Alors, on
danse !… » de Gil Roman par le Béjart Ballet Lausanne. Crédit

photographique (c) Droits réservés

 

 

CRITIQUE, Opéra, ORANGE, le 8
Juillet 2023, Bizet, Carmen,
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Grinda  /  Cafiero,  Lemieux,
Borras, D’Arcangelo.
Une  seule  représentation,  un  seul  opéra  mais  de  nombreux
concerts : les Chorégies d’Orange 2023 assurent un retour à
l’équilibre financier et le Théâtre antique avec ses 10 000
places est rempli à ras bord ce soir pour Carmen de Bizet.
Pari tenu le public est venu en masse à l’appel de l’opéra des
opéras ! Les applaudissements ont été généreux mais pas bien
longs au souvenir d’autres soirées en ces lieux.  Comment
expliquer ce demi succès ?
La conception de Jean-Louis Grinda est connue depuis Monaco et
Toulouse. Cette proposition qui scénarise sur plusieurs plans
la  mise  à  mort  de  Carmen,  le  personnage  chantant  et  une
danseuse de flamenco, dans un dispositif scénique minimaliste
a plutôt convaincu sur les scènes à l’Italienne. Moi-même à
Toulouse, j’ai été conquis par ce choix radical. Il se trouve
que ce n’est pas ce que le public d’Orange attendait. Et je
fais  partie  de  ceux  qui  sont  restés  sur  leur  faim.  Le
dispositif scénique fait de deux quarts de conques parait sur
la large scène du Théâtre Antique bien trop discret car trop
central  tout  en  paraissant  bien  lourd  pour  ceux  qui  les
mobilisent.  Les costumes sont très beaux mais un peu « collet
monté ». Les lumières sont subtiles mais trop sombres pour le
public éloigné aux acte deux et trois. Les ombres portées sur
les éléments de décors sont par contre toujours très réussies.

 

 

Orange 2023…
Une Carmen trop polie
La Flamenca, Irene Olvera est sensationnelle, pourtant comme
petite sœur de Carmen  (Irene a 15 ans) elle parait une
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silhouette trop fragile sur l’immense plateau d’Orange. Et
surtout ce seul élément authentiquement sévillan est bien trop
discret même si chacune de ses danses est un moment de pure
grâce. Car en effet c’est là que le bât blesse à Orange en
plein air dans l’air chaud d’un été au ciel étoilé, l’Espagne
est attendue plus franchement, il y a comme un rendez-vous
manqué. Les chœurs ont une belle présence et les tableaux sont
souvent très beaux. Une Carmen sans Espagne scéniquement peut
encore se colorer grâce à l ’orchestre et un chef qui le
souhaite. La cheffe Clelia Caferio a une gestuelle dynamique
certes  mais  n’obtient  pas  de  couleurs  contrastées  de
l’Orchestre de Lyon. Le nuances également sont limitées à
celles naturelles de la subtile orchestration de Bizet. Sans
caractère  particulier,  l’orchestre  participe  de  cette
musicalité générique, polie et sans surprise bien éloignée de
la  vision  d’une  partition  de  Carmen  originale  voire
révolutionnaire. Et la cheffe ne propose rien comme idées
personnelles. Il ne reste plus de la latinité possible, que le
côté des solistes.
La non plus rien de passionnel, de torride ou de désespéré. La
Carmen de Marie-Nicole Lemieux est engagée, scéniquement elle
bouge avec expressivité mais reste dans un « quant-à-soi » de
bonne éducation. La voix est somptueuse de timbre, la conduite
de la ligne vocale est subtile, la précision des vocalises et
des  trilles  est  aussi  exemplaire  que  rare  dans  ce  rôle.
Vocalement elle est une grande Carmen.  Le pathos de la scène
des cartes n’est pas convainquant car excessif par rapport à
une absence de soumission au destin dans les scènes suivantes.
Marie-Nicole Lemieux a la voix et les qualités d’une belle
Carmen  qui  semblent  un  peu  sous  employées  ce  soir.  Jean-
François Borras est un Don José intéressant. La voix me semble
fatiguée probablement par la série de Mefistofele à Toulouse
qui s’est achevée seulement il y quelques jours. Je l’avais
trouvé plus épanoui et plus rayonnant dans le rôle de Faust
alors. La voix est juvénile et le personnage un peu enfant
irascible et violent. L’usage de la voix mixte et de la voix
de tête pour la fin de l’air de la fleur sont du plus bel



effet  pour  un  personnage  plus  subtil  et  fragile  que
d’habitude.  L’Escamillo  d’Ildebrando  D’Archangelo  est  un
personnage trop sérieux et manque de brillant. En tous cas
vocalement,  il  est  plus  basse  que  baryton  et  chante
impeccablement.  La  Micaëla  d’Alexandra  Marcellier  est  un
personnage volontaire. Sa voix corsée et large et un timbre
ingrat n’en font pas une Micaëla vocalement assez séduisante.
Frasquita, Charlotte Despaux et Mercedes, Eleonore Pancrazi ne
sont pas très remarquables sauf la voix de Charolotte Despaux
qui dans les ensembles est particulièrement présente.
Tous les petits rôles sont bien campés et bien chantants. Les
chœurs  sont  très  précis  et  ont  une  belle  présence.  Tout
particulièrement  la  Maîtrise  qui  offre  des  moments  plein
d’émotions. La Flamenca de 15 ans, Irene Olvera en double de
Carmen, mérite une mention toute particulière tant son talent
est  sidérant.  A  elle  seule,  elle  peut  évoquer  l’Espagne
malheureusement si absente ce soir. Bravo et merci à cette
jeune artiste à l’avenir radieux.

Cette année ne sera pas placée sous le signe de l’exceptionnel
mais de la prudence, un seul opéra en une seule

représentation. Souhaitons qu’en 2024, le Théâtre Antique
retrouve plus d’audace.

 

 



______________________________
CRITIQUE, opéra. ORANGE, Chorégies, le 8 juillet 2023. Georges
BIZET (1838-1875) : Carmen, opéra-comique en quatre actes.
Mise en scène : Jean-Louis Grinda ; Décors : Rudy Sabounghi ;
Costumes : François Raybaud et Rudy Sabounghi ; Lumières :
François Castaingt ; Chorégraphies : Eugène Andrin ; Vidèos :
Gabriel Grinda ; Distribution : Carmen, Marie-Nicole Lemieux ;
Don  José,  Jean-François  Borras  ;  Escamillo,  Ildebrando
D’Archangelo ; Micaela, Alexandra Marcellier ; Zuniga, Luc
Bertin-Hugault ; Morales, Pierre Doyen ; Lilas Patia, Frank
T’Hezan ; Frasquita, Charlotte Despaux ; Mercedes, Eleonore
Pancrazi ; Le Dancaïre, Lionel Lhote ; Le Remendado, Jean
Miannay ; La Flamenca Irene Olvera ; Chœurs de L’Opéra de
Monte-Carlo (chef de chœur, Stefano Visconti) ;  Chœur de
l’Opéra  Grand  Avignon  (chef  de  chœur,  Aurora  Marchand)  ;
Maitrise  de  l’Opéra  Grand  Avignon  (direction,  Goyon
Pogemberg) ; Orchestre national de Lyon ; Direction : Clelia
Cafiero. Photo : Philippe Gromelle / Chorégies d’Orange 2023
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CRITIQUE,  opéra.  ANVERS,
Opera Ballet Vlaanderen, le 4
juillet  2023.  MOZART  :  Les
Noces de Figaro. M. Höglund,
B. Smiljanic, L. Ruiten, K.
Karagedic… T. Goossens / M.
Jacquot.
C’était à prévoir, le trublion belge Tom Goossens – à qui l’on

doit déjà de surprenants traitements de “Don Giovanni” et
“Cosi fan tutte” – n’allait pas clore sa Trilogie mozartienne
de manière plus académique… c’est à nouveau la surprise qu’il

crée à l’Opera Ballet Vlaanderen, où ces “Noces” ont été
données à Gand (en juin) avant d’arriver à Anvers en cette fin

juin/début juillet.

Cela commence fort avec le mélanges des idiomes, Marcellina et
Bartolo s’exprimant en néerlandais, tandis que la scène du
procès (donnée dans la version révisée par Gustav Mahler) est
délivrée en allemand ! Du côté de la scénographie, c’est un
décor en kit qu’a imaginé le scénographe Sammy Van den Heuvel
;  sur  un  plancher  incliné  sont  soigneusement  alignés  des
éléments  de  décors,  qui  une  fenêtre,  qui  une  trappe,  par
lesquels arrive ou s’engouffre tel ou tel protagoniste. Dans
le 4ème acte, des carrés de verdure – jusque-là dissimulés –
font jour, l’une des belles idées d’un spectacle trépidant,
inventif, drôle, parfois même poétique.

Pour ce qui est du plateau vocal, le baryton britannique
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Bozidar Smiljanic campe un Figaro plein de finesse, tout en
faisant preuve d’abattage et de prestance. Il possède un joli
timbre de baryton-basse, manquant peut-être encore d’ampleur,
mais se distinguant favorablement par son agilité et son
excellente diction de la langue de Dante. La délicieuse
soprano étasunienne Maeve Höglund s’avère une Susanna
débordant de panache et de sensualité. Son timbre rond et
fruité est idéal pour caractériser vocalement la soubrette
espiègle et son grand air “Deh, vieni, non tardar” est
admirablement délivré. Dans le rôle du Comte, le baryton
canadien germano-turc Kartal Karagedik en impose scéniquement
parlant, mais aussi vocalement avec sa voix particulièrement
puissante. Elle sait cependant se faire également caressante
dans ses tentatives de séduction de Susanna ainsi que dans son
repentir final. La soprano néerlandaise Lenneke Ruiten (la
Comtesse) convainc par les magnifiques piani du “Porgi amor”
et du “Dove sono”, quasi murmurés. Ses dons d’actrice
confèrent au personnage une authentique gravité.
Le Cherubino de la mezzo italienne Anna Pennnisis est
irrésistible. L’actrice est littéralement diabolique dans sa
composition d’adolescent assoiffé d’amour, obsédé, presque
maniaque. Avec son timbre chaud et cuivré, son “Non so più”
est vraiment haletant. L’actrice belge Eva Van der Gucht offre
une Marcellina acariâtre à souhait (rôle ici non chanté),
tandis que la jeune soprano italienne Elisa Soster n’a pas de
mal à camper la fraîcheur de Barbarina. De bons éléments aussi
du côté des comprimari masculins ; ainsi des truculents
Bartolo et Antonio de Stefaan Degand (rôle confiés également à
un acteur), et du parfait Don Basilio de Daniel Arnaldos.

Enfin, côté fosse, l’on relèvera tout d’abord la formidable
prestation de l’Orchestre symphonique de l’Opéra Ballet des
Flandres, répondant avec promptitude aux sollicitations de la
jeune cheffe française Marie Jacquot. Sa direction conduit ses
musiciens avec beaucoup de dynamisme et de sens théâtral, tout
en restant discrète et attentive à toutes les inflexions des
chanteurs. Bravo à ce jeune espoir féminin de la baguette !



 

 

________________________________________

CRITIQUE, opéra. ANVERS, Opera Ballet Vlaanderen, le 4 juillet
2023. MOZART : Les Noces de Figaro. M. Höglund, B. Smiljanic,
L. Ruiten, K. Karagedic… T. Goossens / M. Jacquot. Photos ©
Annemie Augustijns

 

VIDÉO : Trailer des “Noces de Figaro” à l’Opéra Ballet des
Flandres
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CRITIQUE,  concert.  UTAH
BEACH,  le  8  juillet  2023.
PHILHARMONIE DE BADEN BADEN :
Dvorak,  F.  Joosten,  D.
Probst, Gershwin. Concert des
60 ans du Traité de Élysée.
Heiko  Mathias  Forster,
direction.

Le concert revêt d’abord une importance
symbolique capitale. Sur le lieu même du
débarquement, Utah Beach, devant l’entrée
du  musée  qui  contient  la  trace
bouleversante des héros du 6 juin 1944,
l’Orchestre Philharmonique de Baden Baden
offre un programme qui souligne les 60
ans du Traité de l’Élysée et célèbre le
courage et la fraternité.
 

Le courage c’est celui de John Steele, parachutiste dont le
saut l’achemine jusqu’au toit de l’église de Sainte-Mère
l’église ; perché, empêtré, le héros du débarquement s’en

sortira, mais sourd à cause des cloches de l’église. Combien
d’autres soldats parachutés depuis les airs sur le Cotentin

[inondé pour partie par les allemands] ont donné leur vie pour
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que réussisse le Débarquement sur les plages normandes. Dans
« Emerged from nothingness« , ainsi joué en première mondiale,

Fabian Joosten, jeune compositeur en délivre un portrait
foisonnant, d’une imaginaire dense et cinématographique, qui

en création ce soir, édifie le plus bel hommage et même
l’apothéose du jeune allié aéroporté. Le solo du premier

violon Yasushi Ideue incarne avec brio et élégance le profil
du jeune combattant martyr. Son violon idéalement articulé,

sensible, offre une brillante guirlande lyrique au courage du
jeune soldat.

 

 

Première à UTHA BEACH

La Philharmonie de Baden Baden
est le premier orchestre allemand

à jouer sur les plages du Débarquement
 

Sur l’esplanade du musée, le programme se poursuit en présence
des Maires de Baden Baden et de Sainte Marie du Mont dont les
discours respectifs, en préambule au concert, soulignent les
valeurs que l’on célèbre ce soir : l’honneur des combattants

dont la ténacité a percé le mur Atlantique, amorçant la
libération de l’Europe occupée par les nazis.

En début de soirée l’Orchestre a pu se chauffer avec les deux
hymnes nationaux français et allemand puis celui européen qui
est le produit de leur rapprochement exemplaire. Le dernier

mouvement de la 9ème de Dvorak, symphonie du « Nouveau Monde »
offre ensuite un formidable lever de rideau qui souligne

d’emblée la nationalité des alliés qui ont sauvé l’Europe.
L’énergie et le contrôle du chef Heiko Mathias Förster assure

la réussite globale de ce concert mémorable dont les



conditions en plein air faisait craindre qu’il soit annulé en
raison d’une météo premièrement adverse. C’est un contraire

une percée bleutée, immaculée et les derniers rayons du soleil
couchant, qui ont accompagné les instrumentistes dans

l’exercice toujours périlleux d’un concert à ciel ouvert.

Ensuite le directeur musical du Philharmonique de Baden Baden
joue une pièce qu’il connaît bien pour l’avoir dirigée il y a
presque 15 ans : »l’île de lumière » , ballade en 7 séquences
[1994], de Dominique Probst qui l’a dédicacée à son frère
aîné, le chef Jean-Claude Casadesus. De fait, la partition est
le fruit d’une commande de l’Orchestre national de Lille fondé
par  Jean-Claude  Casadesus  ;  contrastée  et  poétique,  elle
évoque en filigrane les souvenirs familiaux vécus sur l’île de
Ré.  Célébration  de  la  nature,  partition  d’essence
impressionniste,  l’œuvre  collectionne  des  épisodes  aux
contrastes  saisissants,  tous  traversés  par  la  lumière
miroitante du bord de mer ; l’air, l’eau et même les parfums
d’une enfance heureuse, s’y mêlent, affleurent ou jaillissent
;  produisant  une  écriture  elle  aussi  dramatique,  souvent
tournée vers l’ombre et le mystère quand elle ne s’enivre pas
d’un goût sûr, rayonnant, pour le jeu et l’humour, violon solo
à l’appui [dans l’esprit du jazz le mieux improvisé, avec
l’aplomb élégantissime du même violon solo, Yasushi Ideue] et
sur les rythmes chaloupés swingués, jalonnés par le marimba et
le vibraphone. Comme traversée par les éléments complices qui
persistent dans le souvenir, la partition exprime la présence
de  paysages  ouverts  et  changeants  [I.  «  Perspective
resplendissante des baleines »] filtrés par une mémoire active
et colorée ; riche en caractères et climats, parfois sombres
[début],  hyperactifs  et  syncopés  [VI  :  en  bateau  sur  le
« Fier » d’Ars]. Elle n’écarte ni jubilation de l’instant ni
l’hédonisme sonore. Finement architecturé, le cycle offre à
l’Orchestre un festival de seynettes ciselées, où le choix de
timbres  personnels  accentue  ce  passage  de  l’intime  au
poétique. La nomenclature dit assez ce souci du timbre et de
la  suggestivité  :  paire  de  galets,  glockenspiel,  arbre  à



pluie, machine à vent ; c’est un régal pour le chef et les
instrumentistes, prêts à défendre les proportions ténues d’une
partition qui se révèle ce soir dans tous ses scintillements
sonores malgré les contraintes du plein air.

Quelle heureuse conclusion que de jouer Un américain à Paris
de Gershwin, claire hommage aux alliés salvateurs et dans un
esprit  léger,  subtil,  grâce  à  une  orchestration  agile
facétieuse,  aux  éclairs  poétiques  ravéliens.  A  la  fois
narratifs et pétillants, les instrumentistes, cordes, bois et
vents brillent et se répondent, portés par le geste précis et
fédérateur de Heiko Mathias Forster. Arndt Joosten, directeur
de la Philharmonie de Baden Baden, souligne non sans justesse
combien cette soirée couronne plusieurs années de préparation,
en coopération avec Sylvie Clopet de l’agence Toccata-Europe,
seconde cheville ouvrière de cet événement musical. Rappelons
que la Philharmonie de Baden Baden est le premier orchestre
allemand à jouer sur les plages du Débarquement.

En  traduisant  les  propos  du  Maire  de  Baden  Baden,  Arndt
Joosten précisait justement combien au delà des discours et
des  mots,  la  musique  langage  universel  concourrait  au
rapprochement  des  peuples,  furent-ils  adversaires  farouches
dans  le  passé.  Alors  que  résonnent  les  bombes  russes  en
Ukraine,  ce  concert  pour  la  fraternité  et  la  paix,  qui
souligne  l’œuvre  réparatrice  du  chant  orchestral,  ne  peut
susciter que l’adhésion.
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Arndt Joosten (avec le micro), directeur de la Philharmonie de
Baden Baden et le compositeur Dominique Probst, avant
l’audition de L’Île de Lumière (© CLASSIQUENEWS 2023)
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CRITIQUE, concert. UTAH BEACH (Cotentin), le 8 juillet 2023.
DVORAK, F. JOOSTEN, D. PROBST, GERSHWIN. Philharmonie de BADEN
BADEN. Heiko Mathias Förster, direction.

 

 

 

 

 

Approfondir
JOHN STEELE, immortalisé par le film LE JOUR LE PLUS LONG… le
Sauveur légendaire de Sainte-Marie l’église (6 juin 1944) – la

véritable histoire (2019)


