
CRITIQUE,  danse.  TOULOUSE,
Théâtre  du  Capitole,  le  22
décembre  2022.  «  Don
Quichotte » de Ludwig MINKUS
par  Kader  BELARBI  et  le
ballet du Capitole
« La Clemenza di Tito », opéra sous-évalué, méprisé, écarté du
catalogue « noble » de Mozart ? Certes oui ! A tort ou à
raison,  critiques  et  musicologues  ont  aimé  minorer  la
partition de 1791. Dans les faits, le dernier « seria » de
Mozart fut brossé en à peine trois semaines par un compositeur
pris entre la conception simultanée de « la Flûte Enchantée »
menée avec la complicité de l’homme de théâtre Schikaneder, et
celle du « Requiem » pour le comte Walsegg, en hommage à sa
défunte épouse.

CRITIQUE,  opéra.  PARIS,
Opéra-Comique, le 5 nov 2022.
GLUCK  :  Armide.  Christophe
Rousset / Lilo Baur
Plus jamais donné en version scénique en France depuis 1913,
l’Armide (1777) de Gluck fait son grand retour à l’Opéra-
Comique avec un spectacle très réussi, vivement applaudi par
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un  public  enthousiaste  en  fin  de  représentation.  Alors
qu’aucun anniversaire ne concerne le chevalier Gluck cette
année, les grandes maisons d’opéra semblent s’être données le
mot pour le célébrer en grande pompe, tout particulièrement sa
féconde  et  dernière  période  en  France  :  outre  ses  plus
célèbres  ouvrages  (Orfeo  au  Théâtre  des  Champs-Elysées  et
Iphigénie en Tauride à Rouen), on a ainsi pu avoir la chance
d’entendre les rarissimes Iphigénie en Aulide (toujours au
TCE), puis Echo et Narcisse (à Versailles). Place cette fois à
la toute aussi peu jouée Armide, dont on se souvient des
tentatives de Marc Minkowski pour la remettre au gout du jour,
grâce  à  l’un  de  ses  plus  beaux  disques  en  1999,  puis  à
l’occasion de concerts en 2016, à Paris et Bordeaux.

 

D’abord  essentiellement  visuel,
le spectacle réglé par Lilo Baur
(dont  les  plus  anciens  se
souviennent de son travail sur
Lakmé en 2014, déjà à l’Opéra-
Comique)  gagne  peu  à  peu  en
profondeur après l’entracte : la
Suissesse  imagine  un  univers
dépouillé de tout artifice, si ce n’est un immense arbre au
centre de la scène, plusieurs fois revisité pour symboliser
les états d’âme des protagonistes. Dans sa forme décharnée,
l’arbre  évoque  la  raideur  et  la  sécheresse  émotionnelle
d’Armida, toute occupée à se mentir à elle-même par sa quête
d’un impossible amour, tandis que la vitalité reprend ses
droits dans les scènes païennes avec un choeur grimé comme
autant de bourgeons virevoltants. A l’instar du contexte de
lutte entre croisés et musulmans, Lilo Baur choisit d’évacuer
le merveilleux pour faire de l’héroïne une femme qui souffre,
la Haine n’étant dans ce parti-pris qu’une évocation de ses
tourments intérieurs. Ce travail tout en sobriété repose en
grande partie sur une direction d’acteur millimétrée, donnant
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une présence soutenue aux pantomimes des trois danseurs, de
même que l’excellent choeur, très sollicité tout du long. Des
soutiens  décisifs  pour  accompagner  Armida  dans  son
apprentissage  initiatique  de  l’acceptation  de  l’incertitude
amoureuse et du refus des artifices extérieurs comme la magie,
au profit d’un retour à l’état de nature et à la simplicité.

La réussite de la soirée doit aussi au plateau vocal réuni,
très bien distribué jusqu’au moindre second rôle, sans parler
du rôle-titre confié à une superlative Véronique Gens. Si le
souvenir des représentations d’Alceste de Gluck, à Garnier en
2015, pouvait faire craindre une projection insuffisante, la
soprano française évacue ces réserves en épousant d’emblée un
rôle qui semble avoir été écrit pour elle : la tessiture
centrale de sa voix est constamment sollicitée, avec quelques
rares incursions dans les extrêmes, lui permettant de nous
régaler de son timbre velouté et de son émission articulée
avec  souplesse,  toujours  au  service  du  sens.  Si  on  peut
regretter un manque d’éclat et de noirceur lorsque Gens revêt
trop  timidement  les  atours  de  la  magicienne  au  I,  la
tragédienne impressionne en dernière partie pour figurer la
femme brisée face à son amant intraitable. Face à elle, on
retrouve  un  autre  nom  bien  connu  du  grand  public  en  la
personne de Ian Bostridge, qui nous régale de son art grâce à
ses phrasés d’une éloquente noblesse. Malgré ces qualités, le
ténor  anglais  ne  peut  toutefois  faire  oublier  un  timbre
fatigué,  quelques  rudesses  dans  le  suraigu  arraché,  ainsi
qu’une difficulté à maitriser sa puissance dans les piani
(surtout dans les duos avec Gens, déséquilibrés sur ce point).

Impressionnante dans l’un des rôles les plus marquants de
l’ouvrage, Anaïk Morel donne à sa Haine une jeunesse vocale
rayonnante, surtout dans l’aigu, mêlant à sa prestation des
regards hallucinés, tandis qu’Edwin Crossley-Mercer compose un
solide Hidraot, aux graves mordants. On aime aussi le duo
épatant entre Philippe Estèphe et Enguerrand de Hys, qui donne
au IV une vérité saisissante par son engagement, rarement



atteinte. Toujours aussi à l’aise dans l’articulation, Florie
Valiquette  s’impose  dans  ses  différents  rôles  sur  sa
partenaire raffinée Apolline Rai-Westphal Phénice, encore un
peu  trop  tendre  dans  la  projection.  Comme  on  pouvait  s’y
attendre, Christophe Rousset fait quant à lui crépiter son
orchestre dès l’ouverture, donnant un relief impressionnant à
sa battue, de la raideur volontaire des passages verticaux
d’allure  martiale  aux  déflagrations  nerveuses  des  cordes
déchainées  par  endroit.  De  quoi  se  régaler  de  l’instinct
dramatique direct et immédiat de Gluck, très affuté dans ces
passages, et ce malgré quelques longueurs ici et là (au I
surtout).
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CRITIQUE, opéra. PARIS, Opéra-Comique, le 5 nov 2022. Gluck :
Armide. Véronique Gens (Armide), Ian Bostridge (Renaud), Anaïk
Morel (La Haine), Edwin Crossley-Mercer (Hidraot), Enguerrand
de Hys (Artémidore, Le Chevalier danois), Philippe Estèphe
(Aronte,  Ubalde),  Florie  Valiquette  (Sidonie,  Mélisse,
Bergère),  Apolline  Rai-Westphal  Phénice  (Lucinde,  Plaisir,
Naïade), Les Eléments, Les Talens Lyriques, Christophe Rousset
/  (direction  musicale)  /  Lilo  Baur  (mise  en  scène).  A
l’affiche  de  l’Opéra-Comique  jusqu’au  15  novembre  2022.
Photo : S. Brion

 

 

 

 



 

 

 

 

 

 

 

 

 

 

 

 

 

 

 

 

 

 

 

 

 

 



 

 

 

 

 

 

 

 

 

 

 

 

 

Précédent programme élu CLIC de CLASSIQUENEWS :

 

ARTE.  Vendredi  15  août
2014,  20h50.  Verdi  :  Le
Trouvère.  Anna

Netrebko.   Salzbourg,  août  2014  :
voici assurément l’un des événements
lyriques du festival autrichien créé
en 1922 par le trio légendaire Strauss
/  Hoffmannsthal  /  Reinhardt.  C’est
qu’aux  côtés  des  Mozart,  Beethoven,
Strauss, les grands Verdi n’y sont pas
si fréquents. Créé à Rome en 1853, d’après El Trovador de
Gutiérrez, 1836), Le Trouvère de Verdi saisit par sa fièvre

http://www.classiquenews.com/wp-content/uploads/2014/07/NETREBKO-anna-Anna_Netrebko_-_Romy_2013_b.jpg
http://www.classiquenews.com/wp-content/uploads/2013/04/arte_logo_2013.jpg


dramatique,  une  cohérence  et  une  caractérisation  musicale
indiscutable malgré la complexité  romanesque de l’intrigue.
L’action se déroule en Espagne, dans la Saragosse du XVème, où
le conte de Luna est éconduit par la dame d’honneur de la
princesse de Navarre, Leonora dont il est éperdument amoureux
: la jeune femme lui préfère le troubadour Manrico.  Dans le
camps gitan, Azucena, la mère de Manrico, est obsédée par
l’image de sa mère jetée dans les flammes d’un bûcher, et de
son jeune frère, également consommé par le feu. Manrico décide
de fuir avec Leonora. Mais il revient défier Luna car sa mère
est condamnée à périr sur le bûcher elle aussi.  Emprisonné
par  Luna  avec  sa  mère,  Manrico  maudit  Leonora  qui  semble
s’être finalement donnée au Conte : elle a feint et s’est
versée le poison pour faire libérer son aimé. En vain, Luna
comprenant qu’il n’aura jamais celle qu’il aime (à présent
morte), ordonne l’exécution par les flammes de Manrico. Au
comble de l’horreur, Azucena lui avoue qu’il vient de tuer son
propre frère : leur mère avait échanger les enfants sur le
bûcher.  De  sorte  que  l’opéra  s’achève  sur  la  vengeance
d’Azucena (elle a enfin vengé la mort de sa mère par Luna) et
le sacrifice des deux amants (Leonora et Manrico). La mezzo
apparemment démunie a manipulée le baryton jaloux, vengeur…
aveuglé par sa haine. EN LIRE +

Arte, ce soir,
Programme retransmis ensuite sur France Musique. Verdi : Le
Trouvère. Anna Netrebko. Le 31 août 2014, 20h.

CRITIQUE,  danse.  BORDEAUX,
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Grand-Théâtre  (du  10  au  31
décembre  2022).  PROKOFIEV  :
«  Cendrillon  »  par  David
BINTLEY  et  le  Ballet  de
l’Opéra national de Bordeaux
Monument musical, le massif des neuf symphonies de Beethoven
repousse  les  limites  de  l’orchestre  haydnien,  s’émancipe,
portant  les  idéaux  romantiques  et  l’ambition  d’un  homme
confronté aux affres du destin. Bilan sur les 9 cimes de ce
paysage symphonique exceptionnel.

PARIS, La Force du Destin de
VERDI à Bastille : Netrebko,
Tézier,  Alaimo,  un  trio  de
luxe  (critique  du  15  déc
2022)

CRITIQUE,  opéra.  PARIS,  Opéra
Bastille, le 15 déc 2022. VERDI
:  La  Force  du  destin.  Jader
Bignamini / Jean-Claude Auvray  
–   Entendre  Anna  Netrebko  à
Paris est toujours un événement,
du  moins  lorsque  la  soprano
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russe n’annule pas au denier moment, ce que les spectateurs de
la  générale  et  de  la  première  ont  eu  malheureusement  à
souffrir, faisant un bon accueil, en remplacement, à Anna
Pirozzi  (annoncée  aussi  pour  les  dernières  dates).  En
attendant,  pour  cette  2ème  représentation,  ne  boudons  pas
notre  plaisir  de  retrouver  Netrebko  et  son  timbre
délicieusement charnu, dont l’assombrissement n’a pas nui à la
variété des nuances ni des couleurs déployées. Si elle met un
peu de temps à se chauffer dans le Prologue, peu aidée par une
direction  aussi  lente  qu’analytique,  la  diva  austro-russe
compense peu à peu les quelques instabilités dans le médium
par  une  attention  à  chaque  mot,  sculpté  avec  une  vérité
dramatique, une hauteur de vue d’une grande intensité.

 

La Force du destin à l’Opéra Bastille

Netrebko, Tézier, Alaimo…
un trio gagnant et de grand luxe

 

 

Cette  présence  vocale  constitue  aussi  la  grande  force  de
Ludovic  Tézier,  dont  la  noblesse  de  phrasés  impose  un
Calatrava sans concession dans ses résolutions vengeresses,
sans morgue ni agitation inutile. Bien aidée par une technique
toujours aussi sûre, entre résonance intérieure et phrasés
millimétrés, sa composition suscite une ovation nourrie en fin
de représentation. L’autre grande performance de la soirée
revient au Melitone désopilant de Nicola Alaimo, qui donne à
ce rôle un luxe vocal inouï à force de mordant et de couleurs,
parfaitement projeté.
Aucun problème de ce coté là non plus pour le Guardiano de
Ferrucio Guardiano, qui compense un timbre fatigué et rugueux
(et quelques aigus peu justes) par sa ligne de chant toujours



aussi  stylée.  A  ses  côtés,  pour  ses  débuts  à  Paris,  la
jeunesse  vocale  rayonnante  de  Russell  Thomas  (Don  Alvaro)
montre quelques limites dans l’émission musculeuse, un peu
brut de décoffrage, à la composition trop extérieure pour
embrasser la complexité de son personnage. Outre un choeur
bien préparé, on note la prestation enjouée d’Elena Maximova
(Preziosilla), un peu rétrécie dans les aigus, mais gorgée
d’intentions sur le reste de la tessiture.

Comme  évoqué  plus  haut,  la  direction  de  Jader  Bignamini
souffle le chaud et le froid en fouillant par trop les détails
de  la  partition,  tout  en  animant  d’un  geste  fougueux  les
parties  plus  enlevées.  L’actuel  directeur  musical  de
l’Orchestre  symphonique  de  Detroit  n’évite  pas,  aussi,
quelques décalages avec les solistes comme le choeur.

Face à cette prestation mitigée, la mise en scène de Jean-
Claude  Auvray  (voir  la  reprise  de  2019
https://www.classiquenews.com/compte-rendu-critique-opera-pari
s-opera-le-6-juin-2019-verdi-la-force-du-destin-nicola-
luisotti-jean-claude-auvray/) joue la carte de la sobriété, en
plongeant ses interprètes dans une pénombre (tout en contraste
avec les rares accessoires, notamment un immense Christ dont
la  figure  morale  écrasante  se  rappelle  sans  cesse  aux
protagonistes), magnifiée par la somptuosité des costumes et
des éclairages. Les choristes font souvent office d’éléments
de décors, en composant des tableaux humains variés, trop
souvent statiques.
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CRITIQUE, opéra. PARIS, Opéra Bastille, le 15 déc 2022. VERDI:
La Force du destin. James Creswell (Le Marquis di Calatrava),
Anna Netrebko, Anna Pirozzi (Donna Leonora), Ludovic Tézier
(Don Carlo di Vargas), Russell Thomas (Don Alvaro), Elena
Maximova  (Preziosilla),  Ferrucio  Guardiano  (Il  Padre
Guardiano),  Nicola  Alaimo  (Fra  Melitone),  Julie  Pasturaud
(Curra),  Carlo  Bosi  (Maestro  Trabuco),  Florent  Mbia  (Un
alcade),  Hyun  Sik  Zee  (Un  chirurgien)  Chœurs  de  l’Opéra
national de Paris, Orchestre de l’Opéra national de Paris,
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Jader  Bignamini  (direction  musicale)  /  Jean-Claude  Auvray
(mise en scène). A l’affiche de l’Opéra national de Paris, à
l’Opéra Bastille, jusqu’au 30 décembre 2022. Photo : © Charles
Duprat / OnP …
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[EXTRAIT Opéra de Paris] LA FORZA DEL DESTINO by Verdi –
« Solenne in quest’ora » (Ludovic Tézier, Russell Thomas)

Tantrisme  symphonique.
Création  de  Sinfonia  del
cuerpo de luz d’Alex Nante /
ON LILLE, le 23 sept 2021
CRITIQUE,  concert.  LILLE,  le  23  septembre  2021  :  Concert
inaugural de la saison 2021 – 2022 : Alex NANTE (Sinfonía del
cuerpo  de  luz,  création)  –  SAINT-SAËNS  :  Concerto  pour
violoncelle  n°1  (Victor  Julien-Laferrière,  violoncelle)  –
Richard STRAUSS : Mort et transfiguration. Orchestre National
de Lille. Alexandre BLOCH, direction.
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Alex  Nante  (né  en  1992)
s’affirme  comme  l’un  des
compositeurs  contemporains  les
plus  pertinents,  révélant  ce
soir  une  écriture  qui  pense
l’orchestre  autant  dans  son
ampleur  sonore  que  dans  ses
scintillements instrumentaux les
plus  chambristes.  L’auteur
reconnaît  sans  réserve  son
admiration  pour  les

postromantiques du XXe, Mahler et Strauss précisément. …Encore
du travail et un élargissement de ses champs sensibles… vers
les français, souhaitons-le, Debussy et surtout Ravel, et peut
être  que  demain  assisterons-nous  à  l’émergence  d’un
tempérament  idéalement  captivant.
Déjà, ce soir dans la création de sa “Sinfonía del cuerpo de
luz” / Symphonie du corps de lumière, la démonstration est
faite de sa très haute technicité, exigeante pour tous les
pupitres qui sont en nombre (bois par 3,…). L’argentin élève
de Grisey et Benjamin, sert aussi un sens indéniable de la
dramaturgie que porte un souci spirituel ardent. Toute la
pièce,  aussi  somptueuse  que  flamboyante,  exprime  un
cheminement progressif à travers les 7 chakras du corps. C’est
un rituel sonore dont le langage orchestral traduit chaque
avancée vers le final, explosif, éruptif, éblouissant dans son
mystère exclamatif et libérateur qui révèle alors le feu du «
corps subtil ». Fils d’un philosophe des religions, lui même
intéressé par la psychanalyse de Jung, Alex Nante cultive une
musique à la fois abstraite et organique, dont la première
valeur est cette fusion entre le miroitement concerté des
effets instrumentaux et le sens et l’architecture globale de
la  partition  :  temps  musical  et  dramaturgie  spirituelle
fusionnent  alors  admirablement  en  une  course  échevelée
d’environ 20 mn, qui scintille constamment.
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Tantrisme symphonique :
le feu scintillant du compositeur ALEX

NANTE
révélé par l’Orchestre National de Lille

 

Face au défi de cette création, commande du National de Lille,
les musiciens sont survoltés et aussi attentifs aux multiples
alliages ténus de l’écriture qui comprend de superbes solos
pour  hautbois,  clarinette,  violoncelle,  violon,  eux  mêmes
parfois  associés  en  une  réelle  sensibilité  et  maîtrise
instrumentale. Ce avec d’autant plus d’acuité et de relief que
les  jeunes  instrumentistes,  nouvellement  recrutés,
s’impliquent, articulent, se dépassent ; preuve de l’énergie
éclatante d’un orchestre qui est aussi en plein renouvellement
de ses effectifs.
Au final même si le compositeur déclare avoir cultivé une
transparence  progressive  vers  une  épure  croissante  de  la
texture, force est de constater que la matière musicale en fin
d’activité  est  encore  furieusement  dense  ;  dans  cette
expérience mystique qui confronte sacré / profane, esprit /
matière, spirituel / matériel, la puissance de feu de Nante
est celle d’un hédoniste flamboyant dont la couleur et le
timbre,  la  riche  parure  orchestrale  attestent  d’une
suractivité  débordante  :  implosion  plutôt  qu’épure  ;
incandescence plutôt qu’effacement ; par son terreau fertile
aux  transfigurations  voire  illuminations  {sujet  du  dernier
concert de clôture de cette saison 21 / 22, décidément hors
normes de l’Orchestre lillois), le compositeur argentin fait
feu  de  tout  bois,  impose  une  série  de  déflagrations
irrésistibles (style « fireworks », dixit Alexandre Bloch dans
sa présentation). La conscience est totale, le geste large, la
pensée de plus en plus libre, extatique, dansante.

La partition en création était un mets de choix pour le grand



retour de l’Orchestre national de Lille sur scène en grand
effectif, un dispositif plus vu ni ressenti avec une telle
intensité… depuis 18 mois. Présentant avec finesse et humour
la pièce en création au début du concert, Alexandre Bloch,
directeur musical de l’Orchestre, ne cache pas son plaisir de
diriger  ainsi  ses  plus  de  90  musiciens  devant  une  salle
pleine… Nous n’avions pas ressenti la vibration symphonique
totale  depuis  l’odyssée  des  symphonies  de  Mahler,  un
accomplissement  pour  l’Orchestre  piloté  par  un  chef  bien
inspiré.  De  fait  l’exploration  du  langage  mahlérien  à
certainement  profité  à  la  création  de  Nante,  ce  dernier
partageant avec Mahler, une pensée cosmique de l’orchestre, un
souci du sens et de l’architecture, – la présence des voix et
des vertiges autobiographiques …en moins.

 

Le violoncelle de Victor Julien-Laferrière succède ensuite à
Nante. La complicité et l’entente entre chef et soliste sont
celles de deux artistes frères ; leur combinaison dévoile un
naturel et une facilité, manifestes. Porté par une tel duo (et
un orchestre complice lui aussi), le Concerto pour violoncelle
n°1  de  Saint-Saens  (1873)  fait  bien  la  synthèse  des
romantiques  germaniques,  fusionnant  l’élan  schumannien,  la
mélancolie  brahmsienne  en  une  sensualité  amoureuse  d’une
remarquable élégance… toute française. Artisan du renouveau
musical  patriotique,  Saint-Saëns  écrit  là  une  oeuvre  qui
touche par sa justesse et son raffinement. Bel hommage au
génie français fêté en 2021 pour son centenaire : le brio,
l’éloquence  et  parfois  une  atténuation  expressive  finement
nuancée de la part du soliste (Allegreto con moto, central)
éclaire  chez  l’auteur  des  opéras  Samson  ou  Ascanio,  sa
sincérité, son élégance pudique, la suavité directe de ses
dons mélodiques. L’accord violoncelle / orchestre est idéal,
équilibré, transparent dans un esprit… mozartien.

En choisissant Mort et transfiguration de Richard Strauss,
Alexandre  Bloch  nous  offre  de  vivre  un  second  parcours



spirituel, celle du héros straussien qui en 1890 réussit le
passage vers l’au-delà; c’est comme si Strauss plantait le
décor,  ses  mouvements  principaux,  sa  direction  comme  une
élévation, puis comme si Nante précisait encore la nature de
l’opération, ses enjeux et le contenu de la métamorphose qui
est à l’œuvre (et son caractère incendiaire). Mais si Strauss
édifie  une  architecture  vers  la  lumière  et  l’abstraction,
Nante  accomplit  une  sublimation  volcanique  par  une
transcendance sous le sceau du feu le plus éblouissant. Chef
et  instrumentistes  expriment  le  raffinement  de  l’écriture
straussienne, sa couleur élégante elle aussi, sa puissance
dramatique, sa verve orchestrale. La science instrumentale du
Bavarois  dialogue  ainsi  avec  l’énergie  de  l’Argentin,
accréditant  davantage  la  grande  cohérence  de  ce  programme
d’ouverture de saison. Une totale réussite et un lancement
particulièrement éblouissant.

 

 

Retrouvez  ici  :  toute  la  saison  de  l’ON  LILLE  Orchestre
National de Lille.

LIRE aussi ici : notre présentation de la saison 2021 2022 de
l’ON LILLE Orchestre National de Lille, temps forts, fils

rouges, chefs invités, programmes et thématiques, nouvelles
formes de concert (concerts flash, ciné-concerts, musique de

chambre…)

LIRE aussi notre présentation du concert NANTE, STRAUSS,
SAINT-SAËNS par l’ON LILLE les 23 et 24 sept 2021 / dans ON

LILLE, saison 2022 – 2023 : temps forts, parocurs…
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PHOTOS : Alex NANTE (à gauche / bord de scène après le concert
du 23 sept 2021) – Alexandre Bloch, Victor Julien-Laferrière,
violoncelle © Ugo Ponte / Orchestre National de Lille 2021

 

 

 

 

 

__________

PROCHAINS CONCERTS DE L’ORCHESTRE NATIONAL DE LILLE :

6, 7 OCT 2021 : MOZART. Musique funèbre maçonnique et REQUIEM
Direction : Jan Willem de Vriend

13, 14 OCT : Brahms, concert pour violon (Sergey Khachatryan,
violon)

Beethoven : Symphonie n°6 « Pastorale »
Direction : Kristina Poska

21 OCT : « Pour CLARA »
Robert Schumann : Concerto pour violoncelle (Steven Isserlis,

violoncelle)
Symphonie n°4

Direction : James Feddeck

25 OCT : JUST PLAY
Expérience immersive dans le travail de l’Orchestre

Direction : Alexandre Bloch

29, 30 OCT : création «  MÊME PAS PEUR »
Conte dont le public est l’auteur, de Julien Joubert, Eric
Herbette
Direction : Alexandre Bloch



 

 

 

 

 

 

 

 

 

Orchestre National de Lille

ENTRETIEN avec Alex NANTE, compositeur en
résidence

___________________________________________________

Pour la création de son Concerto pour piano et orchestre, créé
le 6 avril 2022

 

 

ALEX  NANTE  et  l’ORCHESTRE
NATIONAL  DE  LILLE.  Entretien
avec Alex Nante à propos de son
Concerto  pour  piano  et
orchestre. Avant la création de
son  concerto  pour  piano  et
orchestre, nouveau jalon de sa
résidence au sein de l’Orchestre

National de Lille, le compositeur argentin Alex Nante nous

http://alexnante.com/fr/


explique les enjeux de sa nouvelle partition qui sera créée
les 6 et 7 avril 2022 (avec Alexandre Tharaud au piano, sous
la direction d’Emilia Hoving).

 

 

_______________________________________

CLASSIQUENEWS : Comparé à « Sinfonia por un cuerpo de luz »,
quelle conception de la lumière se précise dans le Concerto
pour piano ? Comment les deux partitions se répondent-elles ?

ALEX NANTE : La lumière est le fil conducteur de ma résidence
à l’ONL. Elle inspire les œuvres Sinfonía del Cuerpo de Luz,
« Luz » Preludios (création le 11 juin par Vanessa Wagner au
Lille Piano Festival), le concerto pour piano et la Symphonie
no. 2 « Mysterium ». Luz de lejos signifie «Lumière de loin».
Contrairement à Sinfonía, Luz de lejos accentue une dimension
«psychologique», dans le sens où le piano semble incarner un
personnage, un caractère humain qui passe par des étapes de
rapprochement et d’éloignement avec l’orchestre et la lumière
évoquée.
La difficulté d’unifier les timbres contrastés de l’orchestre
et du piano a inspiré cette idée. La tentative d’union entre
les  deux  a  parfois  une  facette  romantique  qui  est  plus
marquante dans le quatrième mouvement, qui consiste en un duo
amoroso intime entre le piano et la harpe. Je considère ce
mouvement comme une rencontre avec l’Anima. Après un premier
long dialogue, piano et harpe sont remplacés et en quelque
sorte « transcendés » dans la tessiture aiguë par le célesta
et le glockenspiel, qui personnifient « l’essence lumineuse »
de ces deux « personnages ».

 

 



CLASSIQUENEWS : Comment avez vous élaboré l’écriture et la
place du piano vis à vis des autres instruments solo (basson,
harpe, cor, …) et vis à vis de la masse orchestrale ?

ALEX  NANTE  :  L’écriture  du  concerto  pour  piano  m’a  fait
réfléchir sur les différents enjeux au moment de combiner
piano avec d’autres instruments. D’autre part, j’ai réfléchi
au rôle du piano dans la forme concertante et aux différentes
manières d’interaction entre soliste et orchestre depuis le
classicisme. L’un de mes objectifs était d’éviter le rôle
«héroïque» que le piano acquiert souvent dans le romantisme
(même si d’autres aspects du romantisme sont très importants
dans mon langage). Ce rôle est en quelque sorte lié à la
«bataille» qui est parfois présente entre soliste et orchestre
dans les concertos romantiques. Néanmoins, le « conflit » ou
la « bataille » n’est pas totalement absent de cette œuvre,
comme on peut le constater dans certains passages du cinquième
mouvement.
Les modes d’interaction entre piano et orchestre que j’explore
ont des connotations rituelles et s’inspirent, en partie, de
modèles  préexistants  de  la  littérature  des  concertos  pour
piano. Ces modes sont:

Microcosme / Macrocosme
Cette  analogie  suppose  une  similitude,  voire  une  identité
partagée,  entre  l’individu  et  le  cosmos.  En  raison  de  la
nature polyphonique du piano, considérer cet instrument comme
un « micro-orchestre » semble une analogie appropriée. Dans
les segments Microcosme / Macrocosme de l’œuvre, l’orchestre
opère  comme  une  élaboration  ou  une  «amplification»  des
mélodies  ou  des  phrases  du  piano.  Néanmoins,  cet  essai
« d’identité » n’est jamais accompli dans le concerto, en
raison de l’impossibilité d’unifier les timbres du piano et
orchestre.

Jeu «Juego» («jeu» en espagnol) est le titre de la deuxième
partie  du  troisième  mouvement,  qui  a  une  signification
essentielle dans la structure générale. D’abord parce que le



centre  de  ce  segment  correspond  à  l’axe  de  symétrie  de
l’œuvre.  Deuxièmement,  parce  que  son  caractère  est  si
différent des autres mouvements du concerto qu’il produit un
contraste dans la forme générale. Le piano et l’orchestre
s’enchevêtrent ici dans un dialogue ludique, qui contrastent
avec le sérieux et la gravité des autres parties du concerto.

Responsorial – Le sixième mouvement, intitulée Luz de lejos,
présente une succession d’un choral de cordes, un choral des
bois et d’un monologue au piano, de manière responsoriale. Le
charactère archaïque du responsorial est accentuée ici par un
choral  en  fauxbourdon  aux  bois,  élément  qui  apparaît  en
arrière-plan dans d’autres parties de l’œuvre.
Luz de lejos ne présente pas une graduelle « luminosité »
comme dans certaines parties du Sinfonía, ou une graduelle
«  ritualisation  »,  comme  dans  certains  de  mes  pièces  de
musique de chambre. Néanmoins, le dernier mouvement suggère
une arrivée à une atmosphère rituelle où le symbole de la
lumière est plus présent que dans d’autres mouvements. Le
langage  harmonique  ici  est  très  transparent,  extrêmement
diatonique  et  par  moments  modal.  La  tessiture  aiguë  est
exploré dans tout l’orchestre.

 

 

CLASSIQUENEWS : La fin du Concerto s’achève comme une question
ouverte … Quel est le sens de cette fin?

ALEX  NANTE  :  L’œuvre  semble  finir  dans  une  atmosphère
rituelle,  calme  et  méditative,  mais  cette  atmosphère  est
interrompue par un élan énergique, mercurial, ou les éléments
plus significatifs de l’œuvre sont rapidement superposés. Une
sorte de synthèse de tout le concerto.
Le  dernier  accord  de  l’œuvre  est  joué  au  piano,  harpe,
glockenspiel et célesta dans la tessiture extrême, en fff, un
son extrêmement «lumineux». Ce dernier élément agit en quelque



sorte comme une réponse à l’ouverture de l’œuvre, où le piano
joue un bicorde MI – SI dans le grave. Même si, comme indiqué
précédemment, il n’y a pas une « luminosité progressive » tout
au long de l’œuvre, ces deux accords ont une signification
symbolique liée au passage de l’obscurité à la lumière.

 

 

CLASSIQUENEWS : Au moment de la création mondiale, au cours
des 2 soirées des 6 et 7 avril, comment avez vous ressenti et
vécu la partition ? Y a t il des éléments nouveaux qui ont
surgi ?

ALEX NANTE : J’ai vécu ce moment avec beaucoup d’émotion; très
touché par le magnifique travail d’Alexandre Tharaud, Emilia
Hoving et l’Orchestre National de Lille. Dans les répétitions
d’une nouvelle œuvre je fais toujours de petits changements.
Par exemple, une mélodie qui était censée être au premier plan
peut passer un peu plus au premier plan. Je change aussi
quelques tempos, j’ajoute quelques points d’orgues… J’ai la
sensation de jamais finir de corriger mes oeuvres. J’adore
cette phrase de Paul Valery : « Un artiste ne finit jamais
vraiment son travail, il l’abandonne tout simplement »

 

CLASSIQUENEWS : Quelle est la suite et les prochains jalons au
sein  de  votre  résidence  à  l’ON  LILLE  ?  De  quelle  façon
exploitez vous les ressources propres de l’orchestre ? Notez
vous des caractères marquants qui singularisent l’Orchestre
National de Lille ?

ALEX NANTE : Les musiciens de l’Orchestre National de Lille
sont magnifiques. C’est une chance pour moi de travailler avec
eux. Humainement c’est aussi une expérience très agréable.
Chaque session je peux échanger et me nourrir des commentaires
et des retours des musiciens sur mon oeuvre.



La  dernière  pièce  que  j’écrirai  pour  la  résidence  est
Symphonie  no.  2  «  Mysterium  ».  Cette  œuvre  pour  soprano,
ténor, chœur et grand orchestre sera inspirée des textes de la
tradition  gnostique.  Elle  complète  la  trilogie  des  pièces
écrites  pour  l’Orchestre  National  de  Lille  autour  de  la
lumière.  Le  gnosticisme,  tradition  alternative  au
christianisme des églises, considère que le salut s’obtient
grâce à la gnose, la connaissance ultime de la réalité. Des
fragments des hymnes inclus dans certains traités gnostiques
comme par exemple « Pistis Sophia » seront chantés par la
soprano et le ténor, accompagnés par le chœur dans l’original
langue copte. Cette œuvre sera une tentative de s’immerger
dans  les  mystères  gnostiques  de  la  lumière,  riches  en
puissantes images et symboles d’une sagesse impérissable.

 

 

 

CLASSIQUENEWS :  Comment avez vous vécu et « absorbé » la
période où la pandémie a sévi et entravé le travail habituel ?

ALEX NANTE : C’était une période très intense et créatif: j’ai
composé énormément des pièces. En même temps c’était un moment
assez difficile, traversé par de grandes incertitudes. J’ai
vécu la pandémie à Buenos Aires, où le confinement a été un
des plus longs et strictes du monde. Cette tension a influencé
mon œuvre.

 

 

 

CLASSIQUENEWS :  Y a t il, outre la réflexion sur la forme et
l’écriture, une part autobiographique dans vos oeuvres ? Si
oui, de quelle manière cela se manifeste-t-il concrètement



(motif, orchestration, harmonie, figuralismes…) ?

ALEX NANTE : Il y a toujours une part autobiographique dans
mes œuvres, dans le sens où j’essaie d’écrire à partir de
l’expérience, du vécu intérieur. Ce vécu intérieur résonne
évidemment avec le vécu extérieur. Parfois cette dimension
autobiographique  a  un  caractère  anecdotique  ;  dans  mes
« Diarios » pour piano je « musicalise » des rencontres avec
des amis, des dialogues avec mon épouse, des voyages… etc. Cet
exemple est un cas extrême, mais certaines références de ce
type habitent aussi dans d’autres de mes oeuvres.

 

 

 

CLASSIQUENEWS :  Y a t il d’autres formes non encore réalisées
que  vous  souhaiteriez  créer  où  le  travail  avec  le  plein
orchestre aurait toute sa place ? Lesquelles et pourquoi ?

ALEX  NANTE  :  Les  trois  pièces  pour  l’ONL  me  permettent
d’explorer des différentes facettes de l’écriture orchestrale:
l’orchestre  seul,  le  concerto  et  la  symphonie  chorale.  À
l’avenir j’aimerais explorer l’opéra, mais je vais attendre un
peu avant de me plonger dans ce monde.

Propos recueillis en mars 2022
/ photos : Alex Nante / © ON LILLE –

 

 

 

 

Plus d’infos sur le site du compositeur Alex Nante :



www.alexnante.com

CRITIQUE, opéra. LYON, opéra,
le  16  décembre  2022.
BERNSTEIN : Candide. D. Fisch
/ W. Marshall.
CRITIQUE, opéra. LYON, le16 déc 2022. L BERNSTEIN : Candide.
Orchestre  et  Chœurs  de  l’opéra  de  Lyon,  Wayne  Marshall.
Voltaire, terre à terre.

Pour  sa  création  lyonnaise,  Candide  convainc
vocalement, mais déçoit scéniquement. Une lecture
aseptisée qui gomme l’ironie et le comique de
l’œuvre, comme de l’œuvre-source.

Sur scène, un plateau vide, une
longue  rangée  de  chaises  sur
lesquelles  viennent
progressivement  s’assoir  les
chœurs  et  la  vingtaine  de
personnages  de  cette  «  comic
operetta », un énorme globe en
plastique, qui passera de cour à

jardin, symbolisant, on suppose, la terre et les voyages des
protagonistes, et un énorme banc blanc lumineux et coulissant
dont on ne comprend pas très bien l’utilité. La chorégraphie
minimaliste de Annie B. Parson peut séduire au premier abord,
mais s’avère très vite répétitive et vide de sens, statique,
d’un ennui mortifère et peine à convaincre d’un point de vue
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dramatique, malgré une machine à mousse, qui réveille, bien
brièvement, le spectateur de sa torpeur. Photo : L Bernstein
(DR)

 

 

Candide à l’Opéra de Lyon

Voltaire, terre à terre
mais remarquable Cunégonde de Sharleen

Joynt
 

Metteur en scène et chorégraphe ont oublié qu’il s’agit d’une
œuvre  comique,  qui  déploie  des  trésors  d’ironie  et
d’inventivité auxquels les spectateurs lyonnais n’ont pu guère
goûter.  L’absence  totale  de  direction  d’acteur,  déjà
rédhibitoire  pour  toute  œuvre  scénique,  l’est  encore  plus
s’agissant  d’une  intrigue  où  l’on  est  censé  constamment
voyager. La très brève note d’intention du metteur en scène
Daniel Fisch ne nous dit strictement rien sur ses intentions,
se bornant à nous prévenir que l’on ne verrait pas « de
représentation  littérale  »  des  nombreux  événements  qui
ponctuent le conte et sa transposition lyrique. Fisch se fiche
de nous dans un texte aussi minimaliste que sa lecture de
l’œuvre pourtant très riche dans sa texture musicale en partie
parodique  des  formes  anciennes  et  modernes  (tango,  valse,
jazz, grand air d’opéra romantique).

Le plateau vocal sauve timidement cette vision austère et à
contre-emploi.  Dans  le  rôle-titre,  Paul  Appleby  campe  un
Candide  crédible,  séduisant  vocalement,  notamment  dans  ses
parties élégiaques aux accents mozartiens qui électrisa le
public par sa longueur de souffle impressionnante. Remplaçant
Andrea Caroll, la soprano Sharleen Joynt est une Cunégonde



stupéfiante d’un bout à l’autre et met K.O. debout la salle
dans  son  air  virtuose  «  Glitter  and  be  gay  »,  dont  les
vocalises  d’une  fluidité  remarquable  sont  en  outre
impeccablement projetées. Tichina Vaughn incarne une Vieille
Dame  crédible,  par  sa  présence  et  un  abattage  idoine,  là
encore entravé par une direction d’acteur quasi inexistante.
Irrésistible  vocalement,  Derek  Walton  prête  son  timbre
somptueux  à  un  Pangloss  autoritaire  mais  dépouillé  de  sa
fonction  narratrice  confiée  à  un  récitant  laconique  qui
n’exerce plus vraiment la fonction narratrice si importante
dans l’économie de l’intrigue.

Les  autres  interprètes  ne  déméritent  pas.  En  particulier
Robert Lewis et Pete Thanapath, qui se partagent divers rôles,
tandis que Thanswa Mpongwana, dans le rôle de Paquette et
l’impeccable Sean Michael Plumb, dans celui de Maximilien,
sont excellents, mais peinent à exister vraiment, tant la mise
en scène désincarnée les en empêchent.

Dans la fosse, la direction magistrale de Wayne Marshall, qui
connaît son Berstein par cœur, parvient à tirer le meilleur
d’une partition roborative, constamment inventive, et prouve
une fois de plus l’excellence de la phalange lyonnaise, dont
le jeu, d’une précision entomologiste, ravit les oreilles à
défaut de ravir les yeux. Le chœur, toujours excellemment
préparé par Benedict Kearns, est en parfaite osmose avec les
pupitres  mêlés  d’élégance  et  d’énergie  de  l’Orchestre  de
l’Opéra de Lyon ; cela fait d’autant plus regretter le hiatus
incommensurable entre la fosse, qui atteint des sommets, et la
scène  très  terre  à  terre,  sans  charme,  sans  l’ironie  de
Voltaire que Bernstein avait su si bien captée.

 

 

______________________________________

CRITIQUE, opéra. LYON, le16 déc 2022. L BERNSTEIN : Candide.



Paul Appleby (Candide), Sharleen Joynt (Cunégonde), Derek
Walton (Pangloss), Tichina Vaughn (La Vieille Dame), Peter

Hoare (Le Gouverneur / Vanderdendur / Ragotzki), Sean Michael
Plumb (Maximilien), Thandiswa Mpongwana (Paquette), Robert

Lewis (Charles-Édouard Alchimiste / Le Capitaine / 1er Señor /
1er Inquisiteur), Pawel Trojak (Martin / Hermann-Auguste / Un
escroc / Un ferrailleur / 2e Inquisiteur), Pete Thanapat (Tsar

Ivan / Croupier / 2e señor / 3e Inquisiteur), Tigran
Guirasgoyan (Le Sultan Ahmet), Antoine Saint-Espes (Un

montreur d’ours / Stranislas), Paolo Stupenengo (Un docteur),
Didier Roussel (Un marchand de cosmétiques), Daniel Fish (mise
en scène), Annie B. Parson (Chorégraphie), Catherine Galasso
(Collaboration à la chorégraphie), Andrew Lieberman, Perrine

Villemur (décors), Terese Wadden (costumes), Éric Wurtz
(lumières), Benedict Kearns (Chef des chœurs), Orchestre et

Chœurs de l’Opéra de Lyon, Wayne Marshall (direction).
Jusqu’au 1er janvier 2023 :

https://www.opera-lyon.com/fr/programmation/saison-2022-2023/o
pera/candide

/ photos : DR

 

 

 

 

TEASER vidéo :
Candide de L Bernstein à l’Opéra de Lyon, déc 2022

https://www.opera-lyon.com/fr/programmation/saison-2022-2023/opera/candide
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CRITIQUE, opéra. REIMS, le 16
déc  2022.  Thomas  NGUYEN  :
Xynthia, création – Collectif
Io

En réalité sous le titre climatique, se
déroule une action théâtrale : un drame 
scandaleux où la vérité pourtant dévoilée,
est  tue,  détournée  au  profit
d’investisseurs  parfaitement  cyniques,
menteurs,  immoraux  ;  la  pièce  juste  et
visionnaire  d’Ibsen  [«  l’ennemi  du
peuple  »,  1883]  dont  s’inspire  le
compositeur  Thomas  NGUYEN,  impose  son
tempo et son réalisme glacial :  l’opéra
dont  il  est  question  associe  deux

narrations : piètre comédie humaine et préservation de l’eau
laquelle va son cycle qui dépasse le petit destin des hommes ;
cette société qui a, dit on, une « conscience collective »
pour mesurer les vrais enjeux ; ici en l’occurrence les petits
profits  d’une  société  de  bains  et  l’élu  de  la  ville  qui
maquillent froidement les résultats d’une analyse de l’eau
thermale  pourtant  toxique  au  plus  haut  point  [riche  en
bacilles,  amibes,  sulfate  de  chrome…  sublime  cocktail!]  ;
inimaginable de fermer l’établissement : que deviendront leurs
profits et de quoi vivra la ville sans les touristes curistes
?
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École du cynisme
et hypocrisie démocratique

 

L’école du cynisme fait son œuvre et épingle avec délices
l’hypocrisie démocratique : il y est clairement critiqué le
fonctionnement où règne la « majorité compacte » qui certes
décide et a le pouvoir mais ne détient pas forcément la vérité
; cas d’école à méditer ? Surtout qu’ici l’agent révélateur,
sorte de lanceur d’alerte, moralement indiscutable, celui qui
dévoile la vérité [le docteur Tomas Stockmann] est empêché de
s’exprimer… Sa sincérité qui ne défend que le bien public et
la sécurité [sanitaire] des citoyens sont peu à peu détruites
confrontées à la duplicité des petits politiques qui soufflent
sur  les  braises  pour  se  placer  et  ostraciser  l’agent
révélateur  en  le  diabolisant  ;  sans  omettre  des  médias
autoproclamés objectifs qui deviennent « médiateurs objectifs
» pour mieux taire la vérité et étouffer le scandale.

L’opéra va loin dans sa dénonciation politique et sociale ; il
est  heureux  que  le  spectacle  soit  le  sujet  d’actions
pédagogiques  auprès  des  scolaires.  Le  drame  dont  il  est
question suscite bien des réflexions sur le fonctionnement de
la  société  ;  sur  l’action  des  intérêts  en  jeu  ;  sur  la
facilité qu’ont certains à manipuler, falsifier, décider pour
les gens au nom de leur défense…
Nos démocraties s’épuisent sous les coups des crapuleux et des
corrompus ; il n’y a que la vérité qui pèse. Le seul étalon
qui a de la valeur. Même empêchée, tôt ou tard elle sort du
puits.

 

 

 



 

Création à l’Opéra de Reims

Thomas Nguyen s’engage pour l’eau et la
vérité

Xynthia, un opéra qui dénonce
 

 



Crédit © Florent Mayolet Photographies

 

 

 

 

L’intérêt du drame réside aussi surtout dans la musique. Les 5
instrumentistes [dirigé par Yann Molénat au Fender Rhodes]
placés sur la scène et qui n’hésitent pas à participer à
l’action  [pour  la  conférence  de  Tomas,  laquelle  devient
assemblée générale où sa parole est confisquée] défendent la
diversité sonore de la partition, riche en caractérisation et
climats  contrastés,  dès  le  prélude  et  sa  vibration
« cosmique » …. jusqu’à la vague finale et sa vaste emprise
mortelle.

https://www.classiquenews.com/wp-content/uploads/2022/12/xynthia-opera-nguyen-reims-creation-dec-2022-classiquenews-critique-opera.jpg


Ondes martenot, timbre ondulant liquide de la harpe et du
cristal Baschet ; stridences ciselées des deux clarinettes [en
si  et  basse]  …  très  sollicitées  dans  leur  jeu  expressif
[évocation des mouettes, marche fanfaronante des bonimenteurs
à la barre qu’il s’agisse de la directrice du journal qui
devait  publier  les  analyses  en  question,  ou  de  la  maire
décidée à répondre et minimiser l’alerte coûte que coûte…].
L’écriture de Thomas NGUYEN sait être expressive et onirique
jouant beaucoup sur les nappes harmoniques des instruments
requis.  Il  offre  une  parure  musicale  efficace  à  ce  drame
essentiellement sociétal et politique où le sujet de l’eau est
une  toile  de  fond,  même  si  la  vague  submersive,  claire
référence à la tempête Xynthia [dont le récit emblématique de
la catastrophe à la Faute sur mer en fev et mars 2010],
renverse en fin d’action, la perspective dramatique.
La figure de Xynthia, déesse grecque de la nature [Cynthia /
Artemis – incarné par le danseur], précise la situation et la
réponse de la nature toujours flouée, toujours sacrifiée. On
regrette cependant que le thème précis de la rareté de l’eau
et sa valeur précieuse inestimable ne soient pas clairement
intégrés à l’action.

Vocalement la distribution est convaincante et plutôt homogène
: la fille de Tomas, Tomas lui-même, le journaliste présent,
hyperactif  et  totalement  immoral,  la  Maire  aussi  qui
représente sans démordre l’intérêt de la société des bains
plutôt que la santé de ses administrés.

En dehors de la réalisation artistique, la production défend
un  projet  écologique  (réduction  minimale  de  son  empreinte
carbone) dont tous les éléments ont été conçus dans ce sens.
À l’heure où 5 grandes institutions lyriques entre France et
Belgique disposent des moyens concrets pour réussir écologie
et  création  [lire  notre  dépêche  du  16  déc  lancement  du
«  collectif  de  17h25  »],  le  spectacle  Xynthia  s’inscrit
naturellement  dans  ce  sillon  exemplaire  et  visionnaire.
Obligeant à une prise de conscience, dénonciateur et très

https://www.classiquenews.com/operas-5-institutions-franco-belges-fondent-un-collectif-ecoresponsable-le-collectif-de-17h25/
https://www.classiquenews.com/operas-5-institutions-franco-belges-fondent-un-collectif-ecoresponsable-le-collectif-de-17h25/


juste, l’opéra ainsi créé est à découvrir absolument. Les
prochaines dates du spectacle, engagé, humaniste, écologique
sont incontournables [annoncé à Metz, Opéra-Théâtre, les 9
puis  10  février  2023].  Plus  d’infos  ici  :
https://www.collectif-io.fr/spectacles/xynthia-lodyssee-de-lea
u/

 

 

 

 

________________________

CRITIQUE,  opéra.  REIMS,  le  16  déc  2022.  Thomas  NGUYEN  :
Xynthia, création – Collectif Io – Photo, illustration :  ©
Collectif Io

 

 

distribution

direction musicale : Yann MOLÉNAT
mise en scène : Mikaël SERRE

Interprètes
Petra Stockmann : Emmanuelle JAKUBEK – soprano

Stockmann / Alaksen : Stéphanie GUERIN (mezzo-soprano)
Billing : Fabien HYON (ténor)

Tomas Stockmann : Halidou HOMBRE (baryton)
Horster / Artémis / L’Eau : Sébastien LY (danseur)
Le Messager du Peuple : Alix RIEMER (comédienne)

Musiciens
Clarinettes : Juliette ADAM

Cristal Baschet et Ondes Martenot : Thomas BLOCH

https://www.collectif-io.fr/spectacles/xynthia-lodyssee-de-leau/
https://www.collectif-io.fr/spectacles/xynthia-lodyssee-de-leau/


Harpe : Pauline HAAS
Percussions et électroacoustique : Pierre TANGUY

Fender Rhodes et direction : Yann MOLENAT

 

 

 

 

 

 

________________________________________

LIRE aussi notre présentation annonce de Xynthia de Thomas
Nguyen,  création  à  l’Opéra  de  Reims  :
https://www.classiquenews.com/reims-opera-creation-thomas-nguy
en-xynthia-lodyssee-de-leau-ven-16-dec-2022/

 

En  LIRE  PLUS  :
https://www.collectif-io.fr/spectacles/xynthia-lodyssee-de-lea
u/
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CRITIQUE,  concert.  NANTES,
Théâtre  Graslin,  le  15  déc
2022. BERLIOZ : Lélio, ou le
retour  à  la  vie…  Orch
National des Pays de la Loire
/ Clelia Cafiero.    

Hector Berlioz est à la fête à
Nantes  !  Au  lendemain  d’une
superbe exécution de son oratorio
« L’Enfance du Christ », et trois
mois  après  celle  de  sa
« Symphonie fantastique », c’est
« Lélio, ou le retour à la vie »
(que le compositeur isérois avait
conçu  comme  une  suite  et  un
complément  à  sa  Symphonie)  que

l’Orchestre National des Pays de la Loire, placée sous la
direction de la jeune cheffe italienne Clelia Cafiero, défend
cette fois.
Avant Lélio, deux pièces sont données à entendre, la courte
Ouverture Le Carnaval romain et la plus développée Cantate
« La Mort de Cléopâtre ». On pourrait s’étonner du couplage,
mais  cela  serait  oublier  que  des  thèmes  de  Lélio  sont
réutilisés à partir de ces mêmes deux ouvrages, car à l’instar
de  son  collègue  Gioacchino  Rossini,  Berlioz  aimait  à
réutiliser des passages d’anciennes œuvres.  Avouons que l’on
reste sur sa faim avec la première pièce, qui ne revêt pas ici
tout l’éclat et la rutilance qu’elle appelle. La faute en
incombe à la jeune cheffe qui ne semble pas encore avoir bien
intégrer les exigences berlioziennes, ce qui se confirme dans
la Cantate qui suit, la fureur nerveuse de l’introduction
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passant ici à la trappe ; c’est ainsi sur la superbe mezzo
(nantaise) Julie Robard-Gendre que repose le soin de conférer
à ce morceau toute la grandeur tragique qu’elle contient. De
toute évidence, la pièce de Berlioz est pour la chanteuse
davantage une cantate qu’un fragment d’opéra où il s’agirait
d’incarner éperdument, en vingt minutes, une héroïne que son
destin pousse au suicide. Sa Cléopâtre, malgré les différents
états d’âme qu’exprime son personnage, est toujours une reine
qui chante, même si son humanité n’est pas obérée, et qu’elle
incarne  aussi  une  victime  qui  souffre,  s’interroge  ou  se
révolte, portée par une voix superbe, aux aigus royaux.
Quant au « plat de résistance », il souffre de la même carence
de  ferveur  passionnée,  même  si  les  instruments  solistes
brillent dans certains passages qui leur sont attribués (à
commencer par les flûtes et la harpe). On applaudit également
à deux mains la prestation du jeune ténor malgache Sahy Ratia,
qui intervient dans « La Balade du pêcheur » et dans « Le
Chant du bonheur ». Sa voix chaude et aérienne confère naïveté
et sincérité dans sa première romance, et distille un chant
tout élégiaque dans la deuxième pièce. Son collègue Philippe
Nicolas-Martin  offre,  de  son  côté,  une  prestation  sans
complexe dans « La Chanson de brigands ». Les Chœurs d’Angers
Nantes Opéras, placés dans les loges d’avant-scène, ne sont
pas en reste, et font un sort à leurs trois interventions,
notamment dans la « Fantaisie sur La Tempête » finale. Enfin,
le comédien Maxime Le Gall avait la lourde tâche d’incarner le
Récitant, c’est-à-dire Berlioz lui-même ! Il dit son texte
avec feu, sans chercher à en gommer les prétendues outrances
ou naïvetés, et parvient à faire corps tant avec les solistes
vocaux  que  les  instrumentistes  de  l’ONPL.  Seule  petite
remarque, l’utilisation d’un micro était-elle nécessaire dans
une salle d’opéra à taille humaine comme l’est le Théâtre
Graslin ?…

 

 



 

______________________________________
CRITIQUE, concert. NANTES, Théâtre Graslin, le 15 déc 2022.
BERLIOZ : Lélio, ou le retour à la vie… Orch National des Pays
de la Loire / Clelia Cafiero. Photo © Emmanuel Andrieu

 

 

 

 

vidéo 
BERLIOZ  :  La  mort  de  Cléopâtre  (The  Death  of
Cleopatra)1.Allegro vivace con impeto – Récit. C’en est donc
fait! –2.Lento cantabile. Ah! qu’ils sont loin ces jours, …

 

CRITIQUE, concert. NANTES, La
Cité (Palais des Congrès), le
14  déc  2022.  BERLIOZ  :
L’Enfance du Christ / Hervé
Niquet.  
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Au sein de sa riche programmation,
l’Orchestre National des Pays de la
Loire ne néglige pas le répertoire
vocal, pour Chœur et Solistes, et
c’est  le  somme  toute  assez  rare
oratorio « L’Enfance du Christ » de
Hector Berlioz que la soirée donnait
à entendre, à la Cité de Nantes,
après  avoir  tourné  en  région
(Angers,  Le  Mans  et  Les  Sables
d’Olonne).

 

Cette petite « sainteté », comme l’appelait Berlioz lui-même,
est une œuvre où la pudeur du style doit se mettre au service
d’une  musique  souvent  douce  et  tendre,  et  d’un  texte
volontairement  naïf  et  archaïsant.  Grâce  à  un  trio  de
chanteurs français aguerri à ce type de répertoire, on éprouve
de la joie à entendre cet ouvrage interprété avec naturel,
sans effort ni lourdeur de la part de qui que ce soit. Les
chanteurs semblent s’épanouir au fil de la soirée, comme si la
confiance qui émane de la musique s’emparait d’eux peu à peu.
On soulignera le rayonnement discret de la mezzo Isabelle
Druet, qui ne tire à aucun moment son personnage vers l’opéra.
Elle met simplement son timbre sombre au service de la scène
de la crèche et, dans la troisième partie, s’abstient de tout
pathos  superflu.  En  Joseph,  le  baryton  niçois  Jean-Luc
Ballestra campe un émouvant Joseph, qui sait s’effacer sans
pour autant être en retrait. De son côté, l’excellent Mathias
Vidal prête son timbre clair – et comme venu du ciel – au
Récitant, avec cette souplesse et cette articulation qui font
merveille  à  chaque  fois.  Il  dégage  par  ailleurs  toute  la
ferveur requise, et se montre de plus en plus pétri d’humanité
au  fil  de  ses  interventions,  jusque  dans  le  finale  «  a
cappella ». On apprécie également la prestation de Frédéric
Caton,  venu  au  secours  de  son  collègue  Nicolas  Courjal,
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souffrant, qui incarne Hérode avec l’autorité naturelle qu’on
lui connaît. Ce personnage est le seul de L’Enfance du Christ
que Berlioz, inventant là une manière de Boris Godounov avant
la lettre, traite à la manière d’un héros d’opéra. Peut-être
moins tourmenté et dramatique que certains de ses confrères
dans cet emploi, la basse française privilégie l’oratorio sur
le drame, sans qu’on puisse lui en faire reproche. Et dans le
rôle du Père de famille, au III, il se montre idéal de chaleur
et d’humanité.

A la tête de la phalange ligérienne, le facétieux Hervé Niquet
(qui,  toujours  aussi  didactique,  commentera  la  genèse  de
l’ouvrage  berliozien  avant  de  faire  résonner  les  premiers
accords) dirige l’ONPL avec un mélange de précision et de
cohésion. Son « Adieu des bergers », dans la deuxième partie,
avec les nombreux changements de tempi et de nuances exigés
par la partition, est l’une des réussites de la soirée. Enfin,
le Chœur de l’ONPL, parfaitement préparé par Valérie Fayet,
fait  preuve  d’une  superbe  homogénéité  et  d’une  louable
transparence, participant avec bonheur du mouvement et de la
respiration de cette Enfance du Christ.

 

 

______________________________
CRITIQUE, concert. NANTES, La Cité (Palais des Congrès), le 14

déc 2022. BERLIOZ : L’Enfance du Christ. Orch National des
Pays de la Loire / Hervé Niquet. Photo © DR

 

 

 

 

 



 

 

Extrait vidéo
François  Lis  chante  «  Ô  misère  des  rois  »  (Hérode)  dans
« L’Enfance du Christ » de Hector Berlioz :

 

CRITIQUE,  opéra.  ZÜRICH,
opernhaus,  le  13  décembre
2022.  CAVALLI  :  Eliogabalo.
La  Scintilla  /  Dmitry
Sinkovsky (direction).
CRITIQUE, opéra. ZÜRICH, Opernhaus, le 13 déc 2022. CAVALLI :
Eliogabalo. La Scintilla, Dmitry Sinkovsky   –   On attendait
beaucoup  de  cette  nouvelle  production  du  chef-d’œuvre  de
Cavalli. Hélas, une mise en scène ratée, une direction et des
voix poussives, une méconnaissance totale du style vénitien,
ont anéanti nos espoirs.

Jamais  donné  du  vivant  du  compositeur,  cette  sublime
partition,  hommage  à  son  maître  Monteverdi,  a  connu  une
résurrection tardive à Crema, sa ville natale en 1999, puis
par  René  Jacobs  à  Bruxelles  et  Innsbruck  en  2004,  avant
qu’elle ne pénètre dans le temple du Palais Garnier en 2016
défendu par Leonardo García Alarcón et Thomas Jolly / LIRE
notre  critique  d’ELiogabalo  au  Palais  Garnier  ici.  La

https://www.classiquenews.com/critique-opera-zurich-opernhaus-le-13-dec-2022-cavalli-eliogabalo-la-scintilla-dmitry-sinkovsky/
https://www.classiquenews.com/critique-opera-zurich-opernhaus-le-13-dec-2022-cavalli-eliogabalo-la-scintilla-dmitry-sinkovsky/
https://www.classiquenews.com/critique-opera-zurich-opernhaus-le-13-dec-2022-cavalli-eliogabalo-la-scintilla-dmitry-sinkovsky/
https://www.classiquenews.com/critique-opera-zurich-opernhaus-le-13-dec-2022-cavalli-eliogabalo-la-scintilla-dmitry-sinkovsky/
https://www.classiquenews.com/critique-opera-zurich-opernhaus-le-13-dec-2022-cavalli-eliogabalo-la-scintilla-dmitry-sinkovsky/
https://www.classiquenews.com/compte-rendu-opera-paris-palais-garnier-le-16-septembre-2016-cavalli-eliogabalo-recreation-franco-fagioli-leonardo-garcia-alarcon-direction-musicale-thomas-jolly-mise-en-scene/
https://www.classiquenews.com/compte-rendu-opera-paris-palais-garnier-le-16-septembre-2016-cavalli-eliogabalo-recreation-franco-fagioli-leonardo-garcia-alarcon-direction-musicale-thomas-jolly-mise-en-scene/
https://www.classiquenews.com/compte-rendu-opera-paris-palais-garnier-le-16-septembre-2016-cavalli-eliogabalo-recreation-franco-fagioli-leonardo-garcia-alarcon-direction-musicale-thomas-jolly-mise-en-scene/


production  zurichoise  tranche  par  sa  laideur  et  l’absence
totale de nuances, nécessaire à mettre en scène ce « dolce
misto d’allegro e tristo » (La Calisto), qui fait tout le prix
(et la difficulté) d’un genre à l’équilibre fragile. Dans la
lecture de Calixto Bieito, tout est tiré vers la vulgarité,
tandis que l’hystérisation permanente des voix obère la plus
élémentaire  compréhension  du  texte.  Le  décor  présente  un
plateau coulissant constitué de barres de fer et de rideaux en
plastique ; un canapé blanc, sur lequel se déchaînent les
personnages  féminins,  une  moto  suspendue  et  un  taureau,
symbole de l’empereur-Jupiter, cible d’un Giuliano forcené. Un
bric-à-brac peu cohérent, loin des voluptés et du faste d’un
César mégalomane, si bien rendus par la vision à la fois
spectaculaire et raffinée de Thomas Joly.

 

 

 

Hystérisation, vulgarité… déception à
Zürich

Cavalli, à corps et à cri

 



Exit la scène capitale du vol de hiboux à la fin du second
acte, un air de Nerbulone à l’acte I (« Gran maghe d’amor ») a
été escamoté et au début du 3e acte, le chef, qui est aussi
contre-ténor, se tourne vers le public et chante (plutôt bien)
un lamento tiré d’Artemisia (« Dammi morte, o libertà ») qui
n’a rien à voir avec l’intrigue.

La  distribution  était  pourtant  prometteuse.  Dans  le  rôle-
titre, le contre-ténor ukrainien Yuriy Mynenko a la tessiture
et la présence scénique adéquates. Un souffle certain, une
élocution sans faille, mais comme presque tous ses congénères
et moins pire qu’eux, il stridule plus qu’il ne chante et ses
airs envoûtants ne laissent que rarement transpirer l’émotion.
Dans le rôle du frère vertueux Alessandro, David Hansen frise
la caricature : la mise en avant d’un physique avantageux ne
fait  pas  oublier  un  chant  proche  du  cri  hystérique,  à
l’élocution inaudible dans le registre aigu ; lui aussi en
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fait des tonnes, sans se soucier le moins du monde du sens de
ce qu’il chante. Son magnifique lamento (« Misero, così va »)
qui devait faire pleurer les pierres est chanté sans empathie.
Les  deux  rivales,  Anicia  Eritea  et  Flavia  Gemmira,
respectivement chantées par Siobhan Stagg et Anna El-Khashem,
rivalisent  elles  aussi  dans  l’hystérisation  vocale,  guère
aidées par une voix plutôt verte et acide, manquant de mordant
(l’air sublime « Non fia amor che mai disciolga » manque
cruellement de pathos), qualité qu’on retrouve en revanche
chez  Sophie  Junker  dans  le  beau  rôle  d’Atilia  Macrina,
l’amante  éplorée,  qui  sort  vraiment  du  lot  :  une  diction
remarquable,  un  timbre  chaleureux  et  enfin  un  personnage
investi dans son rôle à qui échoient les plus beaux lamenti de
la  partition  («  Amami  vago  mio  »).  Le  Giuliano  de  Beth
Taylorpouvait  séduire  sur  le  papier  :  un  timbre  viril  et
puissant,  gâché  par  un  histrionisme  pathétique  et  une
constante  agitation  débridée  qui  en  fait  un  personnage
ridicule  à  rebours  de  toute  logique  dramaturgique.  Mark
Milhofer est, comme toujours impeccable, dans la diction comme
dans le style musical, mais campe une Lenia un peu trop sage,
trop élégante et raffinée. Dans le rôle du favori Zotico, Joel
Williams possède un timbre chaleureux, une belle projection et
sauve  les  meubles  par  une  présence  scénique  conforme  au
personnage. Quant au Nerbulone de Daniel Giulianini, son très
bel organe de baryton-basse est à son tour perverti par un jeu
excessif et des coups de glotte de dindon glapissant qui sont
autant de tortures pour les oreilles. Le Tiferne de Benjamin
Molonfalean et les deux consuls d’Aksel Daveyan et Saveliy
Andreev complètent sans relief la distribution.

Dans la fosse, Dimitri Sinkosky mène la phalange pourtant
experte  de  La  Scintilla  tambour  battant,  mais  sans  se
préoccuper  vraiment  de  ce  qui  se  passe  sur  scène  ;  il
méconnait manifestement le style de l’opéra vénitien, abuse
des vents et des castagnettes, brode excessivement dans une
partition  pourtant  impeccablement  claire  ;  l’ouverture
magnifique (qui contient la première mention d’un rythme de



tarentelle  à  l’opéra)  est  bavarde,  excessivement  prolixe,
préludant la suite d’une direction outrancière qui a oublié
que le théâtre à Venise est tout aussi sur scène que dans la
fosse.

 

 

 

 

___________________________________________
CRITIQUE, opéra. ZÜRICH, Opernhaus, le 13 déc 2022. CAVALLI :
Eliogabalo. Yuriy Mynenko (Eliogabalo), Siobhan Stagg (Anicia

Eritea), Beth Taylor (Giuliano Gordio), Anna El-Khashem
(Flavia Gemmira), David Hansen (Alessandro Cesare), Sophie

Junker (Atilia Macrina), Joel Williams (Zotico), Mark Milhofer
(Lenia), Daniel Giulianini (Nerbulone), Benjamin Molonfalean
(Tiferne), Aksel Daveyan (Un console), Saveliy Andreev (Altro
console), Calixto Bieito (mise en scène), Anna-Sofia Kirsch,
Calixto Bieito (décors), Ingo Krügler (costumes), Franck Evin

(lumières), Adrià Bieito Camì (vidéo), Beate Breidenbach
(dramaturgie), Dmitry Sinkovsky (direction). Photos : Monika

Riiterhaus / Zürich Opernhaus

 

 

 

PLUS D’INFOS sur le site de l’Opéra de Zürich / Opernhaus
Zürich  :
https://www.opernhaus.ch/en/spielplan/calendar/eliogabalo/
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