
CRITIQUE,  concert  lyrique.
MONTPELLIER, Opéra Comédie, 7
février  2025.  WEILL  /
STRAVINSKY / GOUBAIDOULINA /
SCHOENBERG / SILVERSTROV. N.
Ruda, F. Hyon, J. Arsenault,
Orchestre  national  de
Montpellier Occitanie, George
Jackson (direction)

En synergie avec l’actualité mondiale, le
spectacle Exils est un hommage aux compositeurs et

personnalités contraints à l’exil. Ce 7 février
2025, il ouvre le cycle « Exils » de l’Opéra

Orchestre national Montpellier Occitanie, faisant
résonner les œuvres d’artistes qui portent ces

stigmates. Pour ce premier opus, la mise en espace
de Mathilda du Tilleul McNicol s’appuie sur une

trame conjointement textuelle (Rosa Luxembourg) et
musicale autour du Berliner Requiem de Kurt Weill.
 

Côté théâtre musical, l’ossature s’appuie sur les Lettres de
prison de Rosa Luxembourg, poétesse et théoricienne marxiste.
Exilée en Allemagne, elle fut assassinée par les corps francs
à Berlin en 1919 pour son activisme politique au sein du
mouvement Spartakiste. En conséquence, en début de spectacle,

https://www.classiquenews.com/critique-concert-lyrique-montpellier-opera-berlioz-7-fevrier-2025-weill-stravinsky-goubaidoulina-schoenberg-silverstrov-n-ruda-f-hyon-j-arsenault-orchestre-national-de-montpellier-occ/
https://www.classiquenews.com/critique-concert-lyrique-montpellier-opera-berlioz-7-fevrier-2025-weill-stravinsky-goubaidoulina-schoenberg-silverstrov-n-ruda-f-hyon-j-arsenault-orchestre-national-de-montpellier-occ/
https://www.classiquenews.com/critique-concert-lyrique-montpellier-opera-berlioz-7-fevrier-2025-weill-stravinsky-goubaidoulina-schoenberg-silverstrov-n-ruda-f-hyon-j-arsenault-orchestre-national-de-montpellier-occ/
https://www.classiquenews.com/critique-concert-lyrique-montpellier-opera-berlioz-7-fevrier-2025-weill-stravinsky-goubaidoulina-schoenberg-silverstrov-n-ruda-f-hyon-j-arsenault-orchestre-national-de-montpellier-occ/
https://www.classiquenews.com/critique-concert-lyrique-montpellier-opera-berlioz-7-fevrier-2025-weill-stravinsky-goubaidoulina-schoenberg-silverstrov-n-ruda-f-hyon-j-arsenault-orchestre-national-de-montpellier-occ/
https://www.classiquenews.com/critique-concert-lyrique-montpellier-opera-berlioz-7-fevrier-2025-weill-stravinsky-goubaidoulina-schoenberg-silverstrov-n-ruda-f-hyon-j-arsenault-orchestre-national-de-montpellier-occ/
https://www.classiquenews.com/critique-concert-lyrique-montpellier-opera-berlioz-7-fevrier-2025-weill-stravinsky-goubaidoulina-schoenberg-silverstrov-n-ruda-f-hyon-j-arsenault-orchestre-national-de-montpellier-occ/
https://www.classiquenews.com/critique-concert-lyrique-montpellier-opera-berlioz-7-fevrier-2025-weill-stravinsky-goubaidoulina-schoenberg-silverstrov-n-ruda-f-hyon-j-arsenault-orchestre-national-de-montpellier-occ/
https://www.classiquenews.com/critique-concert-lyrique-montpellier-opera-berlioz-7-fevrier-2025-weill-stravinsky-goubaidoulina-schoenberg-silverstrov-n-ruda-f-hyon-j-arsenault-orchestre-national-de-montpellier-occ/


la mise en espace s’organise autour de la comédienne Lise-
Delhia  Chemsseddoha  (Rosa),  depuis  les  sièges  de  l’Opéra-
Comédie  jusqu’au  plateau  de  scène.  Elle  y  figure  Rosa  en
captivité  :  une  cage  en  treillis  de  fer  fait  office  de
cellule, progressivement envahie par les végétaux que chante
la  prisonnière.  Déclamés  ou  sobrement  affichés  sur  des
panneaux noirs, ses textes stigmatisent les horreurs de la
Grande Guerre qui motivent son pacifisme (incompris). Issus de
cette strate narrative, une dizaine de « tableaux » vont se
succéder,  en  concomitance  de  lumières  diverses  (Mathieu
Cabanes),  de  bruitages  chaotiques  et  d’œuvres  musicales
désignées dans le programme de salle (dramaturgie de Sonia
Hossein-Pour). Ces tableaux font alterner le chœur avec le (ou
les) soliste(s), devenus de véhéments protagonistes des drames
de  la  guerre  au  vu  des  textes  chantés.  Les  grillages
délimitent  les  espaces  quasiment  nus  (à  l’exception  d’un
modeste bassin d’eau), esquissant le dénuement des camps de
réfugiés.

 

Nous  retenons  la  performance  du  baryton  Julian
Arsenault,timbre clair et tempérament ardent, sur des poèmes
persans (Rubayat) et celle du ténor Fabien Hyon, accusateur
public  engagé  sur  les  poèmes  Brechtiens.  Quant  à  l’alto
ukrainienne  Natalia  Ruda,  sorte  d’Erda  expressionniste,  sa
prestation devant l’écran d’atroces photos et vidéos de presse
(Jelle  Krings)  secoue  gravement  le  public.  Le  rapide
défilement  des  photos  symboliserait-il  la  banalisation  des
faits  de  guerre  et  d’exils  sur  nos  espaces  médiatiques  ?
Quoiqu’il  en  soit,  la  permanence  de  la  guerre  meurtrière
demeure une dénonciation jusqu’au rideau final : 110 conflits
armés y sont répertoriés.

 

Du  côté  musical,  lorsque  les  six  mouvements  du  Berliner
Requiem de Kurt Weill (1928) forment la colonne vertébrale du



spectacle, quatre autres œuvres s’y entrelacent d’une manière
intelligente.  Car  le  montage  musical  est  d’une  cohérence
aboutie  et  fait  résonner  la  puissance  dramatique  de  la
partition  de  Weill  voulue  accessible  pour  tout  public
(transmise par la Radio de Francfort) à l’occasion des dix ans
de  la  fin  de  14-18   Et  la  direction  musicale  de  George
Jackson, éminemment attentive, permet au public d’accrocher
son attention au fil de 90 minutes de spectacle. La Symphonie
pour instruments à vents d’Igor Stravinski (1921) s’incruste
adroitement dans les séquences de Weill, tant le traitement
idiomatique  des  bois  et  des  cuivres  y  sonnent  avec  une
modernité analogue. En sus, son originalité rythmique et ses
répétitions  incantatoires  sont  superbement  interprétées  par
les pupitres de l’OnMO.

 

 

Le  post-modernisme  de  l’Ode  à  un  Rossignol  de  Valentin
Silvestrov (1983 ), exécuté avec de brillants scintillements
(harpe, claviers sur un ostinato de quarte descendante) n’est
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pas le plus captivant de la sélection. En revanche, l’univers
inédit  de  Rubayat  (1976)  de  la  compositrice  russe  Sofia
Goubaïdoulina, exilée à Hambourg, opère une grande séduction
orchestrale par les incessantes transformations de la matière
sonore  (timbales,  bois)  associées  à  la  poésie  d’un
«  ailleurs  »  persan  avec  le  baryton  Julian  Arsenault.  La
clôture d’Exils mise toutefois sur l’apaisement collectif : la
performance  du  Chœur  de  l’Opéra  national  de  Montpellier
(préparé par Noëlle Gény) fait vibrer l’ode Frieden auf Erden
d’Arnold Schönberg (1911). La vigueur des huit pupitres vocaux
et la précision des intonations contrapuntiques distillent une
énergie de l’espoir qui parcourt la salle de spectacle : « Un
royaume va se construire Qui cherche la paix sur la terre » !

Avec ce sublime chœur de Schönberg, le premier opus du cycle
Exils pourrait s’intituler « Guerre et (appel à la) paix ». Au
terme d’un spectacle coup de poing, le public montpelliérain
acclame longuement les artistes. De notre côté, nous pointons
le  courage  de  la  programmation  de  Valérie  Chevalier,
directrice de l’OONM Occitanie, favorisant les nouveaux récits
d’une maison d’opéra au XXIe siècle. 

__________________________________________

CRITIQUE,  concert  lyrique.  MONTPELLIER,  Opéra  Berlioz,  7
février 2025. WEILL /STRAVINSKY /GOUBAIDOULINA /SCHOENBERG /
SILVERSTROV.  N.  Ruda,  F.  Hyon,  J.  Arsenault,  Orchestre
national de Montpellier Occitanie, George Jackson (direction).
Toutes les photos © Marc Ginot

 



CRITIQUE, concert. METZ, Cité
Musicale de Metz / Salle de
l’Arsenal, le 7 février 2024.
CAMPRA : Requiem (et oeuvres
d’autres  Maîtres  de  Notre-
Dame  de  Paris).  Ensemble
Correspondances,  Sébastien
Daucé (direction)

A la Cité Musicale de Metz, Sébastien Daucé et son
ensemble Correspondances soulignent la vitalité

des compositeurs de Notre-Dame de Paris, entendue
comme l’épicentre de la musique sacrée depuis la

fondation de la cathédrale, en particulier au
17ème siècle, quand la Chapelle Royale y puise ses

talents les mieux inspirés. Avec, au cœur de ce
programme, le Requiem d’André Campra, chef-d’œuvre

de la musique sacrée du Grand Siècle.
 

NOTRE-DAME de PARIS affirme une activité continue dont le
XVIIème profite : cet essor de la musique sacrée et liturgique
est le sujet de ce concert. Artisans de ce patrimoine musical
dont  on  mesure  grâce  aux  interprètes,  la  diversité  comme
l’ampleur : Pierre Robert, Jean Veillot, François Cosset ainsi
réhabilités.  Leurs  Motets  inédits  constituent  comme  un
préambule  hautement  inspiré  au  Requiem  d’André  Campra
(1660-1744), l’une des partitions à la fois les plus abouties
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et populaires de son auteur, car elle envisage la mort sous un
angle  pacifié  et  serein,  non  pas  l’épreuve  doloriste  et
endeuillée,  mais  un  passage  menant  vers  une  libération
enviable…

 

L’implication des musiciens dans la Grande Salle de l’Arsenal
de Metz est totale, produisant une sonorité cohérente, qui
éclaire la force et la ferveur intérieure des différentes
partitions.  Jouer  les  «  précurseurs  »  de  Campra,  surtout
Robert et Cosset, dévoile le niveau musical parisien à la fin
du XVIIème siècle. Un creuset artistique qui fera l’admiration
d’un  J.S.  Bach…  Et  la  place  de  Campra  est  d’autant  plus
légitime ici, qu’à son arrivé à Paris dès 1694 depuis son Aix-
en-Provence natale, il compose de la musique sacrée comme
Maître de musique à Notre-Dame (1698), bien avant d’écrire son
singulier Requiem (1722)… Composé probablement pour un service
à la mémoire de l’archevêque de Paris, François de Harlay, le
Requiem est une partition pleinement aboutie. La complexité de
sa  polyphonie  y  est  aussi  expressive  que  les  airs  des
solistes, préfigurant le goût de Campra pour l’opéra et la
dramatisation. Campra commence alors l’écriture de L’Europe
galante, fleuron lyrique avant les opus de Rameau.

 

Ici  manquent  le  Dies  irae  et  le  Libera  me,  sections
certainement  destinées  au  plain  chant.  Dès  l’Introït  se
dévoile le charme du compositeur provençal, auteur galant,
amoureux  de  la  couleur,  qui  sait  tisser  une  écriture
émouvante.  Sous  la  battue  de  son  chef  Sébastien  Daucé,
l’Ensemble  Correspondances  s’ingénie  avec  conviction  à
caractériser chaque épisode de la Messe des Morts : gravité du
Kyrie,  énergie  rythmique  du  Graduel  marqué  par  le
jaillissement  final  de  la  lumière  céleste,  l’opéra  n’est
jamais loin comme en témoigne dans l’Offertoire, après le
recueillement  endeuillé  de  son  début,  l’évocation  très



dramatique  des  enfers  (sur  les  mots  «  Ne  absorbeat  »)  à
laquelle succède la claire référence au salut tant espéré.
Optimiste et de plus en plus léger, le caractère du Sanctus
s’impose dans un très beau dialogue entre le petit chœur des
voix aiguës et le grand chœur plus dramatique ; et après
l’Agnus Dei, aimable lui aussi (solo du dessus), s’affirmant
comme la conclusion ultime, la majesté de la Communion où
rayonne  le  chant  de  la  basse  bien  timbrée,  joyeuse  et
lumineuse, qui exulte à l’énoncé de l’éternité promise.

 

 

Dans ce raffinement qui mêle sentiment et caractère, prière et
théâtre, chef et musiciens montrent combien Campra s’affirme
ici comme un auteur majeur du Baroque français, bientôt nommé
par le Régent à la Chapelle Royale à Versailles (en 1723) où
il composera encore plus de quarante Grands Motets, dans la
tradition spectaculaire et fervente du fondateur du genre..
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Jean-Baptiste  Lully.  A  la  fois  dansant,  mystique  et
subtilement virtuose (dans la vocalité toute opératique des
solos  des  chanteurs),  le  Requiem  édifie  une  manière  de
chorégraphie sublimée où sentiment d’impuissance, de perte ou
de crainte, est définitivement abolie…

 

______________________________________________

CRITIQUE, concert. METZ, Cité Musicale de Metz / Salle de
l’Arsenal, le 7 février 2024. CAMPRA : Requiem (et oeuvres
d’autres  Maîtres  de  Notre-Dame  de  Paris).  Ensemble
Correspondances,  Sébastien  Daucé  (direction).  Toutes  les
photos © Michel Aguilar

CRITIQUE, opéra. PARIS, Opéra
Bastille, le 6 février 2025.
BELLINI  :  I  Puritani.  L.
Oropesa,  L.  Brownlee,  A.
Kymach,  R.  Tagliavini…
Laurent  Pelly  /  Corrado
Rovaris

Succès triomphal amplement mérité pour cette
production mémorable de I Puritani de Vincenzo
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Bellini par Laurent Pelly, créée en 2013 et
reprise il y a six ans, servie par un casting

totalement renouvelé – écho d’un récent
enregistrement – qui frôle la perfection.

 

Sur scène, un décor dépouillé et non moins suggestif qui nous
plonge dans l’Angleterre de Cromwell : l’armature constituée
de tiges métalliques suggère un château, une simple cellule
éclairée par la tache blanche d’un lit, puis au 3ème acte, une
simple tour. L’austère et ingénieuse scénographie de Chantal
Thomas, complice de longue date du metteur en scène, fait
efficacement écho à celle des costumes déclinant des teintes
de  gris,  marron  et  noir  et  contrastant  avec  la  blancheur
éclatante  de  la  robe  d’Elvira.  Les  lumières  de  Joël  Adam
renforcent  l’impression  d’austérité  du  monde  puritain  en
dessinant tour à tour des ombres chinoises et des gravures de
conte, et nous plongent d’emblée dans l’univers onirique qui
traverse le tissu narratif. Dans sa note d’intention, Laurent
Pelly  a  précisé  vouloir  surtout  partir  du  point  de  vue
d’Elvira, l’histoire n’étant qu’un prétexte au trouble et au
délire qui gagne l’héroïne. La direction d’acteur, millimétrée
sans être virtuose, souligne admirablement ce contraste entre
le hiératisme des autres personnages, surtout féminins, dont
les robes ne laissent transparaître aucun pli, et la fluidité
animale d’Elvira, bientôt gagnée par l’hystérie – thème qui
fit  florès  dans  l’opéra  du  XIXe  siècle.  Hiératisme  qui
transparaît  également  dans  les  chœurs  (toujours  aussi
excellemment dirigés par Ching-Lien Wu) ou dans le célèbre duo
baryton-basse du deuxième acte. 

 

Dans le rôle d’Elvira, Lisette Oropea est époustouflante de
naturel ; sa voix brillante sans être désincarnée, doublée
d’une  remarquable  présence  scénique,  n’escamote  jamais  une
diction toujours très claire, y compris dans les passages les



plus  virtuoses  (impressionnante  variation  sur  «  Vieni  al
tempio  !  »).  Quant  à  sa  scène  d’égarement,  elle  est
d’anthologie. Lawrence Brownlee, coutumier du rôle, campe un
Arturo au timbre toujours séduisant, mais au souffle un peu
court dans son air d’entrée. Les choses s’arrangent au cours
de la soirée, notamment au 3e acte, et ces quelques « ratés »
sont largement compensés par une technique vocale hors pair.
Le Giorgio de Roberto Tagliavini mérite tous les éloges :
timbre généreux, rond et profond, malgré une certaine raideur
dans le médium. Il rend parfaitement justice à la générosité
de son personnage, magnifiée par une intelligibilité du texte
sans faille. Le Riccardo de Andrii Kymach ne manque pas de
qualités : sa noirceur efficace et ses aigus tranchants ne
manquent  pas  d’impressionner,  malgré  un  timbre  par  trop
engorgé. Le reste de la distribution est complétée par trois
voix issues de la Troupe de l’Opéra, toutes très prometteuses
:  le  Bruno  de  Manase  Latu  est  un  ténor  clair  au  timbre
velouté, Maria Warenberg insuffle à Enrichetta une jeunesse
bienvenue,  malgré  la  difficulté  de  la  tessiture  du  rôle,
tandis que Vartan Gabrielian incarne un Gualtiero convaincant,
malgré un timbre encore un peu vert.

Dans  la  fosse,  Corrado  Rovaris  dirige  les  forces  de
l’Orchestre de l’Opéra national de Paris avec précision et un
sens aigu du théâtre, toujours attentif au jeu des chanteurs,
malgré  ça  et  là  quelques  légers  décalages.  Une  soirée
mémorable.

____________________________________________

 

CRITIQUE, opéra. PARIS, Opéra Bastille, le 6 février 2025.
BELLINI : I Puritani. L. Oropesa, L. Brownlee, A. Kymach, R.
Tagliavini… Laurent Pelly / Corrado Rovaris. Crédit photo ©
Sébastien Mathe



CRITIQUE,  opéra.  AVIGNON,
Opéra Grand Avignon, le 1er
février 2025. CASTIL-BLAZE :
Les  Folies  amoureuses.
Benjamin  Laurent  (piano)  /
Chloé Lechat (mise en scène)

Grand poète baroque oublié, mais le plus méritant
après Molière, Jean-François Régnard conçoit, en
1700, ses « Folies amoureuses » dont Castil-Blaze

fait son miel dans une nouvelle partition révisée,
créée en 1823 au Grand-Théâtre de Lyon, et reprise

lors de la première saison de l’Opéra d’Avignon
(fraîchement construit), en 1826. Castil-Blaze

situe au centre du drame le couple nouvellement
nommé Léonore et Valcour, et une intrigue qui –

comme dans Le Barbier de Séville de Beaumarchais –
envisage un vieux barbon désireux d’épouser sa

jeune et fraîche pupille ; abus de pouvoir, désir
déplacé mais omnipotence phallocrate…

 

Heureusement, chose propre à la comédie populaire, le bon sens
veille et les serviteurs du potentat domestique aident le
jeune amoureux de la donzelle à la libérer et la sauver d’une
emprise non consentie. L’opéra en trois actes de Castil-Blaze
fut joué à Avignon lors de la première saison de son Théâtre,
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sa  saison  1825  /  1826,  et  Frédéric  Roels  avait  toute
légitimité de programmer cet ouvrage pour fêter le 200ème
anniversaire  de  l’Opéra  Grand  Avignon,  dont  il  est  le
directeur, une comédie qui a pour originalité de ré-utiliser
nombre  d’airs  d’opéras  de  Rossini  –  mais  aussi  plusieurs
raretés signées Cimarosa, Pavesi, Paer… sans omettre un tube
de l’époque, le Concerto « L’orage » de Steibelt.

 

De la verve à revendre dont se pare avec délices Castil-Blaze
qui assemble et ré-assemble les airs dans l’esprit d’un savant
pastiche, selon l’intelligence et la cohérence dramatique, où
surgit une action qui s’inscrit dans la veine triomphante
applaudie au Théâtre Italien de Paris. Mais si, depuis la
Restauration et même déjà sous l’Empire, le public se délecte
des situations cocasses et comiques alors d’usage, rien de tel
ici. Selon l’art du décalage et fruit d’une minutieuse mais
cohérente  sélection,  les  airs  choisis  illustrent  les
situations  et  les  sentiments  de  femmes  sacrifiées  et
victimisées…

 

Tout en servant son sujet : dénoncer l’oppression dont les
femmes  sont  (encore)  l’objet,  le  spectacle  s’inscrit
parfaitement dans la thématique de la saison 2024 – 2025 de
l’Opéra Grand Avignon, dédiée aux « FEMMES ! ». L’opéra n’est
pas un divertissement bourgeois ; il a perdu cette fonction
depuis  des  mises  en  scène  de  plus  en  plus  engagées,
militantes,  dénonciatrices.  Ici,  c’est  moins  le  jeu  des
interprètes que le choix des airs et des situations évoquées
qui sensibilisent sur l’offense permanente faite aux femmes
pendant ce XIXème siècle si puritain et si violent, animé par
une  misogynie  ordinaire  générale.  De  ce  point  de  vue,
l’intention  de  la  metteure  en  scène  Chloé  Lechat  (qui  a
précédemment signé une Traviata toute aussi ardente in loco…).



 

Les textes s’enchaînent en dévoilant les brûlures et l’âpreté
choquante  de  scènes  aujourd’hui  condamnables,  dans  un
dépouillement théâtral qui expose d’autant mieux le relief des
airs et leur portée. Dès l’Ouverture de Tancredi (de Rossini),
le  pianiste  Benjamin  Laurent  assure  idéalement  sa  partie,
dramatique, très vivante, affûtée, en complicité étroite avec
les chanteurs (chœur et solistes). Parmi les chanteurs saluons
l’excellente  Eduarda  Melo,  rossinienne  engagée,  fine,  de
surcroît  intelligible  :  la  soprano  portugaise  incarne  une
Leonore  plus  que  convaincante.  Même  enthousiasme  pour  le
Valcour du jeune ténor français Fabien Hyon, comme le Crispin
du  baryton  Aimery  Lefèvre,  aussi  astucieux  qu’impliqué  ;
autant de qualités que partage aussi l’Albert de Yuri Kissin.
Enfin, la Lisette de Fionna McGown offre une voix fraîche et
pure,  tandis  que  Laura  Darmon  Podevin  ne  démérite  pas  en
Berthe.

_____________________________________________

 

CRITIQUE, opéra. AVIGNON, Opéra Grand Avignon, le 1er février
2025. CASTIL-BLAZE : Les Folies amoureuses. Benjamin Laurent
(piano) / Chloé Lechat (mise en scène). Toutes les photos ©
Droits réservés

Agenda
Prochain opéra à l’Opéra Grand Avignon: La Bohème de Puccini
dans une mise en scène de Frédéric Roels 
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CRITIQUE, opéra. PARIS, Opéra
Bastille, le 5 février 2025.
WAGNER  :  L’Or  du  Rhin.
Calixto Bieito / Pablo Heras-
Casado

Le metteur en scène espagnol Calixto Bieito monte
à l’Opéra national de Paris son tout premier Ring,
échelonné sur plusieurs années, en présentant le
prologue L’Or du Rhin (1854) de Richard Wagner :
toujours aussi fascinant d’efficacité dramatique,

ce volet initial bénéficie de l’imagination
délirante de Bieito, qui plonge les protagonistes

dans un cauchemar cybernétique, en évacuant Dieux,
géants et nains. Une lecture peu consensuelle et
visuellement marquante, rehaussée d’un plateau

vocal de tout premier plan.
 

On ne peut guère s’attendre de Calixto Bieito une certaine
tiédeur, lui qui a passé une grande partie de sa carrière à
provoquer  des  scandales  retentissants,  à  l’instar  de  sa
production  emblématique  de  Carmen,  désormais  devenue  un
classique – voir notamment en 2017 à Bastille. Il est certes
encore trop tôt pour attribuer ce qualificatif à ce nouveau
Ring qu’il faudra mettre en perspective dans sa globalité,
mais toujours est-il que cette introduction commence fort, en
transposant l’action dans une réalité contemporaine sordide,
en prise avec les manipulations des nouvelles technologies.
D’emblée, la mise en scène place les interprètes au plus près
des spectateurs, en laissant entrevoir une vaste structure
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métallique  en  arrière-scène  –  évocation  quasi-carcérale  du
château construit par les géants pour les Dieux. Toute la
mythologie évoquée avec force par Wagner est ici rejetée pour
centrer les enjeux autour des rapports de force, en insistant
sur le statut social et les motivations des protagonistes. On
aime  ainsi  l’idée  de  figurer  le  nain  Alberich,  devenu
surpuissant avec le pouvoir de l’anneau, comme une sorte de
Docteur Frankenstein, occupé à créer un robot féminin tout
acquis à ses fantasmes. Le tableau de son antre est sans doute
le plus réussi, avec moult détails réalisés avec brio par la
scénographe  Rebecca  Ringts.  On  aurait  toutefois  aimé  une
caractérisation plus élaborée du personnage de Loge (Loki dans
la mythologie nordique) pour figurer ses ambiguïtés : seule la
scène finale le voit menacer Freia et mettre à mal le triomphe
apparent de Wotan et Fricka qui pénètrent au Valhalla.

 

On le sait, aucune réussite d’un opéra de Wagner ne peut se
faire sans un chef digne de relever le pari d’une musique
omniprésente  et  envoûtante,  en  véritable  acteur  du  drame.
Pablo Heras-Casado fait bien davantage que convaincre dans un
répertoire où on ne l’attendait pas, en donnant le meilleur de
l’Orchestre de l’Opéra national de Paris, manifestement très
investi  sous  sa  battue.  La  souplesse  des  transitions  et
l’allègement des textures donnent un climat de transparence
aux teintes lumineuses, faisant la part belle à l’expression
des couleurs.

 

Idéale pour les chanteurs, cette battue n’est pas pour rien
dans la réussite de la soirée, de même que le plateau vocal
réuni, dominé par un superlatif Nicholas Brownlee (Wotan), en
remplaçant  de  luxe  du  chevronné  Iain  Paterson,  annoncé
souffrant. Le baryton-basse fait là des débuts éclatants à
l’Opéra de Paris, en faisant valoir un timbre rayonnant de
jeunesse,  autour  de  phrasés  harmonieux  et  admirablement



projetés. Seuls quelques graves manquent dans la scène finale,
mais ça n’est là qu’un détail à ce niveau. On aime aussi toute
la morgue poisseuse de Brian Mulligan (Alberich), qui s’impose
une nouvelle fois dans un rôle wagnérien de premier plan,
après  avoir  interprété…  Wotan,  l’an  passé  au  Théâtre  des
Champs-Elysées, dans le deuxième volet de la Tétralogie. Que
dire aussi du Loge de Simon O’Neill, à l’éloquence agile et
parfaitement articulée, passant la rampe sans efforts ? On
aime tout autant les seconds rôles de caractère parfaitement
distribués, à l’instar du toujours impérial Gerhard Siegel
(Mime), de même que le solide Kwangchul Youn (Fasolt). A leurs
côtés, Eve-Maud Hubeaux donne une présence saisissante à sa
Fricka, faisant valoir son tempérament volcanique, aux duretés
parfaitement adaptées au rôle.

____________________________________________

 

CRITIQUE, opéra. PARIS, Opéra Bastille, le 5 février 2025.
WAGNER  :  L’Or  du  Rhin.  Iain  Paterson/Nicholas  Brownlee
(Wotan), Florent Mbia (Donner), Matthew Cairns (Froh), Simon
O’Neill  (Loge),  Brian  Mulligan  (Alberich),  Gerhard  Siegel
(Mime), Kwangchul Youn (Fasolt), Mika Kares (Fafner), Eve-Maud
Hubeaux  (Fricka),  Eliza  Boom  (Freia),  Marie-Nicole  Lemieux
(Erda),  Margarita  Polonskaya  (Woglinde),  Isabel  Signoret
(Wellgunde),  Katharina  Magiera  (Flosshilde).  Orchestre  de
l’Opéra national de Paris, Calixto Bieito (mise en scène) /
Pablo  Heras-Casado  (direction  musicale).  A  l’affiche  de
l’Opéra Bastille jusqu’au 19 février 2025. Photo : Herwig
Prammer

 

 

VIDÉO : Entretien avec CALIXTO BIEITO
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approfondir
LE RING DE WAGNER à l’Opéra de PARIS…. Le
RING de Wagner à l’Opéra de Paris relève
d’un feuilleton passionnant. La premier
RING version Jordan était signée – avec
cohésion et puissance par Gunther Krämer.
(2013).. Puis covid oblige courant 2020,
la production à laquelle tenait Philippe
Jordan alors directeur musical, – celle
qui  était  déjà  mise  en  scène  par  le
metteur en scène catalan Calixto Bieito,
et  qui  devait  marquer  la  fin  de  son
mandat dans la Maison parisienne -, était

cependant à l’affiche en octobre et nov 2020 ( » ENTREZ DANS
LE RING  » : Siegfried et Le Crépuscule des Dieux… avec
mesures sanitaires préservées). LIRE ici notre présentation
des deux dernières Journées à l’Opéra de Paris / oct et nov
2020  :
https://www.classiquenews.com/ring-siegfried-le-crepuscule-des
-dieux-jordan-bieito/
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CRITIQUE,  concert.  PARIS,
Philharmonie,  les  11  et  12
janvier  2025.  MAHLER  :
Symphonie  n°3…  Orchestre
Symphonique  Simón  Bolívar,
Gustavo Dudamel.

Les 11 et 12 janvier derniers, la
Philharmonie de Paris célébrait son

dixième anniversaire. Une décennie au
cours de laquelle ce lieu est devenu un

symbole incontournable de la scène
culturelle mondiale, accueillant les plus

grandes formations et les artistes les
plus captivants, tout en restant fidèle à

sa mission publique pour la
démocratisation musicale. Saluons

également les concerts au sein du Musée
de la Musique, où le niveau a été de tout

premier plan. Pour commémorer cette
première décennie, la plus emblématique

des formations latino-américaines,
l’Orchestre Symphonique Simón Bolívar,
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était l’invité d’honneur sous la baguette
de Gustavo Dudamel, son maestro vedette.
Photos : Gustavo Dudamel © C. Herouville

 

 

Sa venue à la Philharmonie était particulièrement chargée de
symboles, dans un moment où le contexte politique et social du
Venezuela reste délicat. Pourtant, loin du tumulte, ce qui
s’est  déroulé  sur  le  plateau  a  été  une  démonstration
magistrale d’engagement artistique et humain. Dès l’entrée des
musiciens – plus de cent, en une formation imposante –, une
énergie  rare  et  palpable  envahit  la  salle.  Le  programme
s’ouvrait avec une œuvre chorale du regretté maestro José
Antonio Abreu, fondateur du « Sistema », ce projet visionnaire
qui a changé des milliers de vies par la musique.

 

L’exécution, partagée avec le Choeur et les jeunes chanteurs
de  l’Orchestre  de  Paris,  était  d’une  justesse  et  d’une
maîtrise à couper le souffle. Puis, l’immense Symphonie n°3 de
Mahler a pris le relais, monument du répertoire où l’Orchestre
Simón Bolívar déploie toute sa palette expressive. Un bel
hommage au fondateur du Sistema, connu pour sa passion pour la
musique  de  Mahler.  Sous  la  baguette  de  Gustavo  Dudamel,
précédé  par  l’immense  travail  de  préparation  au  sein  du
Sistema, du brillant maestro Andrés David Ascanio, l’orchestre
a su cultiver une énergie flamboyante, très communicative.

 



Les 10 ans de la Philharmonie de
Paris

la leçon de musique, venue de
Caracas

 

 

Le public français, éloigné de la réalité de Caracas, ne peut
probablement mesurer à quel point la musique représente pour

ces jeunes artistes une arme de résilience. Cette
compréhension du contexte extra-musical nous aide à apprécier

le concert à sa juste valeur.

Parmi les moments les plus saisissants, le pupitre de
trombones s’est démarqué par sa profondeur sonore et une

précision époustouflantes. Le soliste, envoûtant, expressif, a
littéralement transcendé son instrument, à tel point que
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chaque phrase musicale semblait suspendre le temps et
transformer une grande partie de cette symphonie en un

concerto pour l’instrument. De son côté, la clarinette solo
était tout aussi remarquable : phrasé naturel, souplesse et

articulation d’une délicatesse infinie ont magnifié les
passages mahlériens, rendant l’émotion palpable.

Chaque phrasé était sculpté avec souplesse et variété, et les
emprunts  folkloriques  intégrés  par  Mahler  dans  son
orchestration  prenaient  une  dimension  plus  rythmique  et
dansante que d’ordinaire. La texture créée par les instruments
d’accompagnement, notamment les altos, donnait à chaque mesure
de la monumentale symphonie une importance particulière, les
élevant  presque  au  rang  de  pièce  maîtresse  du  discours
musical.

Mais  au-delà  de  la  technique,  c’est  l’âme  collective  du
Bolívar qui rayonnait : une passion et une intensité capables
d’emporter  l’auditoire  dans  une  expérience  sensorielle
inoubliable.

Cela aurait été largement suffisant pour rendre cette soirée
mémorable, mais quelque chose d’autre, bien plus sensoriel
happait et exposait à une réalité sonore qui ne peut être
perceptible que lorsque les musiciens ont un engagement total.
Les Boss de Caracas, ces jeunes musiciens, savent condenser
dans  leur  musique  des  valeurs  universelles  telles  que  le
partage, le dépassement de soi, la réussite par le collectif,
et la sublimation de toutes les difficultés par le beau.

Cette soirée a été une leçon de musique et de vie. Dans une
période où les politiques culturelles sont guidées par des
logiques économiques, l’exemple du « Sistema » montre que la
culture n’est pas un luxe, mais une nécessité. Elle est un
moteur  de  résilience,  de  cohésion  sociale,  un  levier
d’éducation. Ces jeunes musiciens prouvent que la musique peut
transcender  les  difficultés,  devenant  un  vecteur  de
transformation  et  d’espoir.  Une  émotion  universelle  nous



rappelle pourquoi l’humain doit prévaloir.

Cette expérience a montré que nous vivons une période où les
subventions  culturelles  sont  souvent  supprimées,  réduisant
notre société à une logique de rentabilité et de maîtrise
budgétaire.  Une  telle  approche  risque  d’être  néfaste.  Ne
serait-il pas temps, à l’exemple de ces jeunes du Sistema, de
promouvoir une vision forte et réfléchie sur le rôle de la
musique  dans  la  société  et  les  moyens  d’assurer  son
rayonnement  ?

 

Critique rédigée par Bruno Procopio, claveciniste & chef
d’orchestre.

CRITIQUE,  danse.  TOULOUSE,
Théâtre Garonne, le 4 février
2025.  «  BORDA  »  par  Lia
RODRIGUES

Le Théâtre Garonne de Toulouse vient d’accueillir
la nouvelle pièce de la chorégraphe brésilienne

Lia Rodrigues – BORDA -, une fresque puissante qui
clôt avec éclat une trilogie entamée par

Fúria et Encantado (que nous avions pu voir en
2023 au Teatro Rivoli de Porto). Figure majeure de

la danse contemporaine engagée, celle qui
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travaille au cœur de la favela de Maré à Rio de
Janeiro confirme une fois encore sa capacité à

transformer l’énergie brute des luttes sociales en
un langage chorégraphique d’une rare puissance

poétique.
 

Le spectacle s’ouvre sur un spectacle fascinant : un immense
amoncellement  de  tissus  et  de  bâches  blanches  occupe  le
plateau, véritable îlot de matière qui semble respirer. Dans
le silence, ce n’est qu’au prix d’une attention soutenue que
l’on distingue les neuf interprètes qui émergent lentement de
ce magma, comme des chrysalides s’extirpant de leur cocon.
Cette  première  partie,  d’une  beauté  plastique  saisissante,
convoque des tableaux vivants qui évoquent les cauchemars de
Bosch ou les compositions inquiétantes de Bruegel.
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Les corps se dévoilent progressivement, grimés, grimaçants,
portant des prothèses matelassées qui leur donnent des allures
de  créatures  fantomatiques.  S’engage  alors  une  lente
procession  circulaire,  une  farandole  silencieuse  où  les
danseurs, reliés par leur gangue de plastique, avancent comme
un seul organisme mouvant. On pense irrésistiblement à May B
de  Maguy  Marin  –  pièce  emblématique  dans  laquelle  Lia
Rodrigues a dansé à ses débuts et dont elle a hérité cette
expressivité théâtrale des corps difformes et débordants. Puis
le miracle opère. Ce que l’on croyait être un matériau terne,
voire  oppressant,  devient  le  terreau  d’une  éclosion
flamboyante. Comme si, après avoir absorbé la lie de cette
matière  insipide,  la  troupe  se  libérait  dans  une  transe
collective d’une intensité communicative. Les bâches et les
plastiques  se  transforment,  les  couleurs  surgissent,  les
paillettes et les strass font leur apparition.

Cette  seconde  partie  est  un  véritable  carnaval,  une
célébration tribale où les corps s’entrelacent, s’hybrident,
forment des créatures à deux ou trois têtes, des divinités
inconnues. Portée par les percussions et les chants de la
bande-son de Miguel Bevilacqua, la danse devient une farandole
éperdue,  joyeuse,  sensuelle  et  rebelle.  Les  interprètes,
désormais libres de toute attache, bondissent, sourient au
public, dansent avec une sincérité d’élan qui balaie toute
distance critique.

 



 

BORDA est bien plus qu’un feu d’artifice visuel. Le titre lui-
même est un jeu de mots qui condense tout le propos de l’œuvre
: en portugais, « borda » signifie à la fois la frontière, la
lisière,  le  bord,  mais  aussi  la  broderie,  le  fantasme,
l’imaginaire.  En  explorant  cette  polysémie,  Lia  Rodrigues
interroge les marges, les limites, les lieux de ségrégation et
de transition, ces espaces géopolitiques où s’articulent peur
et espoir. Créée au sein du Centre de création implanté dans
la  favela  de  Maré,  la  pièce  porte  en  elle  une  dimension
politique évidente. Elle met en scène la lutte des corps face
à l’engloutissement, leur résilience face à l’adversité. Comme
le  soulignent  les  critiques,  l’œuvre  transforme  en  trésor
chorégraphique ce que l’on considère habituellement comme des
déchets,  des  rebuts.  C’est  toute  une  dramaturgie  de  la
précarité qui se joue ici, faisant de la danse un espace de
signification politique .

En offrant une œuvre aussi puissante qu’exubérante, qui fait
alterner le tragique et le carnavalesque, le silence et la
fête,  Lia  Rodrigues  confirme  son  statut  d’artiste
incontournable de la scène contemporaine. Avec BORDA, elle
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nous rappelle que l’imaginaire et la force du collectif sont
les seuls remparts capables de transformer les frontières en
lieux  ouverts  à  toutes  les  identités.  Une  expérience  de
résistance joyeuse qui laisse le spectateur habité par une
énergie communicative, comme sonné par la beauté du monde qui
vient de naître sous ses yeux.

 

 

__________________________________________

CRITIQUE, danse. TOULOUSE, Théâtre Garonne, le 4 février 2025.
« BORDA » par Lia RODRIGUES. Crédit photographique (c) Droits

réservés

 

 

CRITIQUE,  concert.  TOURS,
Grand-Théâtre,  le  2  février
2025.  RACHMANINOV  /  BRAHMS.
Orchestre  Symphonique  Région
Centre-Val de Loire / Tours,
Sergei  Babayan  (Piano),
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Alexander Briger (direction)

On ne louera jamais assez la vitalité bienheureuse
des concerts symphoniques présentés dans le cadre
de la saison de l’Opéra de Tours : la tradition

orchestrale s’y déploie en liberté et en qualité
comme en témoigne, ce dimanche 2 février sur la

scène du Grand-Théâtre de Tours, le concert donné
par le pianiste américano-arménien Sergei Babayan,
en présence des forces symphoniques de la maison

tourangelle, placées sous la battue du chef
australien Alexander Briger.

 

En  première  partie,  place  au  Concerto  pour  piano  n°3  de
Sergueï  Rachmaninov,  composé  pour  mettre  en  valeur  le
compositeur lui-même dans sa tournée aux USA,  et qui ne
comporte pas moins de trois cadences fulgurantes. Le début du
concerto  expose  pianissimo  le  magnifique  thème  qui  inonde
ensuite  toute  la  partition,  et  il  est  ici  superbement
interprété par un chef attentif aux nuances et aux couleurs,
par un orchestre aux fières sonorités, et un pianiste sensible
; c’est d’ailleurs dans les moments chambristes que l’entente
entre chef, soliste et orchestre est la plus aboutie. La mise
en place limpide, la précision de la battue et l’attention
portée à son soliste font du chef australien une baguette
intéressante par sa belle musicalité. Mais le brillant, pour
ne pas dire la folie, contenu dans ce concerto n’en est pas
moins négocié avec maestria par Serguei Babayan, les moments
symphoniques plus larges et les cadences écrites par et pour
les mains gigantesques de Rachmaninov, ne lui posant aucune
espèce  de  problème.  Particulièrement  acclamé,  il  livre  un
court bis tout en arpèges délicates et aériennes (que nous
n’avons cependant pas reconnu).
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Après l’entracte, le public tourangeau a la chance d’entendre
la magnifique Deuxième Symphonie de Johannes Brahms. Le chant
des  violoncelles,  d’une  suave  profondeur  exposé  avec  une
lumineuse  simplicité,  indique  dès  le  début  du  premier
mouvement ce geste privilégiant le chant intérieur plutôt que
l’affirmation à tout va : le maestro se fait économe, d’une
conduite claire et musclée à la fois. Il se montre capable de
pianissimi murmurés d’une exceptionnelle tension. On retrouve
l’excellence des instrumentistes de la formation tourangelle,
véritables  solistes  assumant  parfaitement  leurs  parties
respectives  :  flûte,  hautbois,  basson  et  surtout  cor  en
majesté d’une idéale extase sereine. Cette effusion librement
et  immédiatement  atteinte  indique  une  maîtrise  pleine  et
entière  de  chaque  instrument.  Comprises  avec  un  tel
engagement,  les  Symphonies  de  Brahms  ont  encore  bien  des
choses  à  nous  apprendre,  et  déjà,  au  cœur  de  leur
développement, ce mystère jamais vraiment élucidé qui offre
surtout ce bain symphonique prodigieux qui ne manque pas de
fasciner. L’Orchestre Symphonique Région Centre-Val de Loire /
Tours  confirme sa pleine maturité expressive et offre une
preuve  nouvelle  de  la  haute  tenue  orchestrale  de  Tours  à
l’échelle hexagonale !

 

______________________________

CRITIQUE, concert. TOURS, Grand-Théâtre, le 2 février 2025.
RACHMANINOV / BRAHMS. Orchestre Symphonique Région Centre-Val
de Loire / Tours, Sergei Babayan (Piano), Alexander Briger
(direction). Crédit photographique © Marie Pétry



CRITIQUE,  concert.  PARIS,
Salle  Gaveau,  le  4  février
2025.  Récital  de  Nadine
SIERRA.  Orchestre  Lamoureux,
Adrien Perruchon (direction)

Nadine Sierra court d’une scène prestigieuse à une
autre, et est acclamée partout où elle passe,

aucune fausse note dans sa progression. Tout est
parfaitement maîtrisé. Sage sur toute la ligne,

Nadine n’a jamais mis en péril son précieux
instrument. Force est de le constater au vu de la
galerie d’héroïnes qu’elle a incarnées, passant

avec prudence, par gradation successive, des
Musetta, Norina, Gilda, Zerlina, aux Juliette,
Violetta et Lucia. La soprano américaine est

revenue hier soir sur la scène de la Salle Gaveau
dans un programme transversal, assez proche de

l’esprit de son premier album There’s A place for
us. Devant une salle comble et un public chauffé à

blanc, Nadine Sierra a de nouveau tutoyé les
cimes, nous offrant en prime un florilège de

Encores.
 

Rayonnante dans une robe Dior rose aux motifs coquillages,
Nadine  Sierra  se  jette,  comme  toujours,  sans  se  poser  de
questions, dans les flammes de son art, déployant une énergie
virtuose, un aigu et un suraigu impériaux, un souffle long qui
soutient  un  legato  parfait.  Elle  fait  une  démonstration
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éclatante  de  toutes  ces  qualités,  dès  l’ouverture  du
programme, nous faisant l’offrande de moment de pure émotion,
avec les airs de La Rondine de Puccini, « Chi il bel sogno di
Doretta  »,  et  «  Depuis  le  jour  »  de  Louise  de  Gustave
Charpentier. Elle enchaîne ensuite avec une Juliette, toujours
aussi impériale. La valse « Ah, je veux vivre », écrite dans
un registre central, permet ici d’entendre un timbre sensuel
et  chaud  de  vrai  soprano  lirico,  capable  toutefois  de
colorature  étourdissantes.  Dans  le  tragique  «  Dieu,  quel
frisson court dans mes veines » qu’elle nous livre en seconde
partie de concert, elle n’ajoute aucun pathos superflu, aucun
expressionnisme  exagéré,  son  chant  y  reste  parfaitement
belcantiste. Et que dire de sa Violetta sur laquelle on a déjà
tant écrit. Le succès paraît assuré avant même que la soprano
ait émis une seule note. Avec une technique sans faille, elle
aborde « E strano… sempre libera », comme si elle se promenait
en toute décontraction dans un jardin entièrement familier.
Elle  enchaîne  trilles  et  vocalises  avec  une  agilité
confondante.  Le  registre  aigu  est  électrisant.  Malgré  son
aisance évidente, Nadine Sierra démontre qu’elle sait doser
ses effets, loin de la pyrotechnie vocale. Elle compose, par
toute une palette de variations et de nuances, un portrait
remarquable  de  Violetta.  Elle  donne  ici  libre  court  à  la
frivolité de la courtisane tout en laissant entrevoir déjà,
par ses accents et couleurs, les affres de l’héroïne déchue.
Elle sait désormais, bien mieux que jadis d’ailleurs, donner
essence humaine à un personnage au-delà des perles vocales.
Cette texture de chair et de sang, on l’entend ici dans La
Traviata, et on l’entendra également dans l’air de la folie de
Lucia di Lammermoor en toute fin de programme.

 

Dans la seconde partie, l’artiste parée d’une robe fourreau
noire,  sertie  de  perles  diamantées,  nous  amène  hors  des
sentiers  battus  de  l’opéra,  en  offrant  une  somptueuse
interprétation de Summertime, mettant en lumière un registre



grave qui ne manque pas de séduction. En forme de conclusion,
Nadine Sierra nous livre un scoop : ce soir, c’est le dernier
soir de sa Lucia… « Why » ? lui lance alors en chœur le public
chamboulé par cette annonce. Parce qu’explique-t-elle, elle
estime aujourd’hui devoir s’arrimer à un autre horizon, et
laisser le personnage à d’autres, ce qui dénote la grande
humilité de la chanteuse, mais aussi la conscience que son
expérience est aussi un passage de relais… Mais à quel rôle
rêve-t-elle désormais, elle qui a mis un point d’honneur de
passer à pas feutrés, des légers aux lyriques ? Le florilège
des Encores qui va suivre, semble nous tendre un début de
réponse…

 

Comme à son habitude, avec la générosité qu’on lui connaît,
Nadine Sierra nous offre une avalanche de bonus. En hommage à
ses racines (et sans nul doute, à sa maman, comme à chacun de
ses concerts) elle nous livre une relecture envoûtante de
Besame mucho en duo avec un contrebassiste. Dans ce registre
la  soprano  américaine  use  une  fois  de  plus  de  l’alliage
ensorcelant d’un grave moiré et d’un aigu étincelant pour nous
mettre  à  genoux.  Elle  poursuit  ces  Encores  par  deux  air
d’opéra : l’un qu’elle porte avec le cœur et l’âme de concert
en  concert,  «  O  mio   babbino  caro  »  extrait  de  Gianni
Schicchi,  et  l’autre,  le  monologue  d’une  diva  prénommée
Floria. Et c’est donc « Vissi d’arte » que Nadine Sierra nous
tend en bouquet-surprise. Le timbre, le grave, tiennent ici
toute  leur  place  dans  cette  interprétation  qui  manque
toutefois  un  tantinet  de  corps  pour  être  pleinement
convaincant.  Mais  déjà  la  nuance  est  de  mise  :  nullement
hystérique, cette diva-là est toute en frémissement d’amour et
lumineuse douleur. Insatiable, Nadine Sierra ne quittera la
scène qu’à 23 heures, après deux heures et demie d’un one-
woman-show  éblouissant.  En  maîtresse  de  cérémonie,  elle  a
dispensé  une  leçon  de  chant  qui  a,  comme  toujours,  fait
chavirer le public et conduit l’Orchestre Lamoureux, sous la



direction d’Adrien Perruchon, à donner le meilleur de lui-
même.   

 

_____________________________________________________

 

CRITIQUE, concert. PARIS, Salle Gaveau, le 4 février 2025.
Récital  de  Nadine  SIERRA.  Orchestre  Lamoureux,  Adrien
Perruchon (direction). Toutes les photos © Jean-Yves Grandin

 

VIDEO : Nadine Sierra interprète l’air « Ah, je veux vivre »
extrait de « Roméo et Juliette » de Charles Gounod
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CRITIQUE,  concert.  TOULOUSE,
Halle-aux-grains,  le  31
janvier  2025.  K.  WEILL.
Lambert  Wilson  /  Bruno
Fontaine (piano) / Alexandra
Cravero (direction)

Lambert Wilson et l’Orchestre national du Capitole
de Toulouse ont programmé deux concerts pour

rendre hommage à Kurt Weill. Ce spectacle mêlant
théâtre, chant et musique symphonique est très

original. Lambert Wilson joue plusieurs
personnages dont Kurt Weill. Il se change et se

maquille à vue. Très peu d’accessoires lui
permettent de donner vie à ses personnages. Sa

diction parlée comme chantée est impeccable dans
toutes les langues.

 

De manière chronologique le public est amené à suivre les
voyages de Kurt Weill. Bien sûr, au début en Allemagne, son
association avec Berthold Brecht est fructueuse. L’Opéra de
quatre sous, Grandeur et décadence de la ville de Mahagonny et
de nombreuses chansons en témoignent ce soir avec de larges
extraits, ce début assez sombre ne cachant pas les affres de
la  misère  de  la  fin  des  années  20.  Fuyant  en  1933  les
persécutions nazies, Kurt Weill se réfugie ensuite à Paris. Le
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Grand Lustucru, Je ne t’aime pas et Youkali illustrent cette
période heureuse. Sa musique change et devient plus lumineuse.
L’humour y est moins grinçant. En 1935 Weill part aux USA. Il
conquiert rapidement Broadway avec des œuvres brillantes et
heureuses. Sa musique permet de comprendre combien il se sent
bien dans ce pays. Les extraits choisis sont plein d’esprit,
de fantaisie et de joie de vivre ; ils sont un vrai bonheur.

 

Lambert Wilson esquisse des pas de danses, l’orchestre se pare
de mille couleurs. L’évolution stylistique de Kurt Weill est
assez spectaculaire. C’est un peu un grand écart entre sa
période allemande et américaine. Les musiciens de l’Orchestre
national du Capitole de Toulouse semblent se régaler. Chaque
pupitre à son moment de gloire : cuivres et percussions en
particulier. Au centre de l’orchestre, juste devant la cheffe,
le  piano  de  Bruno  Fontaine  est  roi.  Le  jeu  subtil  et
incroyablement varié du pianiste est ensorcelant. La direction
d’Alexandra  Cravero,  parfois  avec  les  poings,  choisit  la
précision et la rigueur. La manque de souplesse se ressent
dans  la  musique  écrite  en  France  et  surtout  celle  pour
Broadway. Le chanteur et le pianiste épousent parfaitement les
changements stylistiques. Les extraits des comédies musicales
ont tous les saveurs attendues. Ce spectacle est sonorisé
subtilement. Les jeux de lumière discrets sont très suggestifs
et proposent des ambiances diverses. Kurt Weill est bien un
musicien inclassable tant il excelle dans tous les genres. Ce
spectacle très original avec des artistes de haut vol en fait
la belle démonstration.

 

_________________________________________

CRITIQUE, concert. TOULOUSE, Halle-aux-grains, le 31 janvier
2025. K. WEILL. Lambert Wilson / Bruno Fontaine (piano) /
Alexandra Cravero (direction). Crédit photographique © Hubert
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