
CRITIQUE,  festival.  PARIS,
Salle  Cortot,  le  15  mars
2024. La Musikfest Parisienne
:  SCHUMANN  /  STRAVINSKY  /
SCHUBERT  /  BARTOK.  Liya
Petrova,  Adam  Laloum,
Alexandre Kantorow…

Au printemps 2020, en pleine pandémie, la
violoniste Liya Petrova créé un festival sous une

forme qui s’est alors vite répandue : les concerts
« en ligne ». Né du désir de jouer entre amis-

interprètes, jusqu’alors presque impossible compte
tenu du calendrier de chacun menant une carrière

dense, la « Musikfest Parisienne » fête cette
année sa Cinquième édition. Trois jours de

festivité durant laquelle on peut écouter, dans
une proximité proche du salon particulier, des

jeunes mais déjà grands musiciens internationaux.
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Le troisième et dernier jour du festival, le 15 mars, est
(presque) entièrement consacré à l’instrument roi : le piano.
Avec une quinzaine de minutes de retard dû à la gestion de la
salle, Adam Laloum apparaît sur scène, timidement comme à
l’accoutumée. Mais sur son visage se lit une assurance de
trouver des silhouettes qui lui sont connus. Au programme : la
Romance n° 2 et Novelette n° 8 de Robert Schumann, l’un de ses
compositeurs  de  prédilection.  La  justesse  de  ses  phrasés
toujours élégants et la continuité rythmique sous ses doigts,
notamment  avec  des  notes  pointées  si  caractéristiques  du
compositeur, convainquent pleinement les mélomanes les plus
exigeants. Mais il fait ce soir-là un miracle, certainement
aidé par l’écrin intimiste conçu par Auguste Perret : des
notes longues continuent de sonner sans diminution de volume,
comme un instrument à cordes ! Si ce n’est qu’une illusion
(car cela est physiquement impossible selon la mécanique du
piano), sa musicalité invite si bien l’auditoire dans son
écoute  intérieure  que  l’oreille  de  celui-ci  réalise
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inconsciemment  la  «  reproduction  »  de  cette  écoute.

Ensuite,  Pavel  Kolesnikov  et  Samson  Tzoy  livrent  une
interprétation  prodigieuse  du  Sacre  du  printemps  d’Igor
Stravinsky,  dans  la  réduction  pour  piano  à  quatre  mains.
L’exécution en est loin d’être facile, à cause des nombreux
croisements de bras et de doigts qui viennent contraindre les
expressions indiquées par le compositeur. Autrefois, Fazil Say
a créé des événements, en donnant cette œuvre en concert avec
une partie enregistrée par lui-même sur laquelle il jouait
l’autre partie en direct ; son interprétation, une véritable
performance enthousiasmante, était quelque part « soulagée »
de ces contraintes techniques inconfortables à deux, pour la
rendre plus « abordable » au point de vue de l’interprète.
Mais ce soir, les deux pianistes livrent un véritable exploit.
Leur implication mutuelle est tout simplement incroyable, dans
une concentration certes tendue mais avec juste ce qui est
nécessaire  pour  mieux  inclure  tous  les  éléments  de  cette
musique qui continue à être exceptionnellement moderne plus de
100 ans après sa création. La variation infinie des sonorités
qu’ils  proposent  ne  semble  aucunement  une  imitation  des
instruments  d’orchestre,  mais  sont  éminemment  pianistiques.
Ainsi, ils explorent au maximum les effets spécifiques générés
par le clavier : glissando, trémolo, accord, ornement… Ce fut
aussi l’occasion de découvrir Samson Tzoy, pianiste kazakh né
en 1988, formé au Conservatoire de Moscou et au Royal College
of Music de Londres. Nous attendons vivement les prochaines
apparitions en France de ce formidable artiste.

Après l’entracte, Franz Schubert est à l’honneur avec Lise
Berthaud  en  compagnie  d’Adam  Laloum.  La  célèbre  Sonate
arpeggione, instrument qui n’a vécu qu’une dizaine d’années,
est ce soir jouée à l’alto et non au violoncelle habituel.
L’ampleur du son, doublé d’une vraie profondeur, crée une
résonance riche en harmonique, autrement tendre ou alerte que
le violoncelle. Lise Berthaud fait chanter avec grâce les
courbes mélodiques de Schubert, sans oublier de rendre la



partition  beaucoup  plus  sombre  selon  les  moments.  Laloum
déploie avec bonheur son talent incontesté de chambriste, le
duo dégage ainsi une fraîcheur délicate avec une touche de
beauté à la fois éphémère et éternelle, propre à a musique du
compositeur viennois.

Pour conclure le festival, Alexandre Kantorow annonce d’abord
un changement de programme. Il déclare, dans un ton d’humour
amical, qu’il peut librement changer de pièce en l’absence de
Liya Petrova, la directrice artistique, malgré son droit de
regard. Mais ce changement est accueilli plus que volontiers,
car il propose la Rhapsodie de Béla Bartók. Le premier opus
pour piano du compositeur hongrois est suprêmement virtuose —
c’est le thème de cette édition —, introduisant des éléments
du  folklore  hongrois  et  roumain  dans  un  style  lisztien.
L’éblouissant jeu de Kantorow, ici étincelant, là grave, ou là
encore tragique, est incontestablement l’un des sommets de
l’art  du  piano  de  notre  temps.  La  solidité  dans  la
construction  de  cette  pièce  quelque  peu  décousue  montre,
comment instinctivement, il saisit la musique et comment il
rend immédiatement ce qu’il a saisit par le son. L’auditoire
exprime  son  entière  satisfaction  par  un  tonnerre
d’applaudissements, mais tout de suite après, devient intrigué
en voyant l’installation d’un pupitre. Le pianiste entre alors
avec Liya Petrova, en s’exclamant « Je ne savais vraiment pas
qu’elle viendrait ! ». En effet, elle a accouru pour pouvoir
jouer au moins une petite pièce en ce dernier jour de « son »
festival, dans une ambiance définitivement amicale.

________________________________________________

CRITIQUE, festival. Paris, Salle Cortot, le 15 mars 2024. La
Musikfest Parisienne : SCHUMANN / STRAVINSKY / SCHUBERT /
BARTOK. Liya Petrova, Adam Laloum, Alexandre Kantorow… Photos
(c) Lewis Joly.

 



AUDIO : Alexandre Kantorow interprète la Rhapsodie Op. 1 Sz.
26 de Béla Bartok

 

CRITIQUE,  concours.  PARIS,
Philharmonie,  le  17  mars
2024.  Finale  du  Concours
International  des  cheffes
d’orchestre « LA MAESTRA ».
Bar  AVNI,  Liubov  NOSOVA,
Katharina MORIN.
Le  Concours  International  des  cheffes  d’orchestre  «  La
Maestra«  a délivré, le dimanche 17 mars, le palmarès de sa
troisième édition. L’israélienne Bar Avni, 34 ans, a remporté
le Premier Prix ainsi que la plupart des prix spéciaux.

Le concours La Maestra, initié par Claire Gibault et le Paris
Mozart Orchestra, remporte un réel succès depuis sa création
en 2020. Cette année, le concours a reçu 197 candidates venues
monde entier (47 pays en tout), dont 14 ont été sélectionnées
pour les épreuves à Paris, du 14 au 17 mars. Cela prouve avant
tout qu’il y a autant de jeunes cheffes que de jeunes chefs,
même si elles ne sont pas encore aussi visibles. L’objectif du
Concours est alors clair : La Maestra, qui se tient tous les
deux ans, vise à pallier ce manque et à aider les jeunes
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femmes talentueuses à gagner en visibilité, pour percer, et
vice-versa. Mais 6 ans après la mise en place du concours,
l’objectif final tant souhaité, celui de la parité généralisée
et  par  conséquent  la  disparition  du  concours  (avec  le
changement de mentalité aujourd’hui encore si masculine), est
loin d’être atteint.

C’est dans ce contexte que s’est déroulée la 3ème édition sous
le regard bienveillant du jury présidé par Nathalie Stutzmann,
directrice musicale de l’Atlanta Symphony Orchestra et cheffe
principale invitée du Philadelphia Orchestra. Parmi les trois
finalistes, deux ont déjà une carrière bien entamée. Ainsi, la
première  lauréate  Bar  Avni  est  à  la  tête  de  la  Bayer
Philharmoniker  Leverkusen  en  Allemagne,  alors  que  Liubov
Nosova, le deuxième prix, a assisté Cristian Măcelaru pour un
programme  avec  l’Orchestre  National  de  France  après  avoir
participé, en 2022, à l’Académie Paavo Järvi avec le Tonhalle-
Orchester Zürich et à l’Académie Chigiana avec Daniele Gatti.
Quant à Katharina Morin, troisième prix, elle est étudiante en
direction d’orchestre et est actuellement assistante du chef
Daniel Huppert avec le Bergische Sinfoniker.

Bar Avni a un savoir-faire évident et sait tailler l’orchestre
avec conviction. L’orchestre la suit bien volontiers dans une
évidente complicité ; pas étonnant donc que les musiciens lui
aient  décerné  le  Prix  du  Paris  Mozart  Orchestra.  Dans  la
direction de Liubov Nosova, on sent également une expérience
qui lui permet de bien s’imposer. Chez Katharina Morin, c’est
la souplesse qui prévaut, plutôt qu’une vraie autorité. Lors
de  la  répétition  générale,  sa  manière  collégiale  attire
l’attention des musiciens, ce qui renforce une autre image du
métier  de  chef  et  de  cheffe  (contre  celle  imposante  et
autoritaire),  que  l’on  a  déjà  vue  dans  les  éditions
précédentes.

Outre le Prix d’orchestre, Bar Avni remporte trois autres prix
spéciaux : le Prix des salles et orchestres français, le Prix
ECHO (European Concert Hall Organization), et le Prix Arte.



Katharina Morin a obtenu le Prix Génération Opéra. Les trois
lauréates, ainsi que les quatre demi-finalistes, bénéficieront
d’une Académie de deux ans au cours desquelles elles pourront
assister des chefs internationaux.

___________________________________________

CRITIQUE,  concours.  PARIS,  Philharmonie,  le  17  mars  2024.
Finale du Concours international des cheffes d’orchestre La
Maestra. Bar AVNI, Liubov NOSOVA, Katharina MORIN. Photos (c)
Pauline Ballet.

CRITIQUE,  concert.  PARIS,
Philharmonie, le 9 mars 2024.
GERSHWIN  /  J.  ADAMS  /  R.
HARRIS.  London  Symphony
Orchestra  /  Kirill  Gerstein
(piano)  /  Sir  Simon  Rattle
(direction).

À la Philharmonie de Paris, après l’Orchestre du
Gewandhaus de Leipzig dirigé par Andris Nelsons et

l’Orchestre de Paris par Klaus Mäkelä, c’est au
tour du London Symphony Orchestra et de Simon

Rattle d’investir la Grande salle Pierre Boulez.
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Leur premier concert parisien est entièrement
dédié à des compositeurs nord-américains.

 

 

S’ouvrant et se refermant avec une œuvre de George Gershwin,
cette soirée a permis de survoler un bref panorama de la
musique américaine, formant un fascinant contraste avec le
programme du lendemain consacré à Brahms et Chostakovitch. Le
premier morceau, Let’ Em Eat Cake dans un arrangement de Don
Rose, est une œuvre pittoresque, au sens premier du terme, se
prêtant  à  la  chorégraphie,  avec  des  éléments  de  jazz  qui
évoquent les années 30 et préfigurent vaguement An American in
Paris. Ensuite, Kirill Gerstein nage librement dans les eaux
dansantes du Concerto en fa. Les différentes notes percussives
intelligemment variées sont parfaitement en situation avec les
moments vifs de l’œuvre, les passages virtuoses coulant de
source, tandis que le deuxième mouvement convoque des émotions
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sereines grâce au toucher délicat et lumineux du pianiste. Son
interprétation est régie par un équilibre entre la pétulance
et la brillance, ponctuée par quelques touches de douceur,
telle une brise apaisante. En bis, I Got the Rhythm, arrangé
par Earl Wild, est interprété avec une agilité et une légèreté
hautement plaisantes. 

Dans la deuxième partie, l’unique mouvement de la Symphonie n°
3 de Roy Harris commence par un tapis sonore d’altos, de
violoncelles et de contrebasses. Il traverse ses cinq sections
aisément identifiables par le changement d’atmosphère et de
textures sonores. Derrière un air de musique de film se cache
une construction méticuleuse que Simon Rattle met en évidence
avec sa direction toujours dynamique et précise. 

Un  autre  clou  de  la  soirée  est  la  création  française  de
Frenzy, dernière composition de John Adams – dont la création
mondiale eut lieu le 4 mars dernier au Barbican Center de
Londres. Selon le commentaire du compositeur lui-même, l’œuvre
« passe en revue les différents états représentatifs de la
frénésie […] état de furie délirante, enthousiasme, délire
violent, distraction, idée loufoque, manie de quelque chose ».
Pour lui, continue-t-il, « la “frénésie” résume ce sentiment
qui nous submerge parfois en contemplant le monde actuel, et
particulièrement  tel  qu’il  est  représenté  dans  la  dose
quotidienne de nouvelles et d’informations numériques […] ».
L’inspiration vient donc du quotidien, mais il pousse loin la
façon traditionnelle de développer le motif ou les « idées
mélodiques uniques ». À chaque développement, le timbre et
l’atmosphère changent avec des jeux de rythmes réguliers (de
contrebasses) ou irréguliers, ainsi que des motifs mélodiques
assez  fragmentaires.  Tout  cela  donne  le  sentiment  de
contempler la transformation des paysages à travers la fenêtre
d’un train. 

Le concert se clôture avec une autre Ouverture de Gershwin,
bien  festive,  Strike  up  the  Band,  où  les  soli  (trombone,
clarinette…)  se  mettent  debout  comme  dans  un  big  band  de



jazz.  

__________________________________________________

 

CRITIQUE,  concert.  PARIS,  Philharmonie,  le  9  mars  2024.
GERSHWIN / J. ADAMS / R. HARRIS. London Symphony Orchestra /
Kirill Gerstein (piano) / Sir Simon Rattle (direction). Photos
© Antoine Benoit-Godet/Cheese.

 

VIDEO : Kirill Gerstein joue le Deuxième Concerto pourpiano de
Rachmnaninov à la Waldbühne de Berlin

CRITIQUE,  opéra.  Paris,
Théâtre  de  l’Athénée,  le  8
mars 2024. YVAIN : Gosse de
Riche. Amélie Tatti, Philippe
Brocard, Aurélien Gasse… LES
FRIVOLITÉS  PARISIENNES  /
Pascal  NEYRON  (mise  en
scène).
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Les spectacles des Frivolités Parisiennes sont
toujours des fêtes. Au Théâtre de l’Athénée – où
ont lieu souvent leurs fêtes -, Gosse de riche de
Maurice Yvain séduit par la légèreté des années
20, mais aussi par la peinture observatrice des

nouveaux riches.
 

 

Si les quiproquos amoureux complexes ont toujours été le sujet
favori des vaudevilles, les librettistes de Gosse de riche,
Jacques  Bousquet  et  Henri  Falk,  ont  fait  fort  pour  la
complication des relations. André le peintre sans sou, Patarin
le  «  financier  »  de  l’art  moderne  qui  lui  commande  un
portrait, Nane la maîtresse du nouveau riche, Colette la fille
de  Patarin  ultra-émancipée,  ainsi  que  Léon  le  «  mari  de
location » de Nane (pour dissiper les soupçons bien sûr) et
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Suzanne la femme de Patarin, se retrouvent tous dans une villa
bretonne de la baronne Skatinkolowitz.

Dans un décor épuré qui refléterait la simplicité des lignes
évoquant l’art moderne (scénographie et lumières de Camille
Duchemin, avec collaboration artistique d’Elisabeth de Ereno),
les personnages sont habillés avec des vêtements aux éléments
géométriques (Sabine Schlemmer, réalisation d’Anaïs Parola et
Julia Brochier), Madame Patarin a une coupe de cheveux en
forme de tasse à l’envers (perruques et maquillage de Maurine
Baldassari et Caroline Boyer), coiffée d’un chapeau-assiette…
tout cela étant aussi de l’art moderne bien sûr ! La modernité
artistique  est  caricaturée  entre  autres  par  un  prétendu
portrait au format de carte de visite ou par un rideau qui
cache le supposé grand tableau, ou la sculpture-rocher dans la
villa. Mais on n’oublie pas la tradition : la bigoudène que
porte la baronne par exemple. Le miss match avec sa chemise et
son  pantalon  est  de…  l’art  moderne,  cela  va  de  soi  !
D’ailleurs,  les  paroles  des  chansons  (il  s’agit  bien  de
chansons plutôt que d’airs) mentionnent les noms d’artistes
qu’il faut apprécier pour être moderne : Picasso, Picabia,
Satie, Stravinsky, Milhaud, ou encore Honegger… Les clichés de
bourgeois enrichis sont constamment mis en avant à travers la
naïveté des hommes (« impuissants, lâches et parvenus » scande
Pascal Neyron dans le programme de salle) et la force des
femmes. Le tableau est toujours aussi familier 100 ans après
sa création…

Comme  à  l’accoutumée,  Les  Frivolités  Parisiennes  soignent
particulièrement  l’articulation  du  parlé  et  du  chanté,  en
faisant appel à des chanteurs-acteurs rompus à cet exercice
délicat et précis. En Colette, la soprano Amélie Tatti régale
non  seulement  avec  sa  voix  fraîche  mais  aussi  avec  sa
chorégraphie réglée à la manière de karaté. Son agilité vocale
et corporelle apporte un beau mouvement dans la pièce. Le
baryton  Aurélien  Gasse,  qui  a  déjà  collaboré  avec  «  Les
Frivos » à l’Athénée dans le Testament de la tante Caroline



(d’Albert Roussel), tient le rôle du peintre. Un peu timide
vocalement parlant au début, sa voix prend l’ampleur après
l’entracte  (comme  d’ailleurs  presque  tout  le  monde),  pour
déployer un timbre chaleureux. Philippe Brocard use de son
autorité de basse pour dessiner un Patarin fier, mais cette
autorité est le revers de sa faiblesse, et le chanteur excelle
pour exprimer la psychologie de son personnage. Lara Neumann,
en Dizanne Patarin, ne se ménage pas pour entraîner toute la
salle  dans  un  fest-noz  survolté  au  son  de  binious  ;  ses
incontestables talents de comédienne enchante le public, tout
comme  Marie  Lenormand,  irrésistible  baronne  dont  la
préoccupation est de soustraire des pourcentages grâce à ses
entremises lucratives. Et quelle championne de diction dans
une allure folle, tout autant dans le théâtre que dans le
chant  !  Julie  Mossay  en  Nan  et  Charles  Mesrine  en  Léon
assument parfaitement leurs rôles pas aussi faciles qu’il n’y
paraît !

L’orchestre, sans chef, est plus que jamais en forme, s’amuse
comme larron en foire dans la fosse, dans un arrangement que
nous supposons modernisé, comme toujours, avec des touches
propres aux « Frivos ».

______________________________________________________

CRITIQUE, opéra. Paris, Théâtre de l’Athénée, le 8 mars 2024.
YVAIN  :  Gosse  de  Riche.  Amélie  Tatti,  Philippe  Brocard,
Aurélien Gasse… LES FRIVOLITÉS PARISIENNES / Pascal NEYRON
(mise en scène).

CRITIQUE,  concert.  PARIS,

https://www.classiquenews.com/critique-concert-paris-philharmonie-le-7-mars-2024-rachmaninov-chostakovitch-orchestre-de-paris-yunchan-lim-piano-klaus-makela-direction/


Philharmonie, le 7 mars 2024.
RACHMANINOV  /  CHOSTAKOVITCH.
Orchestre de Paris / Yuncham
Lim  (piano)  /  Klaus  Mäkelä
(direction).

Les deux concerts des 6 et 7 mars derniers, avec
l’Orchestre de Paris et Klaus Mäkelä, ont

galvanisé l’auditoire avec la 11èmeSymphonie de
Dmitri Chostakovitch. Deux soirées qui furent

également l’occasion de faire connaître un peu
plus la personnalité musicale unique du pianiste
sud coréen Yuncham Lim, dans le 2èmeConcerto pour

piano de Sergueï Rachmaninov.Les précédentes
apparitions parisiennes de Yunchan Lim – en

février 2023 à la Fondation Louis Vuitton et en
octobre dernier à l’Auditorium de la Maison de la

Radio en juin 2022 – ont révélé au public parisien
ce jeune pianiste né en 2004. Lors du Concours Van
Cliburn, édition 2022, ceux qui l’ont découvert en
direct ou à travers les streamings et les vidéos

l’ont nommé « ovni » ou « extraterrestre », compte
tenu de son univers particulier qui n’appartient

qu’à lui. Outre l’aspect technique pour lequel nul
ne pourra formuler le moindre reproche, son

interprétation intrigue parfois, mais elle a la
force de convaincre.
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Les 6 et 7 mars derniers, donc, il a fait ses débuts avec
l’Orchestre de Paris sous la direction de Klaus Mäkelä dans le
fameux Deuxième Concerto de Rachmaninov. Le jeu est clair, la
dextérité est parfaite, l’interprétation est bien rodée. Mais
lors  d’échanges  brefs,  à  l’entracte,  certaines  personnes
placées au parterre ont exprimé une impression tout à fait
autre que ce que nous avons entendu au premier balcon.Un effet
d’acoustique, probablement…En effet, contrairement à ceux qui
disaient que le piano était souvent couvert par l’orchestre, à
cause de sa sonorité très douce et enveloppante, au balcon, le
piano sonnait au contraire trop en avant (ce qui prouve en
même temps son art de faire sonner l’instrument), avec un son
dur et froid comme du marbre tout au long de l’œuvre, sans
tellement de fusion avec l’orchestre, comme si le pianiste
s’était enfermé dans une bulle. Pourtant, l’écoute est bien
là, et il ne rate pas un seul geste du chef (qui, nous semble-
t-il, lui a laissé une grande liberté). Étrange sensation
quand on aperçoit ses qualités indéniables : les poignets
servant de ressorts puissants pour des accords percutants, ses



touchers ancrés créant un noyau du son autour duquel répandent
les  résonances  multiples  selon  les  nuances  souhaitées.  Il
varie les expressions en modulant les tempi parfois de manière
étonnante, mettant en avant des ondulations presque organiques
qui relient des motifs, des phrasés ou des séquences. Tout
cela se concentre vers la fin du premier mouvement ainsi qu’à
la  toute  fin  de  l’œuvre,  où  il  retient  admirablement  la
tension avant une véritable effusion sonore. Dans le deuxième
mouvement, un duo avec la flûte puis avec la clarinette nous
plonge dans une grande beauté sonore, mais ici aussi avec
l’impression  qu’il  se  replie  dans  sa  bulle.  Quant  à
l’orchestre, il sonne généralement assez sec, dans le sens où
il ne s’attarde pas pour exprimer encore et encore la montée
émotionnelle romantique – et ce malgré la douceur affectueuse
des cors dans le deuxième thème du mouvement initial.

Après l’entracte, on a entendu l’un des meilleurs concerts de
l’orchestre cette saison. Tout au long de la 11e Symphonie de
Dmitri Chostakovitch, le jeune chef incandescent exerce son
magnétisme sur une centaine de musiciens sur scène et sur un
auditoire formé par les 2 500 personnes de la grande salle
Pierre Boulez (pleine à craquer), pour produire et diffuser
ensuite des variations multiples de sons et de timbres, du
double piano au triple forte. Ce jeu centrifuge-centripète
fascinant  ne  se  relâche  jamais,  de  l’évocation  lourde  et
angoissante de la Révolution de 1905 dans le premier mouvement
jusqu’au « Tocsin » final, avec ses masses d’harmonies brutes,
déferlantes  de  fureur.  Mais  Mäkelä  ne  cède  à  aucun
déchaînement émotionnel gratuit. Il met méticuleusement tout
en  place,  sans  laisser  rien  au  hasard.  Et  pourtant,  la
spontanéité  miraculeuse  opère  dans  cette  préparation
scrupuleuse. Ainsi, le deuxième mouvement (« Le 9 janvier »),
les vents se font entendre les uns après les autres comme des
vagues émergeant de l’océan, une mer plus ou moins calme avant
la tempête, avant de se transformer en une course infernale au
son d’une petite caisse oppressante. Ensuite, une sorte de
résignation traverse dans le troisième mouvement (« Mémoire



éternelle ») qui suit, énoncée par les altos à la sonorité
boisée et nerveuse, malgré une apparence plus ou moins calme.
Dans  les  mesures  régulières,  le  chef  fait  apercevoir  une
montée émotionnelle par les tutti des cordes bientôt rejoints
par les cuivres d’abord graves puis aigus et par les timbales.
Ces crescendi parfaitement en marche entraînent l’auditoire
dans  une  narrativité  alarmante,  au  pas  de  progression
orchestrale qui vient inonder notre paysage intérieur, non pas
seulement  par  la  noirceur  latente  et  flagrante  que  la
partition renferme, mais aussi par l’éclat du son ouvert de la
phalange parisienne. Peu sont capables de produire une telle
image sonore.

Nous avons été témoins, ce soir, de cette rareté.

______________________________________________________

CRITIQUE,  concert.  PARIS,  Philharmonie,  le  7  mars  2024.
RACHMANINOV / CHOSTAKOVITCH. Orchestre de Paris / Yuncham Lim
(piano) / Klaus Mäkelä (direction).

 

VIDEO  :  Semyon  Bychkov  dirige  la  11ème  Symphonie  de
Chostakovitch  à  la  tête  du  WDR  Orchester

CRITIQUE,  opéra.  LIMOGES,
Opéra, le 6 mars 2024. Médée
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et  Jason  (Pasticcio).  L.
Richardot,  F.  Obé,  I.
Perruche…  Ensemble  Les
Surprises  /  Louis-Noël
Bestion  de  Camboulas
(direction)

Créé au théâtre élisabéthain du Château d’Hardelot
en juin dernier, passé par le Festival de Radio-
France & Montpellier un mois plus tard, puis par

Périgueux et Namur, Médée et Jason arrive à
l’Opéra de Limoges. Sous-titré « parodie
baroque », ce pastiche moderne se moque

allègrement de la tragédie classique et lyrique
dans la pure tradition du genre. Les chanteurs

aguerris dans l’exercice et les musiciens
polyvalents de l’Ensemble Les Surprises, sous la

direction de son chef-fondateur Louis-Noël Bestion
de Camboulas, font rire la salle entière du début

à la fin du spectacle, dans la mise en scène
piquante de Pierre Lebon.
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Celle  qui  fut  l’un  des  personnages  les  plus  tragiques  et
cruels de la mythologie et du théâtre, une serial killer avant
l’heure, Médée eut une vie parsemée de trahisons et de jeux de
pouvoir, mais aussi d’amour. Rien, a priori, ne fait rire dans
son  histoire,  et  pourtant,  l’extraordinaire  vitalité  des
créateurs (ayant bien les pieds sur terre) a su créer une
drolatique  parodie  pour  ridiculiser  le  trop  sérieux  des
situations, en les abaissant joyeusement au niveau de la vie
courante et du potin.

Avec  la  collaboration  du  Centre  de  Musique  baroque  de
Versailles, Louis-Noël Bestion de Camboulas et les musiciens
de l’Ensemble Les Surprises explorent leurs connaissances des
partitions de l’époque pour constituer librement leur premier
spectacle  scénique  et  font  revivre  l’esprit  de  foire,  en
imaginant un patchwork délicieusement drôle. Et ce, avec de
constantes intrusions modernes qui créent des anachronismes
réjouissants. Autant dire qu’un crime de lèse-majesté vis-à-
vis de la tragédie constitutionnelle du Roy est commis devant
les yeux de tout le monde ! L’un des principaux complices de
cet “attentat” est Pierre Lebon, metteur en scène, scénographe
et créateur de costumes. Il se présente d’abord sur scène en
Arcas, la tête cachée dans un masque-casque de la tragédie
antique, qu’il fait ensuite tourner pour faire apparaître la
comédie.  En  quelques  minutes,  il  introduit  le  public  au
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fonctionnement de la parodie, ici constituée à partir de la
Médée de Marc-Antoine Charpentier sur un livret de Corneille
(1693). Les fragments musicaux de Charpentier sont rejoints,
telle  une  mosaïque,  par  d’autres  de  Lully,  de  Rameau,  de
Destouches,  de  Dauvergne,  mais  aussi  Campra,  Boismortier,
Mondonville etc.

Fidèles à l’esprit de pastiche, les musiciens, en habits de
marin  tout  rouge  –  comme  le  tréteau-bâteau  baptisé  Argo,
maculé du sang des victimes des atrocités auparavant commises
par notre héroïne-magicienne -, n’hésitent pas à insérer des
morceaux de tango, les rythmes percussifs irréguliers du Sacre
du Printemps, « Le Bal » de la Symphonie fantastique, ou
encore des onomatopées musicales comme le chant de goélands et
le sifflet d’un navire. Le bateau est doté d’une machinerie
simple  à  l’ancienne,  qui,  à  l’aide  de  manivelle,  fait
apparaître des tableaux en guise de voiles ou les flammes de
l’incendie  provoqué  par  Médée.  Assis  sur  des  caissons,
regroupés côté cour, les neuf instrumentistes se déplacent et
se mêlent de l’intrigue de temps à autre. La mise en scène
fait  ainsi  participer  tout  le  monde,  spectateurs  compris,
d’autant que par moments, Jason semble solliciter tacitement
la complicité de la salle.

Flannan  Obé  est  plus  qu’excellent  dans  ce  rôle  de  Jason,
cocasse  dans  une  superposition  de  l’armure  antique  et  le
costume au motif de cheval ; dans son chant, il a une tendance
générale à hausser les notes, mais cela va avec le caractère
de son personnage qui veut être supérieur à Médée et aux
autres. Lucile Richardot incarne Médée dotée d’une tête de
mort et vêtue en torera. Si elle est définitivement libre,
c’est  une  véritable  femme  fatale  qui  anéantit  tout.  Les
chaînes sur son costume, formant le dessin de côtes et de
fémurs,  sont-elles  celles  qui  scellent  le  destin  de  ces
victimes ? Le timbre dense de la cantatrice devient plus aéré
quand  elle  s’aventure  dans  la  tessiture  aiguë,  et  la
multiplicité  des  couleurs  nous  laissent  alors  bouche  bée.



Matthieu Lécroart s’amuse en campant un roi Créon imbu de lui-
même mais sans réelle autorité. On ne se lasse jamais de son
talent  de  comédien  dans  la  bouffonnerie,  et  il  sert  son
savoir-faire avec un chanté-parlé spécifique à ce répertoire,
comme  un  outil  surpuissant  au  service  du  rire.  Ingrid
Perruche,  autre  spécialiste  de  l’opéra-comique,  exagère
gaillardement les gestes baroques et la déclamation chantée,
en incarnant une Créuse dévergondée. Enfin, Eugénie Lefèbvre
est  doublement  confidente,  en  Cléone  et  en  Nérine,
disgracieuse la plupart du temps comme sorcière, mais offrant
aussi un moment de beauté grâce à ses phrasés à la fois
soignés et naturels dans la déploration de Jason. Les deux
danseurs,  Joan  Vercoutere  et  Gabriel-Ange  Brusson,  qui
chantent également dans le chœur, agrémentent (dans le plus
noble du terme) le spectacle avec leurs mouvements corporels
souples et synchronisés, tantôt en démons, tantôt en marins,
tantôt encore en Grecs.

Ce soir, des classes de lycée et de collèges étaient venues en
nombres, et il rient bruyamment à la moindre drôlerie dans les
répliques  et  les  gestes  –  et,  à  la  fin  du  spectacle,
applaudissent copieusement avec des cris, créant dans la salle
une atmosphère quelque peu surexcitée mais bienvenue.

 

_____________________________________________________

 

CRITIQUE,  opéra.  LIMOGES,  Opéra,  le  6  mars  2024.  M-A.
CHARPENTIER, LULLY, RAMEAU… Médée et Jason. L. Richardot, F.
Obé, I. Perruche… Ensemble Les Surprises /  Louis-Noël Bestion
de Camboulas (direction).

 

VIDEO : Teaser de « Médée et Jason » par l’Ensemble Les
Surprises et Louis-Noël Bestion de Camboulas



 

Critique,  concert.  PARIS,
Philharmonie, le 3 mars 2024.
TCHAIKOVSKI  :  Le  Voïévode,
Hamlet, Symphonie Pathétique.
Gewandhaus-Orchester  Leipzig
/ Andris NELSONS (direction).

Ils étaient à Paris en 2022, lors de leur première
tournée européenne post-pandémie, et le week-end
dernier, le Gewandhausorchester de Leipzig et son

chef attitré Andris Nelsons étaient de retour à la
Philharmonie de Paris. Cette fois-ci, ils

proposaient deux programmes entièrement consacrés
à Piotr Illitch Tchaïkovski, et nous avons assisté

au deuxième concert, le dimanche 3 mars.
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Comme tous les excellents orchestres germaniques, l’Orchestre
du Gewandhaus se distingue par son unité, grâce à une sonorité
extrêmement  homogène  sur  tous  les  registres.  On  remarque
immédiatement  les  cordes  soyeuses  et  ambrées,  les  bois
ombragés et les cuivres assez sombres mais bien assis. La
soixantaine  d’instruments  à  cordes  sonne  comme  un  seul
instrument,  dont  la  texture  policée  se  conjugue  avec  la
densité. Il en va de même pour les harmonies, ce qui est tout
de même étonnant compte tenu de timbres très différents de
chaque pupitre. On assiste parfois à une ambiguïté sonore
confondante entre les cordes et les bois. Nelsons manie ce
gigantesque instrument comme une pâte à modeler, en donnant la
forme adéquate à chaque page des trois œuvres interprétées.

C’est ainsi que, dès le début de la pièce intitulée Voïévode
op.  78,  le  chef  impose  le  caractère  militaire  du  sujet
(voïévode  désigne  entre  autre  un  chef  de  guerre)  avec  un
crescendo puissant, suivi d’une transition avec les bois sur
un tapis de seconds violons, où la tension n’est pas nerveuse.
Puis, les altos, les cors et les bassons jouent dans une seule
sonorité  fondue.  Un  moment  magique  assurément,  dans  cette
association de trois sons d’instruments forts variés, tout
comme  le  célesta  (placé  côté  cour)  qui,  bien  qu’encore
discret, apporte une nouvelle sonorité. Tout à la fin de cette
« ballade symphonique », le point culminant dans les registres
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graves des cuivres s’éteint rapidement, laissant un sentiment
d’inachevé,  mais  l’orchestre  assume  la  dramaturgie  de  la
partition qui, dans Hamlet, la deuxième pièce de la soirée,
est mieux présentée.

Dans  Hamlet,  quelques  remarquables  solos,  notamment  le
magnifique hautbois au son clair pour incarner Ophélie, et de
brèves  interventions  du  cor  anglais,  ponctuent  cette
«  fantaisie  »  dédiée  à  Edvard  Grieg.  L’interprétation  se
déroule  dans  une  texture  semblable  à  la  laque  polie,  à
plusieurs couches travaillées et retravaillées, conférant une
profondeur aux épisodes sonores shakespeariens. Mais à la fin,
le  son  des  timbales  ne  s’est  pas  encore  dissipé,  qu’un
auditeur « pressé » fait retentir ses applaudissements, sans
permettre à la salle d’aller jusqu’au bout du silence…

Le caractère dramatique atteint le paroxysme avec la Symphonie
« pathétique », sans que le désespoir ne s’impose pour autant
dans  l’interprétation.  Les  musiciens  offrent  cependant  une
profusion de beaux moments que l’on goûte sans modération.
L’œuvre commence comme surgie de nulle part, et le basson
s’interroge sur la destinée. Le thème initial, avec un tempo
modéré au rythme régulier des pas d’un soldat (ou d’un acteur,
ou d’un jeune plein d’idéal, peu importe la profession !)
déchu sans destination. Vient le second thème avec des cordes
veloutées et légèrement voilées, à fleur de peau. Toute la
sensibilité  de  Tchaïkovski  semble  se  concentrer  sur  ces
quelques  mesures,  avec  une  touche  irrésistiblement
nostalgique. Dans sa reprise, Andris Nelsons donne une couleur
plus ouverte, avant une explosion brutale. Entre-temps, la
clarinette solo, aussi sensible que les cordes quelques pages
auparavant, propose une réplique pleine de grâce. La valse à
cinq temps du deuxième mouvement est assez terre à terre et
disciplinée, avec un tempo également modéré. Dans la partie
centrale, la pédale des timbales sonne comme un appel venant
de l’abîme au milieu de beaux souvenirs, un tempo plus retenu
accentuant cette sensation. Les accords finaux des vents sont



d’une grande douceur, et la caresse musicale tout au long du
mouvement  procure  un  sentiment  de  bien-être,  que  certains
applaudissent à la fin du mouvement.

Nelsons semble concevoir le troisième mouvement comme étant un
scherzo binaire. Outre l’éblouissante virtuosité du timbalier,
l’orchestre conserve une certaine sobriété du son. On pourrait
le comparer comme le bois de chêne, pour sa densité et son
aspect compact. L’homogénéité est partout, jusqu’au panache de
la fin. Mais au-delà de l’admiration que suscite l’impeccable
cohérence  sonore,  on  attendait  plus  de  brillance,  quelque
chose  qui  explose  dans  tous  les  sens,  tels  des  feux
d’artifice.  Ce  soir,  l’homogénéité  superlative  semble
l’emporter sur la flamboyance. Le final, toujours placé sous
le  signe  de  la  sobriété,  joue  une  fois  de  plus  sur
l’ambivalence sonore. Ici, les cordes se rapprochent des bois,
à tel point qu’il y a des moments où on ne sait exactement
quel instrument on entend, si l’on écoutait les yeux fermés.
Nelsons introduit une très brève pause à la fin de certains
phrasés, pour repartir sur une nouvelle base, ce qui permet
d’aérer.  Par  ailleurs,  l’enchaînement  entre  différentes
séquences jouées par différents instruments s’effectue dans
une continuité absolument surprenante. On n’y constate aucune
rupture – ni de temps ni de timbre. Encore une fois, les
musiciens font preuve d’une cohérence orchestrale sidérante.
Les  sanglots  de  la  fin  aux  contrebasses  sont  infiniment
sombres, mais pas désespérés…

C’est  en  écoutant  ce  soir  l’interprétation  du
Gewandhausorchester  sous  la  direction  d’Andris  Nelsons  que
nous constatons – peut-être pour la première fois – que cette
symphonie  est  finalement  assez  italienne,  dominée  par  les
contrastes théâtraux, par le clair-obscur cher à la sculpture
baroque… La symphonie se termine par un recueillement, mais
encore une fois, le même auditeur frappe des mains trop tôt
sans laisser la dernière note s’estomper totalement dans le
silence. Malgré quelques autres personnes qui l’ont suivi,



cette fois, le chef reste immobile, pour aller jusqu’au bout
de l’œuvre, avec le silence…

 

______________________________________________________

Critique,  concert.  PARIS,  Philharmonie,  le  3  mars  2024.
TCHAIKOVSKI  :  Le  Voïévode,  Hamlet,  Symphonie  Pathétique.
Gewandhaus-Orchester  Leipzig  /  Andris  NELSONS  (direction).
Photos (c) Emmanuel Andrieu.

 

VIDEO : Andris Nelsons dirige le Gewandhaus-Orchester dans le
« pas de deux » de « Casse-Noisettes » de Tchaïkovsky

 

CD  événement,  annonce.  JS
BACH  :  Suites  Françaises
(n°1,  2,  5)  –  Agnès
Boissonnot-Guilbault  (viole
de gambe) et Nora Dargazanli
(clavecin)  /  1  cd  Bathos
records
Inspirées par les Suites Françaises de Jean-Sébastien Bach, –
sommet  instrumental  des  années  1720,  Agnès  Boissonnot-
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Guilbault,  gambiste,  et  Nora  Dargazanli,  claveciniste,
explorent  et  interrogent  l’écriture  en  trio  :  ici,  en
transcriptions audacieuses et plutôt convaincantes, les deux
instruments,  révèlent  toutes  les  possibilités  à  3  voix,
« osant » des combinaisons habiles qui rehaussent l’esprit et
l’essor de chaque danse. 

On comprend dès lors pourquoi Bach s’intéressa lui-même à la
Suite, jouant des contrastes, « carrure et appuis », ce pour
chaque séquence, en un cycle particulièrement caractérisé :
Allemande, Courante, Sarabande, Gigue… 

Pilotée par l’excellent violoniste Augustin Lusson (membre des
ensembles Almazis ou Biggar’s Ensemble), qui assure ici la
prise  de  son  et  la  direction  artistique,  l’interprétation
aussi sensible, maîtrisée qu’investie souligne le profil de la
nouvelle génération Baroque française : une approche aussi
puissante  que  personnelle,  l’affirmation  d’une  technicité
experte qui aime aussi le risque et le défrichement.

Le programme idéalement maîtrisé aborde 3
Suites (n°1, 2 et 5), alternées par des
pièces  françaises  signées  F.  Couperin,
Marais et Caix d’Harvelois. Mieux qu’une
version  immuable,  il  s’agit  d’une
proposition en complicité, du témoignage
d’un instant, délicat et fragile c’est à
dire intense et personnel qui éclaire de

façon inédite les mondes enchantés de l’inépuisable Bach. CD
événement élu « CLIC » de CLASSIQUENEWS – critique complète du
cd à venir
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____________________________

CD événement, annonce – JS BACH : Suites Françaises (n°1, 2,
5)  –  Agnès  Boissonnot-Guilbault  (viole  de  gambe)  et  Nora
Dargazanli (clavecin) / 1 cd Bathos records – enregistré en
février  2023  –  Coup  de  cœur  de  la  Rédaction  :  CLIC  de
CLASSIQUENEWS – plus d’infos sur le site du label Bathos :
https://agnesetnora.bandcamp.com/album/bach-suites-fran-aises-
2 – Achat : numérique (10 euros) / CD (18 euros)

https://agnesetnora.bandcamp.com/album/bach-suites-fran-aises-2
https://agnesetnora.bandcamp.com/album/bach-suites-fran-aises-2
https://agnesetnora.bandcamp.com/album/bach-suites-fran-aises-2


LIVRE CD événement, annonce.
Jean-Baptiste  ROUSSEAU  :
Poésies mises en musique par
Royer, Morin & de Bousset /
Almazis,  Iakovos  Pappas,
clavecin et direction (1 cd
MAGUELONE  (2020)  –  CLIC  de
CLASSIQUENEWS

Fidèle à sa vision exigeante et
exploratrice, l’excellent et très engagé

Iaokovos Pappas emmène sa fabuleuse
troupe d’Almazis sur des rives

jubilatoires car elles mêlent avec un
égal souci de perfection, texte et
musique. Le claveciniste et chef

d’orchestre nous offre de réestimer le
verbe poétique et politique d’un auteur

méconnu, Jean-Baptiste Rousseau.
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Dans  le  livre  disque  édité  chez
Maguelone, son portrait par Largillière
(vers  1710),  fameux  portraitiste  (de
Louis XIV entre autres), nous rappelle
combien il fut estimé et célébré par ses
pairs ; ainsi « le Grand Rousseau »,
selon Palissot et Laborde, fut considéré
dans la première moitié du XVIIIe siècle
comme  le  plus  grand  poète  lyrique
français  ;  auteur  très  inspiré
d’épigrammes,  surtout,  somptueuse
révélation du programme, créateur de la

cantate française : Circé qui est bel et bien un chef-d’oeuvre
dramatique et littéraire, source d’inspiration pour nombre de
compositeurs au XVIIIe siècle et au-delà (ici à sa conception
mise en musique par un autre Jean-Baptiste…Morin).
Iakovos  Pappas  rétablit  un  auteur  dans  son  époque,  assez
valable semble-t-il pour répondre avec le compositeur Pancrace
Royer (un autre auteur génial à réestimer d’urgence) à la
commande du Dauphin Louis-Ferdinand, pour cette « Ode à la
Fortune », créée en sept 1746 à Fontainebleau, devant la Reine
;  c’est  l’un  des  textes  musicaux  les  plus  essentiels,
littéraire, politique, pacifiste, manifeste majeur célébrant,
emblème  des  Lumières,  le  portrait  d’un  prince  éclairé,  …
éclairé par ce qu’il incarne et diffuse en toute conscience,
les  lumières  d’un  bon  gouvernement  (cf  la  9è  strophe
particulièrement).
Iakovos Pappas montre combien la musique de Royer et le texte
inédit, singulier, juste de Rousseau composent ainsi un chef
d’oeuvre inégalé.

En interprétant ses deux opus majeurs : la cantate Circé et
l’Ode à la Fortune, deux prototypes mémorables, le programme
s’impose comme l’un des enregistrements les plus captivants,
manifestant un regain exemplaire pour le premier baroque des
Lumières.  Iakovos  Pappas,  premier  défenseur  de  la  musique
française renoue ainsi avec les premiers chefs baroqueux, dans

https://www.maguelone.fr/fr/home/183-rousseau-poesies-en-musique-3770003584278.html


une  justesse,  un  à  propos  exemplaire  ;  l’articulation  et
l’éloquence du texte (défendus par deux solistes superlatifs
dont le baryton Guillaume Durand pour l’Ode) inspire une tenue
instrumentale tout aussi ciselée, au diapason des enjeux des
textes. Magistral.

 

 

_____________________________

CD  événement,  annonce.  JEAN-BAPTISTE
ROUSSEAU (1671-1741) : poésies mises en
musique.  Ode  à  la  Fortune  (N  Pancrace
Royer), Circé (JB Morin), Seconde Ode (R
Douard  de  Bousset)  –  Almazis,  Iakovos
Pappas (direction- – 1 livre cd Maguelone
– enregistré en juillet 2020 – CLIC de
CLASSIQUENEWS  –  critique  complète  à

venir.  

Plus  d’infos  sur  le  site  de  l’éditeur  Maguelone  :
https://www.maguelone.fr/fr/home/183-rousseau-poesies-en-musiq
ue-3770003584278.html

CRITIQUE, opéra. NANCY, Opéra
national de Lorraine, le 18
février  2024.  HAYDN  :  La
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Création.  J.  Roset,  J.
Hacker, S. Car… Kevin Barz /
Marta Gardolińska.

Imaginer une mise en scène de La Création de Josef
Haydn, en alliant le récit biblique à des

inventions scientifiques avérées : voilà le défi
que l’Opéra National de Lorraine a confié au

metteur en scène Kevin Barz. Ce projet ambitieux
qui introduit, dans un décor entièrement composé

d’écrans LED, un androïde à la pointe des
recherches actuelles – est ici retransmis via le

Métavers.
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Les  tentatives  d’introduire  dans  une  œuvre  musicale  et
scénique des technologies de pointe ne sont pas nouvelles. En
2012, au Théâtre du Châtelet, Hatsune Miku, personnage virtuel
issu d’un logiciel de synthèse vocale, a chanté dans un opéra
The End de Keiichiro Shibuya. Le compositeur a multiplié les
expériences : en 2018, dans son nouvel opus intitulé Scary
Beauty, un androïde doté d’une intelligence artificielle a
dirigé un orchestre… et chanté ! En 2022, à Dubaï et en 2023 à
Paris (toujours au Théâtre du Châtelet), il a créé Mirror, un
«  androïde-opéra  »  dans  lequel  des  chants  de  moines
bouddhistes  anciens  de  1200  ans,  un  orchestre  symphonique
(l’Orchestre Appassionato), et des chants avec les paroles
générées spontanément par l’IA de l’androïde ont résonné dans
une musique hypnotisante. Les mouvements de ces personnages
technologiques  étaient  certes  naturels,  mais  visiblement
réglés selon certains critères, ce qui rendait les spectacles
ennuyeux au bout d’un moment.

Dans la production de l’Opéra National de Lorraine, le robot
humanoïde  n’est  pas  la  finalité,  mais  apparaît  comme  la
conséquence  la  plus  récente  de  l’évolution  scientifique
retracée depuis la Création. En effet, l’enjeu de ce spectacle
est,  selon  le  directeur  général  de  l’institution  Matthieu
Dussouillez,  d’illustrer  «  comment  l’opéra  peut  s’emparer
d’une question contemporaine à travers une œuvre de répertoire
». Pour ce faire, le metteur en scène Kevin Barz « entreprend
de relire l’œuvre à l’aune de nos connaissances scientifiques
actuelles sur l’histoire de l’univers ». Ainsi, sur le gradin
de la structure entièrement construite de LED et ouverte vers
la salle, est installé le chœur des scientifiques, composé
d’Archimède  et  d’Aristote  jusqu’à  Stephan  Hawking  et  la
climatologue Friederike Otto, en passant par Copernic, Newton,
Marie Curie ou Einstein (scénographie et costumes de Anika
Stowasser). Les murs de la structure sont animés en permanence
par des vidéos 3D (Johannes Wagner) : on y voit des astres



comme le soleil, les étoiles et toute la galaxie, ainsi que la
Nature comme des rochers, de la verdure ou encore des éléments
liquides ; il y a aussi des micro-organismes, des insectes,
des animaux… qui évoluent vers l’Homo neanderthalensis, l’Homo
sapiens, puis l’« Homo digitalis » pour aboutir à la fin à
notre androïde. Des termes comme « gravité », « molécule », «
photosynthèse », « biologie », « génétique », ou encore «
technologie » s’affichent au début de certaines séquences pour
accompagner les sept jours de la Création, sous des lumières
souvent changeantes (Victor Egéa).

On reconnaît entre le texte et les images une recherche de
correspondance.  par  exemple,  sur  «  Et  la  lumière  fut  »
apparaît  l’image  d’un  immense  globe  solaire  projetant  des
gerbes  de  feu;  sur  «  Soyez  féconds  »,  on  voit  des  œufs
fécondés  se  diviser  en  cellules  qui  se  multiplient.  En
revanche,  l’immobilité  des  choristes  et  l’absence  d’action
chez les solistes font de cette mise en scène  plutôt une
« mise en espace », qui se réduit souvent à des déplacements
sommaires. Il faudra donc comprendre que le centre d’intérêt
est avant tout la lecture du livret tiré de la Genèse d’un
point de vue contemporain.

Parmi les trois solistes, la soprano française Julie Roset se
distingue  pour  la  clarté  du  timbre,  pour  la  justesse  des
propos et pour la projection étonnamment naturelle et droite.
Particulièrement appréciée dans le répertoire baroque (elle
chante sous la direction de Leonardo Garcia Alarcón, Raphaël
Pichon, William Christie, Sébastien Daucé…), elle fait preuve
d’une  grande  classe  dans  des  phrasés  gracieux,  dans  des
souffles toujours frais, et ce dans toutes les tessitures. Le
ténor Jonas Hacker, au timbre clair, et la basse Sam Carl,
avec une résonance large, ont tous les deux une ampleur qui
porte loin, mais chacun a quelques difficultés d’émission et
de justesse, en cette première représentation.

La cheffe polonaise Marta Gardolińska, cheffe musicale de la
maison nancéienne, tire de l’Orchestre de l’Opéra National de



Lorraine  une  sonorité  aérée  proche  d’instruments  d’époque.
L’articulation claire fait ressortir chaque pupitre au moment
voulu. Quelques décalages plus ou moins importants sur les
fugues entre le plateau et la fosse rentreront certainement
dans l’ordre dans les soirées suivantes. Le chœur maison, au
début  un  peu  disparate,  trouve  rapidement  une  unité  qui
s’améliore nettement au fil du temps, malgré quelques voix qui
vibrent excessivement par rapport à l’ensemble.

On peut assister à chaque représentation de La Création via le
Métavers,  dans  la  salle  de  l’Opéra  National  de  Lorraine
virtuellement reconstruite. S’il s’agit d’un formidable outil
de vulgarisation de cette œuvre de Haydn en particulier, et de
l’opéra et de la musique classique en général, il reste la
question de la qualité du son ainsi que de l’émotion procurée
en contact direct avec la vibration musicale dans un espace
traditionnel de théâtre. Dans cette production, le robot ne
remplit qu’un rôle de figurant démonstratif, ne laissant le
sentiment que nous sommes encore au stade d’expérimentation. À
vrai  dire,  cet  aspect  démonstratif  ne  suscite  pas
artistiquement  d’enthousiasme  particulier…  Cependant,
l’initiative de l’Opéra National de Lorraine ouvre la voie
pour une nouvelle possibilité à l’opéra et c’est cet aspect
qu’on loue et félicite.

______________________________________________________

CRITIQUE, opéra. NANCY, Opéra national de Lorraine, le 18
février 2024. HAYDN : La Création. J. Roset, J. Hacker, S.
Car… Kevin Barz / Marta Gardolińska. Photos © Simon Gosselin

 

VIDEO : Teaser de « La Création » de Josef Hayn selon Kevin
Barz à l’Opéra National de Lorraine

 


