
CRITIQUE,  concert.  AIX-EN-
PROVENCE,  Festival  d’art
lyrique  (Grand-Théâtre  de
Provence),  le  16  juillet
2025.  LIGETI  /  WAGNER  /
BRUCKNER. Symphonie Orchester
des  Bayerischen  Rundfunks,
Simon Rattle (direction)

L’Orchestre Symphonique de la Radio Bavaroise joue
en fosse pour Don Giovanni cette année :

l’occasion était trop belle pour ne pas l’inviter
à donner un concert sous la direction de celui qui
est tout récemment devenu son directeur musical,

Sir Simon Rattle. Le programme choisi unit la
modernité des Atmosphères de György Ligeti (1961)
au romantisme du Prélude de Lohengrin de Richard

Wagner et de la Neuvième Symphonie d’Anton
Bruckner.

 

Rattle et le BRSO ont eu l’occasion de rôder le même programme
(mais encore plus roboratif, puisque s’y ajoutaient les Sechs
Stücke für Orchester op. 6 de Webern et le Prélude et mort
d’Isolde de Wagner) en concert à Munich puis en tournée. La
version  resserrée  qu’ils  ont  proposée  à  Aix  est  d’une
cohérence  remarquable  :  toutes  ces  musiques  impalpables
naissent du silence et meurent dans le silence. Rattle dirige
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d’ailleurs  le  prélude  de  Lohengrin  dans  la  continuité
immédiate des Atmosphères de Ligeti, sur une battue continue
qui  évite  que  l’enchantement  ne  soit  rompu  par  des
applaudissements  :  effet  saisissant  quand  les  harmonies
atmosphériques  de  Lohengrin,  leur  flux  et  leur  reflux,
succèdent  sans  solution  de  continuité  au  maelström  sonore
savamment organisé par le compositeur hongrois à l’aide d’un
orchestre symphonique certes fourni, mais sans aucune aide de
l’électronique. Le BRSO y déploie toute la palette de ses
qualités : pâte sonore dense et aérée à la fois, comme en
constante fermentation, sonorité chaleureuse, sans rien d’une
froide perfection – autant de vertus qui éclaireront ensuite
de leur éclat singulier la dernière Symphonie de Bruckner,
restée inachevée.

Sans entracte, mais cette fois après une brève pause et des
applaudissements nourris, les musiciens ont entrepris le long
voyage  que  fait  parcourir  l’ultime  opus  symphonique  de
Bruckner.  Le  chef  et  l’orchestre  y  trouvent  un  superbe
équilibre, dans un geste qui va toujours de l’avant, sans être
pourtant précipité. Dans le premier mouvement, les sublimes
sinuosités du thème en la font briller de tous leurs feux le
pupitre des cordes bavaroises, d’une fervente intensité, avant
qu’une coda ravageuse ne procède à l’ouverture du septième
sceau, préparant la voie pour l’apocalyptique Scherzo. Rattle
et ses musiciens montrent dans ce dernier un spectaculaire
rebond, qui n’en atténue en rien la dimension terrifiante, pas
plus que le trio qui reste placé sous tension constante. Seul
répit, le hautbois fruité et quasi mahlérien de Stefan Schilli
qui chante à perdre haleine dans le très court intermède qui
sépare  les  deux  salves  de  coups  de  boutoir.  Le  grandiose
mouvement lent, où retentit au cor et aux tubas wagnériens le
thème de l’« Adieu à la vie », sert de conclusion à l’œuvre.

Contrairement  à  ses  deux  enregistrements  à  la  tête  de  la
Philharmonie de Berlin (2012 et 2022), Simon Rattle dirigeait



cette fois la Symphonie sans le Finale complété à partir des
manuscrits  par  Nicola  Samale,  Giuseppe  Mazzuca,  John  Alan
Phillips  et  Benjamin-Gunnar  Cohrs.  C’est  donc  dans  une
atmosphère  recueillie,  sur  l’accord  final  entonné  par  les
cuivres, dans un ciel de cordes lavé par l’orage, que s’est
achevé ce concert. Retenant d’abord son souffle, le public a
réservé une chaleureuse ovation aux musiciens bavarois qui se
produisaient  au  Festival  d’Aix-en-Provence  pour  la  toute
première fois – mais, espérons-le, pas la dernière…

 

 

____________________________________
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CRITIQUE,  festival.  AIX-EN-
PROVENCE,  Grand-Théâtre  de
Provence, le 12 juillet 2025.
MOZART  :  Don  Giovanni.  A.
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Schuen,  K.  Bączyk,  G.
Schultz, M. Kožená, A. Pati…
Robert  Icke  /  Sir  Simon
Rattle

Pour monter « son » Don Giovanni au Festival d’Art
lyrique d’Aix-en-Provence, devenu testamentaire

par la force des choses, Pierre Audi avait
souhaité faire appel à la jeune star du théâtre

britannique, Robert Icke, un temps directeur
associé de l’Almeida Theatre à Londres

(2013-2019), dont Audi avait lui-même été
directeur artistique dans les années 1980. La

disparition brutale du directeur du festival, le 3
mai dernier, n’a pas permis au jeune metteur en

scène de bénéficier de l’expérience du vieux
routier pour ses premiers pas sur une scène

lyrique. Que l’on enregistre cela au titre des
circonstances atténuantes, car le compte rendu qui
suit est celui d’un spectateur que le spectacle a
constamment laissé au bord du chemin. À défaut de

comprendre, j’essaierai de décrire…
 

L’opéra se déroule dans un univers indéterminé, constitué de
praticables et d’escaliers, éclairé à la lumière blafarde des
néons. Des rideaux délimitent divers espaces, à la façon de la
« Red room » de Twin peaks (mais sans la couleur). Ce qui s’y
déroule est aussi étrange que dans la série, les interactions
entre les acteurs prenant régulièrement le contre-pied des
rapports des personnages réglés par le livret.
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Le  concept  de  Robert  Icke  est  d’interroger  la  possible
identité de Don Giovanni et du commandeur, que l’abondante
chevelure des deux acteurs et des habits d’un blanc immaculé
rapprochent. Le spectacle s’ouvre sur l’image du vieil homme
écoutant son phonographe en buvant un dernier whisky, avant de
s’effondrer d’un arrêt cardiaque. Tout de suite après, Don
Giovanni  paraît  s’éveiller  du  rêve  de  sa  propre  mort  et
découvrir  l’action  dans  laquelle  il  est  pourtant  le
protagoniste. Découle nécessairement de ce singulier postulat
(celui de l’identité des deux hommes) le caractère incestueux
du viol de Donna Anna, viol que l’on peut donc supposer avoir
été commis dès l’enfance de la jeune femme, comme le suggère à
plusieurs reprises le passage d’une fillette qui mime les
gestes de désespoir de la nobildonna.

Au-delà de cette intrigue profuse, le spectacle multiplie les
symboles,  comme  ce  cœur  palpitant,  dont  on  entend  bien
lourdement les battements à divers moments du spectacle, et
qui s’affiche çà ou là : sans doute le cœur déjà usé du
séducteur impénitent (« Di sasso ha il core, o cor non ha »,
dira Leporello), peut-être aussi celui des femmes qu’il séduit
tour à tour (« Mi trema un poco quel cor », « Palpitar il cor
mi sento », « Ah taci, ingiusto core ! »…). Au reste, l’allure
de Don Giovanni se transforme de tableau en tableau, passant
progressivement du fringant jeune homme, flottant dans son
survêtement immaculé, au grabataire à l’habit taché de sang
qui traîne derrière lui sa perche à perfusion.

 



 

Pourquoi pas, si tout cela ne rendait l’intrigue (à mon sens)
illisible,  sans  proposer  une  histoire  alternative
passionnante. Pour une scène suggestive (le combat de Don
Giovanni contre lui-même, à la fin de l’œuvre), combien de
moments vains ou privés de sens, que maquille mal le recours à
de  multiples  dispositifs  signifiants  (vidéos,  scènes
parallèles), qui se neutralisent par leur abondance même ?
« Ubi uber, ibi tuber », disaient les anciens : « Là où règne
l’abondance menace l’enflure ».

D’autant que le concept d’Icke s’accompagnait la plupart du
temps  d’une  étrange  direction  d’acteurs,  consistant  très
souvent à les faire chanter frontalement face au public, dans
le profond plateau du Grand Théâtre de Provence où les voix se
perdaient. Dans pareil dispositif, le drame s’effiloche et
paraît placé sous respiration artificielle. Le jour de la
création d’Andrè Schuen, la Nature n’était pas en vacances :
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de  la  beauté,  le  chanteur  possède  tous  les  attributs.  Et
pourtant, a-t-on déjà vu séducteur moins séduisant que cet
être constamment dépassé par l’action qu’il est censé conduire
?

Plus encore, ce qui m’a posé problème dans la proposition de
Robert Icke est le refus obstiné de l’alliance du comique et
du tragique, de la mort et de l’élan vital, qui constitue à
mes yeux la marque de fabrique du livret de Da Ponte et de la
musique de Mozart. Point de vitalité dans la vision clinique
de Robert Icke, et pas le moindre trait d’humour.La scène
qu’il veut montrer ressemble à une table d’anatomie, dont
Leporello auscultera le sol dans la dernière scène.Noirceur
radicale, autant que l’esthétique monochromatique, ou simple
incapacité à saisir l’étendue de la palette émotionnelle d’une
œuvre fondamentalement ambiguë ?
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Il  était  à  craindre  qu’une  proposition  aussi  forte  et
dérangeante rejaillisse sur la perception du flux musical.
Malgré les qualités exceptionnelles du chef (Simon Rattle), de
l’orchestre (la formation symphonique de la radio bavaroise)
et des divers chanteurs réunis, il m’a souvent été impossible
de  ressentir  le  pouls  musical  de  l’œuvre,  tant  l’arrêt
cardiaque sous lequel Robert Icke place le spectacle m’a paru
contaminer  la  production.Craignant  donc  d’être  foncièrement
injuste, face à des artistes aussi doués et engagés qu’ils le
sont  traditionnellement,  je  serai  rapide,  et  forcément
subjectif.

La passionnante interview de Sir Simon Rattle que donne à lire
le  livret  de  salle  suggère  que  le  chef  d’orchestre  s’est
totalement laissé convaincre par la vision de Robert Icke.
C’est  donc  la  marque  d’un  artiste  entier  et  cohérent  que
d’avoir mis la fosse en plein accord avec la scène. En ressort
pour moi un Don Giovanni traversé d’une tension artificielle,
interrompue par des récitatifs d’une lenteur funèbre,que le
chef revendique pour « permettre à l’auditoire de comprendre
les mots » – mais ces mots semblaient gravés dans le marbre du
cimetière de l’acte II, plutôt que sur les ailes du chant. Dès
lors, malgré l’excellence de ses pupitres, l’Orchestre de la
radio bavaroise paraît bien compact et je me suis mis à rêver
subitement de la belle imperfection des instruments anciens
pour  rendre  vie  à  l’ensemble  et  faire  à  nouveau  circuler
l’air.

Chanteurs remarquables mais bridés. Andrè Schuen a tout pour
être le Don Giovanni de sa génération et le disque qui sort en
même  temps  que  la  production  aixoise  montre  qu’il  saura
charmer mieux que quiconque, dès lors que la production le lui
permettra. Le Leporello de Krzysztof Bączyk est une admirable
basse profonde, que la production m’a semblé transformer en
Méphisto glacial et sans humanité. Voix de miel, Golda Schultz
(Donna  Anna)  triomphe  aux  saluts  par  sa  virtuosité  et  sa
précieuse musicalité : un autre contexte lui conférerait sans



doute une parole plus incarnée et un verbe mieux dessiné.
Tragédienne  dans  l’âme,  et  figure  à  laquelle  Robert  Icke
accorde le plus d’humanité, Magdalena Kožená (Donna Elvira)
s’en  tire  avec  les  honneurs  et  un  timbre  dont  la  beauté
demeure.  Jolie  voix  désavantagée  par  l’acoustique  du  GTP,
Amitai Pati incarne un Don Ottavio un peu frêle, personnage
pour lequel le metteur en scène semble n’avoir éprouvé aucun
intérêt.  En  commandeur,  Clive  Bayley  impressionne  par  sa
prestance, mais guère par la clarté de son timbre. Incarné par
deux  très  jeunes  artistes,  le  couple  formé  par  Zerlina
(Madison Nonoa, avec déjà quelque chose d’une Kathleen Battle)
et Masetto (Paweł Horodyski) promet: j’ai hâte de les entendre
dans une autre production !…
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CRITIQUE,  festival.  AIX-EN-
PROVENCE,  Théâtre  de
l’Archevêché,  le  11  juillet
2025.  CHARPENTIER  :  Louise.
E.  Dreisig,  A.  Smith,  N.
Courjal,  S.  Koch…  Christof
Loy / Giacomo Sagripanti

« Mon rêve n’était pas un rêve », chante Louise
dans l’air célèbre du 3e acte, qui est aujourd’hui
encore le principal titre d’accès à la postérité

de l’opéra de Gustave Charpentier. Dans la
relecture qu’en propose Christof Loy, l’histoire

racontée a pourtant tout du fonctionnement
onirique ou fantasmatique. Un décor unique situe
l’action dans un espace manifestement hospitalier

: c’est que l’histoire racontée se déroule en fait
sur la scène mentale d’une Louise réduite à la

folie par un événement dont on devine qu’il a un
rapport décisif avec la relation possessive et

abusive que son père entretient avec elle.
 

Un avertissement initial (alla Tcherniakov) aurait sans doute
permis au spectateur d’entrer de plain-pied dans l’histoire
que le metteur en scène choisit de raconter. Celle de Louise
devient un mélange de souvenirs vécus et d’hallucinations, où
les mêmes personnages passent et repassent dans des costumes
différents.  Le  chiffonnier,  qui  pleure  l’enlèvement  de  sa
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fille, a les traits (et la voix) du père incestueux ; la
première d’atelier et la mère tyrannique (et malheureuse) ne
font  qu’une  ;  et  le  noctambule  amoureux  (et,  dirait-on
aujourd’hui, harceleur) se confond avec le bien-aimé Julien.
Dans ces conditions, on ne s’étonne guère de découvrir à la
toute fin que le médecin qui remet une Louise hagarde à ses
parents a les traits du même Julien, image saisissante qui
oblige à relire l’ensemble du spectacle à l’aune de cette
dernière  donnée.  Soutenu  par  une  direction  d’acteurs  au
cordeau, le spectacle dévoile une véritable richesse de sens.
Un regret néanmoins, et pas des moindres : pour une fois qu’un
livret d’opéra ne raconte pas l’histoire du sacrifice d’une
jeune femme sur l’autel de la collectivité masculine, mais
plutôt son émancipation, le ramener ainsi dans le giron de la
domination familiale constitue une occasion manquée.

À  la  tête  de  l’Orchestre  de  l’Opéra  de  Lyon,  Giacomo
Sagripanti m’a paru privilégier la musicalité et le moelleux
(notamment celui du paysage sonore ouaté qui permet à Louise
de déployer son grand air), peut-être parfois au détriment du
nerf et de l’urgence, comme dans les élans de Julien qui
ouvrent l’œuvre et la parcourent de part en part, que j’ai
déjà entendus plus élastiques et mordants. Le parti pris vaut
néanmoins de superbes moments, comme la fin du premier acte,
façon amande amère.

 



 

Il bénéficie surtout d’un plateau de première qualité, dominé
par le couple toxique du père et de la fille. Elsa Dreisig, à
l’origine du projet avec Christof Loy, est une Louise proche
de l’idéal : voix souveraine, sur toute la tessiture, art
consommé de la diction, qui rend les sous-titres superflus, et
incarnation jusqu’au-boutiste du personnage tourmenté façonné
par le metteur en scène. Difficile d’imaginer le spectacle
sans  elle.  Nicolas  Courjal  use  d’une  voix  caressante  et
autoritaire à la fois pour camper l’inqualifiable figure du
père de Louise. Qu’il parvienne à émouvoir dans de telles
circonstances  relève  du  tour  de  force.  Et  pourtant,  les
infinies nuances dont il pare la ligne de chant du père en
éclairent les failles et les abîmes.

Il n’est pas simple d’exister face à ce couple exclusif, et
les partis pris de la mise en scène placent les personnages de
la mère et de Julien au second plan. Dans l’ingrate figure
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maternelle, Sophie Koch fait valoir ses talents d’actrice ;
comme engoncée, la voix semble porter les traces de la rancœur
accumulée. Ténor vigoureux toujours sur la ligne de crête,
Adam Smith confère au personnage de Julien une fougue juvénile
et un charme musclé ; on rêve néanmoins d’un poète à la
séduction plus subtile.

La distribution pléthorique de Louise, du petit peule de Paris
aux  couturières  de  l’atelier,  empêche  de  nommer  tous  les
seconds rôles : ils sont généralement excellents. En toute
subjectivité,  j’aurais  tendance  à  distinguer  le  Gavroche
incisif  de  Céleste  Pinel.  Le  festival  d’Aix  continue  par
ailleurs à honorer une belle tradition, celle de faire revenir
de glorieuses voix, jouissant d’une retraite bien méritée,
dans  de  modestes  rôles,  qui  prennent  alors  la  forme  d’un
caméo. Initialement prévue en balayeuse, la vétérane Roberta
Alexander a été remplacée in extremis par la toujours jeune
Annick Massis, qui à la différence de la travailleuse déchue,
mérite encore son titre de « reine de Paris » (et désormais
d’Aix, où – le croira-t-on ? – elle faisait ses débuts…).

 



 

_____________________________________

CRITIQUE, festival. AIX-EN-PROVENCE, Théâtre de l’archevêché,
le 11 juillet 2025. CHARPENTIER : Louise. E. Dreisig, A.

Smith, N. Courjal, S. Koch… Christof Loy / Giacomo Sagripanti.
Crédit photo © Monika Ritterhaus
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CRITIQUE,  festival.  SIX-
FOURS-LES-PLAGES (« La Vague
classique), Maison du Cygne,
le  3  juin  2025.  BRAHMS  /
SCHUMANN  /  MOUSSORGSKI.
Benjamin Grosvenor (piano)

En donnant la possibilité d’écouter en quelques
semaines une brillante galerie de pianistes
(Yulianna Avdeeva, Bertrand Chamayou, Lucas

Debargue, Benjamin Grosvenor, et, en formation de
musique de chambre, Guillaume Bellom, David Fray,

David Kadouch, Célia Oneto-Bensaid), le florissant
festival « La Vague classique » de Six-Fours (Var)

semble peu à peu se rêver en petite Roque
d’Anthéron sur mer. Le cadre principal de ces

concerts (qui mélangent pour l’essentiel récitals
de piano, concerts de musique de chambre et

quelques récitals de chant) est celui de la Maison
du Cygne, belle bâtisse du début du XXe siècle

immergée dans le parc de la Coudoulière, au milieu
des pins et des chênes méditerranéens, entourée

d’un superbe jardin paysager. La scène est
installée en plein air, entre la façade de la

maison et un délicat bassin qui rappelle encore,
toute proportion gardée, celui sur lequel est

aménagée la scène du festival de La Roque
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d’Anthéron. Disposé en amphithéâtre (sans gradins)
sous les pins, le public profite du concert dans

un écrin très intime.
 

La première partie du récital du 3 juin, celui du pianiste
britannique Benjamin Grosvenor, a lieu sous la douce lumière
d’une journée de printemps finissante. Vêtu d’un impeccable
smoking, le jeune homme qui n’a pas encore trente-trois ans
ouvre son récital par la poésie douce-amère des Intermezzi
opus  117  de  Brahms,  naguère  enregistrés  pour  Decca.
L’expérience d’écoute en plein air varie sensiblement : le
pianiste est obligé de composer avec les bruits de la nature,
le chant des oiseaux et une réverbération plus faible que dans
le studio d’enregistrement. En ressort un Brahms décanté de
vieil ermite élégant, à moitié misanthrope, à moitié amoureux.
D’un toucher de haute lisse, avare de pédale, comme pour mieux
écouter, Benjamin Grosvenor goûte une à une les harmonies
racées du vieux compositeur, comme autant de fruits rares dont
le nombre serait compté. Magnifique entrée en matière !

 

____________________________

NDLR : le dernier cd du pianiste BENJAMIN GROSVENOR a obtenu
le CLIC de CLASSIQUENEWS printemps 2025

– mai 2025 / Récital CHOPIN : Sonates
n°2 et n°3, Nocturnes opus 55 (1 cd

DECCA classics) – LIRE ici notre
critique complète :

https://www.classiquenews.com/critique-
cd-chopin-par-benjamin-grosvenor-

sonates-n2-et-n3-nocturnes-opus-55-n15-
et-16-1-cd-decca-classics-2024/

______________________________________________
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Suit  la  grande  Fantaisie  de  Schumann.  Dans  le  premier
mouvement, le pianiste évite toute précipitation, creusant les
sonorités et les ruptures, comme si la douleur brisait tous
les élans. L’énergie conquérante est réservée au redoutable
second mouvement, virtuose et étincelant dans lequel Benjamin
Grosvenor lève le voile sur les moyens impressionnants qui
sont  les  siens,  sans  aucune  ostentation  toutefois.  Le
troisième  mouvement  déploie  alors  sa  sublime  cantilène,
renouant  avec  l’idéal  du  début  de  récital  :  celui  d’une
musique pure, qui émanerait d’un philosophe revenu de tout.

Après l’entracte, alors que s’amorce la seconde partie du
concert, la nuit est tombée, les oiseaux se sont tus et les
chants des grenouilles ont pris le relais. L’atmosphère est
propice à la fantasmagorie des Tableaux d’une exposition ainsi
qu’au « pianisme » parfois déconcertant de Moussorgski, a
fortiori  lorsque  la  sérénade  grimaçante  des  batraciens  se
superpose  aux  lugubres  résonances  des  «  Catacombes  »  !
Benjamin Grosvenor y est partout admirable, dans l’inquiétante
étrangeté de « Gnomus » (qui semble de la même famille que
Scarbo) ou de la « Cabane sur des pattes de poule », dans
l’espièglerie de « Tuileries » parfaitement ciselées, dans la
pesanteur désespérée de « Bydlo » ou la mélodie désenchantée
du  «  Vecchio  castello  »  qui  se  décompose  peu  à  peu.
Monumentale, la « Grande porte de Kiev » donne toute la mesure
de la puissance du pianiste, qui sait ne jamais être brutal en
trouvant un son d’orgues.

Chaleureusement acclamé par le public, le pianiste offre sans
se faire prier trois superbes bis, qui montrent les ressources
dont il dispose encore à l’issue d’un long récital. Les Jeux
d’eau de Ravel d’abord, irisés comme jamais et libres comme



l’eau ; une phénoménale Toccata de Prokofiev ensuite, obstinée
et implacable comme il se doit ; enfin, le célèbre Prélude en
si mineur de Bach revu par Siloti, d’une douceur mélancolique
et étreignante. Quel artiste !

 

 

 

______________________________________________

CRITIQUE, récital de piano. SIX-FOURS-LES-PLAGES, Maison du
Cygne, le 3 juin 2025. BRAHMS, SCHUMANN, MOUSSORGSKI. Benjamin

Grosvenor. Photos © Sixfoursvagueclassique2025

 

 

VIDÉO : Benjamin Grosvenor interprète le Finale de la 3ème
Sonate de Chopin

 

 

______________________________________________

 

 

 



CRITIQUE,  oratorio.  Festival
de  Pâques  de  SALZBOURG,
Großes  Festspielhaus,  le  18
avril  2025.  MENDELSSOHN  :
Elias.  Michael  Nagy,  Emily
Pogorelc,  Wiebke  Lehmkuhl,
Pene  Pati,  Felix  Hofbauer.
Chor  des  Bayerischen
Rundfunks,  Mahler  Chamber
Orchestra, Maxim Emelyanychev
(direction)

Pour le rôle-titre d’Elias, de Felix Mendelssohn,
le Festival de Pâques de Salzbourg a dû faire face

à des remplacements en cascade. Annoncé
initialement (ainsi que dans la Khovanchtchina de

Moussorgski, donnée parallèlement), Andrè Schuen a
dû renoncer dès le mois de janvier à toutes ses

apparitions à Salzbourg. Pour le prophète
biblique, le festival a alors trouvé un substitut
de luxe en la personne de Christian Gerhaher, un

habitué du rôle, qui l’a enregistré il y a plus de
vingt ans avec Herbert Blomstedt et l’orchestre du
Gewandhaus de Leipzig (Sony). Las, le jour-même du
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concert, Christian Gerhaher, annoncé souffrant,
est remplacé in extremis par Michael Nagy, très

bon connaisseur du rôle lui aussi, l’ayant gravé
en 2016 sous la direction de Thomas

Hengelbrock avec le Balthasar-Neumann-Ensemble
(DHM).

 

L’enjeu de ces remplacements en série était de taille, tant
pèse lourd le rôle du prophète dans l’oratorio de Mendelssohn.
Les  premières  mesures  de  l’œuvre  ont  dissipé  toute
inquiétude : pendant que les cuivres et les bois menaçaient,
dans une tension harmonique oppressante, Michael Nagy lançait
ses imprécations d’une voix de bronze, déjà chauffée à blanc,
campant fermement d’emblée l’opposition dramatique du prophète
et du peuple d’Israël. Ce récitatif accompagné initial, dont
l’effet impressionne toujours, donnait le ton pour le reste du
concert  :  Michael  Nagy  est  un  Élie  habité,  d’une  voix
proprement oraculaire. Tournant rageusement les pages d’une
partition qu’il consulte à peine, le baryton a pleinement
réussi  à  rendre  l’exaltation  fervente  du  prophète  et  son
éloquence sauvage, d’une manière peut-être encore plus aboutie
que dans son enregistrement de studio. Seule légère ombre au
tableau, la véhémence de l’interprétation fragilisait en de
rares moments l’intonation, dessinant un peu moins nettement
la  sublime  ligne  élégiaque  des  prières  des  deux  parties
(« Herr Gott Abrahams » et « Es ist genug »). Mais pour le
reste,  il  était  difficile  de  trouver  un  Elias  plus
convaincant.

Celui-ci était par ailleurs excellemment entouré. Dans les
rôles de soprano, Emily Pogorelc joue elle aussi la carte de
l’engagement. Soprano de chair, pleinement incarnée, la voix
n’a rien d’une voix d’église et fait vibrer les plaintes de la
Veuve,  autant  qu’elle  étreint  l’assemblée  dans  son  appel
désespéré de la deuxième partie (« Höre, Israël »). De son



côté, Wiebke Lehmkuhl teint de son mezzo chaleureux l’arioso
« Weh ihnen, dass sie von mir weichen », dont la reprise sur
le fil était superbe, quoiqu’elle ait presque fait oublier la
menace que contiennent les paroles. Voix de miel, mais peut-
être moins à l’aise avec le texte que ses confrères, Pene Pati
a  tenté  un  chant  à  fleur  d’émotion,  parfois  plus  fragile
qu’attendu ; il révèle néanmoins toute la mesure de son talent
lorsqu’après les dernières notes d’« Es ist genug », il lance
un inoubliable « Siehe, er schläft unter dem Wacholder »,
d’une voix céleste : du grand art !

Aux quatre solistes s’ajoutait le très jeune Felix Hofbauer,
phénoménal  chanteur  issu  du  Tölzer  Knabenchor,  incarnant
l’enfant dépêché par Élie pour révéler le miracle de la pluie.
La sidérante assurance du jeune chantre, d’une voix dardée
comme une flèche de l’au-delà, a magnifié le dialogue avec le
prophète qui termine la première partie, juste avant le chœur
d’actions de grâce. Mais aucun Elias ne tient sans un chœur
d’exception : celui de la Radio bavaroise, qui avait fait le
bref voyage depuis Munich, a tenu toutes les promesses par sa
renversante virtuosité, capable de toutes les nuances tout en
faisant entendre chaque mot. On ne sait qu’admirer entre les
lamentations initiales (« Hilf, Herr ! »), les cris adressés à
l’idole impuissante (« Gib uns Antwort ! »), les saisissantes
scènes narratives (« Der Herr ging vorüber ») ou la ferveur
hymnique (« Dank sei dir, Gott »). Si Elias est bien souvent
le pain quotidien des chorales germaniques, le Chœur de la
Radio bavaroise, d’une mobilité saisissante, maîtrise l’œuvre
dans ses moindres inflexions.

La réussite est aussi redevable à la direction enthousiaste de
Maxim Emelyanychev, qui dirige le chœur et l’orchestre comme
le prophète commande aux éléments. Le Mahler Chamber Orchestra
fait montre de sa virtuosité habituelle et d’une réactivité
remarquable. Toujours avide d’expérimentations, le chef semble
avoir  amené  une  partie  des  musiciens  à  jouer  sur  des
instruments d’époque : si les cuivres y gagnaient en rondeur,



l’équilibre  sonore  se  faisait  au  détriment  des  bois,  qui
avaient  tendance  à  disparaître  dans  le  vaste  vaisseau  du
Festspielhaus.  L’orchestre  n’en  a  pas  moins  démontré  des
qualités singulières, sans doute stimulées par l’imagination
du chef : cordes infiniment liquides dans « Wohl dem, der den
Herrn fürchtet » ou accablées dans l’introduction déchirante
d’« Es ist genug », dramatisme ardent dans l’ouverture comme
dans un « Der Herr ging vorüber » qui faisait penser à un
violent clair-obscur à la Rembrandt… À l’issue du concert,
sous  les  applaudissements  nourris  de  la  salle,  Maxim
Emelyanychev s’est vu remettre le prix Herbert-von-Karajan,
juste  récompense  pour  une  interprétation  vibrante,  qui
rejaillit sur l’ensemble des musiciens unis dans cet Elias
d’anthologie.
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CRITIQUE, oratorio. SALZBOURG, Großes Festspielhaus, le 18
avril 2025. MENDELSSOHN : Elias. Michael Nagy, Emily Pogorelc,

Wiebke Lehmkuhl, Pene Pati, Felix Hofbauer. Chor des
Bayerischen Rundfunks, Mahler Chamber Orchestra, Maxim

Emelyanychev. Crédit photographique © Erika Mayer.

 

 

CRITIQUE,  opéra.  PARIS,
Théâtre  des  Champs-Élysées,
le 28 mars 2025. MASSENET :
Werther.  B.  Bernheim,  M.
Viotti, J-S. Bou, S. Hamaoui…
Christof  Loy  /  Marc  Leroy-
Calatayud

Exemplaire Werther de Jules Massenet que donne en
ce moment le Théâtre des Champs-Élysées pour une

série de 6 représentations ! Exemplaire d’abord en
cela qu’il est un drame en musique pleinement

assumé, où l’on ne perd pas un mot des chanteurs,
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de l’impeccable couple de protagonistes aux
silhouettes bouffonnes des deux ivrognes, en

passant par les brillants très jeunes solistes de
la Maîtrise des Hauts-de-Seine. Exemplaire aussi

par le choix d’un Werther et d’une Charlotte
idéalement appariés, vocalement et scéniquement,

qui rayonnent chacun à leur manière : soleil
généreux d’une soirée de fin d’été pour elle,

soleil noir de la mélancolie pour lui.
 

 

Marina  Viotti  est  en  effet  une  Charlotte  d’un  équilibre
souverain,  qui  élabore  patiemment  sa  mue  de  grande  sœur
aimante en épouse modèle puis en femme passionnée. Sa voix
chaleureuse s’épanouit sur toute la tessiture, doublée d’une
présence scénique d’un évident naturel. Difficile de croire
qu’il  s’agit  là  de  sa  première  interprétation  du  rôle  !
Benjamin Bernheim est quant à lui un Werther résolument ténor,
juvénile et solaire, réussissant la quadrature du cercle par
l’alliance des contraires : voix mixte subtilement dosée ou
aigus de poitrine d’une puissance et d’une sûreté éclatantes ;
chant à fleur de peau, tout d’émotion contenue (« Oui, c’est
moi ! Je reviens »), lyrisme ravageur dans les élans amoureux
du  premier  acte  ou  dans  les  vers  d’Ossian.  Bref,  deux
incarnations qui tutoient l’idéal et sont saluées chacune au
3e acte par des applaudissements spontanés d’une salle qui n’a
pas pu réfréner plus longtemps son enthousiasme.

Autour d’eux, Jean-Sébastien Bou campe un Albert ambigu et
complexe, très tenu vocalement, d’une blessure que la mise en
scène exhibe. Il évolue sur une ligne de crête, où il manque à
chaque pas de basculer dans la jalousie, la violence ou la
folie.  Également  valorisée  par  la  mise  en  scène,  Sandra
Hamaoui est une Sophie mutine, mais d’un timbre plus gourmand



que les coloratures habituées au rôle : le sucre glace de son
« air du rire » a comme un goût d’amertume. Les entourent de
leur  bonhomie  un  peu  fruste,  le  bailli  efficace  de  Marc
Scoffoni et les Johann et Schmidt comiquement avinés de Yuri
Kissin et Rodolphe Briand, excellents l’un comme l’autre.

À la tête des Siècles, Marc Leroy-Calatayud dirige Werther
comme une grande arche, se délectant des sonorités typées de
son  orchestre  historiquement  informé.  Dans  l’acoustique
toujours un peu sèche du Théâtre des Champs-Élysées, tout
ressort  plus  crûment  :  la  poésie  suspendue  de  la  nuit
amoureuse du premier acte, les accords descendants et glacés
de l’air des lettres, comme l’envoûtante mélopée du saxophone
de l’air des larmes.

Étrenné à la Scala de Milan l’année dernière, le dispositif
unique  imaginé  par  Christof  Loy  et  Johannes  Leiacker
(scénographie) est d’une froide efficacité. L’espace scénique
est envahi par un immense mur tapissé évoquant un intérieur
bourgeois et corseté, au milieu duquel trône une double porte
coulissante qui laisse deviner un jardin d’hiver ouvrant lui-
même sur un véritable jardin. Trois espaces symboliques donc :
le proscenium, long couloir peu meublé où évolue Werther ; le
jardin d’hiver, à peine entrevu, où le héros entrevoit (et
idéalise) la vie de famille du bailli ; l’extérieur lointain,
où se lit le passage des saisons et la glaciation progressive
de l’intrigue. Une direction d’acteur soignée rend l’action
parfaitement lisible ; elle semble parfois faire de Werther un
jumeau d’Onéguine. La mise en scène ne s’éloigne délibérément
du  livret  qu’au  moment  du  suicide  :  muni  des  pistolets
d’Albert, Werther franchit pour la première fois la double
porte. Il en revient après l’interlude orchestral, se dressant
comme un spectre, avant de s’effondrer, puis de se redresser,
et ainsi de suite, ad libitum. Étrange agonie, à dire vrai,
même pour le spectateur lyrique accoutumé aux morts lentes et
bavardes.  Mais  pas  de  quoi  faire  dévier  Marina  Viotti  et
Benjamin  Bernheim  de  leur  trajectoire  mémorable,  justement



ovationnée aux saluts par une salle conquise.

 

 

 

______________________________

CRITIQUE, opéra. PARIS, Théâtre des Champs-Élysées, le 28 mars
2025. MASSENET : Werther. B. Bernheim, M. Viotti, J-S. Bou, S.

Hamaoui… Christof Loy / Marc Leroy-Calatayud. Crédit
photographique © Vincent Pontet
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CRITIQUE,  concert.  MONACO,
Auditorium Rainier III, le 9
février  2025.  RAVEL  /
DEBUSSY.  Orchestre
Philharmonique  de  Monte-
Carlo,  Martha  Argerich
(piano),  Charles  Dutoit
(direction)

Martha Argerich et le Concerto en sol de Maurice
Ravel, c’est l’histoire d’une identification

exceptionnelle entre une artiste et une œuvre.
Depuis son enregistrement de studio légendaire

avec la Philharmonie de Berlin dirigée par Claudio
Abbado en 1967, remis sur le métier dès 1984 avec
le même chef et le LSO, la pianiste argentine a
interprété le concerto sur toutes les scènes un
nombre incalculable de fois, sans pourtant se
répéter. En témoignent de nombreux live, qui

permettent comme rarement d’approcher le mystère
de ce compagnonnage long de plus de 65 ans (le

premier connu, publié par Doremi, date de 1959,
déjà avec Charles Dutoit !).
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Autant dire qu’assister aujourd’hui à une nouvelle
interprétation du concerto par la pianiste de 83 ans, ce n’est
pas simplement écouter les yeux fermés une interprétation du
chef-d’œuvre : c’est participer à une expérience humaine
singulière, qui rend assez vaine toute comparaison (y compris
avec elle-même), où l’émotion n’est pas seulement musicale.
Voir la pianiste entrer en scène, lentement, au bras de son
ancien compagnon, père de sa deuxième fille, le chef suisse
Charles Dutoit, 88 ans lui-même, c’est aussi méditer sur le
passage du temps – comme le font les deux concertos pour piano
de Ravel, l’un tragique, l’autre d’une joie tantôt exubérante
ou mélancolique, composés et créés en même temps, juste avant
que le compositeur ne s’éteigne à petit feu en raison d’une
maladie cérébrale qui le condamna au silence.

 

Qu’on ne se méprenne pas : pour Martha Argerich, le crépuscule
de l’idole n’est certes pas pour aujourd’hui – et on lui
souhaite de garder son généreux soleil jusqu’au dernier rayon.
Si la pianiste ne file plus aussi droit que jadis dans le
premier mouvement, c’est qu’elle prend le temps de charmer
davantage et d’écouter les résonances du piano se mêler aux
instruments de l’orchestre. L’attention au moment présent, à
l’acoustique,  et  au  jeu  des  musiciens  d’orchestre,  la
connivence avec le chef sont sans doute autant de facteurs qui
lui permettent de conjurer la routine. Le premier thème en
devient  presque  capricieux,  mais  le  reste  du  mouvement
bouillonne,  jusqu’à  son  étreignante  cadence,  qui  suspend
brièvement le temps, avant la conclusion échevelée, où la
pianiste, l’orchestre et le chef ouvrent tout grand les portes
de la volière.

 

Dans le deuxième mouvement, la pianiste chante éperdument,
écartant les barreaux des mesures et étirant jusqu’aux confins
la mélopée ininterrompue, dont Ravel disait qu’elle lui avait



tant coûté : le timbre est toujours aussi beau, et on croirait
parfois entendre la voix trembler. Les micro-décalages dont
elle joue ne donnent pas l’impression de l’artifice, mais bien
plutôt le sentiment contraire, celui d’une liberté absolue.
Les musiciens soutiennent sa solitude de toute la chaleur dont
ils  sont  capables,  imitant  presque  les  idiosyncrasies
argerichiennes – notamment le touchant cor anglais de Martin
Lefèvre, qui musarde avec mélancolie. Le dernier mouvement
claque toujours au visage : fidèle à la légende, le jeu de la
pianiste y demeure d’une urgence inentamée, qui la mène au
triomphe attendu. Après les rappels, sous l’amicale pression
de Charles Dutoit, Martha Argerich offre deux des bis de son
trousseau : les deux gavottes de la troisième suite anglaise
de Bach, qui sonnent comme un écho des archaïsmes délicieux du
Tombeau de Couperin interprété juste avant, et les « Traumes
Wirren » de Schumann, des « songes troubles » qui se moquent
de  la  perfection  et  regardent  la  folie  en  face.  Quelle
pianiste !

 



 

Pour ce concerto-joyau, l’écrin choisi par le chef était mi-
ravélien, mi-debussyste. Ravélien car, comme je le suggérais à
l’instant, l’orchestre avait ouvert le concert par un Tombeau
de Couperin de bon aloi, où j’ai toutefois senti les musiciens
comme en pilotage automatique. « Prélude » de plein air, mais
un peu démonstratif, « Forlane » qui semblait danser à angles
droits, « Menuet » charmeur et « Rigaudon » d’une joie sans
détour,  peut-être  un  peu  extérieure.  Était-ce  moi  qui  ne
m’étais pas encore mis en disposition d’écouter ? Peu importe,
dans la deuxième partie du concert, toute consacrée à Debussy,
les qualités de l’orchestre et du chef ne faisaient plus de
doute,  et  ce  dès  un  Prélude  à  l’Après-midi  d’un  Faune
capiteux, d’un érotisme rêveur, magnifiquement introduit par
la  flûte  à  voix  basse  de  Raphaëlle  Truchot  Barraya,  et
patiemment conduit jusqu’à l’extase par Charles Dutoit. La Mer
était aussi de belle allure, quoiqu’elle m’ait paru moins
mobile et chatoyante que d’autres, notamment dans le deuxième
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mouvement. Dès « De l’aube à midi sur la mer », le chef
cultive  une  certaine  lenteur  et  des  miroitements  plutôt
sombres, parfois au risque du monumental – notamment « vers
midi moins le quart » (comme aurait dit Satie), juste avant
les  cuivres  et  les  cymbales  finales  :  on  croirait  plutôt
sentir  les  eaux  glauques  des  souterrains  d’Allemonde  que
l’océan et ses embruns. Le dernier mouvement n’a pourtant rien
d’un  moment  de  torpeur  et  la  fin  majestueuse  emporte
l’adhésion,  tout  en  faisant  plus  penser  à  une  gravure
expressionniste  qu’à  une  estampe  japonaise.

Devant un public conquis, Charles Dutoit et les musiciens
offrent un dernier bis pour célébrer l’anniversaire des 150
ans de la naissance de Ravel : la Pavane pour une infante
défunte,  superbement  lancée  par  le  cor  solo  de  Patrick
Peignier, véritable tenore di grazia, qui s’autorise même un
son très légèrement vibré, propre à réveiller les mânes des
cornistes français d’antan.

 

______________________________________________________
CRITIQUE,  concert.  MONACO,  Auditorium  Rainier  III,  le  9
février 2025. RAVEL et DEBUSSY. ORCHESTRE PHILHARMONIQUE DE
MONTE-CARLO  /  Charles  Dutoit  (direction),  Martha  Argerich
(piano). Toutes les photos © Stephane Danna

CRITIQUE,  festival.  AIX-EN-
PROVENCE,  Grand-Théâtre  de

https://www.classiquenews.com/critique-festival-aix-en-provence-grand-theatre-de-provence-le-21-juillet-2024-mozart-la-clemenza-di-tito-p-pati-k-deshayes-m-crebassa-l-desandre-ensemble-pygmalion-romain-gi/
https://www.classiquenews.com/critique-festival-aix-en-provence-grand-theatre-de-provence-le-21-juillet-2024-mozart-la-clemenza-di-tito-p-pati-k-deshayes-m-crebassa-l-desandre-ensemble-pygmalion-romain-gi/


Provence, le 21 juillet 2024.
MOZART : La Clemenza di Tito.
P.  Pati,  K.  Deshayes,  M.
Crebassa,  L.  Desandre…
Ensemble  Pygmalion  /  Romain
Gilbert / Raphaël Pichon.

Le millésime 2024 du Festival d’Aix-en-Provence
devait être couronné par deux luxueuses versions
de concert : La Clemenza di Tito de W. A. Mozart,

d’une part, Les Vêpres siciliennes de Giuseppe
Verdi, de l’autre. Des problèmes financiers ont

contraint au report de la seconde des deux
productions, mais la première est demeurée, sans

doute parce qu’il s’agissait du seul opéra de
Mozart présenté dans un festival qui s’est

historiquement construit autour de la figure du
génie lyrique et dramatique. Sur le papier, la
distribution était plus que prometteuse ; sur

scène, elle a très généreusement récompensé les
espoirs de ceux qui avaient jeté leur dévolu sur
les dernières soirées du festival, plutôt que sur

les premières.
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Les artisans de cette réussite sont d’abord Raphaël Pichon et
les  musiciens  de  Pygmalion.  Le  chœur  n’est  pas  l’élément
essentiel de la Clemenza, mais chacune de ses interventions se
place sous le sceau de l’évidence : dynamique des nuances,
diction  d’une  précision  millimétrée,  comme  si  les  mots
émanaient d’une seule bouche. L’orchestre n’est pas en reste,
suivant les tempi du chef (qui paraît monté sur ressorts) avec
une  souplesse  toute  féline,  et  cela  dès  l’ouverture.  Les
premiers accords, aussi énigmatiques que solennels, plantent
le décor, soutenus par des timbales d’un irrésistible rebond.
Dès que la musique s’élance, on admire d’abord les cordes
électriques mais chaleureuses, qui font bientôt place à des
bois veloutés, et à des cuivres brillants, qui conservent
toutefois leur belle rondeur ; le pianoforte de Pierre Gallon
achève  de  colorer  la  pâte  orchestrale  avec  une  grande
inventivité,  assurant  souvent  aussi  les  transitions  (par
exemple lorsqu’il introduit le motif du duo amoureux Annio-
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Servilia juste avant l’aveu de Servilia à Titus).

La  pulsation  qu’imprime  le  chef  à  l’œuvre  est  alerte,
n’abandonnant jamais le drame malgré le statisme de l’opera
seria. Elle sait aussi se faire pure émotion, dans les arie
qui  dépeignent  l’âme  tourmentée  des  protagonistes.  Les
silences éloquents que le chef introduit dans les airs de
Sesto ou Vitellia et les étirements qu’il imprime parfois à la
ligne mélodique vont peut-être au-delà du raisonnable, mais la
passion a souvent ses raisons que la raison ne connaît point…
Dernière innovation, le chef place en prélude au deuxième acte
le bref et mélancolique adagio tiré de la pantomime Pantalon
und Colombine (déjà enregistré sur le disque consacré aux
sœurs Weber avec Sabine Devieilhe).

 

 

Profitant de cet orchestre sous haute tension, les chanteurs
et  chanteuses  se  surpassent,  à  commencer  par  celles  qui
bénéficient déjà d’une expérience du rôle. C’est le cas de Lea
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Desandre, divine mozartienne variant les reprises avec art :
on ne peut que rendre les armes devant cette diction mordante,
ce naturel confondant, cette voix aux éclats mordorés qui
rayonne dans tous les ensembles (par exemple dans le sensuel
duettino avec Sesto « Deh, prendi un dolce amplesso », où les
voix se marient admirablement). Emily Pogorelc connaît bien le
rôle de Servilia qu’elle a déjà chanté à Copenhague. Dotée
d’un timbre séduisant en diable, la jeune artiste se montre
pleine de promesses, notamment dans un beau « S’altro che
lacrime  »  malgré  quelques  délicatesses  d’intonation,  sans
doute dues au trac.

C’est  toutefois  une  Marianne  Crebassa  littéralement
incandescente  qui  a  sidéré  le  public  du  Grand  Théâtre  de
Provence.  Voilà  plus  de  huit  ans  qu’elle  a  enregistré  le
magnifique air de Sesto « Parto, ma tu ben mio », rôle qu’elle
a aussi interprété sur scène à plusieurs reprises (Paris et
Salzbourg). Dimanche soir, à Aix, elle y était proprement
renversante : timbre dardé, d’une intense vibration, grave
abyssal et moiré (aussi dans le superbe récitatif accompagné
qui précède l’incendie du Capitole), raffinement insensé des
nuances, qu’elle partage avec la clarinette de basset jouée à
l’avant-scène par Nicola Boud, présence qui fait totalement
oublier la version de concert et aimante le public. Il se
trouve  qu’un  spot  a  explosé  au  beau  milieu  de  l’air,
provoquant une détonation proche de celle d’une arme à feu :
devant une assistance médusée et encore incertaine de ce qui
venait de se produire, Marianne Crebassa (et les musiciens
avec elle) a poursuivi sans ciller, lançant deux étreignants «
Guardami » entrecoupés de silences qui ont paru une éternité.
Et alors que tout le monde retenait encore son souffle, la
chanteuse a déployé le sien, intact, et attaqué les dernières
pyrotechnies de l’air sans trembler, laissant une salle en
délire au moment de quitter la scène – avant d’être rappelée
par le chef, devant l’impossibilité de continuer. Tout le
reste de la prestation était de la même eau, ou plutôt de la
même lave en fusion.



Face à un niveau d’incarnation aussi renversant, les deux
prises  de  rôle  attendues  pâlissent  nécessairement  un  peu,
quoiqu’elles restent d’un très haut niveau. Pene Pati était
sans doute le chanteur du plateau le moins à l’aise avec la
vocalité mozartienne, bien qu’il ait déjà chauffé son bois à
la  virtuosité  de  Mithridate.  Mais  ce  n’est  pas  dans  les
vocalises  encore  un  peu  instables  qu’il  faut  chercher  la
singularité de cette interprétation (que le chanteur aura le
temps de polir), mais paradoxalement dans sa fragilité : son
Titus  est  un  empereur  sensible  avant  d’être  puissant,
conformément au livret qui a à cœur de promouvoir d’autres
vertus  que  les  vertus  héroïques  traditionnelles,  qui  sont
souvent des vertus brutales. Le soleil du timbre, que l’on
connaît, se voile donc d’une certaine mélancolie, que l’on
entend dès « Del più sublime soglio », presque murmuré (au
risque du détimbrage) et que l’on retrouvera dans le récitatif
de la confrontation avec Sesto. Sans doute les admirateurs du
ténor n’y retrouveront-ils pas tout à fait ce qu’ils aiment
chez lui, mais son incarnation n’en reste pas moins attachante
par  le  refus  du  brillant  et  la  recherche  de  voies  plus
subtiles.

L’autre prise de rôle était celle de Karine Deshayes, qui
étrennait  à  Aix  sa  première  Vitellia.  On  sait  combien
l’ambitus du rôle écartèle la voix d’un grave d’outre-tombe à
un aigu foudroyant. La tessiture de la chanteuse se rapproche
de celle rêvée par Mozart, sans l’atteindre tout à fait dans
le bas du registre. Karine Deshayes n’en affronte pas moins
glorieusement  le  rôle,  dont  elle  incarne  brillamment  la
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jalousie furieuse : le timbre est toujours éclatant, la voix
homogène et parfaitement menée, les variations dans la reprise
de  «  Non  più  di  fiori  »  sobres  et  élégantes,  répondant
parfaitement au chant du cor de basset (Nicola Boud toujours).
De  futures  représentations  lui  permettront  sans  doute  de
libérer davantage son interprétation. Pour être complet, il
faut encore signaler l’excellent Publio de Nahuel di Pierro,
même si le rôle ne lui permet pas de donner toute la mesure de
son talent.

En  somme,  cette  soirée  transcendante,  marquée  par  la
prestation de Marianne Crebassa, a constitué pour moi une fin
de Festival en apothéose. Avis aux amateurs d’émotions fortes
: la soirée se podcaste sur France Musique…

_______________________________________________

 

CRITIQUE,  festival.  AIX-EN-PROVENCE,  Grand  théâtre  de
Provence, le 21 juillet 2024. MOZART : La Clemenza di Tito. P.
Pati,  K.  Deshayes,  M.  Crebassa,  L.  Desandre…  Ensemble
Pygmalion  /  Romain  Gilbert  /  Raphaël  Pichon.  Photos  (c)
Vincent Beaume.

 

VIDEO : Marianne Crebassa chante l’air « Parto, parto » dans
« La Clemenza di Tito » de Mozart

 



CRITIQUE,  festival.  AIX-EN-
PROVENCE, Théâtre du Jeu de
Paume,  le  20  juillet  2024.
MONTEVERDI  :  Il  Ritorno
d’Ulisse  in  patria.  J.
Brancy, D. Johnny, M. Flores,
A. Rosen, P. A. Bénos-Djian,
P.  Nekoranec…  Cappella
Mediterranea / Pierre Audi /
Leonardo García Alarcón.
 

En 1990, alors qu’il dirige l’opéra d’Amsterdam depuis deux
ans, Pierre Audi travaille pour la première fois lui-même à

une mise en scène : il s’agit du Retour d’Ulysse en sa patrie.
34 ans plus tard, désormais à la tête du Festival d’Aix-en-

Provence, il décide de remettre l’œuvre sur le métier afin de
compléter la trilogie Monteverdi commencée par Leonardo García
Alarcón avec sa Cappella Mediterranea. Je n’ai pas pu voir la
mise en scène de 1990, dont il existe un DVD (une reprise plus

tardive, publiée chez Opus Arte), mais les images et les
courts extraits que l’on peut trouver sur la toile laissent

penser que le metteur en scène a repris son travail à zéro. Et
pourtant l’esthétique générale du spectacle, à laquelle a

également œuvré Urs Schönebaum, rappelle celle des dernières
décennies du XXe siècle, avec ses symétries et ses formes
simples (le triangle d’ombre au beau milieu de la scène,
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dessiné par les lumières jouant avec les deux vastes parois
qui servent de tout décor), ses couleurs froides et

métalliques, ses costumes stylisés à mi-chemin entre une
Antiquité rêvée et la Guerre des étoiles, et l’usage d’un long

néon blafard pour symboliser l’intervention des dieux dans
l’intrigue – sans parler d’une étrange feuille d’aluminium

froissée en suspension. Cette scénographie, dont la réussite
visuelle est parfois discutable, malgré quelques beaux

tableaux (les corps enchevêtrés du prologue, les prétendants
disposés en triangle (eux aussi !) autour de l’objet de leur

convoitise…), est toutefois habitée par une direction
d’acteurs clairvoyante, qui sait faire palpiter la chair et

sourdre les émotions.

 

 

J’ai donc vite oublié la relative froideur de cette vision
pour me concentrer sur le drame, animé par une enthousiasmante
distribution. Le sang coule en effet à vive allure dans les
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veines des personnages pleinement incarnés par des chanteurs
et  des  chanteuses  d’une  radieuse  jeunesse,  et  qui  savent
pourtant éviter l’écueil de l’inexpérience. La famille royale
d’Ithaque est merveilleusement appariée. Première à entrer en
scène, Deepa Johnny chante les douleurs de Pénélope (« Di
misera Regina ») d’une voix aussi moirée que sa robe, homogène
et  superbement  timbrée,  doublée  d’un  port  de  reine.  Elle
traverse la totalité de l’opéra de sa silhouette tragique et
noble sans jamais perdre de vue la beauté d’un chant blessé,
jusqu’au soulagement final, d’autant plus émouvant qu’il est
retardé. Son Ulysse, John Brancy, est tout aussi magnétique,
et ce dès son monologue « Dormo ancora, o son desto ? », à mes
oreilles  l’un  des  sommets  poétiques  de  l’œuvre,  qui  met
directement dans le mille. Malgré sa jeunesse, il se dégage de
lui une autorité naturelle, à la fois physique et vocale, et
parfois  même  quelque  chose  d’animal,  qui  sied  bien  au
personnage ballotté par les flots et les dieux, bête traquée
désespérant  d’aborder  jamais  sur  l’île.  Télémaque  (Anthony
León) apparaît comme le digne fils de son père, plein d’une
fougue encore juvénile et déjà plein de promesses. Du côté des
dieux, on semble descendre directement de l’Olympe. La Minerve
de Marianna Flores (qui chante aussi Amore) darde sa voix
tranchante comme si c’était l’un des foudres de son père Zeus.
Ne cherchant pas la beauté mais l’autorité de l’impérieuse
déesse, elle a presque quelque chose de surhumain dans sa
façon de chanter la musique extrêmement virtuose composée par
Monterverdi pour ce rôle (« Fiamma è l’ira »). Alex Rosen
campe quant à lui dès le prologue une effrayante allégorie du
Temps,  écrasant  de  son  poids  la  Fragilité  humaine,  avant
d’incarner un Neptune tout aussi menaçant à l’égard d’Ulysse :
voix de bronze, présence souveraine.

 



 

À l’opposé de l’échelle sociale, les personnages « bas » sont
adéquatement interprétés. Mark Milhofer est un Eumete d’une
touchante humanité, tandis que Marcel Beekman dessine un Iro
proprement shakespearien (dont le metteur en scène sait tirer
l’effet  maximal)  :  excessif,  souvent  ridicule,  parfois
inquiétant.  Giuseppina  Bridelli  (Melanto)  et  Joel  Williams
(Eurimaco) forment également un couple attachant, même si le
timbre voluptueux du ténor incarne mieux l’hédonisme des deux
amants. Les trois prétendants rivalisent de séduction physique
et vocale. Alex Rosen, déjà évoqué, est l’un d’entre eux,
toujours impérial. Paul-Antoine Bénos-Djian, qui prêtait déjà
son  expressivité  intense  et  sa  voix  vibrante  (avec  des
attaques parfois imprécises) à la Fragilité humaine, est un
Anfinomo enjôleur. Le trio est complété par le Pisandro tout
en muscles et d’une santé vocale débordante de Petr Nekoranec.

La vie intense qui coule du plateau est aussi l’œuvre de
Leonardo García Alarcón et des seize musiciens de sa Cappella
Mediterranea. Je suis incompétent pour commenter les choix

https://www.classiquenews.com/wp-content/uploads/2024/07/Il-ritorno-dUlisse-in-patria_Festival-dAix-en-Provence-2024_©-Ruth-Walz_4.jpg


musicologiques et la rigueur du travail de réinvention d’une
partition conservée réduite peu ou prou à la notation des
lignes vocales et de la basse. Mais dans l’écrin idéal du
Théâtre du Jeu de Paume, les choix faits par le chef et ses
assistants  sonnent  merveilleusement  :  la  musique  y  est
chamarrée, diaprée de couleurs vives et variées. L’utilisation
de trois trombones et de deux cornets à bouquin participe de
cette image sonore chatoyante, notamment dans les superbes
ritournelles  orchestrales.  Les  trombones  servent  aussi  à
évoquer  l’autre  monde,  l’Olympe,  avec  des  effets  quasi
wagnériens à l’entrée de Neptune et Jupiter. Les musiciens
savent aussi bien exprimer la douleur infinie de Pénélope par
un  dénuement  tragique  (deux  violes  de  gambe  et  une
contrebasse, râpeuses et obstinées, résonnent au moment où
commence son histoire), comme l’exaltation d’Ulysse apprenant
qu’il va retrouver Télémarque (« O fortunato Ulisse »). Que de
beautés dans le ciel d’Ithaque ce soir-là !

__________________________________________

CRITIQUE, festival. AIX-EN-PROVENCE, Théâtre du Jeu de Paume,
le  20  juillet  2024.  MONTEVERDI  :  Il  Ritorno  d’Ulisse  in
patria. J. Brancy, D. Johnny, M. Flores, A. Rosen, P. A.
Bénos-Djian, P. Nekoranec… Cappella Mediterranea / Pierre Audi
/ Leonardo García Alarcón. Photos (c) Ruth Walz.

 

VIDEO : « Prélude » au « Retour d’Ulysse dans sa patrie » de
Monteverdi selon Pierre Audi au Festival d’Aix-en-Provence

 



CRITIQUE,  festival.  AIX-EN-
PROVENCE,  Cour  de
l’archevêché,  le  19  juillet
2024.  PUCCINI  :  Madama
Butterfly. E. Jaho, A. Smith,
M.  Fujimura,  L.  Lhote…
Orchestre de l’Opéra de Lyon
/  Andrea  Breth  /  Daniele
Rustioni.

Pour commémorer le centenaire de la mort de
Giacomo Puccini, le Festival d’Aix-en-Provence a
programmé Madama Butterfly, une œuvre qui fait

l’immanquable recette de la plupart des théâtres
du monde. Pour un festival qui a fait de la

qualité des mises en scène sa marque de fabrique,
notamment en raison de répétitions plus longues

qu’ailleurs, la production de l’un des piliers du
grand répertoire générait nécessairement de fortes

attentes. On pouvait notamment espérer d’Andrea
Breth et de sa radicalité théâtrale qu’elle

renouvelle le propos d’une œuvre certes influencée
par l’orientalisme de l’époque, mais constituant
dans le même temps une éloquente dénonciation du
colonialisme – à cet égard, la bascule est due à
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la relecture par John Luther Long (Madame
Butterfly, 1898, adapté au théâtre par David

Belasco dès 1904) de la fiction de Pierre Loti
(Madame Chrysanthème, 1887), qui fait passer du
point de vue d’un dandy européen, chassant son

ennui en épousant par dérision une ancienne geisha
qu’il méprise, à celui d’un narrateur plein

d’empathie pour celle qui prend l’étoffe d’une
véritable héroïne tragique.

 

 

La mise en scène conçue par Andrea Breth est pourtant d’un
littéralisme  qui  étonne  et  semble  procéder  d’un  souci  de
fidélité absolue au livret d’origine. Tout se déroule dans la
pièce principale d’une maison japonaise traditionnelle, au sol
couvert de tatamis, devant deux élégants paravents laqués. La
metteuse en scène ne s’autorise qu’un ajout aux didascalies du
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libretto : elle a en effet recours à des danseurs japonais,
dont le rôle semble être de créer un contrepoint poétique aux
actions  des  chanteurs,  notamment  par  l’exécution  de  lents
mouvements  cérémoniels  évoquant  le  tai-chi.  Pour  certains
danseurs, le port de masques blancs inexpressifs, issus du
théâtre Nô, accentue l’impression d’un énigmatique rituel –
sans doute celui du suicide du père de Butterfly, ordonné par
le Mikado, avec le même couteau que celui qui servira au
sacrifice de l’héroïne. À la fin du premier acte, alors que
les deux amants s’enlacent sous la nuit étoilée de Nagaski,
que  remplace  momentanément  le  théâtre  à  ciel  ouvert  de
l’Archevêché, ces danseurs se font aussi marionnettistes pour
simuler un vol de grues, symbolisant (selon le programme de
scène) « la vérité, l’amour et le bonheur ».

Dans les propos recueillis par Timothée Picard, Andrea Breth
confie l’étonnement qui a été le sien quand Pierre Audi lui a
proposé de mettre en scène Butterfly, opéra qu’elle associait
plutôt aux retransmissions de grands airs « le dimanche après-
midi, à l’heure du Kaffeekuchen » et à des interprétations
« sirupeuses », avant qu’elle ne se plonge dans l’œuvre et
qu’elle ne révise son jugement. Est-ce l’enthousiasme des néo-
convertis qui l’a poussée à s’éloigner de la tentation d’une
relecture pour revenir au livret ? L’ambiguïté principale de
la démarche de la metteuse en scène me semble se situer dans
son rapport au japonisme de l’œuvre. Andrea Breth affirme
n’avoir  pas  cherché  à  comprendre  la  culture  nipponne,
préférant  s’intéresser  au  fait  que  Puccini  a  composé  sa
musique sans s’être jamais rendu au Japon. Elle indique s’être
inspirée au contraire de photographies autrichiennes datant de
la  fin  du  XIXe  siècle  prises  au  Japon,  donc  d’un  regard
médiatisé (et probablement orientaliste) sur le pays lointain
et  sur  son  étrangeté.  Mais  pourquoi  recourir  alors  à
l’artifice d’une maison et de costumes traditionnels ou à la
tradition du nô, pourquoi engager des danseurs japonais, et
même  une  chanteuse  japonaise  (Mihoko  Fujimura,  wagnérienne
glorieuse, mais dont le temps a désuni les registres) pour



incarner Suzuki ?

 

 

Si c’est surtout le rituel tragique qui intéresse la metteuse
en scène, le choix d’un inquiétant théâtre de masques moins
influencé  par  l’exotisme  aurait  peut-être  mieux  servi  son
propos, qui a ici tendance à disparaître derrière un beau
livre d’images, qui édulcore parfois la violence de la musique
et des situations dramatiques – une jeune femme orientale,
ancienne prostituée, achetée par un occidental, possédée et
aussitôt abandonnée. Ainsi du vol de grues, joli cliché, qui
laisse penser à un fugitif moment de bonheur pour Butterfly.
Mais n’aurait-il pas mieux valu exploiter alors les tensions
du livret, par exemple celles qui opposent en cette fin d’acte
un officier américain insistant, pressé d’épingler un délicat
papillon à sa collection et ne sachant répéter que « Vieni,
vieni ! » et « Sei mia ! » (au point de rappeler le prédateur
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Scarpia), et une très jeune femme, repoussant les assauts du
séducteur,  significativement  absorbée  dans  la  contemplation
des étoiles dans lesquelles elle voit autant d’yeux qui la
regardent ?

Il est probable que de nombreux spectateurs soient sortis de
cette  représentation  réjouis  d’avoir  vu  une  Butterfly
éternelle, devant un décor délicat et dans de beaux costumes,
sans  aucune  provocation  du  type  Regietheater,  avec  une
direction  d’acteurs  relativement  convenue  en  dehors  des
chorégraphies ritualisées des danseurs masqués (la plus belle
réussite du spectacle à mon avis). D’autres aussi, dont je
fais partie, auraient préféré qu’une production de ce type
serve aux nombreuses soirées d’un théâtre de répertoire et
qu’un festival montre plus d’audace dans la production d’une
œuvre aussi souvent programmée.

Si  le  verre  paraît  parfois  à
moitié vide plutôt qu’à moitié
plein,  c’est  aussi  que  la
distribution n’était pas tout à
fait à la hauteur de ce que l’on
pouvait  attendre.  Il  faut
toutefois  reconnaître  que  la
moiteur  d’une  nuit  caniculaire

n’a pas dû simplifier la tâche des chanteurs enveloppés dans
les  riches  costumes  d’Ursula  Rezenbrink…  Certains  semblent
dans un mauvais soir, comme le ténor Adam Smith (Pinkerton),
voix tranchante comme un couteau, mais en délicatesse avec
l’aigu. J’ai déjà évoqué le cas de Mihoko Fujimura, belle
artiste dont la voix n’a hélas plus la rondeur d’antan, mais
dont la noble présence demeure. Sharpless est un personnage
payant, dont l’empathie pour le destin tragique de Butterfly
et la réprobation à l’égard du comportement de prédateur de
Pinkerton gagnent généralement l’adhésion du public. Lionel
Lhote  s’y  montre  émouvant,  mais  un  timbre  plus  riche  et
moelleux, une personnalité plus affirmée auraient sans doute
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permis à l’humanité du personnage de rayonner davantage. Parmi
les petits rôles, Carlo Bosi est un Goro insidieux, mais c’est
la voix d’airain de l’oncle bonze, Inho Jeong, qui m’a le plus
frappé. Une Butterfly se mesure toutefois à l’aune de son
rôle-titre : de ce point de vue, Ermonela Jaho demeure l’une
des  grandes  incarnations  actuelles  du  personnage.  Son
interprétation intense vise l’émotion plus que la perfection,
et en dépit d’un registre grave moins éloquent, la magie du
timbre  dans  l’aigu  (souvent  pianissimo)  saisit  toujours
autant.  Très  attendu,  son  «  Un  bel  dì  vedremo  »  est
parfaitement tenu, l’expression étant encore renforcée par une
mystérieuse grammaire de gestes, doublée par un danseur masqué
placé derrière la chanteuse. Acclamée aux saluts, la soprano
albanaise  aura  l’agréable  surprise  d’entendre  in  extremis
l’orchestre célébrer en musique son anniversaire…

À  la  tête  des  forces  vives  de  l’Opéra  de  Lyon,  Daniele
Rustioni soutient l’action d’une direction à la fois souple et
tendue. Pour une mise en scène aussi esthétisante, un son
d’orchestre  encore  plus  velouté  et  un  chœur  encore  plus
raffiné dans le chant à bouche fermée auraient peut-être été
préférables, surtout dans l’acoustique toujours un peu sèche
de l’Archevêché. Mais lorsqu’est tombée la nuit étoilée de
Nagasaki et que Cio-Cio-San a retiré un à un ses vêtements de
cérémonie, les cordes ont su se faire caressantes pendant que
les bois lyonnais (hautbois, clarinette et flûte) déployaient
leurs sortilèges plaintifs. À mes oreilles, c’était l’un des
plus beaux moments de cette soirée lyrique.

 

__________________________________________________

CRITIQUE, festival. AIX-EN-PROVENCE, Cour de l’archevêché, le
19  juillet  2024.  PUCCINI  :  Madama  Butterfly.  E.  Jaho,  A.
Smith, M. Fujimura, L. Lhote… Orchestre de l’Opéra de Lyon /
Andrea Breth / Daniele Rustioni.



 

VIDEO : « Prélude » à Madama Butterfly de Puccini selon Andrea
Breth au Festival d’Aix-en-Provence

 


