CRITIQUE, opéra. RENNES,
Opéra, le 3 oct 2024. Sophie
GAIL : La Sérénade. Thomas
Dolié, Elodie Kimmel, Pierre
Derhet, Julie Mossay..
Orchestre National de
Bretagne, Jean Lacornerie
(direction).

Ce soir la verve et la tres grande
séduction musicale du génie féminin est a
1’honneur grace a la récréation de
1l’opéra comique La Sérénade des » deux
Sophie » : Sophie Gay pour le texte et
Sophie Gail pour la musique. Les deux
complices adaptent ainsi pour la scene
lyrique la piece du dramaturge Regnard
[1694] particulierement en octosyllabes
[plus dynamiques] ; 1l en découle un
joyau musical et théatral qui passe
comme.. une comédie musicale ; grace a la
mise en scene allégée, badine, bien
rythmée de Jean Lacornerie, les deux
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auteures brillent par leur intelligence,
leur compréhension des ressorts
dramatiques de la source baroque [entre
la commedia dell’arte et surtout
Moliere], en en démontant la mécanique
théatrale pour dénoncer allusivement la
barbarie d’une société phallocratique a
travers 1’indignité des mariages
arrangeés.

L'action déroule sur 1la scene
une succession de seynetes
savoureuses empruntant beaucoup,
comme pour la musique, a Rossini
[et son fameux Barbier de
Séville, créé 2 ans avant La
Sérénade]. La thématique résonne
dans la vie de la compositrice
elle-méme car Sophie Gail fut
mariée contre son gré a une homme de 20 ans plus vieux
qu’'elle... Ce qui ne l’empéchera pas ensuite d’affirmer sa
liberté, farouche personnalité désormais emblématique d’une
émancipation plutoét exceptionnelle a son époque. Comme en
atteste le leitmotiv de la partition, manifeste moderne lui
aussi, avant tout autre, « l’amour doit décider du choix« .

contre le mariage forcée,
une délicieuse sérénade
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néo-mozartienne, néo-rossinienne..
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Théatre dans le théatre, la musique est le sujet méme de
l’action et Scapin devenu musicien amuseur divertit et expose
ici ses fabuleuses aptitudes face au vieux barbon, dans une
série d'airs qui parodient tous les styles : entre autres, des
airs alla Zingarelli [composés par Sophie Gail et Manuel
Garcia probablement], alla Mozart, alla

Gluck, a la Jean-Philippe Rameau [dont le génie dramaturge,
spectaculaire s’'invite dans ce festival éclectique].. Et méme
du JS BACH dans la premiere mélodie collective.

Sans omettre ROSSINI déja cité, en particulier dans 1’énergie
des sextuors [dont celui trépidant qui fait suite a 1la
rencontre entre le vieil avare et la jeune beauté convoitée].

La production créée a 1'Opéra Grand Avignon en 2022, s'est
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rodée depuis ; ce qui s'entend dans la continuité de ce soir ;
le jeu des acteurs chanteurs parait naturel dans 1’'illusion
d’une improvisation feinte. La mise en-scene ne lache rien et
enchaine tous les tableaux en un continuum comique qui allie
facétie et finesse, incluant aussi le récit moderne du
comédien Gilles Vajou [qui devient aussi Champagne, 1’ivrogne
préteur a gages] lequel nous permet d’en apprendre davantage
sur le contexte de création en 1818. Période ou la
Restauration, apres l1’'Empire, renforce le retour de 1la
Monarchie, artistiquement en se replongeant dans l’'esprit et
le caractéere du XVIIeme..

Vocalement tous les ro6les tiennent leur partie, unité et
cohésion qui scellent la réussite des multiples scenes a
rebondissements ; y compris depuis 1’'amorce ou la troupe
propose au public de dévoiler a la facon d’'une répétition
ouverte, comment jeu d’'acteur, répliques, chant se mettent en
place. Il est aussi question de cocher chaque phrase du texte
quand elle exprime un propos misogyne. De quoi souligner
davantage la portée critique du spectacle.

La figure de Scapin, valet plein d’astuces se distingue
nettement dramatiquement autant que vocalement ; dans le
texte, il est le pilier du drame, permettant a son jeune
maitre Valere, plutdét ingrat et narcissique de triompher car
ce dernier aime celle [Léonore] que veut épouser son vieux
pere [griffon].

Ainsi sur le plan vocal, le plateau brille par sa cohérence et
son homogénéité, favorisant toujours 1’'émergence et Tle
déploiement de la séduction comique. De fait le Scapin de
Thomas Dolié est bien chantant et idéalement naturel ; et ses
partenaires masculins, Vincent Billier et Pierre Derhet,
semblablement convaincants ; méme Jean-Francois Baron
(Monsieur Matthieu) est tres plausible. Le trio des femmes,
moins exposé et développé que le personnage de Scapin, soit
Elodie Kimmel, Julie Mossay et Carine Séchaye est piquant et
facétieux. Percutante, la voix d’'Elodie Kimmel aussi mordante



que puissante, se distingue.

En fosse, le chef Rémi Durupt, et les instrumentistes de
1'0rchestre national de Bretagne détaillent, offrent une
palette pétillante et enjouée, propre a exprimer toute 1la
légereté comique d’'une partition qui semble faire la synthese
entre Haydn, Mozart et Rossini. L’Opéra de Rennes régale
l’audience qui est invitée a participer concretement en
chantant la mélodie finale, savoureux hymne a 1'amour.
Saluons le choix d’avoir ainsi programmer un spectacle qui
divertit autant qu’'il fait réfléchir. Réjouissant.

Toutes les photos © Laurent Guizard et © Cédric Delestrade
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approfondir

LIRE aussi notre présentation de 1'opéra La Sérénade de Sophie
Gail

https://www.classiquenews.com/opera-de-rennes-sophie-gail-la-s
erenade-1818-du-30-sept-au-5-oct-2024-thomas-dolie-elodie-
kimmel-orchestre-national-de-bretagne-remi-durupt-jean-

lacornerie/

LIRE aussi la critique de 1l'opéra La Sérénade de Sophie Gail,
présenté a 1’'0Opéra Grand Avignon en déc 2022
https://www.classiquenews.com/critique-opera-avignon-le-30-dec
-2022-sophie-gail-la-serenade-debora-waldman-jean-lacornerie/

CRITIQUE, opéra. LONDRES,
Royal Opera House, 1le 7
octobre 2024. TCHAIKOVSKY :
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Eugene Onéguine. G. Bintner,
K. Mkhitaryan, L. Avetysian..
Ted Huffman / Henryk Nanasi.

Cela faisait neuf ans que Eugéene Onéguine de
Tchaikovsky n’avait pas été programmé a la Royal
Opera House de Londres, et il n’a pas galvaudé de
dire que cette nouvelle production était
particulierement attendue. Et le résultat n’en est
que plus décevant. On ne peut toutefois pas
reprocher a la Royal Opera House de ne pas avoir
fait preuve d’audace et d’ambition en confiant la
mise en scene au réalisateur américain Ted
Huffman, connu pour ses productions épurées et
percutantes. Mais le choix d’un grand nom ne
suffit certes pas pour faire un grand spectacle..

Soyeux a l1'écoute, austere au regard
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Ted Huffman, et le scénographe Hyemi Shin, ont réduit Eugéne
Onéguine a un minimalisme en clair-obscur, dans un jeu étudié
d’ombre et de lumiere, conférant un visage austere a l'ecuvre.
La scene est vierge de décors, et seuls quelques accessoires
viennent 1’agrémenter : tables, chaises, et ballons pour la
féte de Tatiana. Décontextualisée par un décor dépouillé, la
grande célébration de 1la féte des récoltes n'est plus ici
qu’un ballet chorégraphique, certes minutieusement réglé, mais
dépourvu de sens. De nombreuses autres incongruités viennent
également ponctuer la mise en scene notamment dans la scene du
duel ou Onéguine ne tue pas du tout Lensky : il dépose a terre
son pistolet dont ce dernier se saisit pour se tirer une balle
dans la téte. Huffman cherche t-il par la méme a décharger
Onéguine d’'une quelconque culpabilité pour en faire davantage
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une victime qu’un bourreau ? On demeure toutefois perplexe
face a cette mise en scéene qui fait ce qu’elle veut avec
l'euvre sans qu’'il n'y ait de réels justificatifs a une telle
lecture. Heureusement, Huffman avance diverses autres
propositions scéniques plus pertinentes. Ainsi dans la
derniere partie de l'opéra, nous voyons Tatiana jouer avec les
enfants d’0Olga pendant que le fantome de Lensky les regarde,
ce qui donne une réponse poignante aux réflexions de ce
dernier sur la facon dont on se souviendra de lui.

Mais s’il existe des points critiques, Il y a aussi beaucoup a
aimer dans cette production, a commencer le sublime Lensky du
ténor arménien Liparit Avetisyan, qui nous a offert 1la
performance vocale exceptionnelle de la soirée, avec l'air «
Kuda, Kuda« . La voix a 1l’aigu lumineux conféere un crépuscule
en forme d’aube a ce Lensky introspectif et poignant. Sa
compatriote Kristina Mkhitaryan chante magnifiquement Tatiana,
avec un phrasé sincere, un timbre crémeux et des notes de téte
d’une grande clarté. Et il y a le cheur, tout aussi superbe
que 1’éloquence musicale avec laquelle l'orchestre, sous la
direction d’Henrik Nanasi, a restitué la partition sublime de
Tchaikovsky. Nous nous sommes littéralement délectés de la
splendeur du rendu orchestrale, et notamment a 1’écoute du
grand theme de Tatiana pétri de cordes d’'une grande finesse et
de bois plaintifs. On se dit qu’avec tous ces atouts, cet
Onéguine aurait pu étre une production réussie, mais encore
fallait-il, outre une mise en sceéne cohérente, que le role-
titre tienne toutes ses promesses. Or Gordon Bintner décoit.
Bien que possédant une voix de baryton agréable et élégante,
le baryton-basse canadien s’est heurté a des problemes de
justesse, et a une tension vocale de plus en plus présente au
fil de la représentation.

On attendait beaucoup de cette nouvelle production, sans doute
trop, finalement..




CRITIQUE, opéra. LONDRES, Royal Opera House, le 7 octobre
2024. TCHAIKOVSKY : Eugéne Onéguine. G. Bintner, K.
Mkhitaryan, L. Avetisyan.. Ted Huffman / Henryk Nanasi. Photos
© Tristram Kenton.

VIDEO : Trailer de « Eugéne Onéguine » selon Ted Huffman a la
ROH de Londres

CRITIQUE, opéra. ROUEN,
Théatre des Arts (du 29
septembre au 5 octobre 2024).
VERDI : Aida. J. El-Khoury,
A. Smith, A. Kolosova, N.
Lagvilava.. Philipp Himmelmann
/ Pierre Bleuse.

Nous sommes a 1’'Opéra de Rouen Normandie pour la
troisieme représentation d’Aida de Giuseppe Verdi,
signée Philippe Himmelmann. En fosse, le maestro
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Pierre Bleuse réalise une direction convaincante,
bénéficiant d’une distribution rayonnante dont la
fabuleuse soprano libano-canadienne Joyce El-
Khoury dans le role-titre. Une production a la
fois flamboyante et intimiste, d’une richesse
musicale indéniable.

Aida ou 1l’'intégrité qui dérange
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Beaucoup d’encre a coulé autour des origines de cet opéra,
avec bien des légendes associées a sa composition. En fait,
l'ceuvre n'a été écrite ni pour 1’inauguration du canal de
Suez, ni pour celle de 1'0Opéra du Caire. Elle résulte d’une
commande faite a Verdi en 1870 par le Khédive d’Egypte, Ismail
Pacha. L'opéra est créé avec pres d’une année de retard, car
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les décors et les costumes devaient arriver de Paris et la
capitale francaise était assiégée par les Prussiens. Dans
l’intrigue, Radames, général égyptien victorieux, s’éprend
d’Aida, une esclave qui n’'est autre que la fille du roi
éthiopien vaincu. Il lui dévoile un secret militaire, puis
tombe sous le coup de la loi et finit par se confronter a la
mort, .. rejoint par Aida ; Amnéris, la fille de Pharaon, a qui
on l’avait fiancé, est le témoin triste de leur sort. Le sujet
fait visiblement appel aux valeurs de prédilection du
compositeur : amour, patriotisme, dévouement, fidélité,
courage. Verdi peut a nouveau démontrer la variété de ses
talents, passant des grandioses scenes d’'ensemble aux
personnages isolés, des passions collectives au drame intime.
Le compositeur est ainsi amené a soigner tout particulierement
Ll’enchainement des scenes d’atmospheres tres diverses, et a
exiger des interpretes une étroite complicité pour donner a
L’'opéra, une unité d'esprit malgré sa complexité.

Dans ce sens, la direction du chef Pierre Bleuse — a la téte
de 1'Orchestre de 1’0Opéra de Rouen et de 1’Orchestre Régional
de Normandie — se réveéle remarquable. Sa battue est un heureux
mélange de finesse et d’'intelligence, avec une attention
particuliere au contrepoint hardi d’une partition a la riche
couleur orchestrale. Ainsi, la scene nocturne sur les rives du
Nil est un moment fort, atmosphérique a souhait, ou les
magnifiques cordes tombent entierement sous 1le charme
antiquisant d’une fllite solo, excellente. Cette musique
sublime coexiste avec la plus célebre musique martiale du
compositeur, l'iconique marche triomphale du 2éeme acte, ou les
cuivres incarnent la solennité et la rigueur d’'un rituel
collectif.

Les performances vocales des chanteurs se distinguent
davantage en partie grace a la mise en scene intimiste, mais
flamboyante, de Philipp Himmelmann. Ici, la scene est unique
et épurée ; elle est continuellement éclairée par les murs,
composés de lampes mobiles qui peuvent s’interpréter comme des



yeux qul regardent la distribution. Un effet parfois troublant
; ses yeux-lanternes parlent aussi du récit par les regards
détournés ainsi que par 1’absence du regard. La soprano Joyce
E1l-Khoury en Aida est tout simplement superlative ; son
interprétation aussi sensible qu’assurée d’un réle redoutable;
elle forme un tres beau couple avec le ténor Adam Smith dans
le réle de Radames. Ce dernier est bouleversant d’humanité
dans 1’air du premier acte, « C(Celeste Aida », qui est
superbement accompagné par trompettes et trombones, mais
chanté de facon expressive, douce et enthousiaste en méme
temps ! Les deux rayonnent d’'un lyrisme tragique dans leur
ultime duo a la fin de l'opéra « 0 terra, addio ». La mezzo-
soprano Alisa Kolosova dans le role d’'Amnéris est parfaite
dans l’interprétation de ce personnage complexe : elle y est a
la fois piquante et émouvante sur scene. Idem pour le baryton
géorgien Nikoloz Lagvilava dans le roOle d’Amonasro, roi
d’'Ethiopie, qui s'impose par sa présence et son chant plein de
brio. De méme, la Grande-Prétresse de la soprano Iryna
Kyshliaruk touche 1’auditoire par la beauté du timbre et son
chant cristallin. Enfin, le Cheur Accentus / Opéra de Rouen
Normandie, fréquemment sollicités, se montre fabuleusement
dynamique dans 1'incarnation de la ferveur, a la fois
religieuse et militaire. Une Aida intimiste, ma non troppo,
qui touche par sa grande beauté et intégrité !

CRITIQUE, opéra. ROUEN, Théatre des Arts (du 29 septembre au 5
octobre 2024). VERDI : Aida. J. El-Khoury, A. Smith, A.
Kolosova, N. Lagvilava.. Philipp Himmelmann / Pierre Bleuse.
Photos © Fred Margueron.

VIDEO : Trailer de « Aida » de Verdi a 1’'Opéra de Rouen
Normandie



CRITIQUE, opéra. MARSEILLE,
opéra municipal (du 26
septembre au 3 octobre 2024).
BELLINI : Norma. K. Deshayes,
E. Scala, S. Jicia, P.
Bolleire.. Anne Delbée /
Michele Spotti.

Ouvrir la nouvelle saison 24/25 de 1’Opéra de
Marseille avec Norma de Vincenzo Bellini est une
excellente idée qu’'a eu Maurice Xiberras. Salle
comble, public subjugué, succes total. Une sainte
trilogie que tout directeur de théatre réve pour
la salle dont il a la charge. Et il en faut du
courage pour monter Norma, et trouver deux
cantatrices capables de faire honneur a la fois au
role-titre et a celui d’Adalgise.
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Apres son nombreux triomphes in loco dans le répertoire
belcantiste (Semiramide, Armide etc.), Karine Deshayes ne fait
qu’'une bouchée de ce role de réve, immortalisé notamment par
la Callas. Nous nous délectons a nouveau de la douceur de son
timbre, de la délicatesse de ses phrasés, de la longueur de
son souffle, autant de qualités qu’appelle le rbéle. La rondeur
du timbre donne beaucoup de lumiere dans le duo final, lorsque
la bonté et le sacrifice de Norma trouvent des accents
sublimes. Norma, la déesse céleste, trouve dans 1’'incarnation
de La Deshayes une beauté douce et lumineuse, d’une grande
émotion, mais parvient également a incarner son personnage
dans toutes ses dimensions, c’'est a dire dans sa cruauté et sa
violence, et aussi sa grande noblesse quand les passages
chantés 1’exigent. Grande tragédienne, son art scénique est
également tout a fait convainquant : sa Norma sait inspirer la
terreur, 1’amour ou la pitié. Karine Deshayes est une grande
Norma, sachant révéler toutes les facettes vocales et
scéniques de ce personnage inoubliable.
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Grande chanteuse belcantiste aussi, Salomé Jicia préte a
Adalgisa une voix d’une beauté a couper le souffle sur toute
la tessiture, avec des phrasés belcantistes d’une infinie
délicatesse, et des nuances et couleurs en constante
évolution. Le chant de 1la soprano géorgienne est d’une
perfection totale, et son jeu d’une vérité trés émouvante. Les
duos avec Norma offrent les moments de grace attendus,
notamment dans un "Mira o Norma” a faire pleurer les
pierres. En Pollione, le ténor sicilien Enea Scala — presque
chez lui a Marseille ou il se produit chaque saison depuis de
longues années maintenant — s’impose avec la superbe qu’on lui
connait. La voix puissante est celle du héros attendu et le
jeu de l’acteur est assez habile dans le final pour donner de
1’épaisseur au Consul, ce qui le rend émouvant. Le timbre est
toujours aussi splendide (méme si sa “nasalité” rebute
certains..), et si le chant parait souvent plus robuste que
toujours subtil, l'effet est totalement réussi. En Oroveso, la
basse belge Patrick Bolleire fait le “job”, véritable druide
autoritaire dont le retournement final fait grand effet,
tandis que les comprimari — Laurence Janot en Clotilde et Marc
Larcher en Flavio — remplissent avec efficacité leur office.

Il faut dire que la direction du directeur musical “maison”,
le jeune chef italien Michele Spotti est absolument
remarquable. Il vit cette partition de 1’intérieur, et 1la
dirige avec amour. Il en révele le drame poignant dans des
gestes d’une beauté rare, et avec une précision d’'orfevre et
une finesse dans le rubato tout a fait féline. Il ose des
forte terribles et des pianissimi lunaires. Dans les duos des
dames, il atteint au génie en sachant magnifier le chant
sublime des deux divas. Le réve romantique a repris vie ce
soir, et Bellini a été magnifié par la symbiose entre les
musiciens, le chef et les solistes. Le Cheur de 1’Opéra de
Marseille est également tres présent, avec un chant généreux
et engagé.

Enfin, et par bonheur, la tristesse et la « pauvreté » de la



mise en scene — dévolue a Anne Delbée — ne sont pas arrivées a
gacher le plaisir des spectateurs. Pourtant quelle indigence
scénographique, et surtout quelle ineptie de faire dire un
texte « oiseux » (en francais) sur la sublime musique de
Bellini, avec la voix d'un acteur possédant celle du pere
Fouras.. Pas la moindre poésie dans les décors, du métal froid,
des pendillons fragiles, des costumes d’'une banalité
regrettable. Mais qu’importe également cette scene finale sans
grandeur, ces cherurs et ces personnages visibles sans raison —
puisque la musique et le chant ont tout rattrapé ce soir..

CRITIQUE, opéra. MARSEILLE, opéra municipal (du 26 septembre
au 3 octobre 2024). BELLINI : Norma. K. Deshayes, E. Scala, S.
Jicia, P. Bolleire.. Anne Delbée / Michele Spotti. Photos ©
Christian Dresse.

VIDEO : Trailer de « Norma » de Bellini selon Anne Delbée a
1’0Opéra de Marseille

CRITIQUE, opéra. TOULOUSE,
Théatre du Capitole (du 24
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sept au 6 oct 2024). VERDI :
Nabucco. G. Myshketa, Y.
Auyanet, J. F. Borras, N.
Courjal.. Stefano Poda /
Giacomo Sagripanti.

Avant de faire les beaux soirs des Arénes de Vérone 1'été
prochain, la production de Nabucco de Verdi imaginée par
1'’homme de théatre et philosophe Stefano Poda fait
actuellement ceux du Théatre du Capitole (apres Lausanne en
juin dernier), pour une spectaculaire ouverture de saison. A
son habitude, 1’italien signe également les décors, les
costumes, les lumieres et les chorégraphies de ses spectacles,
(avec 1'aide de son fidele assistant, Paolo Giani Cei).

Crédit photographique © Mirco Magliocca

Comme il en a désormais 1’habitude, la « touche » Poda se
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reconnait facilement, avec une production visuellement
toujours aussi spectaculaire (a l'instar

), et toujours aussi esthétique, voire esthétisant, un
régal de tous les instants pour les yeux. Une production
abstraite et intemporelle aussi, qui joue beaucoup sur les
symboles. Le metteur en scene met en exergue, et a 1l'envi,
L’opposition entre Hébreux et Babyloniens, qu’il traduit dans
les couleurs des costumes (blancs pour les premiers, rouges
pour les seconds) mais aussi des immenses parois a l’'intérieur
desquelles se joue l'intrigue, les blanches montant dans les
cintres pour laisser descendre les rouges. Au début du
spectacle, un immense pendule de Foucault va et vient au-
dessus de la scene, puis ce sera le tour d’'une immense
mappemonde de faire son apparition depuis les cintres. On
verra également descendre un gigantesque cylindre transparent
qui va d’abord encercler les Hébreux, puis Nabucco. Mais
l'aspect visuel du spectacle, malgré ses 17 danseurs ici
omniprésents et qui accaparent 1’action, réduit a la portion
congrue la direction d’acteurs des protagonistes. Ainsi, rien
ne vient distinguer 1le Nabucco du début de 1’'ouvrage, tyran
assoiffé de pouvoir et imbu de sa personne, de celui de la
seconde partie, fragile et émouvant, au repentir sincere..

Dans le role-titre, le baryton albanais Gézim Myshketa rallie
tous les suffrages. On admire une fois de plus son prodigieux
phrasé, mais aussi le bel éclat du timbre, a 1’'aise dans les
hauteurs de la tessiture, ainsi que la force de conviction de
l'interprete qui capte la lumiere, immanquablement, et en
toute situation. Le redoutable role d’Abigaille est confié a
la soprano Yolanda Auyanet (en double distribution avec
Catherine Hunold). On sait des lors que la diva espagnole
possede assurément la stature de ce personnage hors-norme,
impressionnante furie au regard halluciné. Elle en assume
aussi l’incroyable ambitus, du grave, appuyé tres haut, a
l'aigu, dardé avec la précision d'un laser, et cependant
capable d’'impalpables suspensions. La basse francaise Nicolas
Courjal incarne un Zaccaria a la technique et au style
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irréprochables, avec la voix profonde et sonore qu’on lui
connait. La Fenena d’Elena Sherazadishvili convainc aisément
dans ses quelques interventions (faisant notamment de son air
« Oh, dischiuso e il firmamento » un des plus beaux moments
d'émotion de la soirée), tandis que le ténor nicois Jean-
Francois Borras séduit grandement, grace a un superbe timbre
de juvénilité et une expression toujours nuancée. Rien a
redire sur les comprimari tres bien choisis, a commencer par
1’Abdallo d’'Emmanuel Hasler.

En fosse, le chef italien Giacomo Sagripanti ne se contente
pas de battre la mesure et d’accuser le profil martial de la
partition. Il obtient de la phalange toulousaine (entendue la
veille dirigée
par Tarmo Peltokoski dans la voisine Halle aux Grains) des
couleurs, une dynamique, une souplesse qui donnent un sens au
discours verdien. Le cheur, surtout, est chaleureux, nuancé
quand il le faut. Moment évidemment tres attendu, le sublime
« Va pensiero » est abordé pianissimo, pour ensuite s’envoler
tout en gardant un bel élan.

CRITIQUE, opéra. TOULOUSE, Théatre du Capitole (du 24 sept au
6 oct 2024). VERDI : Nabucco. G. Myshketa, Y. Auyanet, J. F.
Borras, N. Courjal.. Stefano Poda / Giacomo Sagripanti. Photos
© Mirco Magliocca.

VIDEO : Christophe Ghristi présente « Nabucco » de Verdi au
Théatre du Capitole


https://www.classiquenews.com/critique-concert-toulouse-halle-aux-grains-le-28-septembre-2024-mahler-2eme-symphonie-dite-resurrection-orchestre-national-du-capitole-de-toulouse-tarmo-peltokoski-direction/

CRITIQUE, opéra. PARIS, Opéra
Bastille, 1le 26 septembre
2024. GOUNOD : Faust. P.
Pati, A. Esposito, A. Edris,
F. Sempey, M. Viotti.. Tobias
Kratzer / Emmanuel Villaume.

Ce soir-la, 1l avait plu sur toute la France ;
définitivement, 1’été avait abandonné les quais de
la Seine, et les larges avenues autour de la place
de la Bastille faisailent ronronner la valse triste

des automobiles. Les vépres annoncaient déja, au
sein du grand amphithéatre de 1’0Opéra Bastille, le
retour du Faust de Charles Gounod et ses
incantations dramatiques. Le chef d’cuvre absolu
de 1'opéra francais allait revenir dans une
nouvelle production apreés une interruption forcée
par la pandémie. Initialement mené par Benjamin
Bernheim et Christian van Horn, ce Faust revisité
dans le Paris de la fin des années 2010 nous
promettait non seulement une vision nouvelle, mais
une refondation du mythe goethéen.
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(Faust a 1’'0Opéra Bastille © Franck Ferville)

Le temps perdu

L'histoire de 1’intellectuel obsédé par 1la quéte de
connaissance et de son pacte avec le Malin semble rappeler ces
antiques runes qui font référence aux souffrances d’'0Odin pour
boire a la source de ce savoir infini, dont la souffrance est
le prix a payer. A la différence de la piece originelle de
Goethe, 1le Faust de Gounod désire la jeunesse en 1lui
attribuant tous les pouvoirs face a une lassitude proche du
désespoir. A 1’égal de Juan Ponce de Léon en 1513, 1la
recherche de la fontaine de jouvence n'aboutit qu’a la propre
perdition dans des contrées inconnues et dangereuses.
Contrairement au Fitzcarraldo de Werner Herzog, le Faust de
Gounod se laisse berner par imprudence et devient l'objet de
Méphistophéles malgré lui. La quéte d’'un idéal superficiel
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mene toujours a la perte et la damnation.

Ce dernier postulat semble étre la these de Tobias Kratzer
pour sa mise en scene. Faust vit dans un appartement parisien
cossu, lambrissé de moulures et a la bibliotheque fournie.
Appartement d’un intellectuel raffiné qui a tout réussi sauf
la joie simple du ménage domestique. Le canapé Roche Bobois
voit la solitude partagée avec une belle nymphe au
consentement monnayé et les lourds rideaux de brocart vert uni
s'ouvrent sur la vie éclatante d’'un Paris qui ne dort jamais.
Dans la vision de Tobias Kratzer, il oppose 1l'opulence
apparente de Faust au sordide quartier HLM de la banlieue est
ou habitent Marguerite, Valentin et Marthe. Déja on est
dérangé par le simplisme de cette vision. Elle nous rappelle
fatalement une mise en scene révoltante de Don Giovanni de
Mozart par le couple Leiser & Caurier, a Nantes, en 2016. Les
décors sont quasiment les mémes et les procédés dans la
construction des personnages, confondants de similitude. Faut-
il désormais étaler au grand jour des différences sociales
inventées et méler ca de quelques images poétiques ? Kratzer
veut tout faire et tout montrer avec un manque de tact, un
recueil de poésie et une impudicité manifeste. On peine
parfois a suivre 1l’intrigue entre projections sur le rideau de
tulle et autres gadgets technologiques. Ce qui a été
remarquable dans La Traviata de Simon Stone, qui a tout réussi
avec poésie et subtilité, peine a fonctionner dans ce Faust.



(Pene Pati & Amina Edris dans Faust a 1’Opéra Bastille ©
Franck Ferville)

Si sur scene, hélas, la mise en scene n'a été qu’une
succession de poncifs et d’approximations, nous avons été
gatés par une distribution et une direction d’orchestre
idéales. Pene Pati a non seulement les qualités vocales
requises par le ro6le, c’est un orfevre dans 1’ornementation et
le style. Il est un Faust de réve, a la fois puissant et aux
mélismes délicats. Son « Salut, demeure chaste et pure » est
iconique. Un véritable réve d’entendre un tel musicien dans ce
role. Nous nous réjouissons qu’'il soit régulierement sur la
scene de 1'0Opéra de Paris.

Le Méphistophéles d’Alex Esposito a la richesse de timbre que
requiert le roéle. On remarque des graves veloutés et une
puissance dans la cadence qui nous ravit. Il est déchainé dans
les ensembles et son jeu d’acteur est plus qu’inquiétant
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tellement, il sait interpréter ce personnage. La soprano
égyptienne Amina Edris est une ravissante Marguerite. Parfois
un peu en retrait sur la prosodie et avec un manque de
projection dans certains passages, elle domine tout de méme
dans les airs et les fastueux ensembles. Le trio final est
splendide et nous avons découvert une formidable artiste.
Vivement son retour dans une autre production. Florian Sempey
reprend le réle de Valentin, qu’il avait déja incarné en 2019.
Ce fabuleux soliste est un artiste complet dont la voix porte
des couleurs impressionnistes, toujours plus riches et
surprenantes, avec lui tout type de répertoire sera un trésor
a découvrir. La fantastique Marina Viotti campe un Siebel
d’anthologie. Malgré 1la mise en scene, ou le jeune étudiant
est une espece de « nerd » gauche sorti d’une sitcom, la
mezzo-soprano égrene toutes ses interventions de belles
inflexions. Nous redécouvrons avec plaisir les airs de ce role
qgui sont devenus des « tubes » mais qui semblent des
nouveautés, rares et précieuses, dans 1’'étendue vocale de
Marina Viotti.

Emmanuel Villaume — en expert de cette musique — dirige
1’0rchestre et les Choeurs de 1’Opéra national de Paris avec
un talent inénarrable. Toute la partition est déployée dans
1’'étendue de sa poésie, le respect du langage de Gounod et la
mise en valeur de la beauté du style. Maestro Villaume a su
exactement construire l’'intensité dramatique qui fit défaut
sur scene. Pendant les ballets, on a pris littéralement une
vague vivifiante de musique qui a redonné totalement sa place
a ces pieces d’agrément dans l’ensemble du drame. Espérons
qu’Emmanuel Villaume revienne sur les scenes et dans les
fosses de France, ou il se fait trop rare, alors que c’est un
des plus grands chefs de sa génération et un incomparable
talent.

A la fin de Faust, peut-on alors rentrer inerte dans les
intérieurs honnétes de ce Paris qui se rendort dans son
quotidien ? Que cherche Faust a la fin ? Peut-étre la réponse



que Marcel Proust a fini par offrir aux ages, celle du temps
qui semble perdu a tout jamais, mais qui au fond est toujours
retrouvé, souvent quand on l’espere le moins..

CRITIQUE, opéra. PARIS, Opéra Bastille, le 26 septembre 2024.
GOUNOD : Faust. P. Pati, A. Esposito, A. Edris, F. Sempey, M.
Viotti.. Emmanuel Villaume / Tobias Kratzer. Photos © Franck
Ferville.

VIDEO : Trailer de « Faust » selon Tobias Kratzer a 1’Opéra
Bastille

CRITIQUE, opéra. MILAN,
Teatro alla Scala, 1le 28
septembre 2024. CESTI :
L’Orontea. S. D’'Oustrac, C.
Vistoli, S. Blanch, H.
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Cutting.. Robert Carsen /
Giovannli Antinonil.

La Scala de Milan avait donné, il y a plus de
solxante ans, la premiere mise en scene moderne de
ce chef-d’euvre de 1’opéra vénitien qu’est
L’0Orontea d’'Antonio Cesti. L’ouvrage triomphe a
nouveau in loco dans une mise en scéne truculente
et efficace de Robert Carsen, autour d’une
distribution de tres haute tenue, et brillamment
dirigée par Giovanni Antonini.

L’'Orontea de Cesti au Teatro alla Scala © Vito Lorusso
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Venise a la fashion week

C'est en effet a la Scala (mais dans la petite salle) que fut
créée scéniquement L’Orontea en 1961, avec dans le rble-titre
rien moins que Teresa Berganza. Mais on était loin de
1’interprétation « historiquement informée » que René Jacobs
allait proposer pour son concert d’'Innsbruck (ville chere a
Cesti, qui y créa plusieurs opéras, dont cette Orontea en
1656) avant de l'enregistrer dans la foulée pour Harmonia
Mundi. Depuis, l'ecuvre qui reste rare a l'affiche, a tout de
méme bénéficié de plusieurs récentes productions — comme a
Innsbruck en 2014, sous la direction de David Bates, et dans
mise en scene de Stefano Vizioli, ou l’'année suivante, a
Francfort, basée sur une nouvelle édition de la partition,
dirigée par Ivor Bolton qui l'enregistra dans la foulée pour
le label Oehms Classics, et plus récemment encore a Sydney, en
mai / juin 2022 (dans une production peu convaincante..).

La nouvelle production de Milan est un enchantement. La mise
en scene ingénieuse de Robert Carsen transpose l'action dans
une galerie d’art (milanaise, bien s(ir) qui porte le nom de la
reine d’Egypte. Les puristes pourront tiquer éventuellement
devant 1'incongruité d’une telle dénomination (Orontea n’a pas
grand-chose a voir avec l’art pictural, Carsen en fait ici une
femme d’'affaire..), mais qu’'importe ; elle n’a au fond
d’égyptienne que le nom, et 1’'on sait que cet exotisme de bon
aloi n'est la que comme support d’une action pleine de
péripéties et de quiproquos sexuels, propres au répertoire
vénitien du Seicento. Dommage que le prologue, un débat entre
Philosophie et Amour, musicalement délectable, ait été
supprimé. Mais 1le spectacle n’en garde que davantage sa
cohérence, dont 1’'intrigue semble prendre le contrepied de
celui de Poppée (la chaste Orontea finira par succomber au
charme du jeune peintre Alidoro, dont on apprendra les
origines royales permettant de justifier 1’habituel lieto
fine). Tous les ingrédients de 1'’opéra vénitien y sont réunis
(les lamenti, la scene de sommeil, les airs de fureur, les



quiproquos liés au changement d’identité — la vieille Aristea,
normalement chantée par un ténor, ici par une alto, qui
s'éprend de l’esclave Giacinta travestit en homme -, les
personnages comiques, voire bouffons, l’ivrogne Gelone ou le
valet Tibrino), gages de son immense succes, 1'un des plus
durables du siecle, avec la Dori du méme Cesti ou Il Giasone
de Cavalli.

« L'Orontea est une sorte d’anti-Poppée,
qul multiplie d’ailleurs les clins d’eil
a U'ultime chef-d’ecuvre de Monteverdi »

Sur scene donc, une galerie d’art qui pivote et laisse
apparaitre tour a tour un bureau avec divan et la skyline des
gratte-ciels milanais, un mur doré qui évoque celui de la
Fondation Prada, un sous-sol ou l’esclave Giacinta jette les
poubelles, et une bibliotheque remplie de livres d’art. La
foule nombreuse venue assister a l’'exposition témoigne de
l’extraordinaire direction d'acteurs du metteur en scéne,
respectueux — c’est le plus important — de l’esprit de
l'euvre. Tout y est théatralement efficace, grace également
aux lumieres ad hoc de Carsen et Peter Van Praet et aux décors
et costumes élégants de Gideon Davey.

La distribution réunie pour cette résurrection milanaise force
le respect. Dans le role-titre, Stéphanie D’Oustrac déploie un
timbre généreux excellemment projeté et compense une légére
tendance a emphatiser le recitar cantando par une présence
scénique époustouflante ; elle émeut a juste titre dans son
air célébre « Intorno all’idol mio ». Sa rivale Silandra est
magnifiquement incarnée par Francesca Pia Vitale qui allie a
la beauté de sa silhouette celle d’un timbre lumineux, a la
déclamation parfaitement idoine (son « Addio Corindo », 1'un



des sommets de la partition restera gravé dans les mémoires),
tandis que son amant malheureux et momentanément trahi,
Corindo, trouve dans le contre-ténor Hugh Cutting un
interprete au chant toujours juste, magnifié par une rondeur
alliciante du timbre et une aisance roborative dans le
registre aigu. Son duo avec Silandra, au début de 1'opéra,
fait merveille. Carlo Vistoli est le vrai triomphateur de la
soirée. Il campe un Alidoro magistral, fait pleurer les
pierres dans son lamento « Vieni, resta, no, si ? », et montre
de toute la gamme des affects quand il recoit la lettre
d’amour en conclusion du deuxieme acte (« Care note amorose
»), quand il rejette Silandra, apprenant qu’il pourra épouser
une reine, ou quand, finalement rejetée par les deux rivales,
il chante un air désabusé (« Il mondo cosi va ») du plus bel
effet. S'il ne chante aucun air, le philosophe Creonte du
toujours juste Mirco Palazzi prodigue des conseils aux
antipodes de son prédécesseur Séneque (L’Orontea est une sorte
d’'anti-Poppée, qui multiplie d'ailleurs les clins d'eil a
1’ultime chef-d’'euvre de Monteverdi) avec une maitrise du
recitar cantando qui reste encore la forme musicale
privilégiée de ce répertoire. Le couple comique Gelone et
Tibrillo, respectivement défendu par la basse Luca Tittolo et
la soprano au timbre juvénile Sara Blanch (espiegle et non
moins attachante dans son bel air « Or se dir mi convien la
verita »), représente la caution nécessaire a faire baisser la
tension du drame (Corindo souhaite assassiner son rival) dans
un contre-point qui frise le comique le plus débridé,
irrésistible, quand Gelone fait 1’éloge du vin — éloge assez
fréquent dans 1’'opéra vénitien du XVIIe siecle — ou quand il
se moque, avec Tibrillo, des aléas du sentiment amoureux. La
vieille Aristea est campée par l’alto Marcela Rahal, registre
inhabituel qui apparait dans 1’'une des quatre partitions
completes de 1’opéra, celle de Cambridge : son interprétation
est d'une telle justesse qu’on la prend réellement pour un
homme travesti en femme ! Enfin, Maria Nazarova joue
magistralement le role travesti de Giacinta / Ismero harcelé
par les avances libidineuses d’Aristea.



Dans la fosse, Giovanni Antonini dirige les forces du Teatro
alla Scala (qui jouent sur instruments anciens) avec une
maitrise saisissante, un sens du théatre inoui, constamment
attentif aux moindres inflexions du livret génial de Cicognini
et Apolloni. Ce faisant, il rappelle que, nonobstant la
primauté du texte poétique qui renferme les affects des
personnages, le théatre est aussi dans ce dialogue incessant
avec les personnages. Voila sans doute ce qui constitue
l’alchimie délicate et si fragile du théatre musical vénitien
qui continue a nous fasciner a pres de quatre siecles de
distance.

CRITIQUE, opéra. MILAN, Teatro alla Scala, le 28 septembre
2024. CESTI : L’'Orontea. S. D’'QOustrac, C. Vistoli, S. Blanch,
H. Cutting.. Robert Carsen / Giovanni Antinoni. Photos © Vito
Lorusso.

VIDEO : Trailer de « L’Orontea » de Cesti selon Robert Carsen
au Teatro alla Scala

CRITIQUE, opéra. PARIS,
Palais Garnier, le 24
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septembre 2024. OFFENBACH :
Les Brigands. M. Beekman, M.
Vidal, M. Perbost, L. Naouri,
A. Dennefeld.. Barrie Kosky /
Stefano Montanari.

On 1’apercoit au loin, au fond de 1’Avenue de
1’'Opéra, la facade du parangon du réve du préfet
Haussmann.. et puis 1’on entre sous le regard des

Haendel, Gluck, Lully et Rameau; et 1’on monte cet
escalier iconique de bronze et de marbre a foison;
et d’'un coup on se trouve drapé de dorures et de
sole écarlate sous les nuées multicolores de Marc
Chagall. Le Palais Garnier est une mise en abyme
en soi, une illusion dés son apparition furtive
dans la ville, comme un mirage au ceur de la
procession incessante des phares automobiles. Une
salle de spectacle, quelle qu’elle soit, n’est pas
simplement le cadre des réves en tableaux vivants,
mais c’est aussi une tribune. Dés lors qu’un
théatre ou un opéra occupe l’espace public, il
participe au tissu social. Rien n’est innocent
dans 1’art et encore moins dans un art vivant et
public. Offenbach et ses librettistes étaient
conscients de la nature éminemment politique de
toute expression de leur talent réuni.
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La somptueuse bonbonniere de Charles Garnier ouvre ses
sortiléges avec Les Brigands de Jacques Offenbach. Composée
sur un livret du duo génial de Meilhac et Halévy, cette satire
politico-économique nous plonge malgré nous dans une intrigue
qui semble prendre sa source dans l’actualité politique d’une
France a la dérive depuis le mois de juin. Espace public s’il
en est, le doux velours cramoisi des sieges de 1’orchestre n’'a
pas amorti des commentaires acerbes de quelques spectatrices
et spectateurs a 1l’entracte. Truffée de propos homophobes et
parsemée d’intolérance, cette litanie au nouveau ministre de
1'Intérieur nous a laissé pantois. Désormais les plateformes
audiovisuelles ont envoyé leurs ambassades au ceur de ce qui
demeure le refuge de la liberté de création. Certains propos
nous ont tellement choqués que le ceur a chaviré et s'est
brisé sans bruit sur 1’épaisse moquette.

Et pourtant, le pari audacieux d’Alexander Neef de confier 1la
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mise en sceéne de cet opéra comique a Barrie Kosky fonctionne
si bien et sort cette partition du placard du ringard. Le
metteur en sceéne australien réussit si bien qu’il apporte une
vision sans concessions digne du livret et de la partition. A
1’égal de Thomas Jolly pour la fabuleuse cérémonie d’Ouverture
des Jeux de Paris 2024, Barrie Kosky a décidé de montrer 1la
diversité avec naturel et sans ambages. En abattant les murs
que tant d’'adorateurs de « 1’'ordre » ont dressés, le brillant
metteur en scene et son équipe ont galvanisé la distribution
et proposent une vision universelle et cosmopolite de notre
propre reflet. Outre la beauté manifeste et désopilante de
tous les tableaux, la nouvelle dramaturgie et les dialogues
signés par Antonio Cuenca Ruiz apportent une fraicheur
vivifiante a ces Brigands.

La mise en scene de Barrie Kosky est concue comme une fable
qui nous confronte a notre c6té « brigand ». Nous sommes
toutes et tous des parias et des effrontés. Avec beaucoup de
subtilité, malgré les apparences, ce spectacle rend un hommage
appuyé a l’'idiosyncrasie francaise, surtout a cette insolence
proverbiale qui existe depuis 1’épisode du vase de Soissons et
se poursuit jusqu’a Bertrand Blier. On tend a 1'oublier,
assourdis par les aras médiatiques, la France n’est ni de
droite ni de gauche, elle n'est pas simplement Marianne ou
Jeanne d’'Arc, elle est révolutionnaire dans toutes le fibres
de sa quintessence. Les Brigands version Barrie Kosky sont une
révolution et c’est sans doute pour cette raison qu’elle a
suscité tellement de remous. Un miroir tendu est toujours une
surprise, surtout quand on s’y rapproche.

Ici Falsacappa est une drag-queen qui apparait des 1’ouverture
dans le look enflammé de Divine / Babs Johnson dans le
mythique Pink Flamingos de John Waters, maquillage et revolver
a l’'appui. Suivent des moments de haute voltige chorégraphique
(0Otto Pichler) et des costumes étincelants de Victoria Behr
affublant la troupe de brigands de fripes 70’s a foison.
L'arrivée des espagnols est iconique avec force Mater dolorosa



et Christ en majesté. Sortis directement de 1la cour de
Philippe IV et des tableaux de Velazquez, leur espagnol
s’assimile davantage aux plus grands succes des radios de
Marbella des années 2000. La cour de Mantoue fait référence
directement au Neorealismo avec un clin d’eil a une scene
légendaire du Roma de Fellini et son défilé de mode
ecclésiastique. Chaque détail de cette mise en scene est pensé
et fait appel a une large partie de la culture occidentale et
ses avatars pop. Barrie Kosky a fait rentrer le Camp sur la
scene de 1’'Académie nationale de Musique dont les dorures ne
sont pas sans rappeler 1’exces cher aux notes de Susan Sontag.
N’en déplaise aux plus hiératiques amateurs d’opéra, l’art
lyrique est le plus Camp de tous les arts. L'opéra est l’art
du « more is less » et c'est ce qui le rend terriblement
humain et fascinant.

Pour réussir un tel pari, 1’0Opéra de Paris a réuni une
distribution fantastique. D’abord le Falsacappa de Marcel
Beekman est extraordinaire ; c’est plus qu’'un interpreéete,
c’'est un « perfomance artist ». A 1'égal des drag-queens, il
devient un personnage a part entiere et nous emmene avec lui
tout le long de son incarnation du brigand en chef qui
s'inquiete de sa fille aux ambitions dangereusement
bourgeoises. Marcel Beekman est le digne héritier de l'artiste
total que fut Michel Sénéchal. Nous espérons 1’entendre un
jour en Ménélas dans la Belle Héléene ou d’autres réles qui
vont continuer a nous faire découvrir les différentes facettes
de cet excellent artiste.

Et sa fille, l'intrépide Fiorella est idéalement incarnée par
Marie Perbost. Avec une voix riche et d’une grande agilité, la
soprano sait parfaitement naviguer dans le style offenbachien.
En outre, elle nous montre toute sa palette histrionique a
L’image d’'une Giulietta Massina, elle peut étre touchante et
dréle, une lecon d’'interprétation formidable. Vite qu’on 1la
distribue dans un Donizetti! En passant de banquier a bandit,
le passage n’'est pas tres difficile pour 1la formidable



Antoinette Dennefeld. Nous 1’avions entendue dans 1la
recréation du Roi Carotte du méme Offenbach a 1’'Opéra de Lyon,
ici dans le role acrobatique de Fragoletto. Nous avons adoré
son interprétation, a la fois touchante dans « Quand tu me fis
l’insigne honneur » , puis débordante d’énergie sans faillir a
la précision dans « Falsacappa voici ma prise » . Le duo du
notaire avec Marie Perbost réinvente ce tube et le promet a un
avenir éternel. Mathias Vidal montre que le style d’'Offenbach
n'a aucun secret pour lui dans le réle du Prince de Mantoue.
I1 est a la fois maitre du jeu sans tomber dans la caricature
et musicalement il sait apporter aux dynamiques redoutables de
la partition, une personnalité digne de plus grands
interpretes. On espere le retrouver bientét dans un Nemorino
ou un Paolino du Matrimonio Segreto.

Un autre ténor incroyable est Philippe Talbot dans le rdle a
poncif du Comte de Gloria-Cassis. Affublé de force fraise et
perruque rousse du « Rey Planeta » , il débite 1’air espagnol
avec une tres belle ligne vocale et des sauts dignes du cante
jondo. Nous apprécions aussi un jeu a faire mourir de rire les
spectateurs les plus ronchons. C’est un vrai plaisir
d’entendre Yann Beuron dans le rdéle du Baron de Campotasso.
Nous avons toujours aimé la justesse vocale et histrionique
dans ce répertoire. De méme d’entendre et voir Laurent Naouri
en Chef de Carabiniers. Leur duo de 1’'ambassade est iconique!
Un autre duo de 1légende sont les déesses felliniennes Doris
Lamprecht et Hélene Schneiderman qui chouchoutent le Prince de
Mantoue.

Nous avons aussi remarqué la voix puissante et veloutée
d’Adriana Bignagni Lesca dans le rdle « méninesque » de 1la
Princesse de Grenade. Par ailleurs nous serions injustes de ne
pas mentionner les artistes des Choeurs de 1’0Opéra national de
Paris dont la diction, la justesse et la beauté dans les
ensembles ont déroulé la partition avec soin. Saluons le
travail remarquable de la cheffe des choeurs Cheng-Lien Wu.

Dans le rb6le initial du caissier, la comédienne Sandrine



Sarroche est une certaine ministre du budget de la principauté
de Mantoue. Avec force veste Chanel pied-de-poule et brushing
facon Oudéa-Castéra, Mme la ministre nous débite un soliloque
d’actualité ciselé a 1’arme blanche. Brillant monologue dont
elle est 1'autrice qui a choqué les uns et fait s’esclaffer
les autres. Rompue au stand-up, Sandrine Sarroche réussit avec
panache la tyrolienne vertigineuse du Caissier et nous
rappelle que le plus grand voleur sévit peut-étre sous les ors
des allées du pouvoir.

Les musiciennes et musiciens de 1’'Orchestre de 1’0Opéra
national de Paris, conduits par un Stefano Montanari
enthousiasmant, se saisissent des milliers de croches
d’'0Offenbach avec respect pour le style et une grande clarté
dans les timbres et les dynamiques. Les attaques sont justes
et précises, les pupitres excellent et la tension ne retombe
jamais.

Apres la grande féte de 1’amnistie de Falsacappa et sa bande,
serons-nous capables d’accepter aussi la différence ? Cette
question soulevée, déja par Thomas Jolly en juillet, a eu une
réponse problématique. Allons-nous enfin réaliser que la
véritable beauté est dans le contraste ? Le poing fermé de
l’ordre sans objet détruit plus qu’il ne protege. Gageons que
le message de ces Brigands va durer au-dela de la saison 24/25
et démontre 1’'importance essentielle du spectacle vivant dans
nos temps troublés. A 1'heure ou le conformisme cherche a
brider tous les élans, n'est-ce pas sur scene que naissent les
révolutions 7

CRITIQUE, opéra. PARIS, Palais Garnier, le 24 septembre 2024.
OFFENBACH : Les Brigands. M. Beekman, M. Vidal, M. Perbost, L.
Naouri, A. Dennefeld.. Barrie Kosky / Stefano Montanari. Photos
(c) Agathe Poupeney.



VIDEO : extrait des « Brigands » selon Barrie Kosky au Palais
Garnier

CRITIQUE, théatre musical.
PARIS, Théatre du Chatelet,
le 22 septembre 2024 :
« Krush » . Trio de
Percussions SR9 / Shani
Diluka (direction) / Olivier
Fredj (mise en scene).

C’est avec « KRUSH » que le metteur en scene
Olivier Fredj a achevé, au Théatre du Chatelet,
les 19 et 22 septembre derniers, un triptyque
inauguré par « WATCH » (le Temps) en 2022,
poursuivi par « FLOUZ » (l'Argent) en 2023. Il
explique que lorsque 1’opportunité lui a été
offerte par 1’'Orchestre de Chambre de Paris de
travailler en milieu carcéral, il lui est venu
1’idée de concevoir des cuvres en faisant appel a
des publics amateurs.
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C'est tres exactement « Krush », le sous-titre «Carnet de
correspondances» ayant toute son importance, car il donne 1la
clef du processus créatif : le spectacle se présente comme un
croisement de textes — authentiques — d’enfants, de personnes
en situation de précarité sociale ou mentale, de détenus ou
d’'anciens détenus. Il y a donc les « enfermés », souvent
aussi les « oubliés », ceux de la prison, de 1'hépital, mais
aussi qui sont atteints par la précarité sociale ; il y a
aussi le regard — et la parole — des enfants et des anciens,
la nostalgie de leurs souvenirs, la solitude, la douleur des
uns et des autres. Toutes ces voix incarnent une polyphonie
portée par des amateurs et quelques comédiens qui nous font
passer du rire aux larmes.

Le dessein de donner la parole a ceux qui ne 1l’'ont pas, ou
peu, est atteint : ces paroles, parfois chantées, sont
délivrées en plusieurs tableaux successifs.. « Couple », «
Parents », « Aimer » etc. Elles nous font parcourir un voyage
émotionnel (le récit de l’accident ou le message a la mere
atteinte de la maladie d’Alzheimer..) porté par la musique de
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JS Bach et CPE Bach. D’exceptionnels solistes assurent la
partie musicale du spectacle : la pianiste Shani Diluka -
également directrice musicale de l’ensemble instrumental - et
le Trio de percussions SR9 (composé de Paul Changarnier,
Nicolas Cousin et Alexandre Esperet). Et, bien s(r, Matias
Aguayo pour la musique électronique. Présents et actifs sur
scene, du début jusqu’a la fin du spectacle, les musiciens
animent un continuo musical qui accompagne textes et tableaux
animés.

La musique est le contrepoint indissociable de « Krush » et
porte les paroles qui n'ont de cesse d’aspirer a un monde
meilleur. Toutefois, elle court le risque de n’étre parfois
qu’un fond illustratif. Elle mérite mieux qu’un fond sonore,
certes de qualité, mais qui n’en reste pas moins marginal.
Mais n'est-ce pas le format et la conception méme de l'euvre
qui impliquent cette marginalité parfois subie par la musique,
telle une musique de scene ? Toutefois, on aura pu regretter
qu’'elle ne soit pas plus identifiée : titre de 1’'euvre en fond
musical.. alors que les textes interprétés, chantés, racontés,
joués.. le sont.

CRITIQUE, théatre musical. PARIS, Théatre du Chatelet, le 22
septembre 2024 : « Krush ». Trio de Percussions SR9 / Shani
Diluka (direction) / Olivier Fredj (mise en scene).



CRITIQUE, opéra. PARIS. Opéra
Comique, 20 septembre 2024.
AUBER : Le Domino noir. A. C.
Gillet, C. Dubois, V. Brunel,
L. Vermot-Desroches.. Valérie
Lesort & Christian Hecq /
Louis Langrée.

Contre les idées noires, voici a 1’'Opéra Comique,
un spectacle plein de bonne humeur, léger,
entrainant, bien chanté, tout en gaieté et.. en
couleurs : 1le Domino noir.

Le Domino noir : un spectacle tout en couleurs !


https://www.classiquenews.com/critique-opera-paris-opera-comique-20-septembre-2024-auber-le-domino-noir-a-c-gillet-c-dubois-v-brunel-l-vermot-desroches-valerie-lesort-christian-hecq-louis-langree/
https://www.classiquenews.com/critique-opera-paris-opera-comique-20-septembre-2024-auber-le-domino-noir-a-c-gillet-c-dubois-v-brunel-l-vermot-desroches-valerie-lesort-christian-hecq-louis-langree/
https://www.classiquenews.com/critique-opera-paris-opera-comique-20-septembre-2024-auber-le-domino-noir-a-c-gillet-c-dubois-v-brunel-l-vermot-desroches-valerie-lesort-christian-hecq-louis-langree/
https://www.classiquenews.com/critique-opera-paris-opera-comique-20-septembre-2024-auber-le-domino-noir-a-c-gillet-c-dubois-v-brunel-l-vermot-desroches-valerie-lesort-christian-hecq-louis-langree/
https://www.classiquenews.com/critique-opera-paris-opera-comique-20-septembre-2024-auber-le-domino-noir-a-c-gillet-c-dubois-v-brunel-l-vermot-desroches-valerie-lesort-christian-hecq-louis-langree/
https://www.classiquenews.com/critique-opera-paris-opera-comique-20-septembre-2024-auber-le-domino-noir-a-c-gillet-c-dubois-v-brunel-l-vermot-desroches-valerie-lesort-christian-hecq-louis-langree/
https://www.classiquenews.com/critique-opera-paris-opera-comique-20-septembre-2024-auber-le-domino-noir-a-c-gillet-c-dubois-v-brunel-l-vermot-desroches-valerie-lesort-christian-hecq-louis-langree/

Auber est certainement, sans qu’on en ait conscience, le
compositeur le plus connu a Paris : il a une station de R.E.R.
a son nom ! Il vivait au XIXeme siecle. Il avait de 1’esprit
jusque dans son prénom : il s’'appelait Daniel-Francois-Esprit
Auber. Il en a fait usage dans son Domino noir.
L’oeuvre, plaisante comme un vaudeville, présente tous les
poncifs du genre. On peut, de nos jours, trouver cela dépassé
mais les metteurs en scene Valérie Lesort et Christian Hecq
ont rivalisé d’'imagination pour la revivifier et la rendre
délirante. En voila deux qui ne broient pas du noir !

Au début, on voit cinq danseurs déguisés en jeu de dominos.
C'est malin ! C’est pour nous égarer. Car le domino de cette
histoire n’a rien a voir avec le jeu. C’'est le masque que 1’on
porte lors des bals. Les soirs de spectacle, les ouvreuses de
1'0Opéra Comique en mettent pour nous mettre dans 1’ambiance.
L'histoire est celle d’'une aristocrate, Angele, qui se voile
le visage pour aller une derniere fois au bal avant d’entrer
au couvent.
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Dans leur délire, les metteurs en scene habillent les hommes
en plumes de paon, transforment en ailes d’oiseau les
cornettes des bonnes seurs, font entendre des bouffées de
musique rock lorsque la porte s’ouvre sur la salle de bal,
font descendre des statues de leur piédestal, font chanter 1la
téte d’'un cochon réti qui, dans son plat, est destiné au
festin du soir (tout est bon dans le cochon !).

La distribution vocale est excellente. Anne Catherine Gillet
(Angele) domine le spectacle de sa voix et sa prestance. Le
ténor Cyrille Dubois (son soupirant) nous enchante de sa voix
légere et bien timbrée — mais davantage comme chanteur que
comédien, hystérisant trop certaines répliques. La mezzo
Victoire Brunel (1’amie d’Angele) est ravissante de voix et
d’allure. On applaudit 1’excellent jeune ténor Léo Vermot-
Desroches (Juliano) ainsi que la basse imposante de Jean-
Fernand Setti (le concierge du couvent). Quant a Marie
Lenormand (l1'Aubergiste), sa présence est irrésistible. Deux
comédiens font partie du spectacle : Laurent Montel qui force
son accent anglais pour caricaturer un Lord, et Sylvia Bergé,
célebre Sociétaire de la Comédie Francaise, qui préte au
personnage d’une nonne sa voix bien posée.

Louis Langrée, qui est dans sa maison a 1’0Opéra Comique
puisqu’il la dirige depuis 2021, fait sonner a plaisir
L’'Orchestre de chambre de Paris — ainsi que le Choeur « Les
Eléments ».

Ca y est, le spectacle est fini. On reprend le métro. Dans la
téte continue a tourner 1’'air « La belle Ines fait florés ».
C'est alors que le haut parleur du wagon annonce : « Auber ».
Décidément, on n’en sort pas !..

CRITIQUE, opéra. PARIS. Opéra Comique, 20 septembre 2024.
AUBER : Le Domino noir. A. C. Gillet, C. Dubois, V. Brunel, L.
Vermot-Desroches.. Valérie Lesort & Christian Hecq / Louis



Langrée.

VIDEO : Trailer du « Domino noir » d’Auber a 1’'Opéra Comique



