CRITIQUE, opéra (en version
de concert). PARIS, Théatre
des Champs-Elysées, lundi 28
septembre 2026. MASSENET :
Roma. R. Willis-Sgrensen, J.
F. Borras, J. Robard-Gendre,
T. Christoyannis, J.
Boutillier..

Le dernier né de la série d’opéra francais
enregistré sous la direction du Palazzetto Bru
Zane est grandiose. Roma, dernier opéra de Jules
Massenet, est une fresque monumentale, tragique,
puissante et exaltante. Composé bien apreés les
célebres Werther ou Manon, il est moins larmoyant,
mais encore plus grave et terrible. Il était servi
a cette occasion par chef, orchestre et plateau de
solistes du meilleur choix, tous aussi précis
qu’expressifs, nous transportant dans la Rome
révée du début du XXe siecle.

Le temple de Vesta est profané. Rome en pleine guerre contre
Hannibal est perdue. Pour la sauver l’oracle demande la mort
de la Vestale qui a osé s’abandonner a Vénus. Le sénateur
Fabius s’inquiete car sa niece chérie, Fausta est vestale.
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Est-elle la coupable ? L’'une des vestales se désigne. C’est
Junia, interprétée avec une grace incomparable par Hélene
Carpentier. Elle chante un air plein de candeur racontant un
réve ou elle aurait apercu 1l’'amour. Si le rbéle de Junia se
résume quasiment a cet air, Hélene Carpentier le rend
inoubliable par un sens aiguisé de l’art vocal au service du
théatre. La véritable coupable est découverte lorsque le cruel
pontife Lucius Cornelius lui fait croire a la mort de son
amant. Il s'agit de Fausta. Le sénateur Fabius est, schéma
classique, tiraillé entre 1l’amour pour sa niece et son devoir
de sénateur : sauver Roma. Tassis Christoyannis, membre peut-
étre le plus fidele a l'équipe du Palazzetto, livre dans cet
air toutes ses qualités qu’on ne présente plus. Il incarne ce
role autant dans la douleur que dans la dignité, expressif
dans chaque mot sans y sacrifier une seule note. Il est
certain que nul autre n’aurait pu étre mieux a sa place tant
par ses qualités que par sa grande connaissance de l'opéra
francais. Mais Fausta doit mourir, et il en sera convaincu par
l’impressionnant Patrick Bolleire qui incarne 1’implacable
Lucius Cornelius. Comme une colonne de marbre, sa profonde
voix de basse s’ancre dans ce role glacant. Une diction
raffinée qui se délecte des sentences séveres qu’elle prononce
complete ce portrait d’un méchant idéal.



Fausta et son amant Lentulus doivent fuir pour échapper a la
mort. Ce dernier est campé par Jean-Francois Borras, ténor
incontournable de sa génération, a la voix aussi héroique que
lyrique. Lyrisme qui s’épanouit tout particuliérement dans les
deux superbes duos du troisieme acte avec sa bien aimée
incarnée avec sensibilité par Rachel Willis-Sgrensen. Ils
forment ensemble un parfait couple d’amants, presque
Pucciniens, incarnant ensemble a la fois la passion, mais
aussi la peur et la culpabilité avec un fort sens dramatique.
Ils fuient par un souterrain avec l’'aide du gaulois Vestapor
sous les traits de l'excellent Jérome Boutillier. I1 est dans
ce role a la fois tres comique et profond lorsqu’il défend par
cet acte, son pays gaulois contre Rome asservissante. Une
technique absolument irréprochable lui permet tout, de 1la
farce a l’envolée lyrique, ou a son héroisme dans le petit
role de Caius au premier acte.
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La tension dramatique est a son comble dans les deux derniers
actes de 1'opéra. Fausta décide finalement de se rendre pour
sauver son pays. Mais sa mere, 1’aveugle Postumia s’y oppose.
Julie Robard-Gendre est magistrale dans ce role. Elle est la
seule soliste pour laquelle le public enthousiaste n’a pu
s’'empécher d’'applaudir son impressionnant grand air. Une voix
de poitrine tres soignée, et une intensité dramatique
comparable a l'expressionnisme allemand des années 20, la font
ressortir d'un plateau pourtant extraordinaire. Julie Robard-
Gendre est pour nous la révélation de cette soirée. Il n'est
pas une inflexion, un affect, un regard perdu comme sont ceux
des aveugles qui ne soit proposé avec précision tant le role
est su et pris a ceur. Elle est d'ailleurs une des solistes a
regarder le moins sa partition. Avec son impressionnante voix
toutes les possibilités 1lui semblent ouvertes, des notes
graves de contralto aux éclats d’une soprano dramatique. Le
plateau est complété par le petits roles de Galla et la grande
vestale respectivement interprétés par Clémence Tilquin et
Aliénor Feix, toutes deux aussi justes que le reste du
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plateau. Tous ces interpretes merveilleux étaient portés par
le treés dynamique Orchestre Philharmonique de Monte Carlo,
placé sous la baguette jeune, précise et expressive de Diego
Ceretta.

Accroché a cette tragédie rendue monumentale par 1’excellence
de ses interpretes, la fondation Palazzetto Bru Zane offre
encore une fois une version concert et un enregistrement de
référence qui a le pouvoir en une soirée de vous faire oublier
tout ce qui ne se passe pas sous vos yeux par le pouvoir de la
musique, a Roma.

L'amour n'est plus pour eux

qu'un éternel remords |

CRITIQUE, opéra (en version de concert). PARIS, Théatre des
Champs-Elysées, lundi 28 septembre 2026. MASSENET : Roma. R.

Willis-Serensen, J. F. Borras, J. Robard-Gendre, T.
Christoyannis, J. Boutillier.. Crédit photo © Alice Blangero
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CRITIQUE, opéra. BRESCIA,
Teatro Grande, le 25
septembre 2026. BRITTEN :
Death i1n Venice. T. Spence,
D. Sedgwick, D. Pastore..
Rodula Gaitanou / Daniel
Smith

Une entrée fracassante au répertoire du Teatro
Grande de Brescia du dernier opéra de Benjamin
Britten. Une réussite exemplaire, de la direction
électrisante de Daniel Smith, a la distribution
superlative, et a la mise en scene ingénieuse et
poétique de Radula Gaitanou.

Le superbe écrin du Teatro Grande de Brescia, sans doute 1'un
des plus beaux théatres d’'Italie, donne le départ de cette
magnifique production qui fera le tour des théatres lombards
(Pavie, Crémone, Céme), réunis en consortium, et de 1’Emilie-
Romagne (Reggio, Ravenne). Si les productions du dernier chef-
d'euvre de Britten se multiplient depuis quelques années (la
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production lyonnaise de 2009 fut un choc), on ne peut pas dire
que Death in Venice ait atteint la popularité de Billy Budd,
de Peter Grimes ou de A Midsummer Night’s Dream. Tres fidele a
la nouvelle de Thomas Mann, 1'opéra apparait bien comme le
testament spirituel et la synthese de 1’art du compositeur. Le
livret, intelligemment concocté par Mary Myfanwuy Piper,
introduit deux principales nouveautés d’une grande efficacité
dramatique : le pentathlon qui cl6t le premier acte et le
personnage d’Apollon qui illustre, avec son double Dionysos,
les doutes philosophiques d’Aschenbach, tiraillé entre la
beauté platonique et les plaisirs de la chair.

La mise en scene ingénieuse et poétique de Rodula Gaitanou
offre une lecture fidele sans étre purement illustrative de la
nouvelle de Mann ou du film de Visconti (qui faisait
d’Aschenbach un compositeur et non un écrivain). La metteuse
en scene grecque parvient surtout a traduire merveilleusement
les atmospheres et surtout les états d’ame du protagoniste,
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fluctuants a 1’image des tableaux de Venise si poétiquement
rendus par les vidéos de Dick Straker qui reproduisent tour a
tour les eaux de la lagune, les colonnes trilobées des palais
vénitiens ou les ponts enjambant un canal, mais aussi la
chambre de 1’'écrivain ou la plage du Lido. Les costumes
raffinés de Takis, qui assure également 1les décors
minimalistes mais non moins éloquents, nous renvoie a la
Venise de 1’époque de Thomas Mann (complets couleur creme,
maillots de bain rayés ou robes élégantes des clientes de
1'hotel). Car il ne s’'agit pas seulement d'évoquer ou de
représenter une Venise de carte postale, mais bien plutét de
transcrire scéniquement, visuellement, 1la perception
qu’Aschenbach exprime poétiquement et musicalement. La
structure en deux actes — Britten avait initialement prévu son
opéra d’'un seul tenant — est le reflet symbolique de 1la
dualité intrinsequement liée a Venise, coincée entre 1’'Orient
et 1’'0Occident, entre 1’Apollinien et le Dionysiaque, entre sa
beauté légendaire et son irrémédiable déclin, entre la vie
(celle qu’illustrent les jeux insouciants de Tadzio et des
autres éphebes sur la plage) et la mort (inoculée par le
choléra qui n’'ose dire son nom). La dualité est aussi présente
dans le contraste entre 1’intimité d’Aschenbach, souvent seul,
perdu dans ses réflexions, au milieu de 1’immensité de la
scene, et la dimension grandiose de certains tableaux, comme
celui de 1’office religieux a Saint-Marc, dont le « Kyrie
Eleison » est ponctué par de tonitruants sons de cloche. Et
sans doute que la dualité est le mieux résumée par le distique
du poete August von Platen que Mann avait placé en exergue de
sa nouvelle : « Wer die Schonheit angeschaut mit Augen / Ist
dem Tode schon anheimgegeben » (« Qui observe de ses yeux la
beauté / Est déja a la mort destiné »). Tout est d’'une
fluidité remarquable dans cette mise en scene, dans les
changements presque imperceptibles des lieux et des ambiances,
comme dans 1’impeccable direction d’acteurs chez qui, au-dela
des danses fascinantes, dont la gestuelle désarticulée a un
capiteux souvenir expressionniste (formidable travail de
Mattia Agatiello), tout semble étre chorégraphié, des gestes



d’'Aschenbach a ceux du barbier, en passant par ceux plus
spectaculaires des musiciens ambulants.

Au sein d’une distribution d’une grande homogénéité, il faut
louer la prestation miraculeuse de Toby Spence dans le réle
écrasant d’Aschenbach. Le ténor britannique stupéfie par son
aisance a varier les mille nuances vocales qu'’exige son
personnage, du « parler en chantant » au lyrisme le plus
élégiaque et le plus pathétique, grace a un ambitus vocal dont
1’étendue ne cesse d’impressionner. Non moins spectaculaire
est 1'interprétation du baryton Dominic Sedgwick, dont
L’immense talent lui permet de différencier avec une maestria
stupéfiante les sept rbéles que Britten lui a confiés, aussi
distincts que le voyageur, le barbier, 1’intendant de 1’hdétel,
le vieux gondolier ou le chef des musiciens ambulants : une
méme unité vocale pour une voix constamment métamorphosée. Du
grand art. Dans le rbéle d’Apollon, tout d’or vétu, le contre-
ténor Danilo Pastore enchaine les performances avec la méme
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excellence, apres les Nozze di Teti de Cavalli a Crémone en
juillet, et Il pomo d’oro de Cesti a Innsbruck en aolt. Dans
ce r6le 6 combien symbolique ajouté pour 1l'opéra, qui n’est
pourtant pas d’une grande difficulté vocale, Pastore allie la
beauté d’'un timbre riche en harmoniques et qui a gagné en
épaisseur, a une présence scénique tout en retenue. Les autres
r6les secondaires, tous impeccables, ne méritent que des
éloges. Une mention spéciale pour les danseurs et les cheurs
admirablement préparés par Diego Maccagnoli.

A la téte de l’orchestre I pomeriggi musicali, le chef Daniel
Smith dirige avec une précision métronomique, attentif aux
moindres inflexions d’une partition toujours surprenante,
foisonnante, assurant avec naturel 1'équilibre des pupitres,
tout en alternant, avec une égale assurance, les moments d’une
puissance tellurique et les pianissimi a peine susurrés. Une
réussite magistrale et une soirée a marquer d’'une pierre
blanche.

CRITIQUE, opéra. BRESCIA, Teatro Grande, le 25 septembre 2026.
BRITTEN : Death in Venice. T. Spence, D. Sedgwick, D. Pastore..
Rodula Gaitanou / Daniel Smith. Crédit photo (c) New Reporter

Favretti

CRITIQUE, concert. NANTES,
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Auditorium Debussy, 1le 25
sept 2026. Prokofiev :
Concerto pour piano n°2
(Lucas Debargue, piano), R.
Strauss : Mort et
transfiguration, Till
1’'Espiegle..0rchestre National
des Pays de la Loire, Sascha
Goetzel (direction)

Le programme défendu en ce début de
nouvelle saison 2026 — 2027 est riche et
intense, affichant dans la méme soirée,
le modernisme radical et acide de Serguei
Prokofiev a la verve post-romantique du
flamboyant Richard Strauss. Les
spectateurs nantais retrouvent
1’Auditorium Debussy du Conservatoire de
Nantes (sur 1’Ile Beaulieu). Une salle a
nouveau investie (ce jusqu’au début de
2028) dont 1’acoustique permet une tres
fine écoute. De quoi apprécier, de facon
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optimale, chaque partition jouée ce soir.

Invité régulier, apres Rachmaninov et un programme Broadway..
entre autres , le pianiste Lucas Debargue retrouve les
musiciens de 1’ONPL / Orchestre National des Pays de la Loire,
dans le Concerto n°2 de Prokofiev.. L'®uvre énergique et
furieuse, détonne : il exige du soliste une concentration
optimale, des prouesses digitales impressionnantes, et aussi,
une entente idéalement calibrée avec la masse orchestrale. Sa
création [Saint-Petersbourg, sept 1913] souligne 1'audace et
1’inventivité saisissante du jeune pianiste compositeur comme
sa volonté de faire rupture. Forme inédite, éclatée ; assauts
intempestifs, contrastes vertigineux, accents surpuissants,
incisifs — toujours maitrisés, mais aussi jaillissement d’un
lyrisme souterrain bien présent [parodiant dans 1’ambivalence
sourde, d’ultimes feux post romantiques] .. le jeu de Lucas
Debargue jouant par ceur, releve tous 1les défis d'’'une
partition redoutable et parfois terrifiante.

Servi par un interprete aussi fin et impliqué, Prokofiev
saisit par ses audaces, par cette refondation radicale de
l’écriture pianistique ainsi opérée.. “cubiste”, “futuriste”..
l'euvre essentiellement iconoclaste suscite a son époque,
rejet et incompréhension, affublé d’épithetes ordinairement
assignés pour dénoncer les tenants d’une fausse avant garde,
tapageuse et provocatrice. L'ONPL joue ce soir la derniere
version de 1923, orchestralement plus affinée, tempétueuse,
radicale, éruptive. La dédicace a Maximilien Schmidthof, un
ami qui venait d’ annoncer au compositeur, dans une missive
qu’il s’était tiré une balle dans la téte, en dit long sur le
climat général d’une cuvre sans équivalent.
A nos oreilles rompues a tous les excés, la partition reléve
d’une belle irrévérence moderniste et classique : son énergie
forcenée captive. Lucas Debargue convainc d’un bout a 1’autre
intempestif et ciselé. Le soliste se délecte dans la série



de solos développés, — l’orchestre se taisant alors ; il
déploie cette irrépressible certitude, exprimant ce double
voire triple sens que Prokofiev partage avec Chostakovitch.
L’'ambivalence y regne entre désinvolture apparente et angoisse
de.. la mort. Le climat demeure intranquille, d’une versatilité
assumée, alternant gouffres paniques, apeurés et aussi..
tendresse fugitive d’une gravité de sépulcre.

L’Andantino préalable ouvrant le premier mouvement énonce la
pure et douce mélodie slave, référent mélodique faussement
badin qui géneére rapidement des variations de plus en plus
acides, terreau propice a la déconstruction rythmique comme a
une apparente dérégulation formelle de plus en plus intense
voire tendue. La carrure du pianiste s’affirme évidemment dans
la grande cadence a voce sola affirmant dans un ambitus sonore
vertigineux, physiquement redoutable, cette fureur assumée et
aussi les défis d’'une technicité acrobatique : ne faut-il pas
alors construire pas a pas l'architecture d’un véritable
mouvement de sonate, inséré dans le concerto ? Sans
L’orchestre. Dans le Scherzo qui suit, Lucas Debargue réussit
un nouveau tour de force : habiter la vélocité et 1’activité
épique inscrites dans cette toccata slave, d’une liberté
débridée, enivrée.. démoniaque. Le 3e (allegro moderato)
intensifie la danse aspirante du piano, attirant l’orchestre,
l’'obligeant dans des sauts d’octaves vertigineux, au bord de
la déconstruction totale dont nous avons parlé. De fait, le 4e
mouvement déconcerte davantage (tempestoso), tout aussi
violent et convulsif, ou l'orchestre sauvage ne trouve guere
d’entente avec le piano qui sait autant rugir que.. réver
(certes tres fugacement dans la partie centrale, sombre et
lyrique). Les interpretes en expriment toute la rudesse, 1la
lave apre et incandescente, 1’essence radicale et pleinement
futuriste. En bis, le pianiste compositeur joue 1'une des
variations de son cru d’'apres la mélodie de Gershwin, « The
man I love », l'une des perles extraite de son dernier album
dédié a Gershwin. Tout en swing et en élégance intérieure.



Lucas Debargue a 1’issue du Concert pour piano n°2 de
Prokofiev © classiquenews

La seconde partie plonge dans une toute autre atmosphere,
volontiers onirique et dramatique, de facture évidemment plus
classique ; celle d’'un Strauss romanesque, maitre de ses
effets, alors aux portes de 1’opéra..

Sascha Goetzel souligne combien « Mort et transfiguration »
éclaire la capacité de 1'écriture orchestrale a raconter et
suggérer. Tout du long d’un parcours presque exténuant,
conjurant la mort elle-méme. L'éloquence narrative et poétique
de 1'écriture, révele combien son auteur (en 1890), est taillé
pour l'opéra.. Apres Macbeth, autre poeme qui commence et se
termine en ré mineur, l’opus 24 d’'un Strauss inventif — prét a
relever tous les défis compositionnels, se voulait solution
pour une piece débutant en ut mineur pour s’'achever en ut
majeur. Tout 1le flux dramatique déroule un puissant
cheminement expressif, plut6t introspectif de 1’une a 1'autre
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borne harmonique. Des vapeurs suspendues du début, inquietes
et mystérieuses, enveloppant le malade mourant, aux appels de
la Faucheuse tapie dans 1'ombre, jusqu’a la Rédemption tant
espérée, tous les pupitres sont au diapason d’une lecture
millimétrée, attentive au chant et contre-chants du scénario
musical. Les bois suggestifs (clarinette, fllites, hautbois..)
évoquent les images qui traversent 1’esprit du condamné a
l’agonie (souvenirs d’enfance, images d’'une existence a
présent achevée.. ) ; les assauts de la Mort inflexible,
mordante s’'affirment a travers les chromatismes ascendants de
tout l'orchestre, jusqu’a 1'ut majeur, final et libératoire..
quand la harpe indique 1’envol réussi vers 1'éternité
lumineuse et enfin apaisée. Les musiciens en expriment
l’ardente énergie souterraine, l’aspiration vers 1’'Idéal ; le
chef en saisit 1’essence rédemptrice car chaque tableau dans
une succession fluide, souligne la finesse et la justesse de
l’orchestration : a la fois fervente et transparente,
organique puis éthérée, de la lutte viscérale a la sublimation
du corps physique. La couleur globale et la cohésion sonore
qu'y déploie Sascha Goetzel, confirment 1’indiscutable
affinité du maestro pour la culture viennoise, explicitant de
facon magistrale l’'imagination du Bavarois Richard Strauss.
L’'approche rappelle la réussite du récent disque couronnée a
juste titre par la critique (CLIC de CALSSIQUEENWS et BBC
Awards 2026) réalisé par L’'ONPL et son directeur musical,
dévoilant la magistrale Sinfonietta de Korngold / LIRE notre
critique ici :

https://www.classiquenews.com/critique-cd-evenement-schreker-o
uverture-des-stigmatises-korngold-sinfonietta-krenek-

potpourri-onpl-orchestre-national-des-pays-de-la-loire-sascha-
goetze-direction-1-cd-bis/).

A 31 ans, Richard Strauss maitrise comme personne jusque la la
verve narrative comme le potentiel poétique du genre » poeme
symphonique » ; il le montre de toute évidence dans son «
Till Eulenspiegel / Till 1’Espiegle » créé en nov 1895 : du
héros libertaire flamand contre les troupes impériales de
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Charles Quint, le compositeur au seuil d'une carriere lyrique
flamboyante, fait un luron provocateur, un électron libre et
séditieux voire un gnome caustique spécialiste des mauvais
coups. Respectueux des ressorts du conte, Sascha Goetzel
éclaire chaque partie virtuose instrumentale tout en veillant
au flux narratif et dramatique ; chaque instrumentistes exposé
cisele son intervention dans un chant individualisé,
idéalement caractérisé ; la forme rondeau permettant
1l’affirmation et la permanence du caractere héroique (refrain)
malgré les revers et la condamnation finale des juges face a
ce démon toxique menacant l’ordre ; le chef souligne le
cynisme orchestral (avec batterie et trombones définitifs) qui
fait pendre le trublion infernal. L’'ONPL se montre a la
hauteur des nombreux défis d’une partition redoutable dont
chaque mesure requiert des instrumentistes des trésors de
phrasés, une fusion totale des pupitres. Mais cette 1égende
orchestrale qui reste morale, condamnant le mauvais garcgon,
est aussi habitée par 1'esprit supérieur, 1'étincelle
originelle d’une inaltérable liberté.. c’'est justement ce que
rappellent chef et instrumentiste en fin de partition : méme
pendu, Till, sa vivacité et son effronterie chevillées au
corps, lui ont survécu et continuent de nous hanter grace a
l’activité des instruments, a leur voix aussi éloquentes que
justes. Tout le travail des musiciens releve de la haute
précision dans la caractérisation opératique ; leurs talents
conjugués montrent ce soir, l’indiscutable réussite de
1'Orchestre 1ligérien en tant que conteur animé par un
somptueux souffle épique.

CRITIQUE, concert. NANTES, Conservatoire Claude Debussy, le 25
sept 2026. Prokofiev : Concerto pour piano n°2 (Lucas
Debargue, piano), R. Strauss : Mort et transfiguration, Till
1’espiegle.. Sascha Goetzel, direction



LIRE aussi

nos autres articles, critiques et dossier dédiés a 1'ONPL
Orchestre national des Pays de 1la Loire
https://www.classiquenews.com/?s=0NPL

CRITIQUE, zarzuela. MADRID,
Teatro de la Zarzuela, les 23
& 26 septembre 2026. BRETON
La Verbena de la paloma. B.
Quiza / C. San Martin, C.
Romeu / M. Rey-Joly.. Nuria
CASTEJON / Carlos ARAGON

Le Teatro de la Zarzuela de Madrid a ouvert sa
saison 2026-2027 avec l’'une des partitions les
plus connues, populaires et représentatives du
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répertoire lyrique espagnol : « La Verbena de la
Paloma », une euvre breve, emblématique du género
chico, et 1'un des grands joyaux du répertoire de
la zarzuela, composée par le prolifique
compositeur espagnol Tomas Breton (1850-1923),
1’un des grands créateurs de la fin du XIXe
siecle, dont la musique restitue magistralement
1’atmosphere populaire du Madrid de ces années-1la.
L’intrigue, simple et sans prétention, se présente
moins comme une grande histoire que comme un
instantané théatral de la ville. Sur un livret du
dramaturge Ricardo de la Vega, elle met en scene
les amours et la jalousie d’un jeune couple au
cours d’une nuit de féte, dans le cadre des
célébrations madrilenes de la Vierge de la Paloma.

En hommage au 1légendaire Teatro Apolo de Madrid, ou « La
verbena de la Paloma » vit le jour en 1894, le spectacle était
précédé d’'un prologue comique et lyrique intitulé « Adids,
Apolo », sur des textes d’Alvaro Tato, destiné & rendre
hommage aux nombreux artistes qui firent de ce théatre la
cathédrale du género chico a Madrid. Dans un séduisant jeu de
théatre dans le théatre, la proposition recrée la répétition
de 1la derniere représentation qui devait y étre donnée en
1929, avant sa fermeture définitive, précisément avec cette
ecuvre de Bretdn. D’une durée d’un peu plus d’'une demi-heure,
le prologue réunissait une intéressante sélection de pieces de
compositeurs tels que Guerrero, Chueca, Valverde, Serrano et
Torregrosa, offrant une vision précise du panorama musical
espagnol de la fin du XIXe et du début du XXe siecle, en
pleine effervescence de ce que 1'on a appelé la Belle Epoque
espagnole. Se succédaient ainsi quelques-uns des numéros les
plus représentatifs du répertoire créé a 1’Apolo : le chotis
de la « Garcon » de « El sobre verde », la valse de Neptuno de



« El ano pasado por agua » et celle du Caballero de Gracia de
« La Gran Via », le tango du cinématographe de « La gente
seria », la polka japonaise de « El pobre Valbuena » et la
polka du photographe de « El bateo ». Le tout culminait avec
un émouvant sonnet dédié a l’historique théatre, avant de
laisser place a la représentation proprement dite de « La
verbena de la Paloma ».

Sur le plan vocal, toutes les parties furent défendues avec de
solides moyens et beaucoup de soin par une distribution
composée exclusivement de chanteurs espagnols. Dans le role de
Julian, jeune homme tourmenté et extrémement jaloux, le
baryton Borja Quiza tira le meilleur parti d’un personnage
qu’il connait dans les moindres détails et dont la vocalité
semble parfaitement correspondre a ses moyens. Sa présence
physique et son aisance scénique contribuerent de maniere
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décisive a la réussite de sa caractérisation. En alternance
dans le role (3 jours plus tard..), César San Martin ne fut pas
en reste, faisant valoir des moyens vocaux solides qu’il sut
déployer avec golit et une grande élégance. Objet de 1la
jalousie de Julidn, Susana fut incarnée avec beaucoup de
conviction par les sopranos Carmen Romeu, puis Maria Rey-Joly,
toutes deux tres charismatiques sur scene, qui surent mettre
la partie en valeur grace a leurs beaux timbres et a une
parfaite aisance dans la tessiture. Comme on pouvait s'y
attendre, les deux distributions furent chaleureusement
applaudies dans le numéro le plus célebre de 1’'euvre, le duo «
éDoénde vas con mantén de Manila? » (« Ou vas-tu avec ton chale
de Manille ? »).

Avec beaucoup de métier scénique, les sopranos Milagros Martin
et Gurutze Beitia donnérent vie respectivement a la tres
tempéramentale Séfia Rita, marraine et protectrice de Julian,
et a Antonia, la tante de Casta et Susana, au caractere
bravache et volontiers gouailleur. Les sopranos Ana San Martin
et Lara Sagastizabal s’'acquitterent elles aussi de leur tache
avec beaucoup d’'a-propos, apportant, par leur sens comique et
leur aisance scénique, une dimension particulierement
savoureuse au personnage de Casta. Autre grande triomphatrice
de la soirée, la cantaora Sara Salado, dans le rbéle de Solea,
contribua a recréer avec justesse 1l'atmosphere musicale et
populaire de la féte, depuis le tablao du Café de Melilla. Son
intervention flamenca, « En Chiclana me crié.. » (« C’est a
Chiclana que j’ai grandi.. »), apporta une touche de couleur et
d’enthousiasme qui lui valut une ovation particulierement
chaleureuse du public.

Dans le r6le de Don Hilarién, pharmacien vieillissant et
séducteur invétéré, caricature d’une certaine masculinité de
son époque, le ténor comique Antonio Comas étala avec beaucoup
d’aplomb ses conquétes amoureuses. Sans jamais en faire trop,
il fit preuve d’une grande verve et d’une remarquable variété
de moyens comiques, qui lui valurent 1les chaleureux



applaudissements du public. Dans le rbéle de son ami Don
Sebastian, Gerardo Lopez et Jorge Rodriguez-Norton offrirent
un excellent contrepoint, avec beaucoup de métier et une riche
palette de nuances interprétatives. Excellente également, la
prestation de Rafa Castejoén dans ses deux fonctions de metteur
en scene et de tavernier. Les autres interpretes compléterent
avec bonheur une représentation d’un niveau vocal remarquable.

Le cheur de la maison, placé sous la direction d’Antonio
Faurdé, solide et bien préparé, se distingua particulierement
dans les célebres seguidillas « iPor ser la Virgen de la
Paloma! » (« Pour étre la Vierge de la Paloma ! »), apportant
tout le caractere festif et la saveur populaire qu’exige la
partition. Pour sa part, 1'Orchestre de la Communauté de
Madrid livra une excellente prestation sous la direction de
Carlos Aragdén, qui sut mettre en lumiere, avec une conduite
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sire et une grande maitrise, toute la richesse d’'une partition
qui, derriere son langage populaire et son apparente
simplicité, révele une écriture musicale d’'une grande richesse
et d’'une réelle sophistication.

Eloignée de toute volonté de réinterprétation, la production
scénique traditionnelle de Nuria Castejon, profondément ancrée
dans 1’esthétique populaire espagnole, offrit un cadre idéal
au déroulement fluide de 1’action, grace a un minutieux
travail de direction d’'acteurs et de mouvements, tant pour les
solistes que pour les ensembles choraux. L’attreyante
proposition visuelle repose sur la scénographie réaliste et
détaillée de Nicolas Boni, qui recréa fidelement sur scéne une
place du Madrid des Habsbourg, sur les magnifiques costumes de
la créatrice Gabriela Salaverri et sur les lumieres
chaleureuses et précises d’Albert Faura. Les chorégraphies de
Nuria Castején, parfaitement intégrées a 1’action, furent
également 1’'un des points forts d’'un spectacle qui sut
immédiatement séduire le public.

L’enthousiasme de la salle, qui se prolongea par de nombreuses
sorties des artistes et une ovation qui semblait ne jamais
devoir prendre fin, confirma le succes de cette reprise — et
couronna de belle maniere les débuts prometteurs de 1la
nouvelle saison du magnifique Théatre de la Zarzuela de
Madrid !

CRITIQUE, zarzuela. MADRID, Teatro de la Zarzuela, les 23 & 26
septembre 2026. BRETON : La Verbena de la paloma. B. Quiza /
C. San Martin, C. Romeu / M. Rey-Joly.. Nuria CASTEJON / Carlos
ARAGON. Crédit photo (c) Elena Real



CRITIQUE, concert. BAYONNE,
Théatre Michel Portal, le 27
septembre 2026. Orchestre du
Pays Basque, Aurélien Pascal
(violoncelle), Benjamin Leévy
(direction)

Il y a des soirées qui tiennent de la déclaration
d’amour, de 1’acte de foi, et du coup de tonnerre.
Ce dimanche 27 septembre, au Théatre Michel Portal

— Scene nationale du Sud-Aquitain, a Bayonne,
1’0Orchestre du Pays Basque a vécu un moment
fondateur. Et Bayonne, sa région, tout le Pays
basque, ont assisté a 1’avenement d’une nouvelle
ere. Car il ne s'’agissalit pas d’un simple concert
d’ouverture de saison : c’'était surtout une
épreuve du feu, le baptéme de Benjamin Lévy comme
nouveau directeur musical de la phalange basque,
apres dix années glorieuses passées a la téte de
1’0Orchestre national de Cannes.

La nomination de Benjamin Lévy, annoncée en janvier dernier, a
été vécue comme une bénédiction par tous les mélomanes de la
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cote basque. Rappelons que le maestro n’'est pas un inconnu
il fut Premier chef invité de 1'Orchestre Symphonique du Pays
Basque de 2013 a 2016, et il a dirigé avec un bonheur constant
les concerts du Nouvel An a Bayonne. Son retour, cette fois
comme patron, est le fruit d’un choix collégial et unanime des
musiciens eux-mémes, ce qui en dit long sur 1l'estime et
l'affection qu’il suscite.

Mais comment ne pas mesurer la chance inouie pour Bayonne et
sa région de « récupérer » un chef de cette envergure ?
Pendant dix ans, Benjamin Lévy a transformé 1’0Orchestre
national de Cannes, 1lui forgeant une identité, wune
singularité, et 1le conduisant jusqu’a 1’'obtention du
prestigieux label « Orchestre national ». Notre compte-rendu
de son concert d’adieu, en juillet dernier au Palais des

Festivals de Cannes, disait déja tout.. Ce soir, a Bayonne, ce
ne sont plus des adieux : c’'est une promesse tenue, et cette
promesse a été éclatante. Et le programme choisi pour cette
ouverture était un manifeste a lui seul. Un titre mystérieux,
« Trouble orchestral compulsif », pour un pari audacieux
mettre en regard deux « fous géniaux », selon les mots mémes
du chef. Et de fait, la soirée a commencé par une rareté
décalée, un pied de nez musical d’une ébouriffante audace.

Le Concerto pour violoncelle de Friedrich Gulda (1980) n’est
pas une euvre comme les autres. Ecrit & 1’origine pour
violoncelle et orchestre a vents, agrémenté d’une guitare
électrique et d’une batterie, ce concerto est un ovni
stylistique qui traverse les siecles et les genres avec une
insolence réjouissante : musique médiévale, rock’n’roll,
chanson populaire, et un génial pastiche de fanfare bavaroise.
Gulda, génie inclassable, y déploie une ironie dévastatrice et
une virtuosité spectaculaire. Pour défendre cette partition
kamikaze, 1l fallait un soliste capable de tout : de 1la
tendresse la plus pure a la folie la plus débridée. Aurélien
Pascal fut cet interprete idéal. Révélation Soliste
instrumental aux Victoires de la Musique Classique 2023, 4¢
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prix du prestigieux Concours Reine Elisabeth de Bruxelles, il
joue un magnifique Charles-Adolphe Gand de 1850. La sonorité
ample et charnue de son instrument, sa musicalité intuitive,
ont donné a cette euvre protéiforme une cohérence saisissante.
I1 a épousé chaque virage stylistique avec une aisance
confondante : 1la nostalgie d’une mélodie populaire, 1la
puissance tellurique d’un riff rock, 1’humour d’une fanfare de
village. Son archet, d’'une précision diabolique, a fait de ce
concerto un moment de pur plaisir, une féte foraine musicale
ou l'intelligence le dispute a la jubilation. Face a lui, les
musiciens de 1’'0Orchestre du Pays Basque, visiblement
galvanisés, se sont prétés au jeu avec un enthousiasme
communicatif, guidés par la baguette complice et précise de
Benjamin Lévy.

Apres cette entrée en matiere iconoclaste, place a l’'un des
tubes absolus du répertoire classqiue : la Symphonie n° 5 de
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Ludwig van Beethoven, cuvre que l’on croit connaitre par cecur,
et qui peut vite devenir un pensum si 1’on n’y insuffle pas
une vie nouvelle. C’est précisément ce qu’a fait Benjamin
Lévy. Avec 1lui, plus de tradition poussiéreuse, plus de
lecture muséale : Beethoven devient un « névrosé obsessionnel
du rythme », un fou génial, et cette folie, Lévy 1’a embrassée
sans réserve. Des le célébrissime motif du destin, la tension
est palpable, électrique. Le tempo est impérieux, les
contrastes sont saisissants. Les cuivres rugissent avec une
puissance tellurique ; 1les cordes, d’une homogénéité
remarquable, tissent une toile d’'une grande intensité
dramatique. Le chef sculpte le son, respire avec l’'orchestre,
impose une vision a la fois rigoureuse et fiévreuse. L'Andante
con moto est d'une tendresse bouleversante, le Scherzo d'une
mystérieuse étrangeté, et le finale explose dans une apothéose
d’'énergie communicative. On sent un orchestre transformé,
transcendé, qui joue avec une conviction et une cohésion
nouvelles. La standing ovation du public bayonnais, vibrant,
est venue sceller ce triomphe.

Cette soirée n’est pas seulement une réussite artistique. Elle
est le symbole d’une ambition nouvelle pour 1’'Orchestre du
Pays Basque. Edgar Nicouleau, directeur général de la Régie
autonome de 1’0Orchestre et du Conservatoire, incarne cette
volonté farouche de dynamiser, d’étoffer et de faire rayonner
l’'institution bien au-dela des frontieres du Pays basque. Lors
de la présentation de saison, il n’a pas caché son
enthousiasme : avec 32 concerts prévus, une série novatrice
intitulée « La Fabrique de l’orchestre » consacrée a la
transmission, et un programme-manifeste autour de Piazzolla et
de la diaspora basque en Argentine, la saison 2026-2027
s’annonce comme un tournant.

Et pour mener a bien ce projet, quel meilleur ambassadeur que
Benjamin Lévy ? Le maestro revendique « un ancrage vivant, en
dialogue avec le territoire et son histoire ». Il veut
renforcer la part de musiques traditionnelles locales et



étendre le champ d’action de 1’orchestre dans tout 1le
département des Pyrénées-Atlantiques. Il veut faire de
l’association unique entre l'orchestre et le conservatoire de
Bayonne — une « passerelle entre le monde des études et celui
des professionnels » — un laboratoire d’insertion et de
création. Il veut, enfin, que l'orchestre soit un « passeur »,
un lien « presque familial » avec un public qu’il refuse de
prendre de haut.

En quittant Cannes apres une décennie d’excellence, Benjamin
Lévy n’a pas choisi la facilité. Il a choisi le Pays basque,
son identité forte, sa culture unique, son orchestre au
potentiel immense. Et il a choisi, pour ses débuts, de ne pas
se contenter d’un programme de tout repos. Avec ce premier
programme « Trouble orchestral compulsif », il a prouvé qu'il
était un chef de conviction, un défricheur, un passionné.
Bayonne, sa région, tout le Pays basque peuvent se réjouir
avec Benjamin Lévy et Edgar Nicouleau aux commandes,
1'Orchestre du Pays Basque n’'a pas fini de nous faire vibrer,
de nous surprendre et de porter haut les couleurs d’un
territoire qui a décidément du génie a revendre !..



CRITIQUE, concert. BAYONNE, Théatre Michel Portal, le 27
septembre 2026. GULDA / BEETHOVEN. Orchestre du Pays Basque,
Aurélien Pascal (violoncelle), Benjamin Lévy (direction).
Crédit Photo (c) Emmanuel Andrieu

CRITIQUE, opéra (en version
concertante). MONTPELLIER /
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TOULOUSE (Opéra Comédie 1le
22/09 & Théatre du Capitole
le 26/09). M. A. CHARPENTIER
: Médée. M. N. Lemieux, P.
Nekoranec, J. Mey, F. Caton..
Les Epopées, Stéphane Fuget
(direction)

Il y a des chefs-d'®uvres lyriques qui, longtemps,
sont demeurées dans 1’ombre écrasante d’un Lully
triomphant. Médée, créée en 1693, six ans apres la
mort du Surintendant de la Musique de Louis XIV,
est de ceux-la. Unique tragédie lyrique de Marc-
Antoine Charpentier, elle fut accueillie avec une
certaine froideur par un public dérouté par ses
italianismes et sa modernité harmonique. Pourtant,
sur le livret magistral de Thomas Corneille, le
compositeur déploie une écriture d’une subtilité
rare : harmonies déchirantes, déclamation ciselée,
enchainements d’une fluidité presque troublante.
C’est une partition ou le sublime cotoie 1’'abime,
ou la magicienne trahie par Jason passe de la
supplication a la fureur avec une vérité
psychologique saisissante. Depuis le renouveau
baroque des années 1980, les versions de cette
cuvre emblématique se sont multipliées — Christie,
Haim, Niquet, Garcia-Alarcon.. -, mais celle qui
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nous occupe ce soir, portée par la tournée franco-
belge de 1’ensemble Les Epopées et du Cheur de
Chambre de Namur, dirigés par Stéphane Fuget,
restera sans doute comme l’une des plus
marquantes.

Au centre d’une distribution d’une grande cohérence, il y a
une interprete qui transcende tout. Car c’est rien moins que
Marie-Nicole Lemieux qui incarne ici le personnage de Médée.
Non pas qu’elle chante (seulement) le rbéle : elle 1'habite, le
respire, le vit avec une vérité dramatique confondante. Sa
prise de role dans cette cuvre, attendue de longue date, tient
toutes ses promesses. La contralto canadienne déploie une
palette émotionnelle d’une richesse inouie : 1la tendresse
blessée du premier acte, la rage sourde de la trahison,
1’ironie mordante face a Créuse, puis la fureur sacrificielle
du dénouement. Tout y est : la ligne de chant d’une noblesse
absolue, 1la diction d’'une clarté cristalline, les graves
profonds et les aigus d’une insolence assumée. Scéniquement,
dans cette version de concert qui n’autorise aucun artifice,
elle impose une présence magnétique, un jeu tout en tension
contenue puis en explosion libérée. On sort de la avec le
sentiment d’avoir vu non pas une chanteuse, mais une
tragédienne au sommet de son art, qui n’a cessé de nous donné
des frissons, notamment lors des deux derniers actes.. que nous
ne sommes pas pres d’'oublier !..



Face a elle, Petr Nekoranec est une révélation. Le jeune ténor
tcheque, dont on avait déja remarqué les immenses qualités

dans Iphigénie en Tauride a Nancy en 2023, préte a Jason une
voix lumineuse et vaillante, d’une vaillance juvénile qui rend
d’autant plus déchirant le portrait d’un homme déchiré entre
passion et raison d’Etat. Sa prise de rdle est un succés total

timbre clair, projection impeccable, musicalité constante.
Le duo qu’il forme avec Lemieux est d’'une tension
électrique. Juliette Mey confirme, apreés d’autres apparitions
particulierement remarquées, tout le bien que 1’on pense
d’elle. Sa Créuse est tendre, vulnérable, mais jamais mievre ;
la mezzo-soprano francaise dessine avec finesse les contours
d’une jeune femme sacrifiée sur 1'autel des ambitions
masculines. Claire Lefilliatre, en Cléone, apporte sa longue
expérience du répertoire baroque francais : la voix est
souple, la déclamation naturelle, le style impeccable. Camille
Poul, en Nérine et en 1’Amour, fait valoir une voix de soprano
claire et agile, tandis qu’Etienne Bazola, en Oronte, campe un
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prétendant noble et touchant, avec une belle autorité
juvénile. Quant aux membres du Cheur de Chambre de Namur, ils
endossent avec un égal bonheur les parties solistes et les
interventions chorales. La cohésion de cet ensemble, préparé
avec soin, est un bonheur constant : les voix sont ardentes et
la prononciation intelligible. I1 faut hélas mentionner une
ombre au tableau : Frédéric Caton, en Créon, apparait fatigué
(a Montpellier, comme a Toulouse..). La voix manque cruellement
de puissance et de mordant, et le roi de Corinthe apparait
comme scéniquement pale, presque effacé, la ou 1l'on attendait
un antagoniste d’envergure face a la Lemieux..

Si la distribution vocale appelle des superlatifs, il faut
s’arréter un instant sur ce qui constitue peut-étre la plus
grande réussite de cette tournée : 1la métamorphose de
1'ensemble Les Epopées ! Lors de la premiére exécution a
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1’0Opéra Comédie de Montpellier, 4 jours plus tot, 1’ensemble
avait laissé une impression tres mitigée, avec un manque de
justesse criant, un son globalement confus, un déficit de

relief et de couleurs... bref, de nombreuses scories
instrumentales. Quelle différence, ce soir, au Théatre du
Capitole !.. Des l'acte I, la transformation est éclatante. Les

cordes ont gagné en précision et en chaleur, les vents en
netteté et en caractere ; le continuo — composé de basses de
violon, violes, théorbes et du clavecin — tisse une texture
d’'une richesse et d’une couleur proprement somptueuses.
L’'expressivité de 1’orchestre atteint son apogée dans
l’invocation des Esprits par Médée (« Noires filles du Styx
»), ou Ll'inventivité harmonique de Charpentier est servie par
une palette instrumentale d’'une variété remarquable. Les
flites de 1'acte IV, ponctuées par une délicate clochette,
enveloppent les « fantbémes aimables » d'une atmosphere d’une
douceur envoltante. Et 1la trompette naturelle, plus
qu’'hésitante a Montpellier, sonne désormais avec une assurance
et un éclat qui donnent aux scenes guerrieres toute leur
grandeur. Quant a Stéphane Fuget, dirigeant depuis le podium
d’'un geste a la fois vif et millimétré, il insuffle a ses
troupes une vie électrique. I1 a choisi (avec a-propos) de
supprimer le Prologue pour plonger directement au ceur de la
tragédie, gagnant ainsi en intensité dramatique. Ce parti
pris, audacieux, se révele payant : on est saisi des les
premiers instants, et 1’on ne reprend son souffle.. que pres de
4 heures plus tard, a 1’issue d’'un dernier acte d’une noirceur
et d’'une puissance inoules !..

Car ces 3 heures et 45 minutes de spectacle (avec l’entracte)
passent ce soir comme un éclair, tant la tension dramatique
est constante, tant la musique de Charpentier, servie avec une
intense ferveur, captive et bouleverse. Et lorsque le rideau
tombe sur le dernier tableau, sur cette Médée seule, coupée du
monde médiocre qui voulait la bannir, c’est une salle pleine a
craquer qui offre plus de dix minutes de rappels a l’ensemble
de 1'équipe artistique — avec une ferveur encore plus



délirante lors des saluts (en solo) de Marie-Nicole Lemieux.
Le public toulousain, réputé exigeant, a reconnu ce soir qu’il
venait de vivre quelque chose d’exceptionnel. Apres
Montpellier et Namur, la tournée touche a sa fin, mais Paris
(le 30/09) et Compiegne (le 02/10) auront la chance de
découvrir a leur tour ce qui restera, n’en doutons pas, comme
L’un des grands événements de ce début de saison lyrique en
France !

CRITIQUE, opéra (en version concertante). MONTPELLIER /
TOULOUSE (Opéra Comédie le 22/09 & Théatre du Capitole, le
26/09). M. A. CHARPENTIER : Médée. M. N. Lemieux, P.
Nekoranec, J. Mey, F. Caton.. Les Epopées, Stéphane Fuget
(direction). Crédit photo (c) OONM

CRITIQUE, opéra. ROUEN,
Théatre des Arts, 1le 25
septembre 2026. VERDI :
Macbeth. A. Isaev, E.
Sinnakova, P. Chen, M. Roma..
Ambre KAHAN / Pierre
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DUMOUSSAUD

Disons le d’emblée, la nouvelle production de
Macbeth de Giuseppe Verdi présentée par 1’Opéra
Orchestre Normandie Rouen, en coproduction avec

1’0Opéra national de Bordeaux, est un véritable
événement. Rarement le chef-d’ecuvre shakespearien
revu par Verdi n’aura paru aussl viscéral, aussi
moderne, aussi nécessaire. Portée par la vision
organique de la metteuse en scene Ambre Kahan et
la direction tout feu tout flamme du jeune chef
bordelais Pierre Dumoussaud, cette soirée marque
les esprits et confirme, s’il en était besoin, le
formidable dynamisme de la maison normande.

Pour sa toute premiere mise en scene lyrique, Ambre Kahan,
fondatrice de la compagnie Get Out, frappe un grand coup. Loin
des reconstitutions historiques figées, elle choisit de tisser
une métaphore visuelle saisissante : la nature y envahit peu a
peu l'espace scénique, recouvrant ses droits a mesure que la
paranola et le remords rongent les protagonistes. La boue, le
sang, le feu et la fumée cdtoient 1’'esthétique corsetée de la
Renaissance italienne, plongeant les spectateurs dans une
Ecosse sauvage hantée par ses défunts. On ne sort pas indemne
de la forét de Birnam, confie-t-elle, analysant le couple
Macbeth comme une « entité monstrueuse soudée par une
infertilité tragique ». Le décor d’Anne-Sophie Grac, les
costumes de Colombe Lauriot-Prévost et les lumiéres de Zélie
Champeau concourent a cette plongée dans les tréfonds de 1la
psyché humaine et de la soif de pouvoir. C'est une lecture
exigeante, intelligente, qui ne sacrifie jamais le drame a
1’esthétique.
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La distribution vocale par ailleurs réunie pour cette
production est tout simplement exceptionnelle. Chaque artiste
porte son role avec une intensité confondante, et 1’alchimie
entre les voix est constante, a commencer par le baryton Russe
Aleksei Isaev qui incarne un Macbeth d’'une puissance et d’une
fragilité déchirantes. Sa voix, a la fois sombre et lumineuse,
épouse les méandres du tyran avec une vérité saisissante. Face
a lui, la soprano Ukrainienne Ekaterina Sannikova est une Lady
Macbeth d’une 1incandescence absolue. Sa voix 1incisive et
puissante, d'une agilité rare dans 1les pages les plus
redoutables de la partition, glace le sang autant qu’elle
fascine. Leur duo est d’une rare complémentarité, véritable
colonne vertébrale de la tragédie.

La basse Chinoise Peixin Chen campe un Banco d’une noblesse et
d’une profondeur remarquables, tandis que 1le jeune et
excellent ténor italien Matteo Roma 1livre un Macduff
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enthousiasmant, notamment dans l’'air « Ah, la paterna mano »,
ou toute la douleur du pere est rendue avec une émotion rare.
Le ténor Néstor Galvan incarne un Malcolm convaincant et bien
chantant. La mezzo-soprano Irina Sherazadishvili préte sa voix
a la Suivante de Lady Macbeth avec un engagement constant. De
son cOoté, le jeune baryton-basse Lysandre Chalon campe avec
une autorité tranquille le Médecin, le Héraut, le Domestique
et une Apparition. Enfin, 1le comédien Jean Alois Belbachir,
également dramaturge de la production, donne chair au roi
Duncan avec une présence magnétique.

Dans la fosse, Pierre Dumoussaud signe ses débuts en tant que
directeur musical de 1’0Orchestre de 1’0Opéra Normandie Rouen,
et le moins que l'on puisse dire, c’'est que 1’événement tient
toutes ses promesses ! De cette cuvre inconfortable, le jeune
chef bordelais restitue les micro-organismes corrosifs, la
violence poisseuse et les éclaboussures fulgurantes. Sa
baguette ne traine jamais : la musique a toujours 1’ascendant,
elle précede le mouvement, elle catalyse les obsessions des
personnages. Les cuivres de 1’0Orchestre de 1’0Opéra Normandie
Rouen sont droits et nobles, 1les cordes incisives, et
l’adrénaline insufflée par le chef a travers des motifs qui se
coupent tour a tour la parole réagit a 1’'appel des ténebres
sous une forme toujours différente. Le Chaeur Accentus / Opéra
Orchestre Normandie Rouen et le Cheur de 1’Opéra national de
Bordeaux, préparés par Vito Lombardi, ajoutent a la grandeur
de l’ensemble.

I1 est intéressant de noter que, au méme moment, Liege propose
une autre lecture de 1'ouvrage, signée Stefano Poda. Entre le
minimalisme futuriste et 1’univers post-apocalyptique du
metteur en scene italien, qui tisse de rouge le destin
tragique de Macbeth dans une scénographie démesurée, et
L’approche organique et tellurique d’Ambre Kahan a Rouen, le
public a 1’'immense privilege de pouvoir comparer deux visions
radicalement différentes du méme chef-d'euvre. C'est le signe
d’une vitalité artistique exceptionnelle, et cette double
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actualité ne peut que réjouir les amoureux d’opéra.

CRITIQUE, opéra. ROUEN, Théatre des Arts, le 25 septembre
2026. VERDI : Macbeth. A. Isaev, E. Sinnakova, P. Chen, M.
Roma.. Ambre KAHAN / Pierre DUMOUSSAUD. Crédit photographique
(c) Caroline Doutre
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CRITIQUE, concert. ORCHESTRE
NATIONAL DE LILLE, Nouveau
Siecle, le 24 sept 2026.
Concert des 3 chefs : Ravel,
R. Strauss, Scriabine. Jean-
Claude Casadesus, Alexandre
Boch, Joshua Weilerstein

Retour au bercail pour ses 50 ans : ce
jeudi soir, 1’Orchestre National de Lille
retrouve son écrin dédié : 1’Auditorium
du Nouveau Siecle rénové et pour féter
son premier jubilé, 3 chefs sont conviés
pour souffler avec éclat la réussite
indiscutable de ses 5 premieres
décennies. Les pieces jouées comblent
1l’'attente des spectateurs.. Le programme
enthousiasmant et spectaculaire emporte
1’adhésion du public venu tres nombreux,
visiblement conquis par un programme
favorisant la célébration et 1la
communion. La profondeur mystique et
1’énergie sensuelle [Scriabine], 1la
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mécanique d’'une volupté irrésistible
[Ravel] sans omettre le pur esprit
viennois dans une orchestration
flamboyante [ R.Strauss].. Tous les défis
sont relevés ce solr par les musiciens
lillois ; le programme i1naugurant
officiellement le lancement de sa saison
des 50 ans, laisse promettre de prochains
accomplissements tout aussi mémorables..

Photos : les 3 chefs de 1’ON LILLE (piano) © Ugo Ponte / ON
LILLE 2026
Concert du 24 sept 2026 / © Boris Rogez ON LILLE 2026

L’Orchestre National de
Lille,
plus qu’un orchestre.. une
vision
Les raisons d’un succés qui dure depuis 50 ans. Avant de

parler musique, précisons d’'abord les enjeux de cette soirée
jubilaire.



Ce soir n’'est pas qu’un énieme concert ; certes il s’inscrit
(et inaugure par la méme occasion) la saison des 50 ans de
L'Orchestre. En réalité, il revét bien des symboles car il
consacre aussi une certaine vision de la culture dans la
société, vision spécifique expliquée, défendue depuis ses
débuts par son fondateur.. Jean-Claude Casadesus qui dés 1976,
— 1l y a donc 50 ans, avait 1l’'intuition d’une conception
fondatrice particulierement actuelle aujourd’hui. Chevillé au
corps, son projet artistique et musical est resté le méme
l’art au plus haut niveau pour tous partout. Ajoutons que dans
sa conception si admirable, 1’excellence artistique ne vaut
que si elle est partagée par le plus grand nombre. Cette
vision d’'un art proche des citoyens, naturel, accessible, est
toujours d’'actualité, d’autant plus nécessaire dans notre
société fragmentée et plutdét tres polarisée.

Vivre et partager la musique, faire partie du concert, — ce
soir le démontre dans un auditorium complet, reste une
expérience humaine et artistique qui renforce les bénéfices du
vivre ensemble. L’'audience fait corps avec les musiciens ;
tous et chacun vibrent au méme diapason, portés, exaltés par
les vertiges que permet la formidable machine orchestrale.

Et ce soir quel programme ! Particulierement indiqué pour, de
fait célébrer les 50 ans de 1'Orchestre national de Lille, une
phalange qui est devenue 1’acteur majeur du prestige
culturelle de la cité Lilloise. Réunir les 3 chefs successifs
d’une méme phalange est un événement assez exceptionnel pour
étre souligné. Le mérite en revient a 1'Orchestre Lillois
soucieux de souligner depuis sa création, il y a 50 ans, les 3
valeurs phares, souhaitées par Jean-Claude Casadesus, — ce
dans une continuité artistique qui a valeur d'’exemple
excellence, proximité, transmission..

A 90 printemps, le maestro fondateur et visionnaire incarne
toujours les valeurs culturelles qui font des Hauts de France,
un territoire ou l'art agit concretement : a travers les
spectateurs auditeurs qu’il n’a cessé de convaincre et
fidéliser durant 5 décennies, 1’0Orchestre incarne un choix de



société qui s’'affirme : faire corps, faire société dans
1’'échange, la découverte, le partage.. C'est tout cela que
Jean-Claude Casadesus a défendu sans faiblir, suscitant
toujours grace a sa force de persuasion, a son charisme
humaniste a toute épreuve, une adhésion de plus en plus large,
aupres des politiques comme des citoyens, tout profil et tout
age confondus.

50 ans apreés ses premiers concerts populaires [dans
l'acceptation la plus noble de ce terme], apres tant de
concerts hors les murs, mobiles, itinérants sur tout le
territoire [dont le rappel dans l’usine Renault a Douai est
méme évoqué avec raison ce soir], le projet artistique est
demeuré intact, plus fort encore, et toujours aussi pertinent.
Le populaire et 1’excellence musicale.. voila une équation
gagnante qui continue d’'inspirer. Au mérite des politiques
concernés [Région, Métropole, Ville], la capacité d’avoir su
discerner la pertinence de ce pari fou qui aujourd’hui éleve
au plus haut la renommée et la fierté Lilloise, sur le plan
national comme international

le concert des 3 chefs

Ceux qui étaient venus retrouver leur orchestre, n’auront pas
été décus. Le concert proprement dit tout en marquant le
retour de 1'Orchestre dans son Auditorium (baptisé a raison «
Jean-Claude Casadesus »), déroule un programme riche et
généreux qui permet aux instrumentistes de briller et toucher,
sous la baguette successive de ses 3 directeurs musicaux..



Aprés 1’0Ouverture de féte de Chostakovitch, brillant lever de
rideau, — piece épique et impérieuse propre a réveiller
musiciens et auditoire, JEAN-CLAUDE CASADESUS aborde une cuvre
clé, au ceur de son répertoire, tant de fois jouée depuis ses
débuts : le Boléro de Ravel (1928). La piece est réalisée
immédiatement avec naturel et souplesse, dans ce vaste
crescendo progressif, alternant les 2 simples mélodies
complémentaires, au rythme répétitif de la caisse claire..
Festival de timbres, la partition expose chaque instrument
comme les acteurs d’un opéra instrumental : fldte, puis
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clarinette, basson, hautbois.. a chaque intervention,
1l’accompagnement se pare de couleurs différentes et
scintillantes, auxquelles 1le chef sait préserver une
lisibilité constante.

Dans ce jeu d’équilibriste, paraissent les cordes d’une
volupté langoureuse, suspendue, de plus en plus impérieuse,
portées elles aussi par la subtile et irrépressible mécanique
rythmique. Parmi les cuivres (tres en forme ce soir), apres
les saxophones ténor puis sopranino, comme les bois qui
redoublent de rondeur caressante, avouons notre admiration
particuliere pour le trombone solo (au dessus des bois et des
cors), son chant d’'une volupté directe saisissante.. La verve
et l’engagement de chaque soliste, au fort individualisme,
savent se fondre dans la texture globale, ou les mélodies sont
ensuite traitées en masses sonores, produisant par effet de
répétition (certes variée), ce sentiment d’extase croissante
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et obsessionnelle que le chef fondateur de 1’'0Orchestre
lillois, sait conduire en sorcier magistral, jusqu’a la transe
finale, comme précipitée et fulgurante : un coup de tonnerre
statuant la fin de la partie. Fin, nerveux, d’'une précision
millimétrée, sachant déployer toute 1la parure sensuelle
requise, Jean-Claude Casadesus enchante 1'auditoire.

La Suite du Chevalier a la rose déduite des 1944 de son opéra
éponyme de 1911, exprime de 1’'auteur Richard Strauss, sa
flamboyante inspiration : un défi la encore pour l'orchestre
dont 1’opulence sonore et le raffinement des textures
combinées, dans la sensualité d’harmonies raffinées, doivent
servir un dramatisme continu (celui néo baroque qui évoque les
amours aristocratiques d’une Maréchale et de son jeune amant..)
; la succession des séquences méle les diverses scenes sans
respecter en réalité leur véritable enchainement scénique

dirigeant sans partition, ALEXANDRE BLOCH en déduit 1’essence
jaillissante et voluptueuse ; des le début les formidables
cors surenchérissent dans une éloquence ronde et grasse,
embleme de ce rococo viennois qui inonde littéralement le
vaste volume du Nouveau Siecle : flhtes, hautbois, clarinettes
répondent tres vite a 1’appel des cuivres dans 1’évocation de
la fameuse présentation de la rose, scene ou « Quinquin », le
jeune amant de la Maréchale tombe finalement et de maniere
inopinée.. amoureux de la jeune Sophie Faninal. Les vertiges
orchestraux se parent alors d’une tendresse exquise, au
diapason d’une nouvelle opulence chambriste qui fait jaillir
la sincérité des jeunes cerurs. Apres la courte séquence plus
rustique et méme stridente dans ses contrastes assumés, -
celle de 1'Auberge (de l’acte III), les musiciens 1lillois
apres le solo de trompette qui 1’'introduit, immergent dans
1’'étoffe crépusculaire et extatique du trio final de 1'opéra,
ou la Maréchale renonce avec élégance a son jeune chevalier,
désormais épris de plus jeune qu’elle. L'équilibre sonore, le
geste mesuré, généreux en phrasés souples réalisent alors



toute la nostalgie enivrée qui submerge 1’'ame de la Maréchale,
en l'associant aussi a la candeur lumineuse du nouveau couple
qui se forme. Profondeur, panache lyrique (cf. l'irrésistible
motif de valse viennoise), renoncement et tendresse concluent
cette suite orchestralement époustouflante (avec dans les
ultimes mesures, le solo de cor, redoutable).

Pour le final, — apres la pause, JOSHUA WEILERSTEIN rejoint le
podium pour gravir une marche supplémentaire dans un programme
concu comme un crescendo philharmonique. L’ivresse sonore,
subtilement canalisée par Scriabine dans son Poéme de l’extase
(créé a NewYork en 1907), se rapproche évidemment de la transe
progressive du Boléro de Ravel (créé 20 ans apres lui). C'est
pour l’'orchestre une nouvelle exposition éruptive de tous les
pupitres, avec le concours des solistes par rang ; pour le
chef, c'est outre le souci de la transparence et de 1la
cohésion collective, 1’obligation de tenir le flux dans son
développement, et donc d’associer ici a l’explosion du spectre
sonore, le sens mystique et spirituel que lui a conféré le
compositeur pianiste (ciblant rien de moins que la conscience
divine universelle) ; chacune de ses pieces recherchant a
percer le mystéere des apparences et exprimer comme ce soir, le
sentiment de révélation libératoire dans un sommet de volupté
orchestrale. Le nouveau directeur musical de 1’'Orchestre
cisele tout le début du Poeme, dans la profondeur murmurée
comme un éveil progressif ; le chef opere une amplification
graduelle des le solo de clarinette qui fait basculer cette
quéte dans une sensualité interrogative cependant que les
cuivres (et la trompette acide, insistante) jalonne le
cheminement

de ses appels lancinants et réguliers. Extase avortée, désirs
et convulsions invétérés, voire terreur panique foudroyante..
l'orchestre traverse chaque paysage dans une intensité
suggestive captivante (a travers les 8 themes de cette épreuve
sensorielle, et « stations » identifiées du parcours
langueur, volonté, envol, affirmation.. ); tout 1'orchestre
semble résister a 1’inéluctable submersion finale (y compris



les sublimes solos de la clarinette et du premier violon) ;
c'est une conquéte convulsive et de haute lutte, qui
finalement se résout dans le dernier accord triomphal et
libérateur.

Au mérite du maestro Weilerstein, comme de Jean-Claude
Casadesus dans son Boléro miraculeux, non pas tant de réussir
1l'explosion finale que d’éclairer tout 1le travail
préliminaire, .. la succession des séquences et des solos qui y
ont mené, la baguette de Joshua Weilerstein délivrant la
richesse d’une partition qui fusionne le Wagner de Tristan et
la transparence debussyste.. C'est bien tout ce processus, de
réglage, d’accentuation millimétrée, d’ajustement musical et
poétique, fruit d’une complicité collective, qui rend
1’expérience symphonique si captivante. En cela ce « Gala des
3 chefs » est une expérience réussie.

Boris Rogez © onl
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CRITIQUE, concert. ORCHESTRE NATIONAL DE LILLE, Nouveau
Siecle, le 24 sept 2026. » Gala des 3 chefs » : Ravel, R.
Strauss, Scriabine. Jean-Claude Casadesus, Alexandre Boch,
Joshua Weilerstein

2 prochains concerts

Prochains rvs symphoniques avec 1’ON LILLE / Orchestre
National de Lille, saison 2026 — 2027 « 50 ans » au Nouveau
Siecle a Lille :

Les 8 et 9 octobre 2026 : » Le Sacre du Printemps », un
programme inspirant et inspiré par la nature. Au programme
Tabakova, Orpheus’ Comet / Rachmaninov, Concerto pour piano
n°2 (Alexandre Kantorow, piano) / Stravinsky, Le Sacre du
Printemps. Joshua Weilerstein, direction

Réservez VoS places
https://www.onlille.com/choisir-un-concert/categories/le-sacre
-du-printemps

Mer 14 octobre 2026 : » Grimal et Ravel » — le chef et
violoniste David Grimal dirige 1'ON LILLE dans un programme
prometteur comprenant : Apollon Musagete de Stravinsky, 1la
Rhapsodie Tzigane de Ravel, Pastorale, Menuet triste et
Nocturne d’Enesco, puis Symphonie n°25 de Mozart — Réservez
VoS places


https://www.onlille.com/choisir-un-concert/categories/le-sacre-du-printemps
https://www.onlille.com/choisir-un-concert/categories/le-sacre-du-printemps

t-ravel

Les 4 et 5 nov 2026 : « Jean-Claude Casadesus & Nikola
Meeuwsen », une soirée exceptionnelle ! Au programme : Finzi,
Matiere, Espace, Temps / Grieg, Concerto pour piano et
orchestre (Nikola Meeuwsen, piano) / Prokofiev, Roméo et
Juliette, extraits. Jean-Claude Casadesus, direction -
Réservez vos places

: https://www.onlille.com/choisir-un-concert/categories/jean-c
laude-casadesus-nikola-meeuwsen

PLUS D'INFOS sur le site de L'ON LILLE / Orchestre National de
Lille, saison 2026 — 2027, 50 ans : https://www.onlille.com/

S'O'HL
VIBRERICI. B e e
RESONNER PARTOUT.

RESERVEZVOS PLACES

LONL FETE SES 50 ANS DES LE 12 MAI SUR ONLILLE.COM
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Critique, festival. 47eme
Festival « Piano aux Jacobins
» . TOULOUSE, Salle
capitulaire du cloitre, le 25
septembre 2026. Récital de
Nicolas Stavy

Nicolas Stavy offre un récital d’une grande
originalité axé sur la modernité des euvres. Il
existe des pieces de Franz Liszt tres peu connues
et tres peu jouées. Il en va ainsi de son étonnant
« Du berceau jusqu’a la tombe ». Il s’agit d’une
de ses toutes dernieres cuvres, empreinte d’un
dépouillement que 1’on n’imagine pas a priori chez
ce pianiste qui fut un étre de flammes. Tout est
doux, en camaleux de tons pastel et de nuances
subtiles. Ce piano épuré, a la limite de la
tonalité annonce 1’avenir.

Puis la musique d’'Alfred Schnittke est a 1’inverse d’une
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modernité toujours renouvelée. Ses 5 aphorismes sont des
pieces assez complexes et peu homogenes. Elles présentent des
éclats incisifs et des silences subis, c’est une musique avec
des angles aigus et des temps comme suspendus qui créent une
atmosphere de tension permanente. Les silences semblent faire
partie de la musique et sont toujours chargés d’émotion. Le
jeu de Nicolas Stavy met en valeur les contrastes saisissants
de la partition. Les nuances sont extrémes avec des fortissimi
telluriques et des pianissimi éthérés. L'écoute de ces pieces
n'est pas si facile tant 1’angoisse qu’elles contiennent est
contagieuse. Nicolas Stavy qui enregistre beaucoup Ll’'ecuvre
pour piano solo de Schnittke semble particulierement a 1l’aise
chez ce <compositeur. Il semble avoir un projet
d’enregistrement intégral qui devrait devenir une référence.

Puis une autre partition de Franz Liszt, plus conforme aux
attendus de romantisme du beau pianiste virtuose, nous est
proposée. Ce « Saint Francois de Paule marchant sur les eaux »
est un moment treés théatral que Nicolas Stavy joue avec
beaucoup de facilité malgré une grande difficulté technique.
Puis le pianiste s’engage dans la Deuxieme sonate de
Schnittke. Guvre de 1990, elle garde un parfum de grande
modernité avec des nuances cataclysmiques, des accords
improbables a 1’oreille, des violences incroyables et des
silences assourdissants d’angoisse. C’est une ccuvre tres
difficile d’'acces pour 1’auditeur. Nicolas Stavy sait nous en
montrer les beautés et les richesses. C’est vraiment un
interprete qui se sent fortement concerné par ce compositeur
et nous en rapproche. Il faudra au public un peu de temps pour
apprécier plus facilement ce compositeur si les pianistes le
mettent a 1'honneur comme Nicolas Stavy.

Pour terminer ce concert vertigineux, Nicolas Stavy a choisi
une cuvre emblématique. La Chacone de la Deuxiéme partita pour
violon seul de J. S. Bach. C’est un véritable un défi pour les
violonistes qui doivent donner l’impression de jouer plusieurs
instruments. Les difficultés pour les violonistes les plus



doués demeurent extrémes. Bach offre au violon ses lettres de
noblesse lui permettant d’'atteindre des sommets d’émotion et
de perfection. Johannes Brahms a su rendre hommage a cette
audace incroyable de Bach en adaptant la Chacone au piano.
Afin de garder quelque chose des difficultés incroyables
demandées au violon, Brahms demande au pianiste de ne jouer
que de la main gauche. Apres tout, la main gauche du
violoniste fait toutes les notes avec ses cing doigts ! Brahms
atteint le méme sommet d’émotion que Bach. C’est absolument
génial. Nicolas Stavy s’empare de la Chacone avec une énergie
intense et dans un tempo assez allant, il trouve des nuances,
des couleurs et des phrasés de toute beauté. C’est totalement
électrisant et le public exulte.

Afin de remercier son public qui semble conquis, Nicolas Stavy
offre un Nocturne de Chopin particulierement lumineux. Nous
avons vécu un bien beau concert dans ce merveilleux cloitre
des Jacobins. Le responsable des lumieres a su trouver des
colorations variées qui ont illuminé le cloitre, ses vitraux,
ses colonnes et son plafond avec art. Ainsi la magie du lieu a
rencontré la magie de la musique comme rarement.

Critique, festival. 47eme Festival « Piano aux Jacobins ».
TOULOUSE, Salle capitulaire du cloitre, le 25 septembre 2026.
Récital de Nicolas Stavy. Crédit photo (c) Hubert Stoecklin




CRITIQUE, opéra. GENEVE,
Batiment des Forces Motrices,
le 24 septembre 2026. F.
MARTIN : La Tempéte. C.
Trottmann, S. Degout, J.
Dran, N. Cavallier. Netia
Jones / Thierry Fischer

Redécouvrir 1’opéra La Tempéte de Frank Martin est
un choc pour les publics du XXIe siecle. Pour son
premier mandat a la téte du Grand Théatre de
Geneve, Alain Perroux en choisit la version
francaise (signée de Pauline Martin, scecur du
compositeur), précisément créée au Grand Théatre
de Geneve en 1967, plutot que la version originale
allemande (1956, Opéra de Vienne). Pour cette
nouvelle production, le Batiment des Forces
Motrices (usine hydraulique), sis entre les deux
bras du Rhone, semble déja une manieéere de
1’apprivoiser : le public traverse le hall des
turbines avant d’accéder a la salle. Dans la
tragicomédie The Tempest de William Shakespeare
(1611), Miranda et son pere Prospero accueillaient
en effet les naufragés sur leur ile mystérieuse.
Au creux de ce méta-théatre, les passions humaines
s’y épanchaient.
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Guidé par ses expériences de musiques de scene (de Sophocle a
Shakespeare), ainsi que par ses puissants oratorios (Le Vin
herbé), le compositeur suisse élabore son opéra avec ses
propres outils, taillant son livret sur 1’adaptation allemande
de la tragicomédie (von Schlegel). Apres ses illustres
devanciers inspirés par La Tempéte (Purcell, Berlioz,
Tchaikovski, Ades, etc.), Martin semble se concentrer sur le
défi de suivre et caractériser les trois groupes qui se
confrontent dans cette sorte de robinsonnade dystopique. Celui
du magicien Prospero (sombres monologues sur orchestration
grave) et de sa fille Miranda (sobre chant lyrique) s’'oppose
au prosaisme populaire incarné par le rustre Caliban, rejoint
par deux matelots ivrognes (registre parlé et de la chanson).
Profilé en happy few mafieux, celui des nobles italiens
naufragés (encanaillement jazzy) incarne le clan familial de
Prospero, qui a jadis usurpé sa couronne de duc de Milan et
1'’a exilé. Apte a traverser ces univers clivés, 1’esprit Ariel
(role dansé et parlé, sur fond choral) assure, 1lui, les
secrets agissements du tyran Prospero. Tout en éclairant les
auditeurs, ces caractérisations musicales dévoilent
1'éclectisme stylistique de Martin, dans la veine d’'un Kurt
Weill ou d’un Ernst Krenek. Plus largement, aux lendemains de
la Seconde Guerre mondiale, 1l’'opéra aborde les questions
politiques de domination, de vengeance, de science
destructrice (L'IA d'aujourd’hui), avant de s’'orienter vers la
réconciliation et le pardon. In fine, ces deux valeurs sont en
effet pronées par Prospero, déposant les armes de sa vengeance
face aux amours de sa fille et de Fernando, fils de
1’usurpateur. Tout au plus, peut-on regretter que 1'esthétique
moraliste du préche (F. Martin est fils de pasteur) prend ici
le dessus, ce qui minimise l’insolence shakespearienne tout
comme le lyrisme opératique.



Familiere de la geste shakespearienne, la metteuse en scene
britannique Netia Jones concoit une dramaturgie éclairante et
humoristique en maitrisant toute 1la chaine visuelle
(scénographie, costumes). En complicité des lumieres de
Malcolm Rippeth et des vidéos sous-marines du studio Lightmap,
1’'illusion devient immersive pour le public, des la tempéte
orchestrale introductive, entrevue depuis 1les hublots du
navire. La transposition de 1’ile vers le laboratoire d’un
savant actuel fonctionne autour d’'un dispositif a bastingage
en 1ilot central, supportant quatre spheres supposément
électrostatiques. Ce dispositif a tournette ouvre-t-il 1la
référence a la rotation de la terre, du temps écoulé (?). Ces
quatre globes ou planetes se transforment en écran magique
lors des apparitions d'Ariel, vidéos filmées en temps réel,
sur un fond de nuages ou de cordages maritimes. Au sein de cet
univers clos, placé sous la férule de Prospero, le regard
subversif fait heureusement mouche. Pour exemple, un clip
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vidéo humoristiquement compassé détourne 1la nature du
spectacle mythologique offert au jeune couple, sur une danse
néo-baroque. Quant au grotesque, son climax est atteint dans
les tribulations burlesques des ivrognes qui éructent (parlé
et chanté) et se roulent au sol avec délectation.

A la téte du vaisseau amiral — Orchestre de la Suisse romande,
Cheur du Grand Théatre de Geneve —, le chef d’orchestre
Thierry Fischer (qui a enregistré la version allemande, pour
le label Hyperion) dégage les influences multiples qui
parcourent cette partition-monde de 1'apres-guerre dont
l'orchestration se renouvelle perpétuellement. Sans que la
notion de collage s’'impose, le chef genevois enchaine les
balancements debussystes du Prélude, dose le contrepoint aéré
sous le chant ou bien cede le terrain aux accentuations du big
band. Les clins d’eil musicaux enrichissent la palette
couleur régionale du tambourinaire/ fllOte, sonnerie de Big
Ben, incipit de la Marche nuptiale. Tout aussi valeureux,
L'orchestre de chambre (clavecin et vents) accompagne le petit
cheur mixte personnifiant Ariel, depuis la coulisse. Quelle
complicité de la fosse jusqu’'au plateau et aux coulisses !

La distribution de haut vol rend justice a cette remise a la
scene. Magnifiant la double stature du savant fou et du pere
surprotecteur (réle initialement concu pour Dietrich Fischer
Dieskau) le Prospero souverain de Stéphane Degout la surplombe
par le mordant de son chant rompu a la mélodie, au lied et a
1’opéra. Pour camper le jeune couple amoureux qui balaye les
antagonismes intrafamiliaux, la soprano Catherine Trottmann
(Miranda) et ténor Julien Dran (Ferdinand) sont éloquents,
1l'une par sa luminosité naturelle (timbre et présence),
L'autre par la vigueur d’'un lyrisme sincere.



Dans le clan italien, la profondeur vocale de la basse Nicolas
Cavallier (roi Alonso de Naples) fait mouche, tandis que 1la
prestance brillante d’'Edwin Crossley-Mercer (Sébastien)
talonne celle du jeune ténor Léo Vermot-Desroches (Antonio),
apre a s'imposer chez ses ainés mafieux. On apprécie
1’élégance stylée de Glen Cunningham (Adrien) et 1la
sensibilité émouvante de la basse Christian Immler (Gonzalo).
Toutefois, on peut regretter que le compositeur ne les dote
guere d’ensembles vocaux, d’ordinaire si riches dans 1’opéra
shakespearien, du Falstaff de Verdi jusqu’'au Songe d’une nuit
d’été de Britten.

Pour incarner les couplets avinés des clowns, les trois
chanteurs sont parfaitement appariés. Le ténor Francois
Rougier (Trinculo) pousse la chansonnette et le verbe cru pour
bousculer son compere, le baryton Christophe Gay (Stephano).
La bande s’élargit au truculent Caliban, géant tatoué,
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superbement incarné par Alex Rosen, du Sprechgesang rythmé au-
dessus du tuba jusqu’au chant lyrique. N’omettons pas le
maitre d’équipage, Georgiy Derbas-Richter, qui tient fermement
le gouvernail lors de la scene introductive du naufrage. Dans
le role du danseur-comédien Ariel, le jeune Joseph Chosson
donne 1’'illusion d’un étre facétieux et sans poids, tel le
Puck du Songe d’une nuit d’été. Enfin, le Cheur du Grand
Théatre de Geneve, préparé par Mark Biggins, délivre une belle
prestation dans 1'épisode tempétueux, tout comme dans les
délicates prestations de coulisse, pour partie issues du cycle
des Cing chants d’Ariel.

L’affluence et 1le grand succes public couronnent cette
redécouverte d’un opéra qui devrait tenir son rang.. derriere
L'étincelant A Midsummer Night Dream de Britten et Pears
(1960) .
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CRITIQUE, opéra. GENEVE, Batiment des Forces Motrices, le 24
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