
CRITIQUE, opéra. PARIS, Opéra
Bastille, le 23 octobre 2024.
DONIZETTI  :  La  fille  du
régiment.  J.  Fuchs,  L.
Brownlee,  S.  Graham,  L.
Lhote, F. Lott… Laurent Pelly
/ Evelino Pidò.

C’était une soirée claire suite à une belle
journée aux couleurs estivales. On appelle ça

d’ordinaire l’été indien outre-Atlantique, est-ce
le basculement dans une réalité différente ou la
torpeur qui s’installe avant l’hiver. La caresse
bleutée du crépuscule passe sa main sur la façade

miroitante de l’Opéra Bastille qui contemple
impassible le cœur trépidant de Paris.
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Crédit photographique © Elisa Haberer

Éloquence du lieu et de l’action, c’est la fougueuse Marie,
enfant trouvée et adoptée par un régiment napoléonien dans le
Tyrol occupé d’Andreas Hofer. Outre l’intrigue rocambolesque
et comique de cette farce pétillante, on a la sensation de
voir un des archétypes qui vont inspirer des compositeurs et
librettistes par la suite. Une des sœurs de Marie est la belle
Roxy, porte-bonheur de la sélection de football hongroise dans
Roxy und ihr Wunderteam de Paul Abraham. Cependant le message
n’est libérateur qu’en apparence, Marie épouse Tonio, malgré
la  «  mésalliance  »,  elle  n’est  pas  libre,  son  rôle  sera
domestique et maternel contrairement à un destin aventureux
dans le sillage de la gloire du grand Corse.

Reprise d’une production qui fit fureur – il y a plus d’une
décennie – avec Natalie Dessay et Juan Diego Florez, cette
fois-ci on retrouve une distribution aux couleurs tout aussi
contrastées et chatoyantes. Julie Fuchs est la digne héritière
de  “la”  Dessay  tant  dans  le  domaine  théâtral  que  dans
l’impressionnant registre vocal. Elle se glisse naturellement
dans le rôle-titre et dans la mise en scène trépidante de
Laurent Pelly. Face à elle Lawrence Brownlee est un peu plus
en retrait côté jeu histrionique, il n’en demeure pas moins un
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ténor à l’agilité stupéfiante. On goûte une rondeur dans les
cadences qui fait plaisir et un legato d’une grande beauté. Le
Sulpice de Lionel Lhote est une comparse drolatique et agile.
Nous  avons  un  plaisir  fou  de  retrouver  Susan  Graham  en
Marquise  de  Berkenfield  inénarrable  et  la  sublime  Dame
Felicity Lott en Duchesse de Krakentorpf d’anthologie! Nous
saluons aussi la très belle voix de Florent Mbia à suivre
absolument. Les excellentes phalanges et les chœurs de l’Opéra
national de Paris ont été menés par l’iconique Evelino Pidò,
maître  dans  ce  genre  de  répertoire.  Les  attaques  sont
franchement ciselées, ornées avec raffinement et dynamisme.
Une source constante de beauté que le travail d’un tel chef
dans un tel répertoire.

A l’heure des doutes qui traversent cette terre généreuse,
écoutons le cri du cœur de Marie quand elle semble prêter sa
voix à Gaetano Donizetti, saluons la France dans ce qu’elle a
de plus beau: sa liberté et son esprit révolutionnaire !

 

________________________________________

CRITIQUE, opéra. PARIS, Opéra Bastille, le 23 octobre 2024.
DONIZETTI : La fille du régiment. J. Fuchs, L. Brownlee, S.
Graham,  L.  Lhote,  F.  Lott…  Laurent  Pelly  /  Evelino  Pidò.
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VIDEO :  Trailer de « La Fille du régiment » de Donizetti
selon Laurent Pelly à l’Opéra Bastille

 



CRITIQUE,  opéra.  PARIS,
Théâtre  des  Champs-Elysées,
le 18 octobre 2024. GIORDANO
: Andrea Chénier. R. Massi,
A.  Pirozzi,  A.  Enkhbat…
Choeurs  et  Orchestre  de
l’Opéra  de  Lyon  /  Daniele
Rustioni.
A l’heure des temps barbares, la première chose à disparaître
est la poésie. Les révoltes, révolutions et autres guerres
civiles ont toujours dévoré les artistes dans un fracas de
plomb  et  un  flot  de  sang.  Des  bûchers  des  vanités  de
Savonarole aux fleurs de sang de Garcia Lorca ou de Miguel
Hernandez, tout poète s’expose au trépas et sa lyre n’est
jamais  un  rempart  contre  la  mitraille.  Né  en  1762,  André
Chénier  fut  fauché  à  la  fleur  de  l’âge  par  la  dernière
rodomontade des robespierristes en 1794. Ce poète au lyrisme
étonnant pour une époque qui préférait les élans “patriotards”
a préfiguré le romantisme et devient, par son destin brisé, un
héros romantique lui-même. Chénier est aujourd’hui une plume à
redécouvrir, il est important qu’il ne fasse pas partie de
ceux qui ne sont plus que pour avoir péri, pour gloser Louis
Aragon. 

André Chénier est entré dans le roman de sa vie sur la scène
italienne avec le récit inventé de ses derniers jours dans la
musique d’Umberto Giordano. Parangon de l’écriture vériste,
Andrea  Chénier  est  une  fresque  grandiose  de  cette  époque
chaotique de la fin de la Terreur. Giordano écrit un opéra qui

https://www.classiquenews.com/critique-opera-paris-theatre-des-champs-elysees-le-18-octobre-2024-giordano-andrea-chenier-r-massi-a-pirozzi-a-enkhbat-choeurs-et-orchestre-de-lopera-de-lyon-daniele-rustioni/
https://www.classiquenews.com/critique-opera-paris-theatre-des-champs-elysees-le-18-octobre-2024-giordano-andrea-chenier-r-massi-a-pirozzi-a-enkhbat-choeurs-et-orchestre-de-lopera-de-lyon-daniele-rustioni/
https://www.classiquenews.com/critique-opera-paris-theatre-des-champs-elysees-le-18-octobre-2024-giordano-andrea-chenier-r-massi-a-pirozzi-a-enkhbat-choeurs-et-orchestre-de-lopera-de-lyon-daniele-rustioni/
https://www.classiquenews.com/critique-opera-paris-theatre-des-champs-elysees-le-18-octobre-2024-giordano-andrea-chenier-r-massi-a-pirozzi-a-enkhbat-choeurs-et-orchestre-de-lopera-de-lyon-daniele-rustioni/
https://www.classiquenews.com/critique-opera-paris-theatre-des-champs-elysees-le-18-octobre-2024-giordano-andrea-chenier-r-massi-a-pirozzi-a-enkhbat-choeurs-et-orchestre-de-lopera-de-lyon-daniele-rustioni/
https://www.classiquenews.com/critique-opera-paris-theatre-des-champs-elysees-le-18-octobre-2024-giordano-andrea-chenier-r-massi-a-pirozzi-a-enkhbat-choeurs-et-orchestre-de-lopera-de-lyon-daniele-rustioni/
https://www.classiquenews.com/critique-opera-paris-theatre-des-champs-elysees-le-18-octobre-2024-giordano-andrea-chenier-r-massi-a-pirozzi-a-enkhbat-choeurs-et-orchestre-de-lopera-de-lyon-daniele-rustioni/
https://www.classiquenews.com/critique-opera-paris-theatre-des-champs-elysees-le-18-octobre-2024-giordano-andrea-chenier-r-massi-a-pirozzi-a-enkhbat-choeurs-et-orchestre-de-lopera-de-lyon-daniele-rustioni/


se rapproche davantage du Puccini des grandes heures que de
Mascagni. On sent une recherche émotionnelle dans les lignes,
une élégance dans la construction harmonique qui se retrouve
tout autant dans son insigne Fedora. Andrea Chénier a eu un
succès mondial dès sa création à la Scala en 1896 avec des
reprises multiples qui se comptent jusqu’à nos jours. 

Cet opéra est né alors qu’une vague sans précédent d’attentats
anarchistes  secouait  la  planète.  En  1894,  le  président
français Sadi Carnot succombait sous le poignard de Sante
Geronimo Caserio à Lyon ; en 1898, l’impératrice d’Autriche,
Elisabeth, la célèbre Sissi, tombait à son tour du coup de
stylet de Lucheni, et en 1900 c’est au tour du roi Humbert Ier
d’Italie et en 1901 etc. Une vague de terreur qui s’attaquait
aux têtes couronnées et autres puissants dont la déferlante
sera un des déclencheurs de la Première Guerre mondiale en
1914. Andréa Chenier surgit comme un témoignage d’une époque
de remous sociaux et de confrontations avec l’espoir infime de
la survie de la beauté. 

Nous nous réjouissons de l’idée géniale de Michel Franck de
programmer tour à tour l’Adriana Lecouvreur de Cilea et cet
Andrea Chénier de Giordano avec les excellentes forces de
l’Opéra de Lyon. Avec une telle équipe, on redécouvre l’esprit
de cette œuvre magnifique sous toutes ses nuances. 

Parlons d’emblée de la direction iconique du maestro Daniele
Rustioni. On a du mal à imaginer quelqu’un d’autre dans ce
répertoire depuis le Cilea de la saison dernière. Sa maîtrise
du langage, de la puissance expressive et des couleurs du
style est inégalable. Parfois la balance est inégale selon les
chanteurs mais sans doute cela est dû à la configuration du
plateau. Maestro Rustioni nous passionne pour cette musique
que d’aucuns caricaturent parfois et la rend indispensable,
fraîche et fougueuse. Nous espérons qu’il nous permettra de
réentendre Fedora, ou, rêve ultime, le Sly d’Ermanno Wolf-
Ferrar i! 



Les Choeurs et Orchestre de l’Opéra de Lyon ont l’énergie des
grandes phalanges. On est saisi par la volupté des lignes
mélodiques,  les  attaques  précises  à  la  perfection  et  des
couleurs chatoyantes. Nous avons l’impression de découvrir un
bijou débarrassé des poussières du temps. Bravo à ces immenses
musiciennes et musiciens. 

Côté plateau, la distribution est équilibrée et spectaculaire.
Déjà dans Adriana Lecouvreur, nous avons été transis face aux
talents  déployés  par  l’Opéra  de  Lyon  dans  le  choix  des
solistes.  Ici  le  trio  principal  surpasse  toutes  les
distributions  passées,  incluant  Jonas  Kaufmann  à  la  Royal
Opera House. Riccardo Massi est fabuleux en Andrea Chénier.
Avec une ligne vocale puissante et ronde, un sens parfait du
style  et  de  l’ornementation  nous  sommes  emportés  avec
subtilité  dans  une  interprétation  à  marquer  d’une  pierre
blanche. Tout dans ce ténor respire la musique, rien ne manque
et  nous  espérons  le  retrouver  sur  toutes  les  scènes  pour
continuer à redécouvrir avec lui la poésie dans des musiques
que l’on croyait connaître. 

Madeleine est dévolue à la soprano italienne Anna Pirozzi dont
l’abattage vocal n’est pas à nier outre parfois des moments où
la projection fait défaut. Cependant, elle nous révèle des
trésors inattendus dans cette partition : son air « La mamma
morta » restera pour les annales de l’histoire de l’opéra.
Anna Pirozzi a rendu à Madeleine toutes les nuances de cette
femme souvent reléguée au second plan. 

Véritable  découverte  de  la  soirée,  le  Charles  Gérard  du
baryton  mongol  Amartuvshin  Enkhbat.  Quel  talent  !  Quelle
puissance et quelle beauté vocale ! S’il fallait retenir une
interprétation de cette soirée, c’est celle de M. Enkhbat !
Gérard peut parfois sombrer dans la caricature “scarpiesque”
du méchant, avec ce baryton nous découvrons sous le semblant
retors,  une  sensibilité  profonde.  Cette  sincérité
interprétative fait d’Amartuvshin Enkhbat un soliste complet
et indispensable. 



Parmi les autres membres de la distribution, nous avons adoré
la bouleversante Madelon de Sophie Pondjiclis, la magnifique
voix de Thandiswa Mbongwana. Aussi, nous avons remarqué les
très belles incarnations d’Alexander de Jong et d’Hugo Santos
dont la tessiture aux sublimes couleurs nous font espérer de
les retrouver bientôt dans des rôles sur scène à l’avenir. 

Après  ce  retour  de  l’André  Chénier  immortalisé  sur  les
planches de l’Avenue Montaigne. De la tombe anonyme d’André
Chénier s’élève la plainte du poète : « L’innocente victime,
au terrestre séjour, n’a vu que le printemps qui lui donna le
jour. Rien n’est resté de lui qu’un nom, un vain nuage, un
souvenir, un songe, une invisible image. » Espérons que dans
le silence anonyme du cimetière de Picpus, son silence verra
fleurir un printemps nouveau bercé par la musique des astres
qu’il contemple désormais dans l’ineffable empyrée.

 

_________________________________

CRITIQUE,  opéra.  PARIS,  Théâtre  des  Champs-Elysées,  le  18
octobre 2024. GIORDANO : Andrea Chénier. R. Massi, A. Pirozzi,
A. Enkhbat… Choeurs et Orchestre de l’Opéra de Lyon / Daniele
Rustioni.  Crédit photographique © Blandine Soulages.

CRITIQUE,  théâtre  musical.
PARIS, Théâtre de l’Athénée-
Louis-Jouvet,  le  16  octobre
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2024. JARRY / TERRASSE : Ubu
roi. P. Jeanson, S. Espeche,
J.L.  Coulloc’h,  N.  Bigorre,
M.  Laskar,  E.  de  Ereno…
Pascal  Neyron  /  Les
Frivolités parisiennes.

Quand un miroir nous est tendu, tout ce que nous
cachons explose en un instant. L’évidence cruelle
nous ôte les oripeaux que nous croyons porter et
la vérité du reflet nous agrippe comme une griffe

glacée. L’art dans sa multitude de formes peut
être cruel dans sa monstration continue des

vérités et de nos travers. Ces défauts qui nous
sont touchants ou ridicules à souhait, selon les

perspectives. Ubu est une entité, une sorte
d’ectoplasme qui hante tout être un tant soit peu

ambitieux. De l’infamie d’un Pinochet à la
gloriole communicante des ministres de passage,

Ubu est un masque qui colle à toute personne qui
oublie qu’être au pouvoir expose au ridicule,

surtout quand on se prend trop au sérieux. N’est-
ce pas cela qui fait le fond de cette fable sans
âge? Conçue d’abord comme une « private joke » de

lycéens en réaction au professeur Hébert,
l’intrigue polonaise d’Ubu roi épouse parfaitement
les codes des plus violentes satires du pouvoir et
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des tragédies anti-héroïques. Alfred Jarry,
paladin de la pataphysique et visionnaire génial,

s’est lancé à corps perdu dans cette pièce au
vitriol où tout le monde passe à la « trappe ». 

 

Crédit photographique © Christophe Raynaud Delage

 

Créée en 1896 sous forme de marionnettes dans l’atelier de
Claude Terrasse, rue Ballu (Paris), cet Ubu roi est l’héritier
d’une tradition théâtrale malgré sa fraîcheur insolente. Dans
le décor lointain d’une Pologne « inexistante » (en effet la
Pologne  était  une  province  russe  à  l’époque),  Ubu  semble
répondre à un autre grand anti-héros du passé histrionique :
Segismundo. Le célèbre protagoniste de la Vida es sueño de
Pedro Calderon de la Barca est aussi excessif que le médiocre
Ubu. Tous les deux partagent ce sublime qui gît dans l’excès,
cet  «  anti-héroïsme  »  qui  anoblit  même  les  pleutres,  les
lâches ou les névrosés. 

Les fantastiques Frivolités parisiennes nous restituent enfin
Ubu roi dans son intégralité, notamment avec la musique de
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scène que Claude Terrasse a si bien composée pour ajouter des
couleurs  chatoyantes  au  texte  insolent  d’Alfred  Jarry.  Ce
spectacle est un régal absolu avec une mise en scène parfaite
en  tous  points.  Du  décor  aux  tubes  de  soufflerie
« pendouillantes » comme autant de trompes ou de gigantesques
asticots  d’un  noir  de  jais.  Pascal  Neyron  n’a  aucune
difficulté à nous tendre le miroir terrible d’Ubu et nous le
rendre sympathique malgré sa nature méprisable et suffisante.
Dans cette mise en scène, il est question de nous et de ceux
qui proclament nous gouverner. Dans les mains géniales de
Pascal  Neyron,  l’intrigue,  les  comédiennes  et  comédiens
forment un matériau qu’il façonne et sertit comme un orfèvre
dans des dynamiques et des tableaux dignes des plus grands
metteurs en scène. 

Côté plateau, la distribution est incroyable. Ubu est incarné
par  un  Paul  Jeanson  plus  vrai  que  nature,  à  la  justesse
parfaite. La truculente Mère Ubu est campée par Sol Espeche,
qui nous avait déjà émerveillés avec sa mise en scène de Coup
de  roulis  d’André  Messager  :  elle  est  ici  fabuleuse,
extraordinaire  d’humour,  et  d’un  naturel  désarmant.  Manu
Laskar est un Général Bordure désopilant et calculateur, avec
un luxe de subtilité dans l’expression. Le Roi, la Reine, le
Tsar et la tsarine sont dévolus à Jean-Louis Coulloc’h et
Nathalie Bigorre divins. Le Bougrelas d’Elisabeth de Ereño est
touchant dans son rôle de jeune vengeur, à l’image du Sesto du
Giulio Cesare de Haendel. a distribution est complétée par les
musiciennes et musiciens des Frivolités parisiennes dont on
remarque  l’immense  talent  comique.  Mention  spéciale  pour
Benjamin El Arbi, qui nous ravit avec un solo de guitare
électrique, comme un interlude magnifique. 

Les  Frivolités  parisiennes  nous  livrent  une  interprétation
équilibrée mais dynamique de la musique de Claude Terrasse.
L’exercice de la musique de scène est souvent complexe, ici
elle  reprend  toute  sa  place  grâce  à  l’excellence  des
musiciennes  et  musiciens  d’une  des  compagnies  les  plus



passionnantes de France. 

Dans notre ère de grande « transparence », où la réussite d’un
quart d’heure claironne tel un triomphe romain, il est temps
que nous regardions bien ce que nous reflète l’écran noir de
nos smartphones. Peut-être y verrons-nous dans notre regard
hagard qu’il est temps de rester à notre place, et savoir
apprécier le mérite acquis par l’effort. Naïf espoir face au
hasard  qui  rabat  sans  cesse  les  cartes  et  souffle  ses
bourrasques sur la roue de la Fortune dont l’essieu ne cesse
jamais de tourner.

________________________________________________

CRITIQUE, théâtre musical. PARIS, Théâtre de l’Athénée-Louis-
Jouvet, le 16 octobre 2024. JARRY / TERRASSE : Ubu roi. P.
Jeanson, S. Espeche, J.L. Coulloc’h, N. Bigorre, M. Laskar, E.
de Ereno… Pascal Neyron / Les Frivolités parisiennes.

 

CRITIQUE, opéra. PARIS, Opéra
Bastille,  le  26  septembre
2024.  GOUNOD  :  Faust.  P.
Pati, A. Esposito, A. Edris,
F. Sempey, M. Viotti… Tobias
Krätzer / Emmanuel Villaume.
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Ce soir-là, il avait plu sur toute la France ;
définitivement, l’été avait abandonné les quais de
la Seine, et les larges avenues autour de la place
de la Bastille faisaient ronronner la valse triste
des automobiles. Les vêpres annonçaient déjà, au

sein du grand amphithéâtre de l’Opéra Bastille, le
retour du Faust de Charles Gounod et ses

incantations dramatiques. Le chef d’œuvre absolu
de l’opéra français allait revenir dans une

nouvelle production après 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. 

 

 (Faust à l’Opéra Bastille © Franck Ferville)
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Le temps perdu
 

L’histoire  de  l’intellectuel  obsédé  par  la  quête  de
connaissance et de son pacte avec le Malin semble rappeler ces
antiques runes qui font référence aux souffrances d’Odin pour
boire à la source de ce savoir infini, dont la souffrance est
le prix à payer. A la différence de la pièce originelle de
Goethe,  le  Faust  de  Gounod  désire  la  jeunesse  en  lui
attribuant tous les pouvoirs face à une lassitude proche du
désespoir.  A  l’égal  de  Juan  Ponce  de  Léon  en  1513,  la
recherche de la fontaine de jouvence n’aboutit qu’à 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
Méphistophélès malgré lui. La quête d’un idéal superficiel
mène toujours à la perte et la damnation. 

Ce dernier postulat semble être la thèse de Tobias Krätzer
pour sa mise en scène. Faust vit dans un appartement parisien
cossu, lambrissé de moulures et à la bibliothèque 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  l’opulence
apparente de Faust au sordide quartier HLM de la banlieue est
où  habitent  Marguerite,  Valentin  et  Marthe.  Déjà  on  est
dérangé par le simplisme de cette vision. Elle nous rappelle
fatalement une mise en scène révoltante de Don Giovanni de
Mozart par le couple Leiser & Caurier, à Nantes, en 2016. Les
décors  sont  quasiment  les  mêmes  et  les  procédés  dans  la
construction des personnages, confondants de similitude. Faut-
il désormais étaler au grand jour des différences sociales



inventées et mêler ça 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 à suivre l’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 à fonctionner dans ce Faust. 

 

(Pene Pati & Amina Edris dans Faust à l’Opéra Bastille ©
Franck Ferville)

 

Si  sur  scène,  hélas,  la  mise  en  scène  n’a  été  qu’une
succession  de  poncifs  et  d’approximations,  nous  avons  été
gâtés  par  une  distribution  et  une  direction  d’orchestre
idéales.  Pene  Pati  a  non  seulement  les  qualités  vocales
requises par le rôle, c’est un orfèvre dans l’ornementation et
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le style. Il est un Faust de rêve, à la fois puissant et aux
mélismes délicats. Son « Salut, demeure chaste et pure » est
iconique. Un véritable rêve d’entendre un tel musicien dans ce
rôle. Nous nous réjouissons qu’il soit régulièrement sur la
scène de l’Opéra de Paris. 

Le Méphistophélès d’Alex Esposito a la richesse de timbre que
requiert  le  rôle.  On  remarque  des  graves  veloutés  et  une
puissance dans la cadence qui nous ravit. Il est déchaîné dans
les  ensembles  et  son  jeu  d’acteur  est  plus  qu’inquiétant
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 même
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 rôle de Valentin, qu’il avait déjà 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
à découvrir. La fantastique Marina Viotti campe un Siebel
d’anthologie. Malgré la mise en scène, où le jeune étudiant
est une espèce de « nerd » gauche sorti d’une sitcom, la
mezzo-soprano  égrène  toutes  ses  interventions  de  belles
inflexions. Nous redécouvrons avec plaisir les airs de ce rôle
qui  sont  devenus  des  «  tubes  »  mais  qui  semblent  des
nouveautés,  rares  et  précieuses,  dans  l’étendue  vocale  de
Marina Viotti.

Emmanuel  Villaume  –  en  expert  de  cette  musique  –  dirige
l’Orchestre et les Choeurs de l’Opéra national de Paris avec
un talent inénarrable. Toute la partition est déployée dans
l’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 scène. Pendant les ballets, on a pris littéralement une



vague vivifiante de musique qui a redonné totalement sa place
à ces pièces d’agrément dans l’ensemble du drame. Espérons
qu’Emmanuel  Villaume  revienne  sur  les  scènes  et  dans  les
fosses de France, où 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  honnêtes  de  ce  Paris  qui  se  rendort  dans  son
quotidien ? Que cherche Faust à la fin ? Peut-être la réponse
que Marcel Proust a fini par offrir aux âges, celle du temps
qui semble perdu à tout jamais, mais qui au fond est toujours
retrouvé, souvent quand on l’espère 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 Krätzer. Photos © Franck
Ferville.

 

VIDÉO : Trailer de « Faust » selon Tobias Krätzer à l’Opéra
Bastille

 



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.

On l’aperçoit au loin, au fond de l’Avenue de
l’Opéra, la façade du parangon du rêve du préfet
Haussmann… et puis l’on entre sous le regard des

Haendel, Gluck, Lully et Rameau; et l’on monte cet
escalier iconique de bronze et de marbre à foison;
et d’un coup on se trouve drapé de dorures et de
soie écarlate sous les nuées multicolores de Marc
Chagall. Le Palais Garnier est une mise en abyme
en soi, une illusion dès son apparition furtive

dans la ville, comme un mirage au cœur de la
procession incessante des phares automobiles.  Une
salle de spectacle, quelle qu’elle soit, n’est pas
simplement le cadre des rêves en tableaux vivants,

mais c’est aussi une tribune. Dès lors qu’un
théâtre ou un opéra occupe l’espace public, il
participe au tissu social. Rien n’est innocent

dans l’art et encore moins dans un art vivant et
public. Offenbach et ses librettistes étaient

conscients de la nature éminemment politique de
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toute expression de leur talent réuni.
 

 

La  somptueuse  bonbonnière  de  Charles  Garnier  ouvre  ses
sortilèges 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 à la dérive depuis le mois de juin. Espace public s’il
en est, le doux velours cramoisi des sièges de l’orchestre n’a
pas amorti des commentaires acerbes de quelques spectatrices
et spectateurs à l’entracte. Truffée de propos homophobes et
parsemée d’intolérance, cette litanie au nouveau ministre de
l’Intérieur nous a laissé pantois. Désormais les plateformes
audiovisuelles ont envoyé leurs ambassades au cœur de ce qui
demeure le refuge de la liberté de création. Certains propos
nous ont tellement choqués que le cœur a chaviré et s’est
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brisé sans bruit sur l’épaisse moquette.

Et pourtant, le pari audacieux d’Alexander Neef de confier la
mise en scène de cet opéra comique à Barrie Kosky fonctionne
si bien et sort cette partition du placard du ringard. Le
metteur en scène australien réussit si bien qu’il apporte une
vision sans concessions digne du livret et de la partition. A
l’égal de Thomas Jolly pour la fabuleuse cérémonie d’Ouverture
des Jeux de Paris 2024, Barrie Kosky a décidé de montrer la
diversité avec naturel et sans ambages. En abattant les murs
que tant d’adorateurs de « l’ordre » ont dressés, le brillant
metteur en scène 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  fraîcheur
vivifiante à ces Brigands.

La mise en scène de Barrie Kosky est conçue comme une fable
qui nous confronte à notre côté « brigand ». Nous sommes
toutes et tous des parias et des effrontés. Avec beaucoup de
subtilité, malgré les apparences, ce spectacle rend un hommage
appuyé à l’idiosyncrasie française, surtout à cette insolence
proverbiale qui existe depuis l’épisode du vase de Soissons et
se  poursuit  jusqu’à  Bertrand  Blier.  On  tend  à  l’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 apparaît dès l’ouverture
dans  le  look  enflammé  de  Divine  /  Babs  Johnson  dans  le
mythique Pink Flamingos de John Waters, maquillage et revolver
à l’appui. Suivent des moments de haute voltige chorégraphique
(Otto Pichler) et des costumes étincelants de Victoria Behr



affublant  la  troupe  de  brigands  de  fripes  70’s  à  foison.
L’arrivée des espagnols est iconique avec force Mater dolorosa
et  Christ  en  majesté.  Sortis  directement  de  la  cour  de
Philippe  IV  et  des  tableaux  de  Velazquez,  leur  espagnol
s’assimile davantage aux plus grands succès des radios de
Marbella des années 2000. La cour de Mantoue fait référence
directement au Neorealismo avec un clin d’œil à une scène
légendaire  du  Roma  de  Fellini  et  son  défilé  de  mode
ecclésiastique. Chaque détail de cette mise en scène est pensé
et fait appel à une large partie de la culture occidentale et
ses avatars pop. Barrie Kosky a fait rentrer le Camp sur la
scène de l’Académie nationale de Musique dont les dorures ne
sont pas sans rappeler l’excès 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,  l’Opéra  de  Paris  a  réuni  une
distribution  fantastique.  D’abord  le  Falsacappa  de  Marcel
Beekman  est  extraordinaire  ;  c’est  plus  qu’un  interprète,
c’est un « perfomance artist ». A l’égal des drag-queens, il
devient un personnage à part entière et nous emmène avec lui
tout  le  long  de  son  incarnation  du  brigand  en  chef  qui
s’inquiète  de  sa  fille  aux  ambitions  dangereusement
bourgeoises. Marcel Beekman est le digne héritier de l’artiste
total que fut Michel Sénéchal. Nous espérons l’entendre un
jour en Ménélas dans la Belle Hélène ou d’autres rôles qui
vont continuer à 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 à
l’image d’une Giulietta Massina, elle peut être touchante et
drôle, une leçon d’interprétation formidable. Vite qu’on la



distribue dans un Donizetti! En passant de banquier à bandit,
le  passage  n’est  pas  très  difficile  pour  la  formidable
Antoinette  Dennefeld.  Nous  l’avions  entendue  dans  la
recréation du Roi Carotte du même Offenbach à l’Opéra de Lyon,
ici dans le rôle acrobatique de Fragoletto. Nous avons adoré
son interprétation, à la fois touchante dans « Quand tu me fis
l’insigne honneur » , puis débordante d’énergie sans faillir à
la précision dans « Falsacappa voici ma prise » . Le duo du
notaire avec Marie Perbost réinvente ce tube et le promet à un
avenir éternel. Mathias Vidal montre que le style d’Offenbach
n’a aucun secret pour lui dans le rôle du Prince de Mantoue.
Il est à la fois maître du jeu sans tomber dans la caricature
et musicalement il sait apporter aux dynamiques redoutables de
la  partition,  une  personnalité  digne  de  plus  grands
interprètes. On espère le retrouver bientôt dans un Nemorino
ou un Paolino du Matrimonio Segreto.

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

Nous  avons  aussi  remarqué  la  voix  puissante  et  veloutée
d’Adriana Bignagni Lesca dans le rôle « méninesque » de la
Princesse de Grenade. Par ailleurs nous serions injustes de ne
pas mentionner les artistes des Choeurs de l’Opéra 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  rôle  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
façon Oudéa-Castéra, Mme la ministre nous débite un soliloque
d’actualité ciselé à l’arme blanche. Brillant monologue dont
elle est l’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-être sous les ors
des allées du pouvoir.

Les  musiciennes  et  musiciens  de  l’Orchestre  de  l’Opéra
national  de  Paris,  conduits  par  un  Stefano  Montanari
enthousiasmant,  se  saisissent  des  milliers  de  croches
d’Offenbach 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.

Après la grande fête de l’amnistie de Falsacappa et sa bande,
serons-nous capables d’accepter aussi la différence ? Cette
question soulevée, déjà 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 protège. Gageons que
le message de ces Brigands va durer au-delà de la saison 24/25
et démontre l’importance essentielle du spectacle vivant dans
nos temps troublés. A l’heure où le conformisme cherche à
brider tous les élans, n’est-ce pas sur scène que naissent les
révolutions ?

____________________________________________

 

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.

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

CRITIQUE,  concert.  PARIS,
Théâtre  des  Champs-Elysées,
le 28 juin 2024. HAENDEL :
Extraits d’oratorios et airs
d’opéras. Marina VIOTTI / Les
Musiciens  du  Louvre  /  Marc
Minkowski (direction).
 

La saison s’achève au Théâtre des Champs-Elysées
dans une frénésie olympique et un dernier rendez-

vous aux promesses brillantes. La formidable
mezzo-soprano franco-suisse Marina Viotti allait
suivre les pas d’autres astres qui ont foulé en

solo le plateau des frères Perret pour donner voix
à des airs de l’illustre Caro Sassone, Georg

Friedrich Haendel.  
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Le programme qui parachève en pierre de touche sertie d’un
talent incommensurable était divisé en deux époques et deux
langues, un joli résumé du cosmopolitisme du plus britannique
des  compositeurs  baroco-germaniques.  Intercalés  entre  les
fastueux Concerti grossi, les airs d’oratorios et d’opéras
semblaient des bijoux dans une parure qui n’eurent aucun mal à
émerveiller unanimement tout le public. Or, s’il faut émettre
quelques réserves… et pour être tout à fait juste, dans les
quelques réflexions ci-après, dans lesquelles il ne faut voir
aucune critique de l’interprétation : le talent de Marina
Viotti  n’est  surtout  pas  ici  remis  en  cause.  Mais  ce
programme, tout magnifique qu’il est, a tout de même le défaut
d’être décousu et dépourvu d’une réelle structure dramatique,
il ne raconte rien et se finit, pour ainsi dire, en « jus de
boudin« . Ce récital est l’exemple type de la bonne idée mal
construite. Si l’on a plaisir à entendre des raretés telles
extrait de Deborah, peut-être que la fabuleuse Marina Viotti
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aurait  pu  interpréter  plutôt  le  rôle  du  terrible  général
cananéen Sisera et en particulier l’air « At my feet extended
low« . Dans la partie opéra, nous restons songeurs par le
choix de ne pas finir par « Dopo notte » qui – dans le
contexte politique actuel – aurait pu symboliser l’espoir, et
nous aider à ne pas partir avec les douces lamentations de
Radamisto pour sa chère Zenobia. Un programme de récital, par
ses contraintes temporelles, est un exercice complexe, mais
quand on a « à disposition » une artiste telle que Marina
Viotti, tout conseiller artistique devrait être un orfèvre
pour  laisser  son  immense  talent  développer  les  nuances
infinies dans un bouquet musical inoubliable. 

Outre ce propos, Marina Viotti est une soliste Haendélienne
exceptionnelle : elle transcende chaque phrase, et construit
les cadences avec un souci de clarté, justesse et raffinement,
où rien n’est laissé au hasard. La scène de Dejanira issue de
l’Acte III d’Hercules est un morceau d’anthologie entre ses
mains, c’est une tragédienne de très haute volée. Les da capi
sont d’ailleurs singulièrement variés, surprenants et d’une
virtuosité  remarquable.  Espérons  qu’un  ensemble  bientôt
proposera  à  Marina  Viotti  une  Dejanira,  un  Radamisto,  un
Ariodante – ou pourquoi pas un Sisera ou un Lotario.

Maestro  Marc  Minkowski  fidèle  à  la  perfection  de  ses
interprétations haendéliennes a dirigé ses Musiciens du Louvre
avec  le  dynamisme  et  le  dramatisme  qui  le  caractérisent.
Musicalement tout le nuancier du maître de Halle a été déroulé
dans une fresque aux tons d’une richesse digne des grandes
heures  d’un  orchestre  composé  de  grandioses  talents.  Nous
apprécions d’entendre les Concerti Grossi en entier et d’être
plongés dans la plume instrumentale de Haendel qui ne cessera
jamais de nous émerveiller. 

Telle l’histoire féerique d’Alpha et d’Omega dans les gravures
d’Edvard  Munch,  Marina  Viotti  a  parcouru  les  drames  et
réjouissances vocales de Haendel sans perdre un seul instant
de vue que la musique n’est pas simplement une voltige, mais



c’est le messager le plus adroit pour porter l’espoir dans le
coeur de nous autres – êtres de chair et de rêve. 

_________________________________________________

CRITIQUE, concert. PARIS, Théâtre des Champs-Elysées, le 28
juin 2024. HAENDEL : Extraits d’oratorios et airs d’opéras.
Marina  VIOTTI  /  Les  Musiciens  du  Louvre  /  Marc  Minkowski
(direction).

 

VIDEO : Marina Viotti interprète « Crude Furie degli orridi
abissi » extrait de Serse de Haendel

CRITIQUE,  opéra.  OSLO,
Operaen,  le  23  juin  2024.
PHILIDOR : Ernelinde. J. van
Wanroij, R. van Mechelen, T.
Dolié, M. Lécroart… Chantres
du Centre de Musique Baroque
de Versailles / Orkester Nord
/ Mark Wahlberg.
Souvent le storytelling fait toute la différence. Dans
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la communication politique et les pages des
publications dites « people » l’intérêt est souvent

suscité par la manière de raconter la vie des individus
qui intéressent la société. Romans ou nouvelles qui
racontent la vie plus qu’elle n’est en réalité… Que
peut-on on dire de François-André Danican Philidor ?

Né en 1726 à Dreux, « vendange tardive » du vénérable
André Danican Philidor, le bibliothécaire et mémoire de

la musique française du roi Louis XIV. La vie de ce
bourgeon de la souche écossaise du roi Duncan d’Ecosse

portait musique et opéra en blason et destinée. Et
pourtant, de cet enfant très précoce, on a perdu toutes
les oeuvres avec lesquelles il épata son maître Campra,
et l’on ne se souvient de lui que comme le compositeur

d’opéras-comiques et encore… Ce sont les férus de
l’échiquier qui chérissent cet illustre personnage dont

le traité publié à 22 ans lui a valu une gloire
européenne, voire mondiale. Destin fabuleux à la

Redmond Barry ou Tom Jones, qu’il mettra en musique
d’ailleurs en 1765. Tout comme le héros de ce Barry
Lyndon inoubliable, la vie de François-André Danican
Philidor a été ponctué de péripéties, de voyages dans
les plus brillantes cours de l’Europe des Lumières, et

des amitiés solides avec des esprits tels Diderot ou
même le grand Fréderic II de Prusse. Célébré plutôt

comme prodige des échecs plutôt que comme compositeur,
cet astre est une des plus fougueuses étoiles du

firmament musical. Il a été vertement critiqué à son
époque par sa « manie » d’épicer ses compositions avec
des éléments ouvertement italiens pour la scène et les

autels très conservateurs du public français. Malgré
ces reproches, il a accédé en 1767 aux honneurs de

l’Académie Royale de Musique avec son opéra Ernelinde,
princesse de Norvège.

 



 

Passons sur les critiques des contemporains, dont Burney, sur
le livret de Poinsinet et la partition jugée trop italienne
dans sa forme et ses couleurs. Cet opéra est tout simplement
formidable. C’est l’un des très rares exemples qui éclatent le
corset contraignant imposé par le goût suranné du roi Louis
XIV. Philidor prend le risque de proposer la mise en musique
d’un livret adapté de la Fede tradita e vendicata de Silvani,
moult fois mise en musique outremonts. Dès l’ouverture, on
reconnaît la plume dynamique et concertante de Philidor, on
saisit  la  révolution  qu’il  a  proposée  sur  la  scène  du
conservatisme absolu. Par l’ornementation, l’harmonie et le
phrasé  on  a  l’impression  d’entendre  une  musique  liée  aux
maîtres de l’Ecole de Mannheim, et aussi ceux de la génération
postérieure tels Johann Christian Bach ou Domenico Cimarosa.
Philidor a bien appris dans ses voyages au contact de Graun à
Berlin, de Haendel à Londres et sans doute de Geminiani pour
ce qui est du développement impressionnant des phalanges des
cordes.  N’oublions  pas  qu’en  1767,  le  chevalier  Gluck
composait  toujours  pour  la  très  jeune  Marie-Antonia  de
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Lorraine d’Autriche et ses frères et soeurs, et sa réforme de
l’opéra  français  n’interviendra  que  quasiment  10  ans  plus
tard.  Avec  Ernelinde,  Philidor  impose  le  thème,  la  forme
tripartite et la saveur musicale italienne avec toute sa force
et sa modernité. Ernelinde n’est pas un opéra français mais un
opéra EN français.  Ce n’est pas lui faire outrage de le
qualifier ainsi, de la sorte il intègre la ronde des chefs
d’œuvre universels. 

Parmi les pépites de cette partition qui regorge de trésors,
outre les ensembles et l’ouverture, nous remarquons trois airs
d’une  rare  beauté,  l’un  du  prince  Sandomir,  un  autre  du
terrible Ricimer et une scène d’Ernelinde digne de la célèbre
Scena di Berenice que pléthore de compositeurs ont mise en
musique, de Hasse à Haydn. On pourrait écrire des pages et des
pages sur cette œuvre qui nous est revenue dans sa forme
originelle de 1767 grâce à Martin Wahlberg et son Orkester
Nord, orchestre norvégien sur instruments d’époque. Le chef et
son  orchestre  nous  ravissent  à  chaque  projet  dont  ils
s’emparent avec une énergie sans limites qui passionne et
enthousiasme  pour  un  répertoire  qui  demeure  très  rarement
interprété. Déjà forts d’enregistrements de Grétry, Mozart,
Duni et Pfleger, Orkester Nord et Martin Wahlberg poursuivent
l’exploration  des  oeuvres  rares  du  répertoire  européen  en
coopération, pour cette production, avec le Centre de Musique
Baroque de Versailles qui a fourni un plateau vocal rompu au
répertoire  français.  Heureusement  que,  par  les  temps  qui
s’annoncent, une telle institution poursuit ses collaborations
internationales  et  montre  que  la  musique  n’a  pas  de
nationalité ni de passeport, elle est le bien commun de celles
et ceux qui lui ouvrent son cœur. 

Dans  les  entrelacs  audacieux  de  l’écriture  de  Philidor,
l’Orkester Nord est totalement dans son élément, naviguant
avec  aisance  et  justesse.  Martin  Wahlberg  sait  doser
parfaitement  les  tempi  et  nous  emmène  dans  un  monde
passionnant et inattendu. On constate avec joie la puissance



dramatique qui surgit de la partition grâce à l’excellence des
musiciennes et musiciens de tous les pupitres. Nous saluons un
son d’orchestre construit avec grand soin et fidélité à ce
style cosmopolite qui peut être assez hasardeux. 

Judith van Wanroij nous a habitués à ses rôles de tragédienne
dans les grandes tragédies en musique. Sa voix possède la
puissance  habituelle  mais  semble  déconnectée  de  cet  objet
hybride. On est bien malheureux d’entendre qu’elle ne nous
propose pas la grande scène d’Ernelinde avec toute la fougue
qui  la  caractérise.  On  sent  qu’elle  reste  en  retrait  et
l’ornementation tombe à plat malgré la possibilité de faire
des da capi ad libitum. De son côté, le haute-contre flamand
Reinoud van Mechelen n’a plus à démontrer son immense talent
et  la  beauté  de  son  instrument.  Or,  dans  cette  forme  à
l’italienne, bien plus proche du jeune Mozart que de Rameau,
il ne semble pas à l’aise et nous laisse également quelque peu
perplexes sur les vocalises – et parfois la voix se perd dans
le superbe écrin de l’opéra d’Oslo. 

Le palissandre précieux de l’Opéra d’Oslo a en revanche été
une  scène  glorieuse  pour  le  superbe  Ricimer  de  Mathieu
Lécroart. Précis, juste dans les vocalises et les récits,
d’une grande puissance et d’une élégance dans le phrasé sans
sacrifier  les  dynamiques,  le  baryton-basse  a  su  porter  à
l’empyrée ce rôle complexe et éprouvant. De la même manière,
Thomas Dolié, toujours parfait, nous ravit dès qu’il est dans
une distribution peu importe l’ouvrage. On se demande pourquoi
cet  incroyable  soliste  n’est  pas  davantage  employé  dans
l’opéra baroque italien, il serait parfait dans une multitude
de  rôles.  Les  “petits”  rôles  sont  confiés  à  deux  jeunes
solistes  qui  nous  ravissent,  comme  Jehanne  Hamzal  qui  se
montre est fantastique dans son rôle de marin/prêtre : elle a
su comprendre que son ariette se rapprochait plus des airs
composés pour des castrats que des Mlle Fel ramistes. Clément
Debieuvre nous a montré des couleurs bien plus développées
dans le grave et nous en sommes ravis, tandis que Les Chantres



du CMBV, dirigés par l’extraordinaire Fabien Armengaud, se
saisissent de la partition avec grande aisance et sans aucun
défaut : les pages de Philidor sont restituées avec soin et
sans aucun accroc. 

Au  sortir  des  trois  actes  de  cette  Ernelinde,  les  pas
distraits  se  dérobent  sur  le  marbre  éclatant  de  l’Opéra
d’Oslo. Le soleil est encore en plénitude à 21 heures et son
reflet sur l’onde baltique est une lame de feu qui trace la
voie des oiseaux de mer au-dessus des îles boisées et des
promesses atlantiques. Ernelinde est revenue dans sa terre
ancestrale, juste à quelques pas de là où le génie tourmenté
d’Edvard  Munch  fait  exploser  en  mille  et  un  cristaux  de
couleurs, les rayons d’un été qui ne meurt jamais. 

______________________________________

 

CRITIQUE, opéra. OSLO, Operaen, le 23 juin 2024. PHILIDOR :
Ernelinde.  J.  van  Wanroij,  R.  van  Mechelen,  T.  Dolié,  M.
Lécroart… Chantres du Centre de Musique Baroque de Versailles
/ Orkester Nord / Mark Wahlberg. Photos (c) Pedro-Octavio
Diaz.

CRITIQUE,  opérette-féérie.
PARIS,  Théâtre  du  Châtelet,
le 12 juin 2024. Olivier PY :
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L’Amour  vainqueur.  A.
Sykopoulos,  P.  Lebon,  C.
Bourgoin, F. Obé…
 

Le plafond du Théâtre du Châtelet porte entre
frises historiées des cartouches qui rappellent

les genres qui ont fait sa gloire. Parmi les
disciplines on peut lire « Féerie« . Et c’est bien

de cela dont il s’agit dans cette production de
L’Amour vainqueur d’Olivier Py, une féerie doublée

d’opérette/cabaret. Si les genres naguère
qualifiés de « légers » ont désormais retrouvé

leur place méritée au sein des institutions
lyriques, la féerie manquait un peu dans les

programmations. 
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Créé en 2019 au Festival d’Avignon, et inspiré d’un conte des
Frères  Grimm,  L’Amour  vainqueur  semble  résonner  par  sa
thématique dans une époque livrée aux excès en tous genres.
Pour celles et ceux qui pensent, en méconnaissance des genres
théâtraux,  que  L’Amour  vainqueur  est  une  opérette  ou  une
comédie  musicale,  elles/ils  se  trompent,  cette  belle
production est un exemple type de féérie musicale du XXIème
siècle. La “féérie” se caractérise par l’emploi très libre du
merveilleux et souvent portant sur des contes et des histoires
romanesques.  C’est  le  cas  ici  d’une  fable  aussi  simple
qu’intense et prompte au débordement d’un merveilleux très
contemporain. Si le livret est assez faible, avec des rimes
faciles  ou  certaines  musiques  conçues  en  glosant  Michel
Legrand, Barbara ou Florimond Hervé, le tout est un exemple
fantastique de ce que le genre abandonné de la féérie peut
encore susciter à notre époque. L’abandon vraisemblable de
toute  logique  et  de  toute  complication  n’est  pas  une
maladresse  mais  contribue  à  un  voyage  sensible  dans  la
simplicité des émotions. Olivier Py réussit – par son texte,
sa musique et sa mise en scène – à succéder à Charles Nodier,
Victor Hugo et d’autres grands poètes et dramaturges pour nous
émerveiller  comme  jadis  dans  les  salles  des  boulevards
parisiens du XIXème siècle. 

Or, pour bâtir une production aussi ambitieuse et rendre au
merveilleux sa place sur la scène du Théâtre du Châtelet, il
fallait une équipe aguerrie et de grande qualité. Dans le rôle
guignolesque  du  Général,  sorte  de  général  Boum  doublé  de
Voldemort,  Antoni  Sykopoulos  a  été  vocalement  fantastique,
mais a fait preuve régulièrement d’hystérie dans le jeu, avec
des éclats de voix à outrance. La Princesse-violoncelliste est
Clémentine Bourgoin, et si le jeu semble assez juste tandis
que ses qualités d’instrumentiste sont certaines, vocalement
la voix est fragile et peu puissante. Pierre Lebon dans les
rôles du Prince et de la Fille de vaisselle est formidable.
Dans  son  rôle  dramatique  du  Prince,  il  est  une  sorte  de
Segismundo  caldéronien,  d’une  candeur  digne  du  récit  des



Grimm. En revanche, dans le rôle de la Fille de vaisselle, il
rappelle les meilleures heures de la Commedia dell’arte. C’est
un talent formidable à suivre absolument ! A son habitude,
Flannan Obé est un artiste complet de music-hall. Cependant il
serait temps qu’il cesse d’être sa propre caricature pour
incarner  l’essence  des  rôles  qu’on  lui  confie,  il  en  a
l’énergie et les qualités. 

A  la  fin  heureuse  de  cette  nouvelle  féérie,  le  sentiment
d’avoir traversé les âges et être encore ému ne s’estompe pas.
A l’image du Lac des cygnes, autre féérie chorégraphique, cet
Amour vainqueur n’a pas simplement triomphé du chaos et du
sang,  mais  a  également  réussi  à  faire  renaître  une  part
d’enfance en nous dans l’éternel émerveillement du spectacle
vivant.

________________________________

CRITIQUE, opérette-féérie. PARIS, Théâtre du Châtelet, le 12
juin 2024. O. PY : L’Amour vainqueur. A. Sykopoulos, P. Lebon,
C. Bourgoin, F. Obé / Olivier Py. Photos (c) Thomas Amouroux.

 

VIDEO : Olivier Py présente:explique « son » Amour Vainqueur

CRITIQUE,  opéra  (version  de
concert). PARIS, Théâtre des
Champs-Elysées,  le  31  mai
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2024. HAENDEL : Tolomeo. F.
Fagioli,  G.  Semenzato,  G.
Bridelli,  C.  Dumaux…
Orchestre de Chambre de Bâle
/  Giovanni  Antonini
(direction).

Tolomeo de Georg Friedrich Haendel n’est
aucunement une histoire égyptienne, puisque

l’intrigue se déroule sur l’île de Chypre. Le
livret adapté par Nicola Haym d’après un texte de

Carlo Sigismondo Capece s’inspire encore de la
tumultueuse histoire des Lagides, où Ptolémée IX a

été chassé du trône d’Alexandrie par sa mère
Cléopâtre III qui avait mis son fils puîné

Ptolémée X-Alexandre Ier sur le trône. Coïncidence
étonnante, l’opéra Berenice que Haendel a composé
près de dix ans après s’inspire de la pharaonique
fille de Ptolémée IX Sôter, la belle Berenice III
(un opéra par ailleurs mis à l’affiche de ce même

Théâtre des Champs-Elysées dix jours plus tôt,
autre coïncidence… ou pas ) ! Outre

l’emberlificotage dynastique passablement
roboratif, Tolomeo porte la marque de la glorieuse

époque du Haendel au zénith de sa création
opératique.

 

https://www.classiquenews.com/critique-opera-version-de-concert-paris-theatre-des-champs-elysees-le-31-mai-2024-haendel-tolomeo-f-fagioli-g-semenzato-g-bridelli-c-dumaux-orchestre-de-chambre-de-bale-giovanni/
https://www.classiquenews.com/critique-opera-version-de-concert-paris-theatre-des-champs-elysees-le-31-mai-2024-haendel-tolomeo-f-fagioli-g-semenzato-g-bridelli-c-dumaux-orchestre-de-chambre-de-bale-giovanni/
https://www.classiquenews.com/critique-opera-version-de-concert-paris-theatre-des-champs-elysees-le-31-mai-2024-haendel-tolomeo-f-fagioli-g-semenzato-g-bridelli-c-dumaux-orchestre-de-chambre-de-bale-giovanni/
https://www.classiquenews.com/critique-opera-version-de-concert-paris-theatre-des-champs-elysees-le-31-mai-2024-haendel-tolomeo-f-fagioli-g-semenzato-g-bridelli-c-dumaux-orchestre-de-chambre-de-bale-giovanni/
https://www.classiquenews.com/critique-opera-version-de-concert-paris-theatre-des-champs-elysees-le-31-mai-2024-haendel-tolomeo-f-fagioli-g-semenzato-g-bridelli-c-dumaux-orchestre-de-chambre-de-bale-giovanni/
https://www.classiquenews.com/critique-opera-version-de-concert-paris-theatre-des-champs-elysees-le-31-mai-2024-haendel-tolomeo-f-fagioli-g-semenzato-g-bridelli-c-dumaux-orchestre-de-chambre-de-bale-giovanni/
https://www.classiquenews.com/critique-opera-en-vc-paris-theatre-des-champs-elysees-le-21-mai-2024-haendel-berenice-s-piau-a-hallenberg-p-a-benos-djian-r-bres-feuillet-il-pomo-doro-francesco-corti-directi/
https://www.classiquenews.com/critique-opera-en-vc-paris-theatre-des-champs-elysees-le-21-mai-2024-haendel-berenice-s-piau-a-hallenberg-p-a-benos-djian-r-bres-feuillet-il-pomo-doro-francesco-corti-directi/
https://www.classiquenews.com/critique-opera-en-vc-paris-theatre-des-champs-elysees-le-21-mai-2024-haendel-berenice-s-piau-a-hallenberg-p-a-benos-djian-r-bres-feuillet-il-pomo-doro-francesco-corti-directi/


 

Créé  en  1728  au  King’s  Theatre  de  Haymarket  de  Londres,
Tolomeo a vu se produire la fine fleur du chant italien dont
Senesino, la Cuzzoni et surtout Faustina Bordoni dans le rôle
de la princesse Elisa. Il est intéressant de noter que dans la
partition on sent une certaine prédilection de Haendel pour la
Bordoni notamment dans les airs qu’il lui confiait, d’une
beauté exceptionnelle et d’une richesse musicale étonnante.
Avec la Cuzzoni il restait un peu sur ses acquis à cause sans
doute du caractère soupe-au-lait de la diva. Tolomeo est une
des partitions les plus richement orchestrées de Haendel à
cette  période  de  faste.  Cependant,  dans  les  productions
précédentes qui ont donné une version scénique ou en concert
de  cette  partition  ont  admis  que  l’orchestre  haendélien
n’était pas plus qu’un ensemble à deux par partie au maximum.
Or en observant les partitions, et connaissant l’écriture aux
mille  et  un  contrastes  du  compositeur  saxon,  on  a  pu  se
demander s’il ne serait pas trop ambitieux d’entendre un jour
ces  partitions  avec  toutes  les  parties  que  Haendel  avait
prévu.  Héritier  de  l’opéra  hambourgeois  aux  colorations
pléthoriques  et  de  l’orchestre  corellien  aux  nuances
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polymorphes, le grand compositeur a fait la grande synthèse
dans sa plume mais aussi, sans doute, dans le soin qu’il
portait à l’orchestre comme instrument dramatique en soutien
du livret et de la vocalité virtuose ou pas. Ce Tolomeo est le
résultat  d’une  recherche  approfondie  de  Clemens  Birnbaum,
ancien  directeur  du  Festival  Haendel  de  Halle  et  de  la
Händelhaus.  Dans  son  étude,  il  donne  un  aperçu  très
convaincant de la taille insoupçonnée de l’orchestre du King’s
Theatre. Cette production veille à restituer dans ce sens le
son que les anglais ont pu entendre en 1728 et propose au
public  une  sublime  tapisserie  aux  timbres  éclatants,  une
phalange de cordes assez confortable et un continuo aux basses
fournies.
 

L’Orchestre de Chambre de Bâle est un régal dans cet opéra. Or
on aurait aimé que pendant l’acte premier il y eut un peu plus
d’engagement, ce qui a été le cas pendant la représentation au
Concertgebouw des jours précédant ce concert. Il est important
de saluer en revanche la justesse des cordes, la précision et
l’équilibre des timbres et la subtilité des phrasés. Maestro
Giovanni  Antonini,  nous  révèle  cette  partition  avec  une
énergie débordante et un sens du théâtre sans limites.
 

Dans le rôle titre, Franco Fagioli n’a plus de prise dans les
médiums, ni la largeur de voix essentielles à ce rôle écrit
pour Senesino. Ses da capi, même s’ils restent impressionnants
n’ont pas l’envergure qu’ils requièrent, et son engagement
théâtral laisse beaucoup à désirer. Face à lui, Christophe
Dumaux est toujours intrépide et d’une remarquable justesse.
Dans le rôle du « frère ennemi » de Tolomeo, il n’a rien du
sadique  Tolomeo  du  Giulio  Cesare,  mais  plutôt  une  sorte
d’amoureux transi doublé d’un honnête petit frère.
Giuseppina Bridelli est splendide dans le rôle d’Elisa. Le
timbre est riche en contrastes, les da capi sont d’une grande
beauté doublée d’une virtuosité naturelle. Chaque note est
précise et ciselée avec soin, du grand art. Giulia Semenzato
est une Seleuce de rêve. Rôle un peu trop « à mouchoir » à
notre goût, Mlle Semenzato réussit à lui donner une épaisseur
dans  la  grâce  et  l’élégance  dans  toute  l’étendue  de  sa
tessiture. Si on assistait à la restitution de l’orchestre de



Haendel, ce soir nous avons vu renaître sous nos yeux les
divines  protagonistes  de  la  création  de  Tolomeo,  Mlles
Bridelli et Semenzato ont un avenir aussi glorieux que leurs
illustres prédécesseures. Enfin, la basse italienne Ricardo
Novaro campe un Araspe correct et sans accroc. Il arrive à
insuffler à ce faux méchant une dignité empreinte de toute la
belle noblesse de sa voix profonde.
 

Après  cette  série  sur  les  péripéties  sentimentales  et
politiques de la dynastie Lagide d’Egypte, on peut affirmer
que l’exotisme levantin a sans doute donné à Haendel son plus
grand  laboratoire  de  chefs  d’oeuvre.  De  Giulio  Cesare  à
Berenice  et  de  Tolomeo  à  Israel  in  Egypt,  il  est  temps
désormais qu’on puisse entendre ces partitions avec ce soin de
restitution informée que le superbe Ptolémée de ce soir, au
coeur du temple de marbre et d’or de l’Avenue Montaigne.
 

_____________________________________________________________
 

CRITIQUE, opéra. PARIS, Théâtre des Champs-Elysées, le 31 mai
2024.  HAENDEL  :  Tolomeo.  F.  Fagioli,  G.  Semenzato,  G.
Bridelli, C. Dumaux… Orchestre de Chambre de Bâle / Giovanni
Antonini (direction).
 

CRITIQUE,  opéra  (en  version
de  concert).  PARIS,  Théâtre
des Champs-Elysées, le 21 mai
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2024. HAENDEL : Berenice. S.
Piau,  A.  Hallenberg,  P.  A.
Bénos-Djian,  R.  Brès-
Feuillet…  Il  Pomo  d’Oro  /
Francesco Corti (direction).

Qui se souvient de Cléopâtre-Bérénice III reine de
l’Egypte Lagide à l’époque Hellénistique ?

Bérénice III a régné seule que pendant quelques
mois entre 81 et 80 avant JC. Outre une vie

truffée d’intrigues, péripéties politiques et
rebondissements matrimoniaux, la reine

d’Alexandrie a été une des victimes collatérales
de la politique d’ingérence de plus en plus

pressante du dictateur Sylla de Rome. En effet,
Bérénice III a dû épouser son demi-frère

Alexandre, qui deviendra Ptolémée XI-Alexandre II
par la grâce de Rome. Ce beau mariage montera a la

tête du jeune époux et il assassinera sa royale
épouse peu de temps après la nuit de Noces. Las,
le règne personnel du nouveau monarque sera de
courte durée également, puisqu’il trépassera

lynché par les Alexandriens qui aimaient
sincèrement leur reine…
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L’histoire de cette obscure ancêtre de la célèbre Cléopâtre
VII, rapportée par Appien, a sans doute inspiré le librettiste
florentin Antonio Salvi pour en faire un livret en 1709 mis en
musique par le bolonais Giacomo Perti. Cette oeuvre est passé
sous les plumes du tandem Domenico Scarlatti/Nicola Porpora,
Francesco Araja avant d’atterrir entre les mains de Georg
Friedrich Henndel en 1737. Quasiment pour sauver la saison
déclinante à Covent Garden, au coeur de la guerre des opéras
londoniens, Haendel a mis en musique la Berenice de Salvi en
la faisant adapter sans beaucoup de soin dans l’entreprise.
Haendel  en  proie  au  surmenage  et  des  lourds  problèmes  de
santé,  dont  une  paralysie  de  quatre  doigts,  a  fait  son
possible en 1737 pour défendre cette Berenice qui n’a pas du
tout trouvé le succès escompté. 
 
Malgré une distribution de haute volée avec notamment les
castrats Annibali et Gizziello ou les mezzo-sopranos Bertolli
et Negri, l’histoire de Bérénice III ballottée entre l’amour
et la politique n’a pas du tout séduit un public londonien
lassé des querelles incessantes des maisons d’opéra rivales
depuis 1733. Le livret de Salvi rabotté à-la-va-vite n’a pas
aidé  la  survie  de  cette  partition  qui  compte  des  bijoux
étincelants de la plume du maître saxon. Citons notamment les
airs qu’il a composé pour le rôle-titre qui sont d’une variété
et d’une élégance rares. La profusion de duos est aussi une
caractéristique intéressante qui demeure quasiment unique dans
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toute la production opératique haendelienne. 
 
Saluons donc le retour de cette Berenice en Première française
sur la scène du Théâtre des Champs-Elysées dont le plateau a
porté tant de recréations mondiales ou gauloises.  Ce soir
nous avons été gâtés d’abord par Il Pomo d’Oro, incomparable
dans  ces  partitions  et  dans  une  forme  olympique.  Chaque
pupitre a su donner à cette partition l’ampleur, le dynamisme
et  les  contrastes  nécessaires  à   l’épanouissement  de
l’écriture de Haendel. Le maestro Francesco Corti nous a mené
à travers les méandres de la politique et de l’amour avec
justesse, des tempi cohérents et une fine compréhension du
langage et de la dramaturgie de l’oeuvre. Quelle joie d’être
emportés par de telles et tels musicien.ne.s! 
 
La distribution était digne de la cour des Ptolémées avec des
interprètes rompus au style de l’opéra baroque dont le talent
est  plus  que  confirmé.  Dans  le  rôle  de  Bérénice  III,  la
soprano Sandrine Piau incarne aisément la noblesse traversée
des mille et un dilemmes amoureux. Si parfois l’orchestre la
couvre un peu, Mme Piau nous ravit dans les duos, les airs et
dans les récits avec la justesse et le timbre diamantin qu’on
lui connait. Face à elle, sa soeur rivale Selene est Ann
Hallenberg. L’agilité vocale et la richesse de sa tessiture
n’ont rien à démontrer de plus qu’elle est une interprète
idéale pour le répertoire de la Bertolli. 
 
Le rôle du primo uomo Demetrio est dévolu au contre-ténor
Paul-Antoine Bénos-Djian. Astre stratosphérique de nos scènes
baroques actuelles, ce chanteur nous ravit avec les couleurs
magnifiques qu’il déploie dans toute l’étendue du rôle. Les
seuls bémols sont son l’emploi de la voix mixte dans certains
passages et un manque de théâtre manifeste, ce qui n’empêche
aucunement de faire justice à la partition de Haendel au delà
de toute mesure.  Face à lui, l’autre contre-ténor est Rémy
Brès-Feuillet – qui remplace Hugh Cutting pour notre plus
grand bonheur. Interprète idéal dans le style, la diction et
la plénitude de la voix, le contre-ténor marseillais a su
incarner le rôle veule d’Arsace à la perfection. 
 
La palme absolue de la soirée est largement méritée par la



soprano romaine  . Sublime dans son incarnation d’Alessandro,
amoureux éconduit et finalement récompensé. Le rôle conçu pour
Giziello qui n’avait que 23 ans à l’époque de la création,
comporte  des  écarts  de  tessiture  assez  éprouvants.  Ariana
Venditelli a su naviguer les difficultés de la partition avec
une musicalité explosant le cadre, une myriade de couleurs
sublimes dans les da capi et un engagement théâtral hors pair.
Vite  qu’on  l’entende  en  solo  dans  un  récital  Giziello  ou
Berselli ! Dans les rôles secondaires les chanteurs Matthew
Newlin et Jonathan Chest ont été corrects, mais sans grande
envergure.  C’est  assez  dommage  mais  au  vu  de  leur  place
anecdotique dans le livret de Salvi, ils n’ont pas eu de place
pour développer une interprétation convaincante.

L’on oublie souvent, quand l’on est un habitué des salles de
concert, que la musique est avant tout un art qui touche au
plus profond. Alors que Berenice et Demetrio chantent le duo
« Se il mio/tuo amor fù il mio/tuo delitto » qui clôt l’acte I
de cet opéra de Haendel, le discours amoureux et pathétique du
couple a vu dans la pénombre un couple d’amoureux du temps
jadis l’écouter, main dans la main et les yeux dans les yeux,
tels ces jeunes coeurs sur lesquels le temps n’a aucune prise…

 

___________________________________________________
 

CRITIQUE, opéra (en VC). PARIS, Théâtre des Champs-Elysées, le
21 mai 2024. HAENDEL : Berenice. S. Piau, A. Hallenberg, P. A.
Bénos-Djian, R. Brès-Feuillet… Il Pomo d’Oro / Francesco Corti
(direction). Photo (c) Thibault Vicq.
 

AUDIO : Menuet extrait de « Berenice » de Georg Friedrich
Haendel


