
CRITIQUE,  festival.  AIX-EN-
PROVENCE,  Théâtre  de
l’Archevêché,  le  11  juillet
2025.  CHARPENTIER  :  Louise.
E.  Dreisig,  A.  Smith,  N.
Courjal,  S.  Koch…  Christof
Loy / Giacomo Sagripanti

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

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

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

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

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

abusive que son père entretient avec elle.
 

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

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

 



 

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

Il n’est pas simple d’exister face à ce couple exclusif, et
les partis pris de la mise en scène placent les personnages de
la mère et de Julien au second plan. Dans l’ingrate figure

https://www.classiquenews.com/wp-content/uploads/2025/07/Louise-—-Festival-dAix-en-Provence-2025-©-Monika-Rittershaus_6-1.jpg


maternelle, Sophie Koch fait valoir ses talents d’actrice ;
comme engoncée, la voix semble porter les traces de la rancœur
accumulée. Ténor vigoureux toujours sur la ligne de crête,
Adam Smith confère au personnage de Julien une fougue juvénile
et un charme musclé ; on rêve néanmoins d’un poète à la
séduction plus subtile.

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

 



 

_____________________________________
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CRITIQUE,  festival.
PERPIGNAN, 4ème Festival des
« Scènes Etoilées » (Eglise
des  Grands  Carmes),  le  11
juillet 2025. BLOW : Venus et
Adonis.  Jeune  Orchestre
Baroque  Européen,  Sylvain
Sartre (direction)

Dans le cadre du 4ème festival des « Scènes
Etoilées » – et dans celui de l’église gothique
perpignanaise des « Grands Carmes« , aux voûtes

ouvertes sur le firmament -, la nuit du 11 juillet
a offert un cadre féerique aux notes de John Blow
(1649-1708), dont le public catalan redécouvrait
son chef d’oeuvre lyrique, le magnifique « Venus

et Adonis » (1683). Sous des projecteurs qui
sculptaient ces pierres millénaires (alternant
ocres oranges ou rouges aux bleus nuits et aux

verts émeraude), le Jeune Orchestre Baroque
Européen (JOBE) a transformé ces ruines en un

palais sonore, où la brise méditerranéenne portait
les murmures des cordes et des voix. Un lieu à

ciel ouvert, dont l’acoustique naturelle a
magnifié chaque récitatif, chaque clameur de
chœur, faisant dialoguer le baroque et les
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étoiles.
 

Dirigé d’une main de maître par Sylvain Sartre – flûtiste et
cofondateur de l’ensemble Les Ombres, et de cet autre ensemble
issu des meilleurs conservatoires européens–, le JOBE a révélé
toute la fougue et la précision des jeunes talents (issus des
conservatoires de Bâle, Paris, Bruxelles, Lyon, La Haye…).
L’orchestre, déployé en arc de cercle autour des chanteurs, a
restitué  avec  une  énergie  contagieuse  les  danses  de  cour
françaises qui imprègnent la partition de Blow. La viole de
gambe et les flûtes à bec ont tissé des lignes transparentes,
tandis que le continuo (théorbe et clavecin) a insufflé une
rythmique  vive  aux  scènes  de  chasse.  Sartre,  en  chef-
pédagogue,  a  équilibré  rigueur  historique  et  expressivité
moderne, soulignant la parenté entre Blow et son célèbre élève
Henry Purcell.

Vénus  et  Adonis  (1683),  premier  opéra  anglais  entièrement
chanté, déploie un prologue et trois actes en un flux musical
continu, sans arias détachées. Le livret d’Anne Kingsmill,
inspiré d’Ovide, y gagne une urgence dramatique saisissante.
La  mise  en  espace,  sobre  mais  efficace,  a  joué  des  jeux
d’ombre et de lumière pour souligner les tourments amoureux.
Noëlle  Drost  (Vénus),  soprano  néerlandaise  à  la  présence
royale, a captivé par son timbre charnu et son phrasé sensuel.
Son duo avec Adonis – « Adonis will not hunt today » – fut un
joyau d’intimité troublée. Félix Merle (Adonis), jeune baryton
français au lyrisme viril, a incarné la bravade tragique du
chasseur, mourant dans un dernier souffle poignardé par l’aigu
d’une flûte (symbolisant le sanglier). Les Amours, menés par
un Cupidon espiègle – Arnaud Gluck, au très beau timbre de
contre-ténor -, ont apporté une touche de malice dans la leçon
d’infidélité, clin d’œil historique à la cour libertine de
Charles II (et à ses célèbres « mignons »). La scène finale,
lamento en sol mineur (« Mourn for thy servant »), a vu le
chœur  envelopper  l’assistance  d’une  polyphonie  élégiaque,



tandis que Vénus, robe étoilée défaite, se fondait dans la
pénombre… Un clair-obscur baroque littéralement habité par la
vidéo poétique de Louis Grangé.

Quand le dernier accord s’est éteint dans le silence ébloui
des Grands Carmes, Sylvain Sartre a salué ses jeunes protégés
avec une émotion palpable. Ce Vénus et Adonis n’était pas
qu’une résurrection musicale : il incarnait la transmission
vivante du baroque, où des étudiants devenaient maîtres le
temps d’une nuit. La marche funèbre finale, portée par les
cors et les violoncelles, a semblé monter vers les étoiles…
Une soirée enchanteresse !

 

__________________________________________

https://www.classiquenews.com/wp-content/uploads/2025/07/Venus-et-Adonis-a-Perpi2.jpg


CRITIQUE, festival. PERPIGNAN, Eglise des Grands Carmes, le 11
juillet 2025. BLOW : Venus et Adonis. Jeune Orchestre Baroque

Européen, Sylvain Sartre (direction). Crédit photo (c)
Emmanuel Andrieu

 

 

CRITIQUE,  festival.  LILLE,
« Les Nuits d’été » (Casino
Barrière), le 8 juillet 2025.
KURT  WEILL  :  Les  7  péchés
capitaux. Bella Adamova, Jess
Gardolin…  Orchestre  National
de Lille, Joshua Weilerstein
(direction)  –  Sandra
Preciado, (mise en espace)

C’est déjà la 4ème édition, la promesse à
chaque début d’été d’une nouvelle

aventure lyrique à Lille… Présentées à
l’initiative de l’Orchestre National de
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Lille (ON LILLE), LES NUITS D’ÉTÉ se sont
inscrites durablement dans l’agenda

lyrique estival… À l’heure où l’Opéra de
Lille est fermé, peu d’offres de

spectacles s’offrent aux lillois pourtant
nombreux pendant l’été… Il revient à

l’Orchestre National de Lille d’assurer
la permanence d’un vrai service public de
la culture et de proposer du lyrique en

ce mois de juillet. Engagement
exemplaire.

Photo : © classiquenews 2025

 

 

Le parti est totalement réussi
et  le  programme  choisi  par  le
directeur musical de L’ON LILLE
/ Orchestre National de Lille,
l’américain  Joshua  Weilerstein,
séduit par sa cohérence et ses
prises de risques. L’esprit de

la comédie musicale [bienvenu dans un Casino] et aussi du
cabaret  berlinois,  mordant  et  incisif,  inspire  visiblement
l’équipe artistique dont les partis de mise en espace sont
justes et plutôt efficaces voire indiscutablement oniriques.

Les 7 péchés capitaux de Kurt Weill écrit pour le Théâtre des
Champs Élysées à Paris en 1933 sont un ballet chanté, forme
originale qui souligne encore si l’on en doutait, le génie
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expérimental de Weill. Tout repose et fascine ici à partir du
travail en miroir entre les deux Anna : la chanteuse et la
danseuse, soit dès l’origine, la représentation archétypale
d’un  être  double  incarnant  une  dualité  agissante  et  qui
exprime très justement les tentations qui tiraillent chacun de
nous. À travers les 7 villes traversées, chacune mettant en
avant  un  péché,  un  penchant  dangereux,  est  questionnée
l’intégrité morale de chaque individu ; Anna éprouvée, tentée,
désirée, affronte ainsi chaque cité épreuve, de Memphis à Los
Angeles,   de  Philadelphie  à  Boston,  de  Baltimore  à  San
Francisco…

 

Kurt Weill
par l’Orchestre national de Lille

et Joshua Weilerstein

Entre Broadway et le cabaret
berlinois,

les 4èmes Nuits d’été enchantent
au Casino Barrière de Lille

 



Bella
Adamova et Jess Gardolin, respectivement Anna 1 et Anna 2
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L’opéra et son livret soulignent les tiraillements permanents
qu’éprouve l’héroïne avec d’autant plus d’occurrence

dramatique que chacun des sentiments opposés s’incarne
précisément dans les 2 Anna ; quand Anna 2 la danseuse

s’offre, consent, s’amourache, dévore sans mesure… Anna 1
commente, déplore, s’oppose, tente de raisonner Anna 2. Cette

réalité psychologique à 2 visages, à 2 corps se déploie ce
soir avec une rare pertinence, fruit du travail de la jeune

chorégraphe brésilienne JESS GARDOLIN qui assure le rôle dansé
et semi parlé d’Anna 2. Sa frêle silhouette, qui la fait

paraître telle la cadette de la chanteuse, exprime toute la
fragilité humaine face à la tentation.
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Rares les spectacle ainsi hybrides qui réussissent l’épreuve
redoutable  de  la  cohérence  ;  la  fusion  danse  et  chant
fonctionne  pleinement  et  reconnaissons  que  Weill  était  en
avance sur son temps, tant cette forme pluridisciplinaire du
spectacle captive ce soir d’autant plus qu’elle porte aussi
une claire défense de la femme et de son droit à la liberté
comme à l’émancipation.
Anna paraît accablée, confrontée pas à pas à la dictature
phallocratique  et  commerciale  du  capitalisme  décomplexé,
convoitée par le désir des hommes, certainement soumise aussi
par sa propre famille ; celle ci depuis la Louisiane suit
ville  après  ville  les  avancées  et  surtout  les  dividendes
engrangés par les deux jeunes femmes au cours de leur périple
urbain. Régulièrement la famille (le chœur virile présent tout
du long, à jardin) exprime son inquiétude de façade, non pas
tant pour l’intégrité physique et morale de ses enfants, que
leur capacité à amasser suffisamment de magot pour financer la
maison  familiale.  La  femme  doit  trimer,  travailler,  se
sacrifier ; à elle d’arbitrer ce qui est juste ou pas, pour
gagner les billets attendus.

 

Bien chauffé en première partie par un programme préalable
entre cabaret et comédie musicale (où la chanteuse Isabelle
Georges chantait «  Life is Cabaret », « Mein Herr », extraits
de Cabaret de  John Kander, couplés avec des airs lyriques de
Kurt Weill dont les inusables Youkali, – avec piano seul, puis
Mack the Knife, extraits de l’Opéra de Quat’sous), l’Orchestre
National de Lille fait merveille dans un répertoire qui exige
de la puissance et une grande finesse instrumentale. Joshua
Weilerstein fouille et articule la langue complexe de Weill
qui  fusionne  cynisme  amer,  sensualité  enivrée  et  surtout
tendresse bouleversante pour ses héroïnes. L’équation banjo et
clarinette  colore  toute  la  partition  de  couleurs
irrésistibles, avec un swing spécifique que le maestro sait
doser  avec  facétie  ;  sous  sa  baguette  vive  et  détaillée,



énergique  et  très  précise,  les  instrumentistes  expriment
idéalement la force monstrueuse de la fatalité, celle qui
emporte  dans  leur  destin,  les  2  protagonistes,  tout  en
détaillant  avec  une  grande  finesse  d’intonation,  le  fil
humain, la texture émotionnelle qui relie Anne 1 à Anna 2 :
chacune d’elle relève un à un chaque nouveau défi, chaque
nouvelle épreuve.

 



Bella Adamova
et Jess Gardolin, respectivement Anna 1 et Anna 2
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Dramatiquement,  le  souffle  de  l’orchestre  inscrit  ce
cheminement  et  ce  parcours  jalonnés  d’épreuves,  comme  un
rituel  à  la  fois  épique  et  tragique,  où  la  lutte  et  la
souffrance des corps s’exposent et s’expriment sans fard (ce
que montre remarquablement bien la chorégraphie imaginée par
Jess Gardolin). La danseuse répond en cela parfaitement au
chant mordoré, souple et voluptueux de la mezzo-soprano BELLA
ADAMOVA qui rayonne dans le rôle d’Anna 1, incarnant toute
l’intensité  et  la  justesse  du  personnage,  l’un  des  plus
captivants du théâtre de Weill. Le compositeur lui réserve de
somptueuses  mélodies,  accompagnées  par  un  orchestre
exceptionnellement  raffiné  et  actif.  Les  deux  interprètes
incarnent combien toute action oblige ; tout choix impose ses
conséquences, et aucune des deux jeunes femmes ne sort indemne
de ce tunnel redoutable. Le geste sûr du maestro éclaire tout
autant le cynisme à l’œuvre dans cette traversée étouffante,
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une vision entre tension et souffrance à mettre évidemment en
relation avec la propre destinée de Kurt Weill, lui-même sur
la route de l’exil, fuyant la barbarie nazie, se fixant ainsi
à Paris en 1933, avant de traverser l’Atlantique pour devenir
citoyen américain.

 

La propre expérience
de Kurt Weill et sa
destinée  elle  aussi
tragique se dévoilent
dans  le  spectacle
d’une  grande
sincérité.  Sur  le
plan  musical,
l’orchestration
somptueuse  et
l’indiscutable
séduction  mélodique
de  la  partition
emportent
littéralement  les
spectateurs.  Ce
mélange  idéalement
dosé  entre  fureur
tragique  et
raffinement  musical
produit un envoûtant
cocktail  auquel  il
est  difficile  de
résister.  A  voir
encore  ce  soir  au

Casino  Barrière  de  Lille,  à  20h.  INFOS  et  réservations  :
https://onlille.com/  –  et page dédiée aux 7 péchés capitaux
de  Weill  :
https://onlille.com/choisir-un-concert/categories/les-nuits-de

https://onlille.com/
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Photo ci contre : Anna 1 et son portable © Ugo Ponte / ON
LILLE 2025.

 

 

 

 

 

__________________________________________

CRITIQUE, festival. LILLE, « Les Nuits d’été », le 8 juillet
2025. KURT WEILL : Les 7 péchés capitaux. Orchestre National
de Lille, Joshua Weilerstein (direction) – Sandra Preciado,

(mise en espace)

Distribution :

Bella Adamova (Anna 1), mezzo-soprano
Jess Gardolin, (Anna 2), danseuse et chorégraphe

Le chœur familial
Guillaume Andrieu, (Père) Baryton

Florent Baffi, (Mère) Basse
Manuel Nùñez Camelino, (Frère 1) Ténor

Fabien Hyon, (Frère 2) Ténor

Alex Vizorek, récitant et maître de cérémonie

Sandra Preciado, mise en espace
Marzio Picchetti, lumières

Joshua Weilerstein, direction
Orchestre National de Lille

 

 

https://onlille.com/choisir-un-concert/categories/les-nuits-dete-2


________________________

PLUS d’INFOS, LIRE notre présentation des Nuits d’été 2025 :
Les 7 péchés capitaux de Kurt Weill, les 8 et 9 juillet 2025 :
https://www.classiquenews.com/onl-orchestre-national-de-lille-
nuits-dete-8-et-9-juil-2025-kurt-weill-les-7-peches-capitaux-
joshua-weilerstein/

________________________
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CRITIQUE,  festival.  ORANGE,
Théâtre Antique, le 6 juillet
2025. VERDI : Il Trovatore.
A. Netrebko, Y. Eyvasof, M.
N.  Lemieux,  A.  Isaev…
Orchestre  de  l’Opéra  de
Marseille,  Jader  Bignamini
(direction)

Le dimanche 6 juillet 2025 restera gravé dans les
annales des Chorégies d’Orange comme une soirée où
le génie de Giuseppe Verdi a enflammé le Théâtre
Antique, sublimé par des artistes habités, une
direction musicale électrisante et une mise en

espace d’une poésie rare (de Jean-Louis Grinda,
dont l’humilité bien connue fait que son nom

n’apparaît même pas dans la fiche artistique…).
Sous un ciel provençal constellé d’étoiles, Il

Trovatore a déployé ses passions brûlantes, ses
ombres tragiques et ses fulgurances vocales avec

une intensité proprement shakespearienne.

Comment évoquer sans emphase la Leonora d’Anna Netrebko, sinon
comme  une  révélation  céleste  ?  Dès  son  «  Tacea  la  notte
placida », la soprano a tissé un fil d’or entre le murmure du
vent et le grondement du destin. Son timbre, à la fois velouté
et  incandescent,  a  épousé  chaque  nuance  du  drame  :  les
pianissimi semblaient des soupirs arrachés à l’âme, les aigus

https://www.classiquenews.com/critique-festival-orange-theatre-antique-le-6-juillet-2025-verdi-il-trovatore-a-netrebko-y-eyvasof-m-n-lemieux-a-isaev-orchestre-de-lopera-de-marseille-jader-bignamini-directio/
https://www.classiquenews.com/critique-festival-orange-theatre-antique-le-6-juillet-2025-verdi-il-trovatore-a-netrebko-y-eyvasof-m-n-lemieux-a-isaev-orchestre-de-lopera-de-marseille-jader-bignamini-directio/
https://www.classiquenews.com/critique-festival-orange-theatre-antique-le-6-juillet-2025-verdi-il-trovatore-a-netrebko-y-eyvasof-m-n-lemieux-a-isaev-orchestre-de-lopera-de-marseille-jader-bignamini-directio/
https://www.classiquenews.com/critique-festival-orange-theatre-antique-le-6-juillet-2025-verdi-il-trovatore-a-netrebko-y-eyvasof-m-n-lemieux-a-isaev-orchestre-de-lopera-de-marseille-jader-bignamini-directio/
https://www.classiquenews.com/critique-festival-orange-theatre-antique-le-6-juillet-2025-verdi-il-trovatore-a-netrebko-y-eyvasof-m-n-lemieux-a-isaev-orchestre-de-lopera-de-marseille-jader-bignamini-directio/
https://www.classiquenews.com/critique-festival-orange-theatre-antique-le-6-juillet-2025-verdi-il-trovatore-a-netrebko-y-eyvasof-m-n-lemieux-a-isaev-orchestre-de-lopera-de-marseille-jader-bignamini-directio/
https://www.classiquenews.com/critique-festival-orange-theatre-antique-le-6-juillet-2025-verdi-il-trovatore-a-netrebko-y-eyvasof-m-n-lemieux-a-isaev-orchestre-de-lopera-de-marseille-jader-bignamini-directio/
https://www.classiquenews.com/critique-festival-orange-theatre-antique-le-6-juillet-2025-verdi-il-trovatore-a-netrebko-y-eyvasof-m-n-lemieux-a-isaev-orchestre-de-lopera-de-marseille-jader-bignamini-directio/


des éclairs déchirant la nuit. Dans « D’amor sull’ali rosee »,
elle a fait pleurer les étoiles, son chant flottant entre
douleur et extase, porté par une technique souveraine (Quelles
vocalises et quelles couleurs !). Et quel feu dans le trio
final, où sa résolution face à la mort a transcendé le pathos
pour toucher au sublime. Netrebko, plus que jamais, est une
prêtresse  de  l’art  lyrique,  une  magicienne  qui  transforme
chaque note en sortilège !

Son ex-mari, le ténor azerbaïjanais Yusif Eyvazov a campé un
Manrico  d’une  puissance  tellurique,  mais  traversé  d’une
vulnérabilité bouleversante. Dès sa première apparition, sa
voix de ténor spinto, large comme le Rhône en crue et chaude
comme  les  pierres  d’Orange  chauffées  à  blanc,  a  empli  le
théâtre  antique  d’une  aura  héroïque.  Son  «  Deserto  sulla
terra » fut un cri d’âme déchirant, où chaque note portait le
poids  du  destin.  Mais  c’est  dans  l’infernal  «  Di  quella
pira » qu’il a littéralement enflammé les cieux : ses aigus,
fusées de défi lancées vers la lune, claquèrent comme des
étendards de guerre, soutenus par une projection surhumaine
qui fit vibrer les gradins romains. Pourtant, Eyvazov a su
montrer  l’autre  visage  du  héros  :  la  tendresse  infinie
du « Miserere » avec Netrebko (quel couple scénique et vocal
!) fut un moment d’une poésie suspendue, où son chant, adouci
en un velours nocturne, se fondit aux larmes de Leonora. Un
Manrico complet, déchirant, porté par un engagement physique
total – un titan au cœur ouvert.

De  son  côté,  Marie  Nicole  Lemieux  a  offert  une  Azucena
d’anthologie, sombre joyau étincelant de folie et de douleur.
Sa présence scénique, fantomatique et pourtant terriblement
charnelle,  captivait  dès  son  entrée.  Et  cette  voix  !  Un
contralto d’une profondeur abyssale, aux graves rugueux comme
la  roche,  aux  mediums  brûlants  de  haine  et  de  désespoir
maternel. Son « Stride la vampa » ne fut pas simplement chanté
:  incanté.  Une  évocation  démoniaque,  où  chaque  syllabe
crépitait comme une braise, portée par un sens dramatique à



couper le souffle. Dans « Condotta ell’era in ceppi », elle a
déployé  une  palette  de  couleurs  effrayante  –  tour  à  tour
hurlante de vengeance, chuchotante d’hallucination, implorante
de  pitié  filiale.  Son  duo  final  avec  Manrico  fut  d’une
intensité tragique insoutenable : Lemieux a fait d’Azucena
bien plus qu’une sorcière ; elle en a fait l’incarnation même
de la fatalité verdienne, une Gorgone dont le chant pétrifiait
d’horreur et de compassion.

Et omment ne pas tomber à genoux, enfin, devant la performance
du baryton russe Aleksei Isaev – découvert par nous seulement
le mois dernier dans un mémorable Vaisseau fantôme au Théâtre
du Capitole -, ce Luna venu des steppes russes comme un héros
byronien ? Le baryton a enflammé l’auditoire dès « Il balen
del suo sorriso », où sa voix de bronze poli, tour à tour
rageuse  et  désespérée,  a  sculpté  le  personnage  avec  une
profondeur psychologique rare. Son incarnation du Comte fut
une  tempête  :  orgueil  aristocratique,  jalousie  dévorante,
amour fou – tout y était, porté par un legato de velours et
des aigus explosifs. Sa confrontation avec Manrico fut un duel
titanesque, où chaque regard, chaque silence pesait plus lourd
que les épées. Orange vient de découvrir son prochain monstre
sacré !

Pas de « petits rôles » à Orange, et le russe Grigory Shkarupa
(Ferrando) a prêté sa basse puissante et noble pour ancrer la
scène  d’ouverture  avec  une  clarté  et  une  présence
remarquables.  Son  récit  du  bûcher  («  Abbietta  zingara  »)
captiva l’auditoire, déployant le drame avec une gravité et
une projection exemplaires. La jeune soprano française Claire
de  Monteil  (Inez)  a,  elle,  insufflé  à  la  confidente  une
sensibilité exquise. Son timbre rond et puissant, son beau
phrasé  dans  ses  brèves  interventions  (surtout  le  duo
d’ouverture avec Leonora) apportèrent une touche de lumière
juvénile bienvenue au cœur des ténèbres. Une perle discrète
mais  essentielle.  Mention  spéciale,  enfin,  à  cette  masse
chorale phénoménale réunissant les Chœurs des Chorégies et de
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l’Opéra Grand Avignon. Qu’ils soient gitans forgeant avec une
énergie sauvage (« Vedi! Le fosche »), soldats martelant leurs
chants de guerre, ou moines psalmodiant dans la pénombre, ils
ont été le souffle vital de l’œuvre. Leur puissance, leur
précision  rythmique  et  leur  engagement  physique  ont
littéralement soulevé la scène, notamment dans les grandes
fresques du deuxième et quatrième actes. Ils ont formé un mur
sonore et émotionnel irréprochable.

 

 

Sous la baguette ardente du chef italien Jader Bignamini,
l’Orchestre Philharmonique de Marseille a enthousiasmé avec
une  ardeur  quasi  révolutionnaire.  Les  préludes  ont  jailli
comme  des  coups  de  canon,  les  cordes  en  fusion  (quel
staccato dans « Di quella pira » !), les cuivres sauvages, les
bois  langoureux…  Bignamini  a  ciselé  chaque  nuance  avec
l’intelligence  d’un  archéologue  et  la  fougue  d’un  torero,

https://www.classiquenews.com/wp-content/uploads/2025/07/Trovatore1.jpg


équilibrant l’intimité des duos et la démesure des chœurs (les
fameux « Vedi ! Le fosche » à vous dresser les cheveux sur la
tête). Son sens du théâtre a magnifié Verdi : les silences
mêmes semblaient hurler !

Face aux contraintes financières persistantes des Chorégies,
Jean-Louis  Grinda  a  transformé  les  limites  en  opportunité
créative.  Sa  «  mise  en  espace  »  (indiquée  comme  version
concert  dans  le  programme)  dépasse  largement  le  format
traditionnel.  En  magicien  des  lieux,  il  a  opté  pour  une
discrétion  éloquente  ;  pas  de  fioritures,  mais  quatre
projections vidéo hypnotiques, conçues comme des palimpsestes
numériques sur le mur antique : au I, une tour isolée dans une
forêt nocturne, évoquant le passé tragique des personnages. Au
II, des flammes dansantes pour la scène du bûcher, leur lueur
orangée  se  superposant  à  la  pierre  chaude,  et  au  IV,  un
vitrail en rosace projeté pendant le mariage secret de Leonora
et Manrico, fusionnant sacré et fatalité. La sobriété des
costumes et l’éclairage minimaliste (Vincent Cussey) ont eux
aussi laissé toute la place à l’émotion pure.

Entre  le  chant  des  cigales  (et  celui  plus  perçants  des
martinets  !),  et  le  murmure  des  pierres  romaines,  cette
production  d’Il  Trovatore  restera  dans  les  mémoires  et  a
atteint  l’idéal  des  Chorégies  :  un  mariage  parfait  entre
patrimoine et création, entre ferveur musicale et théâtralité
brute. Netrebko, Eyvasof, Lemieux, Isaev, Bignamini et Grinda
ont offert une version qui fera date – un Trovatore où chaque
note,  chaque  regard,  chaque  ombre  portée  sur  les  pierres
millénaires parlait d’amour, de mort et de folie. Qu’importe
la nuit tombante : sous le ciel étoilé de Provence, Orange a
redécouvert le feu sacré de l’opéra !

 



 

 

_________________________________

CRITIQUE, festival. ORANGE, Théâtre Antique, le 6 juillet
2025. VERDI : Il Trovatore. A. Netrebko, Y. Eyvasof, M. N.
Lemieux, A. Isaev… Orchestre de l’Opéra de Marseille, Jader
Bignamini (direction). Crédit photo © Jean-Philippe Gromelle

 

 

VIDEO : Un « Trouvère » d’anthologie aux Chorégies d’Orange
2025 !
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CRITIQUE,  festival.  BEAUNE,
42ème  Festival  International
de Musique Baroque (Cours des
Hospices  de  Beaune),  le  5
juillet  2025.  LULLY  :
Proserpine. M. Lys, V. Gens,
A.  Bré,  N.  Pritchard,  L.
Kilsby… Les Talens Lyriques,
Christophe  Rousset
(direction)

Sous la direction énergique de Maximilien
Hondermarck (diplômé du CRR de Paris et du
Ministère de la Culture), le 42e Festival

International de Musique Baroque de Beaune entame
une ère nouvelle, alliant tradition et innovation.
Hondermarck, nommé en 2024 après un concours face

à 17 candidats, a su insufflé une dynamique
rafraîchissante avec l’ouverture de (nouveaux)

lieux exceptionnels, telles que la Chapelle des
Jacobins et la Chapelle de la Charité, qui

accueillent des répertoires intimistes, complétant
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magistralement l’emblématique Cour des Hospices et
la magnifique Basilique Notre-Dame. Organisée en
week-ends thématiques (hommage à Rameau, week-end
Haendel…), elle mêle jeunes talents et ensembles

confirmés – comme Le Poème Harmonique, Les Epopées
ou encore Les Talens Lyriques, à l’honneur en ce

samedi 5 juillet, avec la rare Proserpine de Jean-
Baptiste Lully.

 

Créée en 1680 à la cour de Louis XIV, Proserpine marque la
réconciliation entre Lully et son librettiste Quinault, après
le scandale d’Isis (où Madame de Montespan était caricaturée
en  Juno  jalouse  !).  Inspirée  des  Métamorphoses  d’Ovide,
l’œuvre  déploie  une  intrigue  mythologique  aux  accents
politiques  :  Pluton  enlève  Proserpine,  fille  de  Cérès,
déclenchant la colère maternelle et l’intervention des dieux.
Le livret miroite d’allusions à la cour : Cérès abandonnée par
Jupiter évoque Madame de Montespan délaissée pour Madame de
Ludres, tandis que Proserpine forcée d’épouser Pluton renvoie
au mariage imposé de la Dauphine Marie-Anne de Bavière. Lully
donne ici le premier rôle à l’orchestre – et, dixit Madame de
Sévigné : « cet opéra est au-dessus de tous les autres ».
L’ouvrage lullyste comporte par ailleurs le premier duo de
basses de l’histoire de la musique (entre Pluton et Acalaphe),
symbolisant les ténèbres de l’Enfer.

Dans la Cour des Hospices de Beaune, cadre sublime classé au
patrimoine  de  l’Humanité,  Christophe  Rousset  a  clos  son
intégrale  Lully  en  génie  inspiré,  dirigeant  Les  Talens
Lyriques et le Chœur de Chambre de Namur avec une précision
électrisante. Les violons ont tissé des tapisseries sonores
luxuriantes (préludes envoûtants), les bassons et flûtes à bec
ont dialogué avec les passions des chanteurs, tandis que les
percussions ont scandé l’enlèvement de Proserpine avec une
sauvagerie contrôlée. Le superbe pupitre de cordes des Talens



Lyriques a incarné les passions avec une violence inouïe –
tempêtes dramatiques, plaintes des enfers, et danses célestes…
– et ont enchanté un public venu en nombre de toute l’Europe !

Dans le rôle-titre, avec sa voix cristalline aux couleurs
changeantes, passant de la fragilité juvénile à l’autorité de
reine des Enfers, la soprano suisse Marie Lys continue de
subjuguer : son duo avec Mercure fut un joyau d’élégance. De
son côté, Véronique Gens campe une Cérès impériale de douleur et
de rage. Son aria « Dieux, soyez-moi favorables » a embrasé l’auditoire par

ses nuances tragiques, du murmure déchirant aux imprécations fulgurantes.

Le jeune ténor britannique Laurence Kilsby (Alphée) possède une
voix à la suavité envoûtante, illuminant la Cour d’un timbre
doré.  Sa  scène  d’amour  avec  Aréthuse  (Ambroisine  Bré,
délicieuse de fraîcheur) a suscité des frissons. La basse
française Olivier Gourdy (Pluton), avec sa voix sombre et
profonde, a incarné la puissance ténébreuse de son personnage
sans caricature aucune. Son entrée en scène, portée par les
trompettes  et  timbales,  a  électrisé  l’atmosphère.  Autre
chanteur  remarqué,  Nick  Pritchard  (Mercure)  a  fait  preuve
d’une grande agilité vocale, messager volant avec une énergie
aérienne. La jeune soprano Apolline Raï-Westphal a apporté une
fraîcheur idéale à ses deux rôles (La Félicité et Cyané). Tant
dans  son  incarnation  de  La  Discorde  qu’en  Crinise,  Jean-
Sébastien Bou a campé de manière très théâtrale sa double
partie, avec un timbre percutant et une présence scénique
toujours aussi électrique. Son articulation mordante a servi
parfaitement le texte de Quinault, soulignant les tensions
politiques  sous-jacentes  du  livret.  Face  à  lui,  Olivier
Cesarini (Acalaphe) a paru bien pâle et timoré, vocalement
parlant,  tandis  que  David  Witczak  a  excellé  en  Jupiter,
alternant entre la majesté foudroyante du roi des dieux (Acte
V) et la magnanimité du pacificateur. Enfin, Thibaut Lenaerts
– qui avait la charge de la préparation des chœurs – s’est vu
également  confier  (avec  efficacité)  un  certain  nombre  de
petits rôles complémentaires.



Cette performance clôt le cycle Lully des Talens Lyriques / de
Christophe Rousset à Beaune... avec un grand succès public, en
témoignent les ovations aussi nourries que répétées qui se
sont fait entendre à l’issue de la soirée. Et Proserpine –
reine des Enfers (et désormais de nos mémoires…) – y a trouvé
un trône proprement éclatant !

 

 

_______________________________________

CRITIQUE, festival. BEAUNE, 42ème Festival International de
Musique Baroque (Cours des Hospices de Beaune), le 5 juillet

2025. LULLY : Proserpine. M. Lys, V. Gens, A. Bré, N.
Pritchard, L. Kilsby… Les Talens Lyriques, Christophe Rousset

(direction). Crédit photo © Ars Essentia

 

 

CRITIQUE,  festival.  SOFIA,
opéra de Sofia, du 28 juin au
3 juillet 2025. WAGNER : Der
Ring des Nibelungen. Chœur et
Orchestre  de  l’Opéra  de

https://www.classiquenews.com/critique-festival-sofia-opera-de-sofia-du-28-juin-au-3-juillet-2025-wagner-der-ring-der-nibelungen-choeur-et-orchestre-de-lopera-de-sofia-plamen-kartoloff-evan-alexis-christ/
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Sofia.  Plamen  Kartoloff  /
Evan-Alexis Christ

Le metteur en scène (et directeur de l’Opéra de
Sofia) Plamen Kartaloff a une fois de plus

transformé l’Opéra de Sofia en épicentre wagnérien
avec sa production du Ring des Nibelungen,

présentée cette année du 28 juin au 3 juillet 2025
– dans le cadre de son festival annuel dédié à

Richard Wagner (depuis 2023). Cette Tétralogie,
portée par une mise en scène visionnaire, un
orchestre électrisant dirigé par Evan-Alexis
Christ, et une distribution majoritairement

bulgare, a conquis un public accouru des quatre
coins de l’Europe.

 

Plamen Kartaloff a transformé la tétralogie wagnérienne en une
fresque visuelle et philosophique unifiée par le symbole du
triskèle (cercles géocentriques). Ce motif, représentant la
« spirale de la vie », structure chaque opéra tout en créant
une  continuité  scénographique.  Dans  Das  Rheingold  (visible
ici)  les  triskèles  immergés  dans  une  piscine  centrale,
éclairés en bleu électrique, forment un vortex liquide. Les
Filles  du  Rhin  (Woglinde,  Wellgunde,  Flosshilde)  nagent
littéralement dans cet espace, utilisant des trampolines pour
simuler des mouvements de vagues. Des projections de reflets
aquatiques envahissent le fond de scène, créant une illusion
de profondeur abyssale. Pour l’antre d’Alberich, les triskèles
se disloquent en structures métalliques anguleuses. Des jeux
de lumières stroboscopiques (Andrej Hajdinjak) et des fumées
denses évoquent la forge infernale, tandis que les enclumes
(18 en tout !) résonnent depuis les coulisses, conformément à

https://www.classiquenews.com/critique-festival-sofia-opera-de-sofia-du-28-juin-au-3-juillet-2025-wagner-der-ring-der-nibelungen-choeur-et-orchestre-de-lopera-de-sofia-plamen-kartoloff-evan-alexis-christ/
https://www.classiquenews.com/critique-festival-sofia-opera-de-sofia-du-28-juin-au-3-juillet-2025-wagner-der-ring-der-nibelungen-choeur-et-orchestre-de-lopera-de-sofia-plamen-kartoloff-evan-alexis-christ/
https://www.youtube.com/watch?v=hwIGWSvDKfM
https://www.youtube.com/watch?v=hwIGWSvDKfM


la partition de Wagner. La transition du fluide au métallique
illustre la perversion de la nature par la cupidité. La chute
d’Alberich  dans  le  Rhin,  où  il  est  encerclé  par  des
projections de vagues dévorantes, souligne la circularité du
destin — un thème central du Ring.

Dans Die Walküre (visible ici)  la hutte de Hunding est un
triskèle  brisé,  recouvert  de  neige  artificielle,  forme  un
cercle  de  pierres  ancestral.  Des  ombres  projetées
(représentant le frêne sacré) envahissent le sol lors de la
scène de reconnaissance entre Siegmund et Sieglinde, liant
leur  destin  à  la  mythologie  nordique.  Pour  la  célèbre
“Chevauchée des Walkyries”, les huit guerrières émergent d’un
brouillard rougeoyant, juchées sur des plateformes suspendues
évoquant des rochers célestes. Leurs capes pourpres flottent
sous des ventilateurs cachés, créant un effet de vol stylisé.
Des projections de runes scandinaves défilent sur le cyclorama
durant leur cri de guerre. La scène finale de Wotan entourant
Brünnhilde d’un anneau de feu utilise des flammes virtuelles
projetées sur un écran de fumée. Les triskèles s’embrasent en
synchronie avec l’orchestre, fusionnant le leitmotiv du feu
(Loge) et de la malédiction — une métaphore de l’implosion des
Dieux.

Dans  Siegfried  (voir  ici),  la  forêt  au  centre  du  livret
devient organisme vivant. Des triskèles recouverts de mousse
et  de  lianes  forment  des  dômes  végétaux.  Des  projections
d’arbres  en  croissance  accélérée  répondent  aux  cuivres  de
l’orchestre,  tandis  que  l’Oiseau  (soprano  suspendue  à  un
trapèze) survole la scène dans une cage lumineuse en forme de
sphère.  Pour  représenter  Fafner  en  dragon,  plutôt  qu’un
costume réaliste, Kartaloff opte pour une abstraction : des
lasers verts dessinent les contours du dragon, pilotés depuis
la fosse par des techniciens. La « peau » de Fafner est un
écran  translucide  où  défilent  des  algorithmes  évoquant  sa
mutation monstrueuse. Quant à la forge de Siegfried, elle
intègre des étincelles réelles (système pyrotechnique à froid)

https://www.youtube.com/watch?v=Zx-1KnHLN58
https://www.youtube.com/watch?v=Sh4NzdnHjCc


et des sons d’enclume spatialisés. Quand l’épée brisée est
reforgée,  les  triskèles  pivotent  pour  former  une  étoile,
symbolisant la renaissance héroïque.

Pour Götterdämmerung (voir ici), un triskèle doré géant forme
le palais des Gibichungen. Des colonnes de lumière blanche
(évoquant le pouvoir stérile de Gunther) croisent des ombres
noires (Hagen), tandis que des miroirs brisés reflètent la
duplicité des personnages. Dans la fameuse scène d’Immolation
finale, Brünnhilde chante son monologue sur un cheval stylisé
en métal rouillé. Le bûcher s’embrase via des projections de
flammes dansantes, tandis que des paillettes argentées (l’or
du Rhin restitué !) tombent du ciel. Le Valhalla brûle en
hologramme, remplacé par une aurore boréale verte, l’Espoir
selon Kartaloff. Les filles du Rhin récupèrent alors l’anneau
dans  un  bassin  vide,  soulignant  le  retour  à  l’équilibre
naturel.  Le  triskèle  central  se  désagrège  lentement  en
poussière lumineuse, clôturant le cycle de la démesure par une
purification visuelle… C’est tout simplement superbe à voir !

 

https://www.youtube.com/watch?v=7XyS0yyGXvo
https://www.classiquenews.com/wp-content/uploads/2025/07/Rheingold-a-Sofia.jpg


 

Comme toujours, l’Opéra de Sofia peut interpréter la plupart
des rôles avec sa propre troupe. Mais on a également assisté à
d’excellentes  performances  de  certains  invités.  La  Bulgare
Iordanka Derilova a été tout simplement superbe, tant par son
soprano  au  dramatisme  intense  que  par  son  interprétation
talentueuse de l’une des meilleures Brünnhilde du moment (dans
Le Crépuscule des Dieux), tandis que a compatriote Radostina
Nikolaeva n’a pas moins démérite (dans le même rôle) dans La
Walkyrie, avec une voix tranchante et acérée dans l’aigu, mais
sachant s’adoucir et s’humaniser dans les suppliques adressées
à son père dans le finale. Le Britannique Thomas Hall a brillé
en Wotan dans L’Or du Rhin et La Walkyrie, tout comme le
Hongrois Krisztián Cser qui reprenait le rôle dans Siegfried.
Le danois Magnus Vigilius a incarné un Siegfried éclatant de
santé et avec un charisme rayonnant (dans Siegfried) tandis
que Kostadin Andreev a lourdement déçu dans la reprise du rôle
dans  Le  Crépuscule,  avec  une  voix  fatiguée  et  de  piètres
qualités d’acteur. La basse bulgare Petar Buchkov en Fafner
(puis Hagen), l’Alberich de Plamen Dimitrov, et l’Erda de
Vesela Yaneva ont également fait grande impression, parmi la
multitude de leurs confrères et consoeurs dont aucun.e. n’a
démérité (hors le cas déjà cité). 

Sous la baguette dynamique du chef greco-américain Evan-Alexis
Christ – déjà à la tête de l’orchestre de l’Opéra de Sofia
dans une Elektra vue un mois plus tôt à l’Opéra d’Istanbul -,
la phalange “maison” a livré une performance puissante et
nuancée : les leitmotivs (destin, épée, or) ont notamment été
articulés  avec  une  clarté  remarquable,  notamment  dans  la
« Marche funèbre » de Götterdämmerung. Christ a utilisé ici
une  version  orchestrale  adaptée  aux  théâtres  de  taille
moyenne, sans sacrifier la grandeur wagnérienne. Une quadruple
production qui consolide Sofia comme le Bayreuth des Balkans !

 

https://www.classiquenews.com/critique-opera-istanbul-ataturk-cultural-center-le-28-mai-2025-r-strauss-elektra-l-kehayova-g-rusekova-t-bandalovska-plamen-kartaloff-evan-alexis-christ/


 

 

__________________________________

CRITIQUE, festival. SOFIA, opéra de Sofia, du 28 juin au 3
juillet 2025. WAGNER : Der Ring des Nibelungen. Chœur et

Orchestre de l’Opéra de Sofia. Plamen Kartoloff / Evan-Alexis
Christ. Crédit photo © Opéra de Sofia

 

 

 

 

 

https://www.classiquenews.com/wp-content/uploads/2025/07/Siegfried.jpg


CRITIQUE,  opéra.  PARIS,
Palais  Garnier,  le  29  juin
2025.  OFFENBACH  :  Les
Brigands.  M.  Beekman,  P.
Perbost,  A.  Dennefeld,  L.
Naouri…  Barrie  Kosky  /
Michele Spotti

Le 27 juin 2025, veille de la Marche des Fiertés
parisienne dont le cortège devait s’élancer du

Palais Royal tout proche, l’Opéra Garnier avait
vibré aux accents subversifs de la Première des
Brigands de Jacques Offenbach, revisités par le

génial Barrie Kosky (dont nous sortons à peine de
son “Sweeney Todd” strasbourgeois...). Dans un

timing parfait, cette production transgressive et
joyeusement queer a épousé l’esprit militant et

festif de la Pride, transformant la scène en
manifeste flamboyant pour la liberté d’être et de

paraître.
 

 « Les Brigands » d’Offenbach au Palais Garnier,
ou l’opéra-bouffe en révolution queer !

 

https://www.classiquenews.com/critique-opera-paris-palais-garnier-le-29-juin-2025-offenbach-les-brigands-m-beekman-p-perbost-a-dennefeld-l-naouri-barrie-kosky-stefano-montanari/
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Le metteur en scène australien, grand amateur d’Offenbach,
ancre résolument l’œuvre dans l’esthétique camp et underground
des années 70-80. Falsacappa (Marcel Beekman) surgit en drag
queen écarlate, sosie hallucinant de Divine, l’icône du cinéma
trash  de  John  Waters.  Perruque  peroxydée,  robe  sirène  et
talons vertigineux, il incarne une autorité matrone, mêlant
menace et auto-dérision. Le chœur des brigands devient une
horde de créatures genderfluid : danseurs en shorts pailletés,
cow-boys  en  jupes,  nonnes  cancanant  comme  dans  Roma  de
Fellini.  Les  dialogues  ont  été  réécrits  pour  moquer
l’actualité politique (références à Bruno Le Maire, trou de la
dette…) et l’hypocrisie sociale : « Il faut voler selon la
position  sociale  que  l’on  occupe  »  clame  Falsacappa,
soulignant  que  bandits  et  banquiers  partagent  les  mêmes
méthodes. La scénographie de Rufus Didwiszus  représente un
palais délabré tagué d’un « Ni Dieu, ni maître, ni patron ».
Ce cadre gris sert d’écrin aux costumes flashy (signés par
Victoria Behr), symbolisant la révolte contre l’ordre établi :
une explosion chromatique inspirée de Vélasquez pour la cour
espagnole (Acte II), mêlant crinolines et accoutrements de
clubbing. Les Ménines y côtoient des travestis en plateformes,
créant des tableaux vivants tout simplement hypnotiques. Quant
à la chorégraphie, orchestrée par Otto Pichler, voguing et
danses  urbaines  rythment  les  ensembles,  transformant  les
brigands en troupe de performeurs queer.

En transposant l’intrigue dans une esthétique queer radicale,
Kosky révèle la modernité du livret. Les brigands changent
d’identité pour berner les puissants, miroir des stratégies
LGBT+ pour exister dans une société normative. La troupe de
hors-la-loi, syndiquée et solidaire, forme une famille choisie
– écho aux « chosen families » de la culture queer, tandis que
les piques contre les financiers corrompus et les carabiniers
ridicules résonnaient avec les luttes portées le lendemain
dans la Marche des Fiertés.

En  chef-drag,  Marcel  Beekman  –  voix  nasale  et  théâtre



extravagant – domine la scène par son charisme de « matrone-
patronne », transformant le personnage en icône d’autorité
queer. Marie Perbost (Fiorella) distille dans la salle son
soprano incandescent, cheveux rouges et jupon rayé, telle une
héroïne de Tim Burton. Son jeu généreux et sa voix ronde
électrisent la salle. Antoinette Dennefeld campe un Fragoletto
alerte et sensuel, elle passe des vocalises virtuoses aux
claquements de castagnettes avec une grâce réjouissante. En
chef des carabiniers, Laurent Naouri semble rendre hommage à
Louis  de  Funès,  et  l’on  se  délecte  de  sa  verve  comique
réjouissante. Le reste de la distribution (Eugénie Joneau,
Philippe Talbot, Sandrine Sarroche…) n’offre que des motifs de
satisfaction…

Sous  la  direction  du  jeune  chef  italien,  l’Orchestre  de
l’Opéra  national  de  Paris  fait  scintiller  la  partition
d’Offenbach  :  rythmes  enlevés  et  nuances  malicieuses
soulignent l’ironie du livret – et quelques décalages avec les
chœurs (notamment au final de l’Acte II) sont vite oubliés
devant l’énergie déployée. Les chœurs, admirablement dirigés
par  Ching-Lien  Wu,  alternent  entre  puissance  (entrées
martiales) et délicatesse (chœur des marmitons), incarnant une
communauté soudée et bigarrée.

Les Brigands selon Kosky est bien plus qu’un opéra : c’est un
manifeste  visuel  et  sonore  pour  la  liberté  d’être,  une
célébration de la marge comme espace de créativité. Dans ce
Palais Garnier transformé en boîte de nuit géante, Offenbach
n’a jamais semblé aussi actuel. La standing ovation du 29 juin
– entre rires aux larmes et larmes de joie – a confirmé que
l’esprit de la Pride continuaient d’envahir la Capitale le
lendemain  du  défilé…   jusque  sous  les  ors  du  très
«  académique  »  Palais  Garnier  !

 

 



 

_____________________________________

CRITIQUE, opéra. PARIS, Palais Garnier, le 29 juin 2025.
OFFENBACH : Les Brigands. M. Beekman, P. Perbost, A.

Dennefeld, L. Naouri… Barrie Kosky / Michele Spotti. Crédit
photo © Agathe Poupeney – OnP

 

 

 

VIDEO : Trailer des « Brigands » de J. Offenbach au Palais
Garnier

 

CRITIQUE,opéra.  COLOGNE,
Opéra,  le  27  juin  2025.
Philippe  MANOURY  :  Die
letzten Tage der Menschheit /
Les  Derniers  jours  de
l’humanité  (création
mondiale).

https://www.classiquenews.com/critiqueopera-cologne-opera-le-27-juin-2025-philippe-manoury-die-letzten-tage-der-menschheit-les-derniers-jours-de-lhumanite-creation-mondiale/
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Le nouvel opéra de Philippe Manoury en
création à l’Opéra de Cologne est une

réussite absolue. Le déploiement
d’effectifs impressionnants paraît

d’autant plus pertinent que  la parure
orchestrale scintille et interroge dans

une spatialité reconsidérée, que le sujet
central croise notre actualité la plus

brûlante… L’humanité n’est-elle condamnée
qu’à perpétuer la guerre et l’esprit de
haine, c’est à dire à signer sa propre

destruction ? L’apocalypse atomique est-
elle inéluctable et proche?

 

Toutes les photos  : ©  Sandra Then

 

 

 

 

La  paix  est  plus  dure  à  défendre  que  la
guerre. Le constat est sans appel ; et ce
n’est pas l’actualité qui le démentira [les B2
américains  récemment  exposés  suite  au
bombardement  en  Iran  le  13  juin  dernier,
figurent  même  dans  le  catalogue  visuel  des
projections vidéos en continu] ; cet ordre des
armes et de la guerre totale est clairement
épinglé par Philippe Manoury qui prend appui

https://www.oper.koeln/de/produktionen/die-letzten-tage-der-menschheit/1018
https://www.oper.koeln/de/produktionen/die-letzten-tage-der-menschheit/1018


sur un texte puissant pour offrir une résonance singulière à
son propos.

 

En prenant pour point de départ, la pièce électrique de Karl
Kraus ( » Die letzten Tage der Menschheit / Les Derniers jours
de l’humanité  » rédigée entre 1915 et 1917), témoin aigu de
la  première  guerre  mondiale,-  comme  l’est  en  peinture
l’incontournable et lui aussi visionnaire Otto Dix-, Philippe
Manoury échafaude un opéra spectaculaire qui mêle théâtre,
chant, dispositif vidéo… Soit un objet éclectique dont la
démesure [et le très grand raffinement musical] servent au
plus  près  et  avec  une  efficacité  saisissante,  son  sujet
pacifiste et humaniste.

 

 

la musique commente, dénonce…
en un rare souffle cathartique
L’opéra comme laboratoire formel et engagé se déploie ainsi à
l’Opéra de Cologne avec tous les moyens nécessaires, à tel
point que peu de scènes européennes pourraient actuellement
accueillir la performance tant le plateau doit être étendu en
largeur comme en profondeur, devant contenir : les 3 groupes
instrumentaux, le jeu scénique au devant, les déplacements des
chœurs et des acteurs en fond de scène, sans omettre les
multiples écrans qui descendent et remontent, et ceux fixes, à
cour et à jardin, sans oublier tout autant la réalisation
vidéo  en  direct  qui  met  en  avant  l’intervention  des  deux
acteurs, à la fois commentateurs et témoins de l’action, et
qui produisent souvent les images centrales ; ni la nouvelle
disposition qui déplace les chœurs et une partie des pupitres
des cuivres et des bois, à la fin de la partie I [chœur



enveloppant  final,  situé  derrière  les  derniers  rangs  de
spectateurs], surtout dans la partie II [cuivres et bois].

Tout cela exige une ouverture de scène exceptionnelle. Et un
espace qui se plie à de tels déplacements. Et cette ampleur
visuelle et scénique répond exactement à l’essence même du
texte de Kraus, celui d’un observateur aiguisé qui détaille
les enjeux, cible ce qui relie étroitement chaque individu à
la violence, et le groupe à la guerre. C’est pourquoi il est
question moins de personnages dont on suivrait la psychologie
que  de  tableaux  collectifs,  de  confrontations  à  deux,  de
situations  qui  toutes  dénoncent  la  folie  humaine…  chaque
figure  étant  soit  fascinée  soit  emportée  par  le  cycle
destructeur.

Philipe  Manoury  suit  surtout  le  texte  de  Kraus  dans  la
première partie : plus narrative et dénonciatrice, historique
même,  évoquant  la  Vienne  à  l’époque  de  Kraus  [les  scènes
chantées  évoquent  l’assassinat  de  l’archiduc  François-
Ferdinand  (le  28  juin  1914),  l’enrôlement  des  soldats,
l’inquiétude des familles, le traumatisme des troupes sur le
front de guerre et la réalité sanglante du conflit à travers
les gueules cassées et tous les corps meurtris, martyrisés, à
l’agonie,  sur  leur  lit  d’hôpital  ;  la  seconde  partie  est
davantage proche d’un oratorio, mettant en avant le chœur,
prenant une distance allégorique et critique vis à vis du
sujet.

 







Les
deux acteurs, témoins et victimes face à l’Apocalypse

nucléaire imminent

 

 

Musicalement la partition est somptueuse et traitée comme un
vaste plaidoyer d’une rare cohérence. C’est la musique qui
commente  incidemment,  qui  souligne,  dénonce  avec  un  rare
souffle cathartique. Sa réussite est de rester continument
chambriste et filigranée malgré l’échelle et la démesure de
son format.
Orfèvre des étagements et des nappes sonores, Philippe Manoury
joue avec les plans de perception ; son écriture élargit les
champs musicaux, créant comme un vortex sonore dont l’étendue
semble  infinie.  Le  compositeur  démontre  sa  [très]  grande
culture musicale [en particulier opératique] : de nombreuses
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formes connues y sont représentées et le compositeur ajoute,
aux côtés des 15 chanteurs, un couple d’acteurs dont le texte
rappelle  celui  de  Kraus  ;  les  nombreuses  séquences  en
dialogues parlés rétablissent ainsi la place du théâtre pur au
sein de la performance.

Rien à dire sur le choix des solistes, en particulier les
chanteurs qui composent en partie la troupe de l’Opéra de
Cologne, dans les tableaux collectifs, les duos, les séquences
d’un rare cynisme [la journaliste fascinée par la musique
d’une bombe qui explose entre autres]…
L’inventivité commande du début à la fin une partition qui
reste audible par ses nuances et ses équilibres sonores : les
3 orchestres accompagnent, enveloppent littéralement les voix
sans jamais les couvrir avec une richesses de timbres et de
couleurs qui révèlent un métier rare de la dramaturgie comme
de  l’orchestration  ;  à  jardin,  les  altos,  violoncelle  et
harpes ; au centre, face au chef, les violons et les bois ; à
cour, les cuivres et les percussions… Et selon le sens des
situations et des séquences, un petit groupe de cuivres qui
déambule, avec caisse clair et roulements de tambour pour
évoquer  entre  autres  la  violence  traumatique  du  front  de
guerre…

 

 

Apocalyptique et onirique,
le nouvel opéra expérimental
de Philippe Manoury est une

réussite absolue
 



 

Le  dialogue  et  les  combinaisons  millimétrées  entre  sons
acoustiques et leurs doubles (leurs prolongements ou leurs
échos)  retravaillés  par  l’électronique,  produisent  des
textures et une palette de timbres et d’effets, littéralement
envoûtants. Le goût du timbre, l’association des instruments,
ces  lignes  continûment  déroulées,  superposées,  créent  des
étagements dans un espace sonore tout à fait singulier dont
les réseaux sont en écho direct avec le texte fleuve de Kraus.

L’électronique  est  plus  développée  encore  dans  la  seconde
partie qui ne raconte plus mais dénonce et exhorte à l’action
face à L’APOCALYPSE que s’annonce.
À chacune de ses interventions solistes, Anne Sofie von Otter
(Angelus Novus ) est éblouissante ; elle est accompagnée par
le cor anglais [hommage citation au drame de Wagner et son
fameux solo du prélude du 3 ème acte de Tristan und Isolde? ]
; c’est la seule individualité qui s’épaissit au fur et à
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mesure de l’action, se révélant progressivement bouleversante
: sa 3ème apparition est une plainte, un lamento développée
qui expose la douceur grave et ronde de son médium intact. La
pythie visionnaire surplombe alors le public, perchée sur un
vaste  portique  roulant.  Philippe  Manoury  renoue  avec  le
souffle épique du Berlioz des Troyens, réservant alors à cette
Cassandre  un  superbe  rôle,  certes  allégorique,  mais  aux
imprécations bouleversantes, condensé d’humanité impuissante
et endeuillée.

Cathartique, apocalyptique [au sens strict de révélation], le
spectacle ainsi réalisé demeure saisissant, dans la continuité
de son déroulement magnifiquement structuré ; comme on a dit :
de la narrativité active de la première partie à l’allégorisme
de la seconde où le chœur impressionnant, pilier central de la
performance, prend à témoin les spectateurs sur l’urgence à
mesurer ce qui est en jeu : les derniers jours de l’humanité.
Rares les théâtres qui osent et sont capables de produire un
théâtre aussi inclassable au carrefour des disciplines. Comme
précurseur et à l’avant garde, l’Opéra de Cologne ouvre un
nouveau chapitre de l’écriture opératique tout en demeurant
fidèle à ses fondamentaux : déchaînement des passions, chant
lyrique et raffinement orchestral qui plus est, au service
d’un sujet majeur qui dérange plus qu’il ne nous divertit. Qui
questionne et dénonce avec force et poésie. Magistral.

 

 

distribution

Angelus Novus : Anne Sofie von Otter
Sopran A : Emily Hindrichs
Sopran B : Tamara Bounazou

Sopran C : Constanze Rottler
Sopran D : Simge Çiftci

Mezzosopran A : Johanna Thomsen



Mezzosopran B : Christina Daletska
Mezzosopran C : Barbara Ochs

Tenor A : Dmitry Ivanchey
Tenor B : John Heuzenroeder
Tenor C : Armando Elizondo

Bariton A : KS Miljenko Turk
Bariton B / Bass : Lucas Singer

Schauspieler : Sebastian Blomberg
Schauspielerin : Patrycia Ziolkowska

Chor der Oper Köln
Gürzenich-Orchester Köln

Musikalische Leitung / direction musicale : Peter Rundel
Inszenierung / mise en scène : Nicolas Stemann

Klangregie & Live-Elektronik : IRCAM

 

4 représentations à venir
Encore 4 autres représentations à l’affiche
de l’Opéra de Cologne / StaatenHaus Saal :
les 29 juin (16h), 4, 6 et 9 juillet (18h) –
PLUS  D’INFOS  sur  le  site  de  l’Opéra  de
Cologne  /  KÖLN  OPER  :
https://www.oper.koeln/de/produktionen/die-le
tzten-tage-der-menschheit/1018
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LIRE aussi notre présentation annonce de Die letzten Tage der
Menschheit / Les Derniers

 jours
de l’humanité, le nouvel opéra de Philippe Manoury, en

création à l’Opéra de Cologne :
https://www.classiquenews.com/wp-admin/post.php?post=77337&act

ion=edit

Cinq actes (un pour chacune des cinq années de la Première
Guerre mondiale) avec un prologue et un épilogue, portent

ainsi le texte comptant plus de 700 pages ; le texte fleuve
est parfois décrit comme mégalomaniaque et dans son adaptation
pour le cadre opératique, permet de reconsidérer les limites
du théâtre. Voilà une nouvelle production particulièrement

attendue qui dans son déploiement annoncé, envisage de
nouvelles formes et possibilités pour le genre opéra..

 

_____________________________________
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CRITIQUE,  opéra.  NANTES,  le
25 juin 2025. Messe pour une
planète  fragile  :  Guillaume
Hazebrouck,  Antjie  Krog,
création  mondiale.  chœurs
amateurs  :  Le  Petit  Chœur
Nantais, Choeur des collèges,
chœur  de  femmes,  chœur
d’Angers  Nantes  Opéra,
Ensemble  Frasques,  Rémi
Durupt / Guillaume Gatteau

Après un premier projet du même type [Les
Sauvages, 2021], réalisé par la même

équipe artistique, Angers Nantes Opéra
[ANO] qui a particulièrement bien relevé
les défis des pratiques amateurs, propose

une performance inventive, forte, à
plusieurs titres exemplaires en associant

professionnels et amateurs.
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De quoi casser définitivement cette image élitiste et réservée
du genre opéra et des théâtres lyriques : depuis qu’il en est
le directeur, Alain Surans dont cette saison 2025-2026 est la
dernière, a su renouveler l’activité et les actions d’une
maison d’opéra. Centré sur la voix et les pratiques amateurs,
aux côtés des productions opératiques proprement dites, les
salles  [de  Nantes  et  Angers]  sont  devenues  des  lieux
d’expérimentation ouverts où le citoyen peut participer et
faire entendre sa voix. Les ateliers plébiscitées, « ça va
mieux en chantant », le démontrent comme ce soir cette Messe
oratorio réalisée en création mondiale. On peut penser que le
spectacle  présenté  ce  soir  est  une  extension  comme  le
prolongement  des  dits  ateliers  dont  il  partage  le  même
principe : la pratique amateurs encadrée par les chanteurs
professionnels du chœur d’ANO.

 

 

 

Ressources et performances
des chœurs amateurs
C’est  même  une  remarquable  production  qui  réussit  ses
principaux  enjeux,  pédagogique  et  intergénérationel,
artistique et engagé. Impliquer ainsi 40 collégiens et aussi
Le Petit chœur Nantais [constitué d’une vingtaine d’enfants de



tous les quartiers de Nantes, âgés entre 8 et 16 ans], dans
une production que porte un texte poétique aussi dénonciateur,
violent, incisif… est le plus sûr moyen de sensibiliser les
plus  jeunes  à  l’expérience  artistique  ;  même  implication
totale pour le 3ème chœur, le choeur des femmes du quartier de
La  Bottière  à  Nantes  ;  c’est  un  projet  inclusif  et
participatif  d’autant  plus  juste  ici  que  le  texte  mis  en
musique  constitue  une  alerte  impérieuse  pour  sauver  la
planète,…  et  l’humanité  puisque  l’un  et  l’autre  sont
indissolublement  liés.  Outre  l’engagement  total  des  jeunes
artistes  et  des  musiciens  professionnels,  l’impact  du
spectacle découle du texte, raffiné, sensuel, cru signée de
l’autrice africaner Antjie Krog [née en 1952].
Publié en 2020, le manifeste porte toutes les souffrances
d’une  planète  et  d’une  humanité  en  souffrance,  c’est  une
célébration  de  la  fragilité  de  la  planète  comme  la
dénonciation de la barbarie que l’homme continue de perpétrer
contre lui-même …
On se souviendra du tableau, digne d’un opéra, où le chœur
frontal exprime avec force l’esprit de vengeance du Dies Irae,
cependant que la femme noire, pythie hallucinée [Nayel Hoxo]
abîmée dans la douleur, évoque des scènes d’horreur et de
misère inimaginables … Comme l’air de la mezzo [Florencia
Machado, artiste du chœur d’ANO] et sa bouleversante chanson
qui sanctifie avec raison toute l’élégance de la themanda
trianda, l’herbe rouille, emblématique des paysages d’Afrique
et d’Australie.

Confrontés à des images aussi puissantes et tout à la fois
poétiquement stimulantes, les jeunes interprètes auront été
plus que tout autres sensibilisés à la destruction globale que
l’homme  opère  sur  la  Nature  et  sur  toutes  les  espèces
sauvages,  comme  sur  lui-même.

 

Sur scène où dans la salle, les enfants et pré adolescents
participent activement à l’injonction à agir ; ils parlent,



murmurent, crient, gémissent, chantent portés par le chœur
d’Angers Nantes Opéra, pilier vocal de la création, exposé,
acteur  central  des  principales  séquences  [Dies  Irae,
Lacrimosa,…]
Cette Messe revêt la puissance d’un oratorio proposant des
tableaux d’une exceptionnelle violence en associant solistes,
chœurs  multiples  et  fosse  constamment  percutante,  souvent
grave, bien rythmée grâce à la direction de Rémi Durupt dont
le  geste  fédérateur,  assure  l’équilibre  entre  les  masses
chorales, entre les récits parlés et la partie instrumentale
en fosse [les instrumentistes de l’ensemble Frasques] ;

Quelle planète allons-nous transmette aux générations futures
? La Messe souligne l’urgence à agir et concrètement dans la
réalisation  du  spectacle,  souligne  l’extrême  fragilité  du
vivant, l’impuissance des plus engagés. La mer de plastic,
l’eau polluée, l’air vicié… Le texte rétablit ce lien viscéral
entre la planète et l’humanité ; si la première s’effondre,
l’autre suivra. Percutant dans le fond, risqué et innovant
dans  sa  forme,  le  spectacle  souligne  avec  éloquence,  les
bénéfices féconds que produit la rencontre entre amateurs et
professionnels
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CRITIQUE, opéra. NANTES, le 25 juin 2025. Messe pour une
planète fragile : Guillaume
Hazebrouck, Antjie Krog,
création mondiale. chœurs
amateurs : Le Petit Chœur
Nantais, Choeur des collèges,
chœur de femmes, chœur d’Angers
Nantes Opéra, Ensemble Frasques,
Rémi Durupt / Guillaume Gatteau.
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CRITIQUE,  festival.  BORDEAUX
/ Festival PULSATIONS (Halle
47 de Floirac), le 26 juin
2025.  MARTINU  :  La  Passion
Grecque.  J.  Henric  M.
Mauillon, M. Petit, T. Dolié,
M.  Lécroart…  Juana  Ines
Castro  Estrepo  /  Raphaël
Pichon

Spectacle phare de la 4ᵉ édition du festival
Pulsations (à Bordeaux et ses alentours), La

Passion grecque de Bohuslav Martinů, présentée
dans l’envoûtante Halle 47 de Floirac (une
ancienne usine ferroviaire reconvertie),

transcende l’expérience lyrique par son audace
artistique et son ancrage humaniste. Sous la

direction visionnaire de Raphaël Pichon, (à la
tête de son Ensemble Pygmalion), cette production
incarne la quintessence d’un opéra engagé, servi

par une équipe créative et des interprètes
d’exception.

 

La Passion grecque ouvrage est en fait le dernier opus du
compositeur  tchèque,  que  lui  avait  inspiré  la  lecture  du
“Christ  recrucifié”  du  célèbre  romancier  grec  Nikos
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Kazantzakis. Il le rencontre à Antibes en 1954 et, fort de son
accord, se met eu travail : en janvier 1956, la partition est
achevée. Comme l’ouvrage doit être créé à la Royal Opera House
de Londres (qui le lui a expressément commandé), le musicien
écrit lui-même, en anglais, le livret. Mais des manigances à
la tête de l’institution londonienne font finalement capoter
le projet. L’œuvre ne sera créée qu’en 1961, dans une version
allemande  (remaniée)  à  l’Opéra  de  Zurich,  et  l’original
anglais devra attendre 1999 pour être enfin porté à la scène,
au Festival de Bregenz en l’occurrence. Mais l’œuvre est ici
donnée dans une version française inédite, réorchestrée par
Arthur Lavandier pour ensemble réduit. Un pari réussi car
Lavandier préserve la richesse symphonique originale (mêlant
chants orthodoxes, folklore tchèque et naïveté mélodique) tout
en adaptant l’effectif à l’acoustique de la Halle 47. 

A cause de sa rareté autant que de son pouvoir émotionnel (et
de ses résonances actuelles), l’histoire mérite d’être ici
narrée. Dans la Grèce de l’Asie mineure au début du XIXe
siècle, le berger Manolios se voit confier le rôle du Christ
dans le jeu de la Passion présenté par les gens du village de
Lykovrissi. Peu à peu, le berger cesse de jouer et commence à
incarner son personnage, à se substituer au Christ. La suite
de l’histoire lui donnera l’occasion d’aller jusqu’au bout de
son rôle et de son sacrifice. Le village est envahi par une
troupe de paysans misérables chassés par les Turcs de leurs
terres  et  cherchant  désespérément  un  refuge.  C’est  à  ce
moment-là que la vie paisible et aisée de la commune tourne au
drame et le sujet de l’opéra prend soudain des connotations
universelles et aussi très actuelles… Après un premier élan de
compassion et de miséricorde pour les réfugiés, les gens se
détournent de ces intrus pauvres et incommodes qui meurent de
faim et cherchent un terrain pour vivre. Les masques tombent
et  les  villageois  montrent  leurs  vrais  visages,  les
personnages de l’Evangile se confondent avec les personnes
réelles. Manolios s’oppose à ceux qui cherchent à chasser les
misérables du village et cela provoque une explosion de haine



contre  lui.  Le  pope  Grigoris  l’excommunie  de  l’Eglise  et
Panait, homme qui campe le rôle de Judas, le tue. Le sacrifice
est  consommé  et  les  réfugiés  reprennent  leur  marche
désespérée…

La Halle 47, entrepôt désaffecté aux dimensions monumentales
(200 mètres de long !), devient le creuset d’une dramaturgie
immersive, grâce à la mise en scène et à la scénographie de
l’autrichienne  Juana  Inés  Cano  Restrepo  qui  exploite
magistralement  ce  lieu  :  un  plateau  recouvert  de  terre,
évoquant la quête d’enracinement des réfugiés, tandis que des
cloches  suspendues  (symboles  religieux  et  communautaires)
rythment  l’espace  sonore,  tandis  qu’un  couloir  central
traverse  les  gradins,  intégrant  le  public  à  la  tension
dramatique. Les chœurs, constamment en mouvement, envahissent
l’usine  avec  une  énergie  contagieuse.  En  plus  de  cette
poignante scénographie, Cano Restrepo signe une mise en scène
minimaliste et percutante, basée notamment sur l’effacement
des distinctions chœur/solistes : les villageois et réfugiés,
vêtus pareillement, se fondent en une masse humaine mouvante.
Seuls les « élus » de la Passion portent des étoles dorées,
soulignant  leur  basculement  du  jeu  théâtral  à  la  réalité
tragique. Des images-chocs viennent émailler le spectacle : le
meurtre  final,  ritualisé,  ou  la  libération  de  l’âme  de
Katerina dans une lumière éthérée, impriment la rétine par
leur puissance symbolique. Les costumes contemporains d’Adrian
Stapf gomment les repères temporels, universalisant le propos
: seules les plantes portées par les réfugiés et les auréoles
plissées des « élus » distinguent les communautés. Martin
Schwarz, génie des lumières, sculpte l’obscurité avec des jeux
d’ombre « fantomatiques » et une profondeur chromatique qui
amplifie les tensions. La scène finale, baignée d’un ciel
nocturne,  transforme  le  meurtre  de  Manolios  en  sacrifice
rituel d’une beauté glaçante.

 



 

La pléthorique distribution exigée par l’ouvrage offre des
incarnations Inoubliables. A tout seigneur tout honneur, le
plus que prometteur ténor français Julien Henric (Manolios),
avec une voix chaude et rayonnante, incarne le berger-Christ
avec une naïveté touchante et une force dramatique croissante,
jusqu’à  son  sacrifice  déchirant.  Mélissa  Petit  (Katerina)
donne  à  la  veuve  maudite  une  profondeur  tragique  :  sa
transformation, de figure sensuelle à martyre rédemptrice, est
vertigineuse. Le vétéran Matthieu Lécroart (Grigoris) et le
bordelais  Thomas  Dolié  (Fotis),  tous  deux  barytons-basses,
s’affrontent en un duel vocal métallique. Lécroart incarne
l’autorité dogmatique, tandis que Dolié apporte une chaleur
humaniste au prêtre des réfugiés. Marc Mauillon (Yannakos) est
le baryton lumineux que l’on connaît, irradiant la scène par
son  jeu  désarmant  et  sa  présence  charismatique.  La  jeune
Camille Chopin (Lenio) possède un soprano frais et juvénile,
et contraste ainsi avec la noirceur ambiante par sa grâce
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innocente.  De  son  côté,  le  jeune  et  excellent  Antonin
Rondepierre capte la lumière et frappe les esprits par sa
puissance dramatique et sa beauté vocale, dans le rôle du
pourtant tyrannique et repoussant Panaït. Les seconds rôles
brillent tout autant : d’Alain Buet (Vieil homme réfugié) à
Etienne Bazola (Kostandis) et Carl Ghazarossian (Nikolios),
chaque  personnage,  même  éphémère,  contribue  à  la  fresque
humaine.

Mais l’âme collective de l’oeuvre, c’est bien les nombreux
choristes, ici cinq ensembles qui fusionnent en une masse
chorale  impressionnante  de  68  chanteurs  (le  «  noyau
professionnel  »  de  Pygmalion,  la  Jeune  Académie  Vocale
d’Aquitaine (J.A.V.A), mais aussi le Chœur Voyageur, le Groupe
vocal  Arpège,  et  le  Chœur  Cantabile  (amateurs  locaux).
Préparés par Clara Baget, ils atteignent une unité remarquable
malgré les déplacements constants. Leurs interventions, tantôt
prières  orthodoxes,  tantôt  clameurs  hostiles,  cristallisent
les conflits entre peur et compassion.

Quant à l’orchestre, placé sur le plateau, il fusionne avec la
communauté en crise. Raphaël Pichon, à la tête de son ensemble
Pygmalion,  déploie  une  direction  subtile  et  engagée.  Les
couleurs instrumentales ressortent avec éclat : l’accordéon de
Noé  Clerc  et  le  cor  anglais  envoûtant  de  Gabriel  Pidoux
tissent des paysages sonores poignants.

Ainsi  représentée,  La  Passion  grecque  de  Martinu  est  une
véritable  oeuvre-miroir  aux  résonances  brûlantes,  avec  son
exploration de l’hypocrisie religieuse et de la xénophobie,
d’une actualité saisissante : le dilemme des réfugiés, chassés
par la guerre, expose la faillite des valeurs chrétiennes face
aux intérêts égoïstes. La mise en scène souligne ce parallèle
avec  notre  époque,  mais  où  l’espoir  persiste  :  dans
l’ouverture  de  Manolios  et  Katerina  à  l’altérité,  l’œuvre
célèbre  la  quête  universelle  d’un  «  foyer,  une  terre,  un
avenir« . Cet extraordinaire spectacle, miroir tendu à nos
humanités fracturées est un appel à l’écoute et au courage… et



consacre le festival Pulsations comme un véritable laboratoire
d’innovation lyrique.

À voir absolument jusqu’au 29 juin 2025 !
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