
CRITIQUE, opéra. LYON, opéra,
le  15  mars  (et  jusqu’au  2
avril)  2024.  PUCCINI  :  La
Fanciulla  del  West.  C.
Isotton, R. Massi, C. Sgura…
Tatjana  Gürbaca  /  Daniele
Rustioni.

Pour ouvrir son Festival de printemps, intitulé
“Rebattre les cartes” cette année, l’Opéra de Lyon
et son directeur Richard Brunel proposent le rare
titre qu’est “La Fanciulla del West” de Giacomo

Puccini – ce qui permet également à la
manifestation lyonnaise de payer tribut au

centenaire de la disparition du maestro italien. 
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Avouons  d’emblée  que  c’est  pourtant  un  joyau  de  l’opéra
italien du XXème siècle, comme l’avait écrit en son temps
Alban Berg, qui y admirait tant la modernité de l’écriture que
la complexité des figures rythmiques de l’ouvrage. Et comme
souvent à Lyon, le bonheur est en premier lieu dans la fosse,
avec  un  directeur  musical  de  l’Opéra  de  Lyon,  Daniele
Rustioni,  qui  fait  déborder  des  flots  de  passion.  Chaque
personnage, aussi épisodique soit-il, est croqué avec un luxe
de nuances par un Orchestre de l’Opéra national de Lyon vif-
argent, au jeu d’une plasticité luxuriante, par exemple dans
les délicates broderies accompagnant la scène de la lecture de
la Bible. Et s’il est vrai que que l’ouvrage ne connaît pas
encore la célébrité qu’il mérite (l’Opéra National de Paris ne
l’a mis à son répertoire qu’en 2014, soit près de 100 ans
après  sa  création  !),  le  chef  italien  confirme  que  toute
tentative  de  réhabilitation  durable  relève  d’abord  de  la
responsabilité du chef, et pas seulement des chanteurs.
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Pour autant, l’équipe vocale est loin d’être en reste, et
c’est un brelan d’as qu’ont su réunir Richard Brunel et son
équipe à Lyon, à commencer par la Minnie tout feu tout flamme
de la soprano italienne Chiara Isotton, qui brosse un portrait
tout en finesse de la farouche héroïne. Loin d’en faire une
“Brünnhilde à l’italienne”, elle travaille le rôle dans la
demi-teinte et la retenue. Les aigus ne manquent certes pas
d’impressionner,  mais  c’est  finalement  dans  les  moments
intimistes que la chanteuse atteint les cimes. Le nostalgique
air “Laggiù nel soledad” est abordé ici comme un Lied, la voix
tissant des correspondances raffinées avec un tissu orchestral
riche  en  ruptures  de  rythmes  et  en  fugaces  éclairs  de
tendresse. Son compatriote Riccardo Massi trouve lui aussi des
accents  inattendus  pour  caractériser  son  personnage.
S’appuyant sur un présence physique avantageuse, il parvient à
charger  son  chant  de  mélancolie  et  de  poésie,  tout  en
délivrant, quand nécessaire, des aigus radieux, notamment dans
son grand air – “Ch’ella mi creda” – qui a ravi le public. Et
l’on pouvait compter sur Claudio Sgura pour tenir tête à ce
couple  exceptionnel,  avec  sa  prestation  virile,  sans  être
exhibitionniste, cultivant l’art de la nuance, et en donnant
une complexité et une profondeur psychologique inhabituelles à
Jack Rance. De l’impressionnante troupe de chanteurs-acteurs
qui  se  partagent  la  quinzaine  d’emplois  secondaires,  se
détachent l’Ashby de l’excellent baryton polonais Rafal Pawnuk
(déjà particulièrement remarqué le mois dernier à Limoges dans
un Stabat Mater de Dvorak où il partageait déjà l’affiche avec
Léo  Vermot-Desroches,  ici  dans  le  rôle  plus  éphémère  de
Harry). Citons également le Nick de Robert Lewis (soliste dans
la troupe du Lyon Opéra Studio), le Sid du bondissant Matthieu
Toulouse ou encore l’émouvant Sonora d’Allen Boxer. 

Confiée à Tatjana Gürbaca, la mise en scène est plus “sage”
que d’habitude par rapport à ce que nous avons pu voir, ici ou
là, de la part de la régisseuse allemande, qui propose ici un
travail  respectueux  du  livret,  tout  en  le  réduisant  à
l’essentiel, avec une scénographie unique, efficace mais un
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peu lassante sur la longueur, en se réduisant à un monticule
bosselé aux tons sépias, sur lequel vient se poser la cabane
(ronde) de Minnie, à l’acte II. Comme toujours, en revanche,
sa  direction  d’acteurs  se  montre  aussi  précise
qu’intéressante, en donnant à voir un milieu brutal où la
violence  surgit  au  moindre  prétexte.  Par  opposition,  la
présence de Minnie introduit une touche de tendresse mystique,
comme l’attestent les scènes de la Bible (déjà citée) ou de
demande de pardon général (au III). Un excellent travail est
également proposé sur les (magnifiques) éclairages de Stefan
Bolliger, et les costumes extrêmement variés et recherchés
conçus par Dina Ehm.

Une œuvre rare décuple toujours le plaisir, et soulève en
l’occurrence l’enthousiasme d’un public lyonnais ayant répondu
largement à l’appel pour cette soirée d’ouverture du Festival
de Printemps de l’Opéra de Lyon – qui démarre ainsi sous
d’excellentes augures !
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CRITIQUE, opéra. LYON, opéra, le 15 mars (et jusqu’au 2 avril)
2024. PUCCINI : La Fanciulla del West. C. Isotton, R. Massi,
C. Sgura… Tatjana Gürbaca / Daniele Rustioni. Photos (c) Jean-
Louis Fernandez.

 

VIDEO : Bande-Annonce du Festival de Printemps de l’Opéra
national de Lyon
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CRITIQUE,  opéra.  ROUEN,
Théâtre des Arts (du 12 au 16
mars  2024).  ROSSINI  :
Tancredi.  T.  Iervolino,  M.
Monzo,  S.  Ballerini…  P.  E.
Rousseau / G. Petrou.

Venise ou Ferrare ? Entre les deux finale du
premier succès de Gioacchino Rossini, Tancredi
(1813), l’Opéra de Rouen Normandie a choisi le

deuxième, troquant le lieto fine vénitien contre
la fin tragique ferraraise, qui voit le héros-
éponyme expirait dans les bras de son amante

Amenaïde. Une seconde version qui se termine sur
les pages les plus sombres et les plus émouvantes

jamais écrites par le Cygne de Pesaro (un
bouleversant arioso accompagné par les cordes,

mais en avance sur son temps, si bien que c’est la
première version heureuse qui s’établira

durablement ensuite). 
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A Rouen, le spectacle convainc de bout en bout, et notamment
vocalement et musicalement, en offrant de Rossini une image à
la fois bouleversante et flatteuse à l’oreille. Remplaçant au
pied levé le chef italien Antonello Allemandi, son confrère
grec George Petrou offre d’abord une Ouverture (un peu trop)
survitaminée, à la tête d’un brillant Orchestre de l’Opéra de
Rouen Normandie, avant de nouer les liens du drame et  faire
entendre le moindre trait signifiant. Sa direction musicale
permet  ainsi  de  faire  se  concentrer  les  auditeurs  sur
l’atmosphère  nostalgique  de  nombreuses  pages,  au  lieu  de
vivifier un art de “l’effet” qui priverait de leur consistance
psychologique. 

La  distribution  est  superlative,  même  si  le  rôle-titre,
incarnée par la mezzo italienne Teresa Iervolino, n’a pas
toujours la puissance et la projection vocale requises par son
personnage. Mais ce que l’on perd là aussi en “effet”, on le
gagne en pouvoir émotionnel, porté par un timbre aux moirures
magnifiquement sombres, doublé d’une impeccable musicalité et
maîtrise stylistique. Mais la révélation de la soirée est sans
conteste Marina Monzo, la jeune soprano espagnole se montrant
superlative  à  tous  les  niveaux.  A  une  rare  talent  de
tragédienne,  dès  que  le  malheur  fond  sur  son  personnage
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d’Amenaïde, le timbre se corse insensiblement, et l’aigu gagne
en ferveur sans perdre en moelleux ; parallèlement, la palette
des affects s’enrichit d’une subtile austérité qui assure à
ses lamenti un incroyable poids dramatique, sans pour autant
nuire à la clarté de l’intonation ou à la célérité du trait
rapide. Elle est accueillie par des tonnerres de hourrah au
moment des saluts, volant ainsi la vedette au rôle-titre. Une
autre bonne surprise est le ténor argentin Santiago Ballerini,
qui se taille également un beau succès personnel dans le rôle
d’Argirio  (le  père  d’Amenaïde).  Il  se  révèle  en  effet
étourdissant  dès  son  air  d’entrée,  insolent  dans  la
colorature, notamment dans son grand air “Ah ! Segnar invano
io tento”, hérissé de contre-Ut et contre-Ré, tandis que 
l’acteur se montre aussi particulièrement investi. Dommage que
la  basse  géorgienne  Giorgi  Manoshvili,  dans  le  rôle
d’Orbazzano  n’ait  aucun  air  à  chanter,  car  il  se  fait
néanmoins  positivement  remarquer  dans  chacune  de  ses
interventions, et l’on tient là une jeune basse pleine de
promesses que l’on suivra à l’avenir avec intérêt. Enfin, le
jeune mezzo française Juliette Mey – révélation lyrique aux
dernières Victoires de la Musique Classique – impressionne
dans son superbe air “Tu che i miseri conforti”, par son
contrôle du souffle et son aisance dans la vocalise. 

Enfin,  côté  mise  en  scène,  Pierre-Emmanuel  Rousseau  fait
preuve de son élégance habituelle, et comme toujours ne trahit
jamais le caractère de l’ouvrage, qu’il fait plongé d’emblée
dans un climat sombre et oppressant, dans une scénographie
(qu’il signe lui-même, de même que les costumes) dépouillée et
mortifère que seuls quelques “dorures” et effets de lumière
tirent  de  l’ombre.  Des  moines  aussi  omniprésents
qu’inquiétants  y  font  peser  une  atmosphère  pesante  et
obscurantiste, tandis qu’Amenaïde jetée dans une cage évoque
sans coup férir au sort de Jeanne d’arc quelques siècles plus
tôt dans cette même ville de Rouen. De la belle ouvrage avec
une recherche esthétisante bienvenue en ces temps de laideur
scénique quelque peu généralisée…



Enfin, l’on applaudira l’idée du fringant directeur de l’Opéra
de Rouen, Loïk Lachenal, d’avoir voulu rendre hommage à Ewa
Podles,  disparue  récemment,  et  qui  restera,  aux  côtés  de
Marilyn Horne, la plus grande interprète de Tancredi ces 50
dernières années.

____________________________________________________

 

CRITIQUE, opéra. ROUEN, Théâtre des Arts (du 12 au 16 mars
2024).  ROSSINI  :  Tancredi.  T.  Iervolino,  M.  Monzo,  S.
Ballerini… P. E. Rousseau / G. Petrou. Photos (c) Marion Kemo.

 

AUDIO : Ewa Podles chante l’air « Di tanti palpiti » extrait
de Tancredi de Rossini

CRITIQUE,  opéra.  Paris,
Théâtre  de  l’Athénée,  le  8
mars 2024. YVAIN : Gosse de
Riche. Amélie Tatti, Philippe
Brocard, Aurélien Gasse… LES
FRIVOLITÉS  PARISIENNES  /
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Pascal  NEYRON  (mise  en
scène).

Les spectacles des Frivolités Parisiennes sont
toujours des fêtes. Au Théâtre de l’Athénée – où
ont lieu souvent leurs fêtes -, Gosse de riche de
Maurice Yvain séduit par la légèreté des années
20, mais aussi par la peinture observatrice des

nouveaux riches.
 

 

Si les quiproquos amoureux complexes ont toujours été le sujet
favori des vaudevilles, les librettistes de Gosse de riche,
Jacques  Bousquet  et  Henri  Falk,  ont  fait  fort  pour  la
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complication des relations. André le peintre sans sou, Patarin
le  «  financier  »  de  l’art  moderne  qui  lui  commande  un
portrait, Nane la maîtresse du nouveau riche, Colette la fille
de  Patarin  ultra-émancipée,  ainsi  que  Léon  le  «  mari  de
location » de Nane (pour dissiper les soupçons bien sûr) et
Suzanne la femme de Patarin, se retrouvent tous dans une villa
bretonne de la baronne Skatinkolowitz.

Dans un décor épuré qui refléterait la simplicité des lignes
évoquant l’art moderne (scénographie et lumières de Camille
Duchemin, avec collaboration artistique d’Elisabeth de Ereno),
les personnages sont habillés avec des vêtements aux éléments
géométriques (Sabine Schlemmer, réalisation d’Anaïs Parola et
Julia Brochier), Madame Patarin a une coupe de cheveux en
forme de tasse à l’envers (perruques et maquillage de Maurine
Baldassari et Caroline Boyer), coiffée d’un chapeau-assiette…
tout cela étant aussi de l’art moderne bien sûr ! La modernité
artistique  est  caricaturée  entre  autres  par  un  prétendu
portrait au format de carte de visite ou par un rideau qui
cache le supposé grand tableau, ou la sculpture-rocher dans la
villa. Mais on n’oublie pas la tradition : la bigoudène que
porte la baronne par exemple. Le miss match avec sa chemise et
son  pantalon  est  de…  l’art  moderne,  cela  va  de  soi  !
D’ailleurs,  les  paroles  des  chansons  (il  s’agit  bien  de
chansons plutôt que d’airs) mentionnent les noms d’artistes
qu’il faut apprécier pour être moderne : Picasso, Picabia,
Satie, Stravinsky, Milhaud, ou encore Honegger… Les clichés de
bourgeois enrichis sont constamment mis en avant à travers la
naïveté des hommes (« impuissants, lâches et parvenus » scande
Pascal Neyron dans le programme de salle) et la force des
femmes. Le tableau est toujours aussi familier 100 ans après
sa création…

Comme  à  l’accoutumée,  Les  Frivolités  Parisiennes  soignent
particulièrement  l’articulation  du  parlé  et  du  chanté,  en
faisant appel à des chanteurs-acteurs rompus à cet exercice
délicat et précis. En Colette, la soprano Amélie Tatti régale



non  seulement  avec  sa  voix  fraîche  mais  aussi  avec  sa
chorégraphie réglée à la manière de karaté. Son agilité vocale
et corporelle apporte un beau mouvement dans la pièce. Le
baryton  Aurélien  Gasse,  qui  a  déjà  collaboré  avec  «  Les
Frivos » à l’Athénée dans le Testament de la tante Caroline
(d’Albert Roussel), tient le rôle du peintre. Un peu timide
vocalement parlant au début, sa voix prend l’ampleur après
l’entracte  (comme  d’ailleurs  presque  tout  le  monde),  pour
déployer un timbre chaleureux. Philippe Brocard use de son
autorité de basse pour dessiner un Patarin fier, mais cette
autorité est le revers de sa faiblesse, et le chanteur excelle
pour exprimer la psychologie de son personnage. Lara Neumann,
en Dizanne Patarin, ne se ménage pas pour entraîner toute la
salle  dans  un  fest-noz  survolté  au  son  de  binious  ;  ses
incontestables talents de comédienne enchante le public, tout
comme  Marie  Lenormand,  irrésistible  baronne  dont  la
préoccupation est de soustraire des pourcentages grâce à ses
entremises lucratives. Et quelle championne de diction dans
une allure folle, tout autant dans le théâtre que dans le
chant  !  Julie  Mossay  en  Nan  et  Charles  Mesrine  en  Léon
assument parfaitement leurs rôles pas aussi faciles qu’il n’y
paraît !

L’orchestre, sans chef, est plus que jamais en forme, s’amuse
comme larron en foire dans la fosse, dans un arrangement que
nous supposons modernisé, comme toujours, avec des touches
propres aux « Frivos ».

______________________________________________________

CRITIQUE, opéra. Paris, Théâtre de l’Athénée, le 8 mars 2024.
YVAIN  :  Gosse  de  Riche.  Amélie  Tatti,  Philippe  Brocard,
Aurélien Gasse… LES FRIVOLITÉS PARISIENNES / Pascal NEYRON
(mise en scène).



CRITIQUE,  opéra.  LIMOGES,
Opéra, le 6 mars 2024. Médée
et  Jason  (Pasticcio).  L.
Richardot,  F.  Obé,  I.
Perruche…  Ensemble  Les
Surprises  /  Louis-Noël
Bestion  de  Camboulas
(direction)

Créé au théâtre élisabéthain du Château d’Hardelot
en juin dernier, passé par le Festival de Radio-
France & Montpellier un mois plus tard, puis par

Périgueux et Namur, Médée et Jason arrive à
l’Opéra de Limoges. Sous-titré « parodie
baroque », ce pastiche moderne se moque

allègrement de la tragédie classique et lyrique
dans la pure tradition du genre. Les chanteurs

aguerris dans l’exercice et les musiciens
polyvalents de l’Ensemble Les Surprises, sous la

direction de son chef-fondateur Louis-Noël Bestion
de Camboulas, font rire la salle entière du début

à la fin du spectacle, dans la mise en scène
piquante de Pierre Lebon.
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Celle  qui  fut  l’un  des  personnages  les  plus  tragiques  et
cruels de la mythologie et du théâtre, une serial killer avant
l’heure, Médée eut une vie parsemée de trahisons et de jeux de
pouvoir, mais aussi d’amour. Rien, a priori, ne fait rire dans
son  histoire,  et  pourtant,  l’extraordinaire  vitalité  des
créateurs (ayant bien les pieds sur terre) a su créer une
drolatique  parodie  pour  ridiculiser  le  trop  sérieux  des
situations, en les abaissant joyeusement au niveau de la vie
courante et du potin.

Avec  la  collaboration  du  Centre  de  Musique  baroque  de
Versailles, Louis-Noël Bestion de Camboulas et les musiciens
de l’Ensemble Les Surprises explorent leurs connaissances des
partitions de l’époque pour constituer librement leur premier
spectacle  scénique  et  font  revivre  l’esprit  de  foire,  en
imaginant un patchwork délicieusement drôle. Et ce, avec de
constantes intrusions modernes qui créent des anachronismes
réjouissants. Autant dire qu’un crime de lèse-majesté vis-à-
vis de la tragédie constitutionnelle du Roy est commis devant
les yeux de tout le monde ! L’un des principaux complices de
cet “attentat” est Pierre Lebon, metteur en scène, scénographe
et créateur de costumes. Il se présente d’abord sur scène en
Arcas, la tête cachée dans un masque-casque de la tragédie
antique, qu’il fait ensuite tourner pour faire apparaître la
comédie.  En  quelques  minutes,  il  introduit  le  public  au
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fonctionnement de la parodie, ici constituée à partir de la
Médée de Marc-Antoine Charpentier sur un livret de Corneille
(1693). Les fragments musicaux de Charpentier sont rejoints,
telle  une  mosaïque,  par  d’autres  de  Lully,  de  Rameau,  de
Destouches,  de  Dauvergne,  mais  aussi  Campra,  Boismortier,
Mondonville etc.

Fidèles à l’esprit de pastiche, les musiciens, en habits de
marin  tout  rouge  –  comme  le  tréteau-bâteau  baptisé  Argo,
maculé du sang des victimes des atrocités auparavant commises
par notre héroïne-magicienne -, n’hésitent pas à insérer des
morceaux de tango, les rythmes percussifs irréguliers du Sacre
du Printemps, « Le Bal » de la Symphonie fantastique, ou
encore des onomatopées musicales comme le chant de goélands et
le sifflet d’un navire. Le bateau est doté d’une machinerie
simple  à  l’ancienne,  qui,  à  l’aide  de  manivelle,  fait
apparaître des tableaux en guise de voiles ou les flammes de
l’incendie  provoqué  par  Médée.  Assis  sur  des  caissons,
regroupés côté cour, les neuf instrumentistes se déplacent et
se mêlent de l’intrigue de temps à autre. La mise en scène
fait  ainsi  participer  tout  le  monde,  spectateurs  compris,
d’autant que par moments, Jason semble solliciter tacitement
la complicité de la salle.

Flannan  Obé  est  plus  qu’excellent  dans  ce  rôle  de  Jason,
cocasse  dans  une  superposition  de  l’armure  antique  et  le
costume au motif de cheval ; dans son chant, il a une tendance
générale à hausser les notes, mais cela va avec le caractère
de son personnage qui veut être supérieur à Médée et aux
autres. Lucile Richardot incarne Médée dotée d’une tête de
mort et vêtue en torera. Si elle est définitivement libre,
c’est  une  véritable  femme  fatale  qui  anéantit  tout.  Les
chaînes sur son costume, formant le dessin de côtes et de
fémurs,  sont-elles  celles  qui  scellent  le  destin  de  ces
victimes ? Le timbre dense de la cantatrice devient plus aéré
quand  elle  s’aventure  dans  la  tessiture  aiguë,  et  la
multiplicité  des  couleurs  nous  laissent  alors  bouche  bée.



Matthieu Lécroart s’amuse en campant un roi Créon imbu de lui-
même mais sans réelle autorité. On ne se lasse jamais de son
talent  de  comédien  dans  la  bouffonnerie,  et  il  sert  son
savoir-faire avec un chanté-parlé spécifique à ce répertoire,
comme  un  outil  surpuissant  au  service  du  rire.  Ingrid
Perruche,  autre  spécialiste  de  l’opéra-comique,  exagère
gaillardement les gestes baroques et la déclamation chantée,
en incarnant une Créuse dévergondée. Enfin, Eugénie Lefèbvre
est  doublement  confidente,  en  Cléone  et  en  Nérine,
disgracieuse la plupart du temps comme sorcière, mais offrant
aussi un moment de beauté grâce à ses phrasés à la fois
soignés et naturels dans la déploration de Jason. Les deux
danseurs,  Joan  Vercoutere  et  Gabriel-Ange  Brusson,  qui
chantent également dans le chœur, agrémentent (dans le plus
noble du terme) le spectacle avec leurs mouvements corporels
souples et synchronisés, tantôt en démons, tantôt en marins,
tantôt encore en Grecs.

Ce soir, des classes de lycée et de collèges étaient venues en
nombres, et il rient bruyamment à la moindre drôlerie dans les
répliques  et  les  gestes  –  et,  à  la  fin  du  spectacle,
applaudissent copieusement avec des cris, créant dans la salle
une atmosphère quelque peu surexcitée mais bienvenue.

 

_____________________________________________________

 

CRITIQUE,  opéra.  LIMOGES,  Opéra,  le  6  mars  2024.  M-A.
CHARPENTIER, LULLY, RAMEAU… Médée et Jason. L. Richardot, F.
Obé, I. Perruche… Ensemble Les Surprises /  Louis-Noël Bestion
de Camboulas (direction).

 

VIDEO : Teaser de « Médée et Jason » par l’Ensemble Les
Surprises et Louis-Noël Bestion de Camboulas



 

CRITIQUE,  opéra.  PARIS,
Opéra-Comique,  le  11  mars
2024. Stravinsky : Pulcinella
/ Ravel : L’heure espagnole.
Guillaume  Gallienne  /  Louis
Langrée.

Quand le directeur de l’Opéra Comique – Louis
Langrée – reprend la baguette pour défendre l’un

de ses répertoires de prédilection, celui du début
du XXe siècle, on peut être sûr que vitalité et

raffinement seront au rendez-vous ! Autour d’une
chorégraphie élégante mais un peu sage en première

partie, la mise en scène de Guillaume Gallienne
touche finalement au but par son respect de

l’esprit des deux ouvrages réunis, où burlesque et
absurde dominent.
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Igor  Stravinsky  a  embrassé  tout  au  long  de  sa  carrière
plusieurs périodes stylistiques parfois contradictoires, des
premiers pas au souffle néo-romantique emprunté à son maître
Rimski-Korsakov, audibles dans les ballets L’Oiseau de feu
(1910) et Petrouchka (1911), avant les audaces rythmiques et
harmoniques  du  Sacre  du  Printemps  (1913),  porteuses  de
scandale. Après la Première guerre mondiale, le compositeur
russe poursuit sa collaboration avec le chorégraphe Sierge
Diaghilev,  fondateur  des  Ballets  russes,  mais  assagit
radicalement son style pour privilégier une musique chambriste
et tonale, avec plusieurs emprunts aux musiques du XVIIIe
siècle. Ce style néo-classique est précisément initié lors de
la création de Pulcinella en 1920, un ballet avec voix que
l’on retrouve en première partie du spectacle présenté cette
année à l’Opéra Comique.

Si l’argument est mince, en forme de marivaudage entre de
jeunes  tourtereaux  interprétés  par  les  danseurs,  c’est
davantage  la  musique  lumineuse,  virevoltante  et  pleine
d’esprit  de  Stravinsky  qui  ravit  tout  du  long  :  de  quoi
démontrer la capacité du compositeur à revisiter des mélodies
empruntées à Pergolèse, en un style finement modernisé. Si les
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trois jeunes chanteurs, tous issus de l’Académie apparaissent
encore un rien trop tendres, on est également déçu par les
verdeurs de la formation en effectifs réduits (une dizaine
d’instrumentistes) de l’Orchestre des Champs-Elysées, et ce
malgré  la  direction  pleine  de  panache  de  Louis  Langrée.
Particulièrement, cors et hautbois paraissent plusieurs fois à
la peine, ainsi que les cordes bien aigrelettes.

Après l’entracte, le spectacle prend une tournure autrement
plus réussie, avec l’Orchestre des Champs-Elysées désormais
étoffé jusque dans les loges de côté : les sonorités se font
plus harmonieuses pour mettre en valeur les mélodies piquantes
de L’Heure espagnole (1907) de Maurice Ravel, tandis que Louis
Langrée  enchante  par  son  mélange  de  vitalité  et
d’expressivité,  sans  jamais  oublier  de  faire  ressortir
quelques  nuances  inattendues.  L’argument  emprunte  au
vaudeville par ses rebondissements un rien prévisibles, mais
séduit par son ton burlesque et surréaliste, aux grivoiseries
à  peine  voilées.  Le  livret  confronte  trois  rivaux  tous
affairés à séduire la belle Concepción, en s’amusant à moquer
un  vieux  barbon  libidineux,  comme  un  jeune  premier  plus
amoureux  de  l’amour  que  de  sa  Dulcinée,  pour  finalement
préférer les ardeurs terre-à-terre d’un gentil besogneux. La
grande force du spectacle consiste à réunir une distribution
entièrement  francophone,  qui  permet  à  l’auditeur  de  se
délecter de la nécessaire diction attendue. Ainsi de Stéphanie
d’Oustrac  (Concepción),  qui  met  tout  son  tempérament  au
service de ce rôle qui prend davantage d’ampleur au fur et
mesure du développement de la farce, bien épaulée par les
lignes claires de Philippe Talbot, dans son court rôle de
Torquemada. A leurs côtés, Benoît Rameau compose un désopilant
Gonzalve, au lyrisme débordant, tandis que Jean-Sébastien Bou
(Ramiro)  et  Nicolas  Cavallier  (Don  Iñigo  Gomez)  ravissent
toujours autant par la noblesse de leurs phrasés.

La mise en scène de Guillaume Gallienne joue quant à elle la
carte de la sobriété, en plaçant les deux spectacles dans un



décor  unique  ravissant,  constitué  d’une  immense  structure
cubiste en forme d’escalier, rappelant l’univers visuel de
Giorgio De Chirico. Les éclairages permettent toutefois de
bien différencier les deux atmosphères mises en contraste,
avec des couleurs plus franches pour figurer l’Espagne de
carte postale voulue par Ravel. La mise en scène se concentre
surtout sur le jeu d’acteur en tentant de donner davantage de
consistance aux personnages, avec quelques artifices comiques
bienvenus (l’étroitesse de l’horloge où se cache le barbon ou
le postiche mal collé de Gonzalve).

 

_________________________________________________________

 

CRITIQUE,  opéra.  PARIS,  Opéra-Comique,  le  11  mars  2024.
Stravinsky : Pulcinella / Ravel : L’heure espagnole. Avec
Oscar  Salomonsson,  Alice  Renavand,  Iván  Delgado,  Manon
Dubourdeaux,  Anna  Guillermin,  Stoyan  Zmarzlik  (danseurs),
Camille Chopin (soprano), Abel Zamora (ténor), François Lis
(basse),  Stéphanie  d’Oustrac  (Concepción),  Philippe  Talbot
(Torquemada),  Benoît  Rameau  (Gonzalve),  Jean-Sébastien  Bou
(Ramiro), Nicolas Cavallier (Don Iñigo Gomez), Orchestre des
Champs-Elysées, Louis Langrée (direction musicale) / Guillaume
Gallienne (mise en scène). A l’affiche de l’Opéra Comique
jusqu’au 19 mars 2024. Photo : Sophie Brion.

 

VIDEO : Teaser du dyptique selon Guillaume Gallienne à l’Opéra
Comique

 



CRITIQUE, Opéra de Dijon, les
6  et  8  mars  2024.  L’Autre
voyage,  nouvelle  production.
Stéphane  Degout,  Laurence
Kilsby, Siobhan Stagg… Chœur
et  Orchestre  Pygmalion  /
Raphaël Pichon / Silvia Costa

Toujours très juste et épuré, le théâtre
de Silvia Costa a le génie de l’allusion

et du suggestif. Chez elle, l’intime
revêt une puissance évocatoire

saisissante…. De quoi faire
merveille chez Schubert dont la musique

ouvre des mondes parallèles et sait
exprimer l’indicible.

 

 

À  pas  feutrés,  dans  un  halos  continu  qui  enveloppe  et
rassérène, le spectacle accompagne le héros schubertien dans
un tunnel sombre et tragique ; c’est à travers les 3 premiers
tableaux, une mort représentée, que l’on pense être la sienne
dans un dédoublement typiquement romantique germanique ; puis
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le garçon qui joue au piano fait comprendre en réalité que le
héros  a  perdu  son  propre  fils  jeune.  Événement  des  plus
tragiques dont les soubresauts tourmentent, torturent jusqu’à
l’ineffable, ses parents [tableau de la chambre avec le lit du
garçon absent].

À la mort s’invite ainsi, dans ces noces noires, le sentiment
irrépressible  du  deuil.  La  perte,  le  vide,  l’absence
deviennent  omniprésents.  Ils  occupent  l’esprit,  l’espace
jusqu’à déborder et devenir insupportables.

 

 

Deuil et absence sublimés…
des ténèbres à la lumière
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La force du travail de Silvia Costa est justement de montrer
l’inexprimable. C’est un théâtre d’atmosphère, d’une puissance
absolue,  onirique,  cotonneuse,  dont  la  brume  mortifère,
envoûte  littéralement  pour  ne  plus  vous  lâcher.  Jusqu’au
dévoilement final.

Parmi les solistes aux côtés de Stéphane Degout dont le solo
[Doppelgänger, extrait du Chant du Cygne, chant 13] bouleverse
par sa musicalité maîtrisée-, saluons L’Enfant de Chadi Lazreq
frêle et lui aussi très juste jusque dans ses déplacements
millimétrés, qui s’accompagne au piano dans une séquence solo
elle aussi hypnotique ; le soprano magnifiquement timbré de
Siobhan Stagg ; surtout le ténor Laurence Kilsby, doté d’aigus
clairs mais puissants dont la couleur schubertienne, un sens
rare  des  phrasés,  une  élégance  naturelle  et  sobre  jamais
maniérée,  renforcent  la  magie  affectueuse  de  chacune  des
interventions du personnage thuriféraire de l’Amitié ; ses
duos avec Stéphane Degout sont les plus convaincants de la
soirée. Il y a du Fritz Wunderlich et du John Mark Ainsley
dans cette intelligence vocale avec laquelle le jeune chanteur
britannique conduit et projette sa voix… Un tempérament à
suivre [on l’espère chez Schubert justement].

Dans la fosse, l’Orchestre Pygmalion et le Chœur (sur scène),
sont d’un somptueux engagement. Les couleurs, la précision,
l’énergie  sont  idéales,  soulignant  combien  l’écriture
schubertienne se prête au jeu dramatique. Le chef Raphaël
Pichon canalise et sculpte le flot orchestral avec nerf et
souplesse ; il manifeste chez Schubert le souffle, la pulsion
irrépressible,  les  couleurs  du  sentiment  le  plus  enfoui,
dessinant un arc sonore qui puise chez Beethoven et Weber, et
annonce  l’ivresse  Schumanienne.  L’économie  des  effets
privilégiant  le  sentiment  plutôt  que  l’action,  plonge  le
spectateur dans des abîmes mélancoliques et bouleversants dont
il a du mal à se défaire après la fin. La production que les
parisiens ont pu découvrir en février dernier, est un nouveau



jalon dans le travail passionnant de Silvia Costa pour l’Opéra
de Dijon.
On  note  la  coopération  d’un  choeur  d’enfants  bienvenue  ;
d’ailleurs le spectacle met en lumière la relation du père à
son fils, rapport trop rare à l’opéra, remarquablement évoqué
ce  soir.  Surtout  présenté  avec  autant  de  finesse,  de
sensibilité, de sobre et déchirante tendresse. MAGISTRAL.

 

 

_______________________________

A l’affiche encore demain (dernière de la création dijonaise),
vendredi 8 mars 2024, Opéra de Dijon, 20h (durée : 1h40mn sans
entracte)  :
https://opera-dijon.fr/fr/au-programme/calendrier/saison-23-24
/l-autre-voyage/

Photos : L’autre Voyage – © S. Brion

Distribution  –   Direction musicale : Raphël Pichon
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Mise en scène et décors : Silvia Costa
Orchestre & Chœur  Ensemble Pygmalion
Maîtrise Populaire de l’Opéra Comique

Avec Stéphane Degout (l’Homme),
Siobhan Stagg (l’Amour),

Laurence Kilsby (l’Amitié),
Chadi Lazreq (l’Enfant)

Dramaturgie : Antonio Cuenca Ruiz
Costumes : Laura Dondoli
Lumières : Marco Giusti

 

 

TEASER VIDÉO : L’Autre Voyage

 

 

LIRE  aussi  notre  annonce  présentation  de  la  nouvelle
production  L’Autre  Voyage  à  l’Opéra  de  Dijon  :
https://www.classiquenews.com/opera-de-dijon-les-6-et-8-mars-2
024-schubert-lautre-voyage-stephane-degout-raphael-pichon-
silvia-costa/

 

 

LIRE aussi notre entretien avec Dominique Pitoiset, directeur
général  et  artistique  de  l’Opéra  de  Dijon  :
https://www.classiquenews.com/entretien-avec-dominique-pitoise
t-directeur-general-et-artistique-de-lopera-de-dijon-a-propos-
de-la-nouvelle-saison-2023-2024/
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CRITIQUE,  opéra.  MADRID,
Teatro Real, le 1er mars (et
jusqu’au 24) 2024. WEINBERG :
La  Passagère  (Die
Passagierin). A. Majeski, G.
Orendt,  N.  Schukoff,  D.
Karenas…  David  Pountney  /
Mirga Grazinitè-Tyla.

Depuis sa création au Festival de Bregenz, en
2010, La Passagère (Die Passagierin) de Mieczyslaw

Weinberg a beaucoup voyagé : Varsovie, Londres,
Houston, New York, Chicago, mais aussi ici au
Teatro Real de Madrid, en 2012. Toujours dans

l’excellente production initiale de David Pountney
(accessible en vidéo), elle revient dans la

capitale espagnole (en hommage à Gérard Mortier,
pour le 10ème anniversaire de sa disparition, et
dont on connaissait le goût pour le répertoire

contemporain) – dans cette extraordinaire mise en
scène qui relève le défi de montrer très

concrètement sur scène l’atrocité
concentrationnaire. Terminée en 1968, mais
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d’emblée écartée par la censure soviétique et
totalement oubliée ensuite, cette création tardive
et un vrai pari, le sujet restant difficile, même

aujourd’hui – car les camps de la mort peuvent-ils
faire l’objet d’un spectacle ? Cette question, ni

la romancière Zofia Posmysz, rescapée d’Auschwitz,
ni le compositeur Mieczyslaw Weinberg (1919-1996)

n’ont cherché à l’éluder. Et c’est justement cette
prise de risque, cette nécessité d’évoquer

l’horreur sans voyeurisme, qui font aujourd’hui de
cette Passagère un opéra fascinant, car personne

n’a pu y écrire un mot ou une note sans longuement
les méditer en vue d’une émotion maximale. 

 

 

Polonais juif exilé, fixé à partir de 1943 dans une patrie
soviétique d’adoption qui le toléra comme musicien discret, à
l’exception d’un bref mais notable séjour dans les geôles

https://www.classiquenews.com/wp-content/uploads/2024/03/La-Passagere-TeatroReal-Weinberg-David-Pountney-Mirga-Graniztye-Tyla-Majeski-Orendt-Schukoff.jpg


staliniennes,  Mieczyslaw  Weinberg  possédait  la  sensibilité
idéale pour traiter un tel sujet. Il l’a fait avec des moyens
expressifs  très  particuliers,  proches  de  ceux  de  son  ami
Chostakovitch,  mais  plus  déroutants.  La  partition  de  Die
Passagierin  procède  par  juxtapositions  et  imbrications  de
matériaux divers : jazz et danses futiles pour illustrer la
croisière,  parfois  de  curieuses  tournures  qui  évoquent
Britten, jusqu’au style épuré, réduit parfois à une simple
ligne mélodique nue, des séquences d’horreur carcérale. Même
si  l’on  peut  s’interroger  sur  quelques  relatifs
fléchissements,  force  est  de  constater  la  puissance
extraordinaire d’une œuvre que Chostakovitch admirait. 

Exemplaire, la production de David Pountney réussit à éviter
tous  les  pièges  d’un  pareil  sujet,  dont  l’horreur  paraît
incompatible avec une convention scénique. Les superstructures
blanches d’un navire en hauteur, les murs gris cendre, les
voies ferrées et les grabats superposés d’un camp de la mort
en bas : le décor (conçu par le fidèle Johan Engels) reste
simple, à la fois irréel et concret. Virtuosité des éclairages
(de Marie-Jeanne Lecca), intuition irréprochable et sensible
du geste juste: Pountney va brillamment jusqu’au bout d’un
projet qui restera, à nos yeux, la meilleure production que
l’on ait vue signée par lui.

Impossible de résister à la Marta de la soprano américaine
Amanda  Majeski,  dont  la  voix  splendide  et  l’engagement
dramatique bouleversent, avec sa vibrante silhouette au crâne
rasé. Aux prises avec un rôle beaucoup plus ingrat, la mezzo
gréco-américaine Daveda Karanas, au tempérament dramatique à
haut potentiel, incarne à merveille Lisa, avec ce rien de
froideur dont elle parvient à faire un atout supplémentaire.
On se régale, comme d’habitude, du timbre de Nikolaï Schukoff,
dans le rôle du diplomate amant de Lisa, mais aussi de son
émission d’une clarté éloquente, le ténor autrichien étant par
ailleurs  doté  d’une  projection  idéale.Le  baryton  hongrois
Gyula Orendt possède une grande voix, cuivrée dans l’aigu,



mais puissante et sombre dans le grave, le médium bénéficiant
d’une homogénéité indiscutable. On n’oubliera pas de citer non
plus  la  Katja  de  la  soprano  russo-britannique  Anna
Gorbachyova-Ogilvie,  tout  simplement  bouleversante  dans  la
chanson russe interprétée par son personnage dans les ténèbres
du  camp  de  concentration  au  II,  ni  la  jeune  (dijonnaise)
Yvette de la soprano française Olivia Doray, tout en fragilité
et en émotion également. Distribués efficacement, tous les
autres rôles, dont bon nombre de petites interventions d’une
importance  stratégique,  fonctionnent  à  merveille,  l’opéra
étant donné en plusieurs langues, reflet du cosmopolitisme
forcé d’Auschwitz.

Enfin, grâce à la cheffe lituanienne Mirga Grazynitè-Tyla,
grande spécialiste mondiale de la musique de Weinberg, et à un
Orchestre du Teatro Real très précis, la synchronisation est
parfaite  entre  ce  que  l’on  voit  sur  scène  et  le  moindre
événement  d’une  partition  incroyablement  riche,  faite  de
petites  touches  qui,  toutes,  ont  un  impact  psychologique
spécifique.  Cette  Passagère  apparaît  ainsi  comme  l’un  des
ouvrages lyriques clés du XXe siècle, et sans conteste un
événement lyrique d’une force bouleversante comme on n’en vit
(plus que) peu dans une salle d’opéra…

___________________________________________________

 

CRITIQUE, opéra. MADRID, Teatro Real, le 1er mars (et jusqu’au
24)  2024.  WEINBERG  :  La  Passagère  (Die  Passagierin).  A.
Majeski, G. Orendt, N. Schukoff, D. Karenas… David Pountney /
Mirga Grazinitè-Tyla. Photos (c) Javier del Real.

 

VIDEO : Trailer de « La Passagère » de Weinberg au Teatro Real

 



CRITIQUE, opéra. PARIS, Opéra
Bastille (du 29 février au 23
mars  2024).  ADÈS  :  The
Exterminating  Angel.  J.
Stucker,  N.  Spence,  H.
Summers,  J.  Ott…  Calixto
Beito / Thomas Adès.

Dimanche sportif pour tout Paris, le semi-
marathonien(ne)s en goguette trottant sous un ciel

bleu de gris aux rives de la grande colonne des
martyrs de juillet 1830. Et pourtant dans la
grande nef aux lambris de miroir de l’Opéra

Bastille la porte des rêves étranges était grande
ouverte. Fable morale et refutation brutale de

notre nature grégaire, The Exterminating Angel de
Thomas Adès a pris possession de chaque

spectateur, tel Luis Buñuel lorsqu’il rendit à
l’oeil une réalité dont l’illusion n’est qu’un

voile aux contours à peine perceptibles.
 

« Behold the monstrous human beast
Wallowing in excessive feast !
No more his Maker’s image found :
But, self-degraded to a swine,
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He fixes grov’ling on the ground
His portion of the breath Divine. »
 
Charles Jennens – Belshazzar
 

Inspiré  directement  du  film  El  Angel  exterminador
(Mexique, 1962), cette partition d’une grande finesse,
entreprend une adaptation d’une fidélité bouleversante.
Le  film  qui  raconte  un  huis-clos  subi,  dans  des
conditions étranges, par un groupe de grands bourgeois
de  Mexico.  Malgré  son  côté  international,  cette
chronophotographie est une critique assez acerbe de la
bourgeoisie  mexicaine,  immuable  dans  ses  codes  et
inébranlable dans son immobilisme jusqu’à nos jours.

https://www.classiquenews.com/wp-content/uploads/2024/03/The-Exterminating-angel-ONP-Ades-Bieito.jpg


Grande leçon dans notre XXIème siècle qui demeure une
des périodes où la société n’a de social que le nom.
Thomas Adès adapte conjointement avec Tom Cairns ce
chef d’oeuvre du cinéma mondial. 

Thomas Adès a su saisir, tant dans le livret que dans
sa sublime partition, le subtil message de Don Luis. Le
musicien  et  le  réalisateur  font  office  davantage
d’explorateur que de scientifique. Tels les aventuriers
de naguère ils se fraient un chemin dans les sentiers
mystérieux de la psyché en déblayant les conventions
sans ménagement. Se dévoile ainsi la divinité terrible
du  carnage  qui  sommeille  en  nous.  Cette  bête
monstrueuse dont parle le prêtre Gobrias dans le livret
de  Jennens  pour  le  Belshazzar  de  Händel.  Déjà  en
1962, Buñuel avait été taxé de pessimisme pour cette
vision de l’être humain qui ne fait qu’habiller de
politesse le sombre animal qu’il ne cessera jamais de
ressortir à la moindre distraction. Thomas Adès compose
une musique par moments hiératique mais sans brutalité
ni froideur. Sa partition est riche, par moment d’une
sensualité  débordante  et  avec  de  très  belles  pages
lyriques. Il a même inclus des couleurs vernaculaires
mexicaines  dans  les  cuivres  d’un  des  choeurs.  Nous
saluons aussi que chaque personnage est mis en avant
avec  beaucoup  de  naturel.  Epousant  parfaitement  la
notion de reproduction des codes et du modèle bourgeois
chers  à  l’univers  de  Buñuel,  il  adapte  même  le
doublement des gestes, des entrées et sorties. Si le
film de Buñuel est un des plus grands chefs d’oeuvres
qui soient, l’opéra de Thomas Adès l’est tout autant. 

Si l’on peut croire que l’adaptation musicale d’un tel
film  est  une  épreuve  herculéenne,  trouver  la  bonne
approche scénique est une tâche tout aussi difficile.
La mise en scène de Calixto Beito réussit amplement



avec  un  grand  respect  pour  l’adaptation  et  une
originalité  fantastique  malgré  le  décor  unique.  Cet
immense salle à manger a la pulchritude des mausolées
et sa verrière blafarde, telle un oeil cruel et aveugle
nous rappelle notre petitesse face à un monde souvent
indifférent  à  nos  agitations.  Ce  contraste  entre
couleur et néant saisit le spectateur à tel point qu’on
y prend plaisir à regarder, l’on perd finalement toute
pudeur. L’on aime regarder le sort extrême de cette
haute  bourgeoisie  décadente  sans  vouloir  vraiment
admettre notre propre complicité dans cette cérémonie,
ce bûcher de vanités sans complexe. Quoi qu’il en soit,
Calixto Beito signe ici une mise-en-scène à retenir
pour les âges. 

Lorsque  Buñuel  a  décidé  de  tourner  ce  film,  il  a
souhaité  le  tourner  à  Londres,  les  comédiennes  et
comédiens mexicains et espagnols immigrés, étaient trop
bigarrés  pour  cette  fable  d’une  déchéance  vers
l’animalité.  Cependant  le  cast  final  a  réuni  de
talentueuses et talentueux comédiens qui ont marqué des
générations.  Au  niveau  d’un  Mankiewicz  ou  de  Jean
Renoir,  Buñuel  s’est  entouré  de  noms  que  nous  ne
résistons pas à citer tels que Claudio Brook (Peter
dans La grande vadrouille), Silvia Pinal, Berta Moss,
Ofelia Guilmain et Jacqueline Andere. A l’égal du grand
maître  de  Calanda,  Alexandre  Neef  a  réuni  sur  le
plateau  une  distribution  fastueuse  au  talent
incroyable. Nous pouvons dire que chaque soliste brille
tant  musicalement  que  théâtralement,  tous  les
chanteuses et chanteurs s’engagent à corps perdus dans
le récit de cette soirée avec un naturel bouleversant.
Même  si  nous  avons  apprécié  l’ensemble  de  la
distribution,  nous  avons  remarqué  la  magnifique
interprétation de Nicky Spence en hôte débonnaire et
grandiloquent.  De  même,  Jarrett  Ott  au  timbre



magnifique avec des nuances toujours plus contrastées
et  un  grand  naturel  scénique.  Aussi,  La  soprano
Jacqueline Stucker au phrasé clair et beau et d’une
virtuosité superlative. Et nous n’oublions pas le ténor
Frédéric Antoun dont l’interprétation nous ravit tant
sa  musicalité  est  un  régal.  Mentionnons  aussi  le
contre-ténor Anthony Roth Constanzo dans un rôle assez
exposé vers la fin de l’opéra mais qu’il réussit à
incarner avec un talent remarquable. Nous ne citons que
ces quelques noms mais tous méritent les plus vifs
témoignages  d’admiration  face  à  l’enthousiasme  qui
émane de la scène et des incarnations inoubliables. 

Dans la fosse, le maestro Adès nous livre une vision
très précise et multicolore de son oeuvre. Le fabuleux
Orchestre  de  l’Opéra  national  de  Paris  se  glisse
aisément dans les portées du compositeur et déploie
pour l’occasion une justesse et des nuances à foison. 

A la fin de The Exterminating Angel, tout comme à la
conclusion du film, l’interrogation demeure sur notre
nature  profonde.  Si  l’étrangeté  dans  les  narrations
mexicaines de Buñuel est une des principales épices de
son  cinéma,  peut-être  qu’à  l’opéra  il  n’y  a  plus
d’extravagances mais la vérité aussi diaphane que le
décor marmoréen d’Anna-Sofia Kirsch. En 1962, un ours
baribal, quelques moutons et une visite inopinée de
Marilyn Monroe a rendu le tournage de L’Ange de Luis
Buñuel encore plus inespéré. 

En 2024, ce n’est plus surprenant de voir des huis-clos
avec des nouveaux riches qui finissent par se goberger
dans  leur  nature  primitive.  Peut-être  même  que  ce
dimanche  certains  iront  voir  distraitement  d’autres
humains enfermés volontaires dans l’oeil de glace de la
télé-réalité. Et pourtant, nous pourrons toujours avoir
la conviction que tout ça n’est qu’un divertissement.



Contrairement à cette illusion, The Exterminating Angel
nous interpelle dans notre propre  fragilité. Il faudra
l’accepter une fois pour toutes pour vivre sans besoin
de se divertir et s’éveiller aux émotions qui sont la
clef de notre propre enfermement. 
_____________________________________________________
CRITIQUE, opéra. PARIS, Opéra Bastille (du 29 février au 23
mars 2024). ADÈS : The Exterminating angel. J. Stucker, N.
Spence,  H.  Summers,  J.  Ott…  Calixto  Beito  /  Thomas  Adès.
Photos © Agathe Poupeney – ONP.
VIDEO : Trailer de « The Exterminating angel » selon Calixto
Bieito à l’Opéra National de Paris

CRITIQUE,  opéra  (en  version
de  concert).  PARIS,  Théâtre
des Champs-Elysées, le 4 mars
2024. BIZET : Les Pêcheurs de
perles.  S.  Hamaoui,  J.
Hoskins,  J.  Hopkins…
Orchestre de Chambre de Paris
/  Lorenzo  Passerini
(direction).
Plus une place libre pour assister, ce lundi 4 mars 2024 au
Théâtre des Champs Elysées, à l’unique représentation – donnée
en  version  concert  –  de  l’opéra  de  Georges  Bizet  :  Les
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Pêcheurs de Perles. C’est un euphémisme d’affirmer que la
musique de Bizet fait aujourd’hui recette, elle qui fut, en
son temps, tant décriée. A la création, à Paris en 1863, de
ces  fameux  Pêcheurs  de  Perles,  la  réception  fût  plus  que
réservée : il est vrai que l’oeuvre, tout en demeurant fidèle
aux canons de l’opéra français de l’époque, avait quelque peu
dérouté par un certain « dramatisme » inhabituel.
 

En  effet,  à   y  regarder  de  plus  près,  les  aventures
tumulteuses de Leïla, Nadir et Zurga – au pays imaginaire de
Ceylan – sont particulièrement terribles, et se terminent dans
le sang : c’est le cas de Zurga, élu peu avant « Roi » par sa
communauté, mais exécuté en raison de sa trahison. N’a-t-il
pas laissé transparaître un penchant amoureux – interdit ! –
pour Leïla ?…. On ne badine pas avec l’amour au pays des
Brahmanes, chasteté oblige de la prêtresse Leïla ! Enfin,
Zurga n’a-t-il pas facilité la fuite des amants sacrilèges,
Nadir et Leïla ? Georges Bizet tisse sur ce drame une musique
souvent sublime où la puissance dramatique côtoie la miniature
intime. L’action ne laisse jamais la musique de côté ; au
contraire, la musique porte l’action qui avance toujours dans
cet ouvrage assez bref, en trois actes.
 

La représentation a tenu, en grande partie, ses promesses.
Seule « petite » déception, la Leïla de la soprano franco-
américaine Sandra Hamaoui ; certes, elle exprime tout au long
de  la  représentation  une  fragilité  qui  sied  bien  à  son
personnage, ballottée entre amour et serments. Mais son chant
manque parfois de rondeur et d’ampleur, surtout dans les deux
premiers actes ; il se fait plus tendre et plus expressif sur
la fin de l’oeuvre.
Le Nadir du ténor américain Jonah Hoskins incarne avec une
belle  sensibilité  ce  rôle  mythique,  et  restitue  bien  les
doutes et les tourments de son personnage. Il est servi par un
timbre fin et émouvant, manquant en revanche parfois d’un peu
de puissance. Son air « Je crois entendre encore » (pour
lequel le public est venu l’entendre…) est réussi et soulève
l’enthousiasme de la salle.
Zurga est, quant à lui, interprété par le baryton canadien
Joshua Hopkins. Sa puissance, la qualité de sa diction, la



clarté  de  son  français,  et  l’émotion  qu’il  met  dans  son
interprétation  constituent  un  des  grands   plaisirs  de  la
soirée,  notamment  dans  cet  aria  célèbre  «  L’orage  s’est
calmé » (Acte II). Lui et Nadir affichent une belle complicité
amicale et musicale dans le fameux duo « Au fond du temple
saint » (Acte I).
La partition le rend moins présent que les autres solistes:
c’est le Nourabad de l’excellente basse française Matthieu
Lécroart qui, arc-bouté sur les principes, incarne bien la
rigidité et l’aveuglement religieux. Il fait merveille dans
son dernier air, à l’Acte III, « Sombres divinités« .
 

Les déplacements scéniques ne constituent pas à proprement
parler une « mise en espace », mais ils sont nécessaires, et
ici suffisants. Avec quelques belles surprises : le chant, à
la fin de l’Acte III, de Leïla et de Nadir, les deux amoureux
fugitifs se répondant chacun d’un bord opposé du 2ème balcon ;
mais également, le hautboïste au début de l’Acte III, quittant
les coulisses et rejoignant l’orchestre par l’avant-scène…
 

La très belle surprise – une fois n’est pas coutume – vient du
chef italien Lorenzo Passerini. Il ne ménage pas ses efforts
pour dynamiser son instrument, l’Orchestre de chambre de Paris
qui n’est pas pléthorique et ne constitue pas une formation
lyrique. Sa direction intense et précise insuffle tout au long
de l’ouvrage l’énergie nécessaire à l’orchestre toujours très
impliqué.  Elle  restitue  bien  l’alternance  de  la  puissance
lyrique, notamment dans cette « Nuit d’effroi » à l’Acte II,
et de l’introspection anxieuse de Nadir ou de Leïla, notamment
dans leurs soliloques respectifs. Une belle soirée lyrique au
TCE !
 

__________________________________________________________
 

CRITIQUE, opéra (en version de concert). PARIS, Théâtre des
Champs-Elysées,  le  4  mars  2024.  BIZET  :  Les  Pêcheurs  de
perles.  S.  Hamaoui,  J.  Hoskins,  J.  Hopkins…  Orchestre  de
Chambre de Paris / Lorenzo Passerini (direction). Photo (c)



Marc Portehaut.
 

VIDEO : Roberto Alagna chante la romance de Nadir « Je crois
entendre encore » dans « Les Pêcheurs de perles » de Georges
Bizet

CRITIQUE,  opéra.  PARIS,
Théâtre  des  Champs-Elysées
(du  28  février  au  7  mars
2024).  MOUSSORGSKY  :  Boris
Godounov  (version  1869).  A.
Roslavets, V. Bunel, L. Dufy…
Andris Poga / Olivier Py.

Il y a un peu plus de deux ans l’Europe vivait encore dans une
paix relative, malgré des vents funestes qui s’élevaient à

l’Est. Désormais les hivers, les printemps et les étés se sont
succédé avec leur vagues de vie, alors que sur les plaines

fertiles d’Ukraine, la mitraille gronde et le fusil remplace
le doux chant des dumkas. D’aucuns font croire que la Russie

est un pays barbare depuis des siècles. L’affirmation est
galvaudée parce qu’un aussi vaste territoire a su s’imposer

par le feu et le sang mais aussi par le génie brillant de ses
expressions artistiques aussi étincelant que la première neige
d’hiver. L’histoire russe est traversée de périodes de grande

confusion, peut-être que la flamme fataliste chère à ses

https://www.classiquenews.com/critique-opera-paris-theatre-des-champs-elysees-du-28-fevrier-au-7-mars-2024-moussorgsky-boris-godounov-version-1869-a-roslavets-v-bunel-l-dufy-andris-poga-olivier-py/
https://www.classiquenews.com/critique-opera-paris-theatre-des-champs-elysees-du-28-fevrier-au-7-mars-2024-moussorgsky-boris-godounov-version-1869-a-roslavets-v-bunel-l-dufy-andris-poga-olivier-py/
https://www.classiquenews.com/critique-opera-paris-theatre-des-champs-elysees-du-28-fevrier-au-7-mars-2024-moussorgsky-boris-godounov-version-1869-a-roslavets-v-bunel-l-dufy-andris-poga-olivier-py/
https://www.classiquenews.com/critique-opera-paris-theatre-des-champs-elysees-du-28-fevrier-au-7-mars-2024-moussorgsky-boris-godounov-version-1869-a-roslavets-v-bunel-l-dufy-andris-poga-olivier-py/
https://www.classiquenews.com/critique-opera-paris-theatre-des-champs-elysees-du-28-fevrier-au-7-mars-2024-moussorgsky-boris-godounov-version-1869-a-roslavets-v-bunel-l-dufy-andris-poga-olivier-py/
https://www.classiquenews.com/critique-opera-paris-theatre-des-champs-elysees-du-28-fevrier-au-7-mars-2024-moussorgsky-boris-godounov-version-1869-a-roslavets-v-bunel-l-dufy-andris-poga-olivier-py/
https://www.classiquenews.com/critique-opera-paris-theatre-des-champs-elysees-du-28-fevrier-au-7-mars-2024-moussorgsky-boris-godounov-version-1869-a-roslavets-v-bunel-l-dufy-andris-poga-olivier-py/


romanciers s’est nourrie de la nature complexe de la
construction de son état. A la suite du plus long règne de

l’histoire de la Russie, celui du terrible Ivan IV
(1533-1584), la très jeune nation s’est embourbée dans près

d’un siècle chaotique de divisions et guerres intestines.
C’est finalement en 1689 que Pierre Ier, dit le Grand, va

stabiliser la situation institutionnelle définitivement à la
suite des réformes de son père Alexis Ier dit le « Très

paisible ».

 

Temps troublés
 

Curieuse situation que cette période appelée le « Temps de
troubles  »  où  est  puisée  la  paille  qui  sert  à  fourrer
l’épouvantail des régimes extrêmes. Ni révolution, ni guerre
civile, cette période est surtout traumatisante pour la Russie
comme une époque où la nation et la culture russe ont failli
disparaître sous la tutelle des puissances de la région, la
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Suède et surtout la Pologne qui a mis le pays sous sa tutelle.
Voilà l’origine du sentiment paranoïaque contre l’occident qui
« justifie » tous les excès. 
 
C’est en 1598 que le boyard Boris Godounov est couronné tsar,
sous le nom de Boris Ier. Il règnera jusqu’en 1605, chassé par
les  polonais  et  le  peuple  exaspéré.  Il  ne  laisse  comme
souvenir que celui d’un être fruste qui a surtout veillé à ses
intérêts et ceux de sa caste. Et ce Boris Ier a eu une
carrière dont rêveraient des jeunes politiques qui font la une
des  magazines  français,  avant  de  devenir  tsar  il  a  été
« premier ministre » d’Ivan IV. Même dans des temps de crises,
les ambitieux à la petite semaine arrivent à leur fins, mais
pas pour longtemps. La vraie nature des cuistres apparaît
quand ils atteignent les plus hautes responsabilités. Dans la
solitude du sommet, le vent souffle fort et emporte même les
mauvaises herbes durement enracinées. 
 
La vie, souvent exagérée, du tsar Boris a eu moult adaptation
dont la plus connue est celle du grand Pouchkine. Habitué à
gloser  et  déformer  par  souci  poétique  toutes  les  figures
historiques  de  ses  écrits,  le  poète  a  dépeint  un  Boris
Godounov  en  proie  à  ses  tourments  et  le  condamne  pour
l’assassinat du jeune Tsarevitch Dimitri qu’il n’aurait même
pas commandité dans la réalité historique. Modest Moussorgsky
s’est  emparé  de  cette  fable  historique  pour  en  faire  un
monumental opéra en 1869 – remanié et augmenté en 1872. Ce
compositeur  n’est  pas  le  seul  musicien  a  avoir  adapté
l’histoire de Boris Ier à l’opéra, dès 1710, Johann Mattheson
en  fera  un  très  bel  opéra  qui  restera  enseveli  dans  des
archives  allemandes  confisquées  en  1945  jusqu’en  2005.  Le
Boris  Godounov  de  Mattheson  verra  le  jour  à  Kiev,  et
finalement aura son heure de gloire en 2021 à Innsbruck. 
 
Le  Théâtre  des  Champs-Elysées,  accueille  la  production
somptueuse  du  Théâtre  du  Capitole  de  Toulouse,  créée  en
novembre 2023. Pour l’occasion l’intrigue de la version de
1869 a été choisie avec son côté plus concis. La mise en scène
est du grand Olivier Py. Subtilement il fait des références à
l’actualité coercitive et nostalgique de la Russie actuelle en
montrant l’indéniable rapport entre l’empire déclinant de 1605



et notre époque. Chaque tableau est brossé avec un souci du
mouvement,  des  couleurs  qui  vont  du  doré  des  icônes  au
cramoisi  des  braises  de  la  révolte.  Les  structures  qui
composent le décor suivent la trame narrative avec un luxe
d’ambiances qui laissent pantois. Les chanteurs ont un sens
des répliques, le geste est souple et l’on saisit aisément le
drame du tsar Boris. 
 
Hélas,  la  direction  d’Andris  Poga  n’a  pas  su  éveiller  la
moindre nuance et c’est une belle déception, surtout dans le
cas de la partition aux mille couleurs de Moussorgsky. L’on
regrettera que l’ennui a semblé se figer dans un choix de
tempi trop monotones, on se noie dans les grandes pages de
chaque tableau comme dans un océan de tourbe. L’Orchestre
National de France manque d’enthousiasme ce qui finalement
n’est pas étonnant d’une institution fatiguée, aux réflexes
maladroits et nonchalants. En revanche le Choeur de l’Opéra
national du Capitole sont remarquables, vifs, intelligibles et
d’une grande cohésion. Les pages chorales sont un grand moment
de musique et l’on retrouve avec plaisir la plume grandiose du
compositeur. 
 
Andris Roslavets remplace Matthias Goerne et s’avère un Boris
correct quoiqu’un peu scolaire par moments. Face à lui le
« faux Dimitri » Grichka d’Airam Hernandez a une très belle
voix de ténor mais aussi reste un peu en retrait alors que son
rôle veule aurait pu le pousser un peu plus dans l’agilité. De
toute la distribution, deux rôles ont vraiment brillé. La
divine Xenia de Lila Dufy, que nous avions déjà remarqué lors
du  concours  Voix  Nouvelles  2024.  Avec  un  timbre  riche  et
brillant  elle  a  rendu  justice  à  ce  rôle  trop  court  mais
magnifique. Le jeune héritier Fiodor est campé par Victoire
Bunel dont nous ne tarirons pas assez d’éloges sur l’agilité
et le phrasé ainsi que sur la belle couleur de son timbre. 
 
Soirée en demi-teinte pour une histoire à la couleur du nadir,
aussi sombre que le passé où elle se tapit. Et pourtant, Boris
Ier est le antihéros parfait, l’ambitieux puni par ses propres
démons.  C’est  un  sage  avertissement  aux  futurs  apprentis
politiques qui ne font que grimper sans voir que le précipice
est toujours plus proche du sommet que de la base.
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CRITIQUE,  opéra.  PARIS,  Théâtre  des  Champs-Elysées  (du  28
février au 7 mars 2024). MOUSSORGSKY : Boris Godounov (version
1869). A. Roslavets, V. Bunel, L. Dufy… Andris Poga / Olivier
Py. Photos (c) Mirco Magliocca.
 

VIDEO : Trailer de « Boris Godounov » selon Olivier Py au
Théâtre des Champs Elysées
 

 


