
CRITIQUE,  opéra.  MADRID,
Teatro Real, le 25 mai 2024.
WAGNER  :  Die  Meistersinger
von Nürnberg. Laurent Pelly /
Pablo Heras-Casado.
 

Mettre en scène les Maîtres chanteurs de Nuremberg
de Richard Wagner n’est pas chose aisée. S’il

s’agit bien d’un opéra comique (le seul du
compositeur, si l’on excepte la

juvénile Liebesverbot) qui pourfend les règles par
trop rigides de l’art, à travers le comportement
ridicule de Beckmesser, c’est aussi une grandiose

illustration de l’art poétique de Wagner dans
lequel les longs discours spéculatifs (sur l’art
allemand, sur la bourgeoisie, sur les techniques

de versification) sont très présents.
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Et Laurent Pelly a largement et très brillamment relevé le
défi  au  Teatro  Real  de  Madrid.  Sur  scène,  les  décors  de
Caroline Ginet montrent de grands pans de murs posés en biais,
que  l’on  devine,  à  travers  leurs  vitraux,  être  ceux  de
l’église  Sainte-Catherine  de  Nuremberg,  où  se  déroule  le
premier acte, encerclant un double panneau giratoire, symbole
d’un art qui reste à reconstruire (comme pouvait l’être la
ville, détruite après la Seconde guerre mondiale). Mais la
cité médiévale, « personnage » essentiel de l’œuvre, n’est pas
oubliée  pour  autant.  Laurent  Pelly  n’opte  ni  pour  une
évocation historiciste (comme dans la production de 2015 du
Met newyorkais, ou dans celle que signa Wolfgang Wagner en
1968 à Bayreuth, reprise en 1984), ni pour une adaptation
moderne, (comme celle de David Bösch à Paris en 2016, qui
transposa la ville de Hans Sachs dans une banlieue pauvre et
grise  des  années  80),  mais  pour  une  lecture  évocatrice,
quelque peu naïve, mais théâtralement très efficace : la cité
est représentée par des dizaines de petites maisons aux toits
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pentus, constitués de cartons d’emballage, qui seront éclairés

au 2e acte (superbes lumières de Urs Schönebaum), conférant une
certaine poésie à l’ensemble, puis déplacés, et  mis sens
dessus dessous, relégués dans un coin, dans le dernier acte,
selon le principe « pellien », déjà éprouvé, par exemple, dans
son Platée, du « décor destructuré ». Justement, la présence
de nombreux livres, empilés dans la maison de Sachs au début
de l’acte III, tandis que des dizaines de chaussures sont
agglutinées au plafond en grappes de raisin, montre que c’est
par l’art et la littérature que pourra triompher la nation
allemande, même quand le Reich aura cessé d’exister (Wagner
pensait  au  premier  Reich,  en  espérant  l’avènement  du
deuxième). Le metteur en scène signe également les costumes,
qui semblent correspondre à l’époque de la composition de
l’opéra (excellente idée d’avoir habillé les Maîtres chanteurs
en style Biedermeier, symbole de la bourgeoisie trionfante,
évoquée par Pogner dans le premier acte). Pelly impressionne
enfin par une époustouflante direction d’acteurs, dont les
mouvements agissent presque à la manière d’une chorégraphie,
ce qui permet de suivre les plus de quatre heures trente de
musique sans aucun temps mort.

La  distribution  réunie  pour  cette  nouvelle  production
madrilène  (la  dernière  eut  lieu  en  2002)  éblouit  par  sa
cohérence et son engagement de chaque instant. Dans le rôle de
Hans Sachs, Gerald Finley (qui chanta le rôle à Glyndebourne
en 2011) est impérial et déjà légendaire ; sa voix de baryton
solide et magistralement projeté domine largement un plateau
pourtant superlatif. Tomislav Mužek campe un Walter brillant,
sans doute un peu léger (les aigus sont parfois forcés), mais
démontre une grande aisance dans les moments élégiaques. L’Eva
de Nicole Chevalier tranche par son chant véhément, conjugué à
un timbre mozartien de belle facture et sa présence scénique
révèle  comme  jamais  l’ambiguïté  de  ses  liens  avec
Sachs.  Sebastian  Kohlhepp  incarne  un  David  crédible,  dont
l’agilité du jeu fait écho à celle de son chant et compense un
timbre  parfois  nasillard,  mais  d’une  grande  justesse



d’élocution. La Magdalene d’Anna Lapkovskaja est un régal de
tous les instants, mezzo racée aux faux airs de Mary Poppins.
La confrérie des maîtres n’appelle que des louanges, même si
elle est dominée par le Pogner grave, dans le jeu et la voix,
de  Jongmink  Park.  Enfin,  Leigh  Melrose  est  un  Beckmesser
irrésistible de drôlerie, un acteur hors pair, constamment en
mouvement, son visage et ses gestes distillent mille nuances,
et dont l’allure est à la fois inquiétante et ridicule. Si
Magdalene est Mary Poppins, Beckmesser est ici un Klaus Kinski
pathétique, qui chante très bien mal ! Une mention spéciale
aux Chœurs exceptionnels du Teatro Real, d’une force et d’une
précision rarement atteintes à ce niveau.

Dans la fosse du Teatro Real, Pablo Heras-Casado se démène
comme  un  diable  pour  tenter  de  conférer  une  cohérence
rythmique  à  un  orchestre  qui  n’a  pas  l’expérience  des
phalanges germaniques (on regrettera certaine instabilité de
tempo dans la célèbre ouverture), mais gagne en confiance et
en efficacité, notamment dans la rixe dont Beckmesser fait les
frais, à la fin du 2ème acte, dans l’ouverture du 3ème acte,
aux  couleurs  soyeuses  et  tout  en  retenue,  ou  dans  la
jubilatoire kermesse de ce même 3ème acte. Sans doute que le
chef  espagnol  a  eu  raison  de  délaisser  les  profondeurs
métaphysiques des autres opus du compositeur et de miser sur
une certaine légèreté, plus conforme à la tonalité comique de
ces Maîtres qui nous ont enchanté.
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CRITIQUE, opéra. MADRID, Teatro Real, le 25 mai 2024. WAGNER :
Die Meistersinger von Nürnberg. Gerald Finley (Hans Sachs),
Jongmink  Park  (Veit  Pogner),  Paul  Schweinester  (Kunz
Vogelgesang), Barnaby Rea (Konrad Nachtigal), Leigh Melrose
(Sixtus  Beckmesser),  José  Antonio  Lopez  (Fritz  Kothner),
Albert Casals (Balthasar Zorn), Kyle van Schoonhoven (Ulrich
Eisslinger),  Jorge Rodríguez Norton (Augustin Moser), Bjørn



Waag  (Hermann  Ortel),  Valeriano  Lanchas  (Hans  Schwarz),
Frederic  Jost  (Hans  Foltz),  Tomislav  Mužek  (Walter  von
Stolzing), Sebastian Kohlhepp (David), Nicole Chevalier (Eva),
Anna Lapkovskaja (Magdalene), Alexander Tsymbalyuk (Sereno),
Pilar  Belaval  (un  apprenti),  Irene  Garrido  (une  voisine),
Laurent Pelly (mise en scène et costumes), Luc Birraux, Anna
Ponces  (assistants  à  la  mise  en  scène),  Caroline  Ginet
(décors), Buki Shiff (costumes), Urs Schönebaum (lumières),
José  Luis  Basso  (direction  du  chœur),  Orquesta  y  Coro
Titulares del Teatro Real, Pablo Heras-Casado  (direction).
Crédit photo (c) Javier del Real.

 

VIDEO : Les Maîtres-Chanteurs de Nuremberg de Wagner selon
Laurent Pelly au Teatro Real de Madrid (en intégralité sur
OperaVision)

 

CRITIQUE,  concert.  PARIS,
Théâtre  des  Champs-Elysées,
le  24  mai  2024.  STRAUSS  /
BRAHMS.  Sächsische
Staatskapelle  Dresden,  Marie
Jacquot (direction).
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La venue en France d’un orchestre aussi
prestigieux que la Sächsische Staatskapelle

Dresden, l’un des orchestres les plus anciens au
monde (…1548 tout de même !), constitue toujours
un événement. Il l’est encore plus quand le chef
titulaire, le célèbre Christian Thielemann est

absent, annoncé souffrant, et est remplacé au pied
levé par une jeune cheffe française, en

l’occurrence Marie Jacquot, qui plus est pour un
programme musical qui est le cœur de la musique

romantique allemande !
 

 

La tâche pour cette jeune musicienne, formée en grande partie
à l’école allemande et qui s’apprête à prendre la direction
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musicale de l’Opéra de Copenhague, était donc immense. Double
difficulté, et sans doute triple difficulté, car les œuvres
inscrites  au  programme  étaient  des  œuvres  particulièrement
bien  connues  des  mélomanes.  A  savoir  :  deux  Poèmes
Symphoniques  de  Richard  Strauss  fréquemment  inscrits  au
répertoire,  et  en  seconde  partie,  la  4ème  Symphonie  de
Johannes Brahms… Le choix de débuter ce programme (modifié par
rapport à celui prévu par Thielemann) par le Poème symphonique
« Don Juan » opus 20 de Strauss, inspiré par la lecture du
poète romantique Nikolaus Lenau et créé en 1889, n’est pas
anodin. C’est une pièce brillante et pleine d’élan, rutilante
pourrait-on même dire: un narratif prévisible, avec son thème
central, le motif du « Désir » très clairement identifiable,
fier  et  hautain,  et  son  merveilleux  et  apaisant  chant  du
hautbois…

La  SSD  possède  pleinement  cette  pièce  ;  mais,  comme  la
suivante,  »Till  l’Espiègle«  ,  elle  est  piégeuse…  petite
confusion  des  cuivres,  au  tout  début  de  la  pièce.  Marie
Jacquot la dirige sans encombre, avec une battue énergique;
peut-être un rien tendue, avec un peu de précipitation ?… Elle
nous a semblé plus à l’aise dans l’opus 28 de Richard Strauss,
le fameux poème symphonique « Till Euleuspiegiel« , dont le
titre complet mérite d’être cité: « Plaisantes facéties de
Till l’Espiègle, d’après l’ancien conte fripon, en forme de
rondeau« , pièce créée en novembre 1895. « Rondeau », c’est à
dire:  alternance  de  couplets,  de  refrain;  cette  pièce  se
présente  comme  une  sorte  de  conte  musical  dans  lequel  on
retrouve les péripéties de notre héros, caractérisées par tel
ou  tel  motif  musical  soutenu  par  tel  ou  tel  instrument
soliste:  ici  les  cors  ou  le  violon  solo;  là,  la
clarinette…pièce  regorgeant  d’humour  et  de  tableaux  en
musique. La SSD fait merveille et s’amuse dans cette pièce
brillante et heureuse, bien maîtrisée par Marie Jacquot.

La Quatrième Symphonie de Johannes Brahms est la dernière
symphonie du compositeur. Elle est en mi mineur, opus 98, et a



été créée en octobre 1885. Si elle n’est pas testamentaire
(Brahms disparaîtra douze ans plus tard), son mode mineur, sa
densité thématique, ses couleurs automnales, lui confèrent une
tonalité conclusive, et prend presque la forme d’un discours
d’adieu à la symphonie. La SSD joue dans son jardin et défend
avec force son répertoire traditionnel. Si le son n’est pas
monolithique, il est cependant d’une très grande homogénéité, 
les cordes puissantes et timbrées l’emportant parfois sur le
discours  orchestral.  Par  bonheur,  les  instruments  solistes
prennent aussi toute leur place, tel le sublime solo de flûte
dans le dernier mouvement de la symphonie (« Allegro energico
e passionato« ),  où abondent les variations et dont le thème
central  est  emprunté,  avec  quelques  modifications,  à  la
Cantate BWV 150 « Nun Dir Herr… » de Jean Sébastien Bach.
Marie  Jacquot  a  relevé  le  défi  avec  l’énergie,  parfois
explosive, qui est indissociable de son talent de cheffe.
L’urgence et la tension de la musique de Brahms sont là. 
Absence  parfois  d’un  certain  phrasé…  Mais  il  ne  faut  pas
oublier qu’il s’agit d’une prise en main, au pied levé, d’un
orchestre  très  fidèle  à  sa  tradition  symphonique  saxonne.
Marie  Jacquot  s’est  révélée  à  la  hauteur  du  défi  en  ces
circonstances. On doit lui reconnaître l’apport d’une nouvelle
lecture, tonique et originale, d’un classique du répertoire
symphonique.

__________________________________________________

 

CRITIQUE, concert. PARIS, Théâtre des Champs-Elysées, le 24
mai 2024. STRAUSS / BRAHMS. Sächsische Staatskapelle Dresden,
Marie Jacquot (direction). Photo (c) DR.

 

VIDEO  :  Christian  Macelaru  dirige  ‘Till  l’Espiègle  »  de
Richard Strauss 

 



CRITIQUE,  opéra.  BORDEAUX,
Auditorium (les 24 & 26 mai
2024).  S.  JOPLIN  :
Treemonisha. M . Horreaux, A.
de Broissia, M. Goso… Claire
Manjanarès  /  Martin
Trembemande (piano).
 

Rarement donné, Treemonisha (1911) est l’unique opéra qui nous
soit parvenu de Scott Joplin, célèbre compositeur de musique
ragtime (Maple Leaf Rag, The Entertainer…), son premier (A
Guest of Honour, 1903) ayant disparu. En France, on a pu
entendre  l’ouvrage  au  Théâtre  du  Châtelet  en  2010  et  au
Théâtre de Caen en 2022. Œuvre rare donc que ce (probablement)
premier  opéra  afro-américain.  Œuvre  brève  aussi,  mais
musicalement très réussie, mêlant chants populaires, valses,
gospels, rags et un final en slow drag délicieux ; l’univers
de Kern et Hammerstein pour Show Boat (1927) n’est pas très
loin. Œuvre étonnamment progressiste, enfin, au regard des
normes  de  l’époque  :  refus  de  la  superstition  (ou  des
religions), égalité entre hommes et femmes, émancipation par
l’éducation…

Treemonisha  est  une  enfant  trouvée  sous  un  arbre,  qui
s’apparente à un arbre de la connaissance. Enlevée par des
sorciers qui veulent conserver leur pouvoirs sur un peuple
superstitieux, elle revient bientôt parmi les siens, réclament
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l’indulgence pour ses ravisseurs puis est élue cheffe de son
peuple.

A Caen, le collectif sud-africain – Isango – avait mis en
scène des sorciers devenus dealers dans une lecture politique
contemporaine, où primait (le refus de) la violence. Bien
qu’inscrite « dans le cadre de la commémoration de la journée
des  mémoires  de  la  traite,  de  l’esclavage  et  de  leurs
abolitions », cette nouvelle production bordelaise ignore en
quelque sorte les racines de l’œuvre (l’action est censée se
dérouler en 1884 dans une ancienne plantation d’esclaves en
Arkansas) pour la revêtir des habits d’un conte pour enfants,
par une approche délibérément ludique et colorée – une manière
d’en démontrer l’universalité, lorsque le livret peut paraître
parfois simpliste, par son opposition manichéenne entre les
gentils et les méchants. 

Sur  un  plateau  presque  nu,  des  ballots  de  paille  ancrent
Treemonisha dans un paysage agricole intemporel que Claire
Manjarrès  imagine  comme  «  l’image  d’un  nid  :  un  espace
sécurisé où l’on peut grandir jusqu’à casser sa coquille et
s’épanouir à la vie ». Cette paille sera ensuite utilisée par
brassées,  pour  des  célébrations,  des  déguisements
(épouvantails, sorciers, chamanes…) et même l’esquisse d’un
bûcher. La mise en scène tire parti de ce décor unique, par un
subtil  jeu  de  lumières  et,  surtout,  une  chorégraphie
particulièrement réussie, qui impulse des mouvement variés à
chaque scène, propulse parfois les chanteurs dans la salle,
transmettant un enthousiasme et un bonheur communicatifs.

Les chanteurs rendent justice à cet opéra méconnu. Dans le
rôle-titre, Marjolaine Horreaux affiche une assurance et une
sagesse tout à fait convaincantes, servi par une musicalité
sans faille. Olivier Bekretaoui campe ensuite un Remus de
qualité,  servi  par  la  qualité  de  sa  projection  et  une
incarnation toute en délicatesse. Appuyé sur une béquille,
Loïck Cassin assoit la profondeur du personnage de Ned par la
qualité de son chant, en dépit d’une diction perfectible. On



saluera néanmoins la gravité émue de son « Wrong is never
right ». 

Au  piano,  Martin  Tembremande  mène  cette  partition  avec
enthousiasme, efficacement secondé par Alexis Duffaure, tandis
que les Chœurs de l’Opéra de Bordeaux (parfaitement préparés
par Salvatore Caputo) sont joyeusement impeccables.

_____________________________________________

 

CRITIQUE, opéra. BORDEAUX, Auditorium (les 24 & 26 mai 2024).
S. JOPLIN : Treemonisha. M . Horreaux, A. de Broissia, M.
Goso… Claire Manjanarès (mie en scène) / Martin Trembemande
(piano). Photos (c) Pierre Planchenault.

CRITIQUE,  opéra  (en  version
de  concert).  PARIS,  Théâtre
des Champs-Elysées, le 21 mai
2024. HAENDEL : Berenice. S.
Piau,  A.  Hallenberg,  P.  A.
Bénos-Djian,  R.  Brès-
Feuillet…  Il  Pomo  d’Oro  /
Francesco Corti (direction).
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Qui se souvient de Cléopâtre-Bérénice III reine de
l’Egypte Lagide à l’époque Hellénistique ?

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

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

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

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

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

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

lynché par les Alexandriens qui aimaient
sincèrement leur reine…

 

 
L’histoire de cette obscure ancêtre de la célèbre Cléopâtre
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VII, rapportée par Appien, a sans doute inspiré le librettiste
florentin Antonio Salvi pour en faire un livret en 1709 mis en
musique par le bolonais Giacomo Perti. Cette oeuvre est passé
sous les plumes du tandem Domenico Scarlatti/Nicola Porpora,
Francesco Araja avant d’atterrir entre les mains de Georg
Friedrich Henndel en 1737. Quasiment pour sauver la saison
déclinante à Covent Garden, au coeur de la guerre des opéras
londoniens, Haendel a mis en musique la Berenice de Salvi en
la faisant adapter sans beaucoup de soin dans l’entreprise.
Haendel  en  proie  au  surmenage  et  des  lourds  problèmes  de
santé,  dont  une  paralysie  de  quatre  doigts,  a  fait  son
possible en 1737 pour défendre cette Berenice qui n’a pas du
tout trouvé le succès escompté. 
 
Malgré une distribution de haute volée avec notamment les
castrats Annibali et Gizziello ou les mezzo-sopranos Bertolli
et Negri, l’histoire de Bérénice III ballottée entre l’amour
et la politique n’a pas du tout séduit un public londonien
lassé des querelles incessantes des maisons d’opéra rivales
depuis 1733. Le livret de Salvi rabotté à-la-va-vite n’a pas
aidé  la  survie  de  cette  partition  qui  compte  des  bijoux
étincelants de la plume du maître saxon. Citons notamment les
airs qu’il a composé pour le rôle-titre qui sont d’une variété
et d’une élégance rares. La profusion de duos est aussi une
caractéristique intéressante qui demeure quasiment unique dans
toute la production opératique haendelienne. 
 
Saluons donc le retour de cette Berenice en Première française
sur la scène du Théâtre des Champs-Elysées dont le plateau a
porté tant de recréations mondiales ou gauloises.  Ce soir
nous avons été gâtés d’abord par Il Pomo d’Oro, incomparable
dans  ces  partitions  et  dans  une  forme  olympique.  Chaque
pupitre a su donner à cette partition l’ampleur, le dynamisme
et  les  contrastes  nécessaires  à   l’épanouissement  de
l’écriture de Haendel. Le maestro Francesco Corti nous a mené
à travers les méandres de la politique et de l’amour avec
justesse, des tempi cohérents et une fine compréhension du
langage et de la dramaturgie de l’oeuvre. Quelle joie d’être
emportés par de telles et tels musicien.ne.s! 
 
La distribution était digne de la cour des Ptolémées avec des



interprètes rompus au style de l’opéra baroque dont le talent
est  plus  que  confirmé.  Dans  le  rôle  de  Bérénice  III,  la
soprano Sandrine Piau incarne aisément la noblesse traversée
des mille et un dilemmes amoureux. Si parfois l’orchestre la
couvre un peu, Mme Piau nous ravit dans les duos, les airs et
dans les récits avec la justesse et le timbre diamantin qu’on
lui connait. Face à elle, sa soeur rivale Selene est Ann
Hallenberg. L’agilité vocale et la richesse de sa tessiture
n’ont rien à démontrer de plus qu’elle est une interprète
idéale pour le répertoire de la Bertolli. 
 
Le rôle du primo uomo Demetrio est dévolu au contre-ténor
Paul-Antoine Bénos-Djian. Astre stratosphérique de nos scènes
baroques actuelles, ce chanteur nous ravit avec les couleurs
magnifiques qu’il déploie dans toute l’étendue du rôle. Les
seuls bémols sont son l’emploi de la voix mixte dans certains
passages et un manque de théâtre manifeste, ce qui n’empêche
aucunement de faire justice à la partition de Haendel au delà
de toute mesure.  Face à lui, l’autre contre-ténor est Rémy
Brès-Feuillet – qui remplace Hugh Cutting pour notre plus
grand bonheur. Interprète idéal dans le style, la diction et
la plénitude de la voix, le contre-ténor marseillais a su
incarner le rôle veule d’Arsace à la perfection. 
 
La palme absolue de la soirée est largement méritée par la
soprano romaine  . Sublime dans son incarnation d’Alessandro,
amoureux éconduit et finalement récompensé. Le rôle conçu pour
Giziello qui n’avait que 23 ans à l’époque de la création,
comporte  des  écarts  de  tessiture  assez  éprouvants.  Ariana
Venditelli a su naviguer les difficultés de la partition avec
une musicalité explosant le cadre, une myriade de couleurs
sublimes dans les da capi et un engagement théâtral hors pair.
Vite  qu’on  l’entende  en  solo  dans  un  récital  Giziello  ou
Berselli ! Dans les rôles secondaires les chanteurs Matthew
Newlin et Jonathan Chest ont été corrects, mais sans grande
envergure.  C’est  assez  dommage  mais  au  vu  de  leur  place
anecdotique dans le livret de Salvi, ils n’ont pas eu de place
pour développer une interprétation convaincante.

L’on oublie souvent, quand l’on est un habitué des salles de



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

 

___________________________________________________
 

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

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

CRITIQUE,  opéra  (en  version
concertante).  ATHENES,
Théâtre Olympia-Maria Callas,
le 23 mai 2024. GABRIEL FAURE
:  Pénélope.  C.  Hunold,  J.

https://www.classiquenews.com/critique-opera-en-version-concertante-athenes-theatre-olympia-maria-callas-le-23-mai-2024-gabriel-faure-penelope-c-hunold-j-henric-a-morel-j-boutillier-orchestre-national-d/
https://www.classiquenews.com/critique-opera-en-version-concertante-athenes-theatre-olympia-maria-callas-le-23-mai-2024-gabriel-faure-penelope-c-hunold-j-henric-a-morel-j-boutillier-orchestre-national-d/
https://www.classiquenews.com/critique-opera-en-version-concertante-athenes-theatre-olympia-maria-callas-le-23-mai-2024-gabriel-faure-penelope-c-hunold-j-henric-a-morel-j-boutillier-orchestre-national-d/
https://www.classiquenews.com/critique-opera-en-version-concertante-athenes-theatre-olympia-maria-callas-le-23-mai-2024-gabriel-faure-penelope-c-hunold-j-henric-a-morel-j-boutillier-orchestre-national-d/
https://www.classiquenews.com/critique-opera-en-version-concertante-athenes-theatre-olympia-maria-callas-le-23-mai-2024-gabriel-faure-penelope-c-hunold-j-henric-a-morel-j-boutillier-orchestre-national-d/


Henric,  A.  Morel,  J.
Boutillier…  Orchestre
National  d’Athènes  /  Pierre
DUMOUSSAUD (direction).
 

Séquence émotion au Théâtre Olympia-Maria Callas
d’Athènes (à mi-chemin des fameuses Places Omonia

et Syntagma), où après quatre années d’un
remarquable travail sur le répertoire grec et
français notamment, Olivier Descotes tire sa
révérence sur un coup de maître en proposant,

quand bien même sous format concertant, la trop
rare (et superbe !) Pénélope de Gabriel Fauré
(dont on fête cette année le centenaire de la
disparition, et Olivier Descotes est l’un des

rares directeurs de théâtres lyriques à s’en être
véritablement souvenu…) – avec ce dont le chant
français recèle comme plus belles perles : la

grande Catherine Hunold dans le rôle-titre, le
brillantissime jeune ténor Julien Henric en

Ulysse, la frémissante Anaïk Morel en Euryclée, et
l’un des 2 ou 3 barytons français les plus en vue

du moment, le fringant Jérôme Boutillier (dans les
rôles d’Eurymaque et d’Eumée), excusez du peu !…
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Le  Théâtre  (musical)  Olympia,  c’est  d’abord  une  salle
mythique, (re)construite dans les années 50, et la non moins
légendaire Maria Callas se produisit dans les deux salles,
l’ancien Théâtre Olympia construit en 1915, puis le nouveau
bâtiment  reconstruit  en  1954,  et  dont  la  salle  offre  de
nombreuses  similitudes  avec  “notre”  Théâtre  des  Champs-
Elysées. C’est dans ce théâtre, rebaptisé il y a quelques
années « Olympia-Maria Callas » (le Foyer et les escaliers qui
mènent vers les deux étages sont entièrement dédiés à son
souvenir et à sa gloire !), qu’avait donc lieu cet événement à
plus d’un titre, comme nous l’avons déjà explicité. 
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Quant  à  l’ouvrage  fauréen,  mais
pourquoi donc demeure t-il aussi rare
à  l’affiche  de  nos  théâtres
hexagonaux  ?  L’unique  opéra  laissé
par Gabriel Fauré, si l’on excepte sa
fresque  scénique  Prométhée,  a  été
créé à l’Opéra de Monte-Carlo en mars
1913, mais n’est entré au répertoire
de l’Opéra de Paris qu’en 1943, avec
la  célèbre  cantatrice  française
Germaine  Lubin  dans  le  rôle-titre.
Rares  ont  été  les  représentations

scéniques  du  chef  d’œuvre  de  Fauré  ces  trente  dernières
années, si ce n’est en effet (récemment) à l’Opéra national du
Rhin, et c’est dire la nécessité qu’il y avait à réparer cette
injustice, chose faite en cette année-anniversaire grâce à
l’ancien Directeur artistique du festival de Pesaro, qui a
mené ces dernières années, à Athènes et à sa propre échelle (à
l’instar  d’un  Palazetto  Bru  Zane),  une  réhabilitation  du
patrimoine lyrique français (ce qu’il fera encore, on ose
l’espérer pour lui, ailleurs en France ou en Europe – dans
quelques théâtres ou festivals de renom) !

On  savait,  depuis  l’écoute  du  fameux  enregistrement  avec
Jessye Norman, l’originalité de cet ouvrage représentatif du
XIXe siècle, séduisant sans mièvrerie dans le traitement d’un
sujet plein de noblesse emprunté par le librettiste-poète René
Fauchois à Homère. Ce n’est cependant pas le livret, avec ses
vers parfois surannés, qui fait l’intérêt de l’ouvrage, mais
bien la musique d’un Fauré qui inscrit sa partition dans la
continuité du drame musical wagnérien, tout en prenant garde
de ne pas laisser l’orchestre empiéter sur les voix. 
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Dans  le  rôle-titre,  notre  soprano
dramatique  “nationale”,  Catherine
Hunold s’avère en parfaite adéquation
avec ses moyens naturels. Ni nous-
même ni le public athénien ne sommes
près  d’oublier  cette  Pénélope
ardente,  au  maintien  royal,  à  la
discipline  vocale  parfaite,  à  la
déclamation large et animée par un
souffle  unique,  en  joignant
l’héroïsme à la fragilité. Une grande
incarnation du personnage née sous la

plume d’Homère ! Face à elle, le jeune Julien Henric (qu’elle
retrouvait après leur prestation commune dans le non moins
superbe et rare ouvrage qu’est Guercoeur d’Albéric Magnard,
donné récemmment à l’Opéra national du Rhin) manifeste une
surprenante autorité et projection vocale, qui laisse déjà
augurer un jour les Hoffmann et Don José qu’il ne manquera pas
d’ajouter à son répertoire dans les années futures. De son
côté, Anaïk Morel est une Euryclée de luxe, avec son opulent
mezzo qui se déploie à merveille dans ce magnifique portrait
de femme, tandis que Jérôme Boutillier campe un Eurymaque
plein de morgue et de mâle assurance, tout en offrant aussi au
vieil Eumée la profonde humanité et tendresse de ce personnage
qui est le premier à reconnaître son ancien maître. Dans les
rôles secondaires, l’on trouve des chanteurs essentiellement
grecs, et si l’on a été un peu heurté par le français parfois
“exotique” du ténor grec Vassilis Kavayas (Antinoüs), nous
avouerons en revanche avoir été fort séduit par le ténor de
Yannis Filias, en Léodès, avec un prononciation plus châtiée
de la langue de Corneille. Les autres Prétendants (Yannis
Selitsaniotis  et  Anthony  Kordopatis)  comme  les  autres
Suivantes  (La  Cléone  au  timbre  moelleux  de  Chryssanthi
Spitadi, la belle Mélantho d’Elena Marakou etc.), n’appellent
aucun reproche. 

Et dans cette superbe partition, le troisième acte s’élève au
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rang de chef-d’œuvre, surtout sous la direction d’un chef tel
que Pierre Dumoussaud, capable d’en faire ressortir les vertus
les mieux cachées, d’autant qu’il est placé ici à la tête de
cette  phalange  d’exception  qu’est  l’Orchestre  National
d’Athènes, qui fait un sort à la musique de Fauré, en rendant
perceptible à nos oreilles tout le frémissement, la subtilité
et le mystère de cette musique magnifique. Bravi tutti !

_______________________________________________

 

CRITIQUE,  opéra  (en  version  concertante).  ATHENES,  Théâtre
Olympia-Maria  Callas,  le  23  mai  2024.  GABRIEL  FAURE  :
Pénélope.  C.  Hunold,  J.  Henric,  A.  Morel,  J.  Boutillier…
Orchestre National d’Athènes / Pierre DUMOUSSAUD (direction). 
Photos (c) Emmanuel Andrieu et Studio Kominis. 

 

VIDEO : Pénélope de Gabriel Fauré captée à l’Opéra national du
Rhin en 2021

 

CRITIQUE,  concert.  PARIS,
Théâtre  des  Champs-Elysées,
le  22  mai  2024.  RAVEL  ET
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L’ESPAGNE  (Alborada  del
Gracioso, Rapsodie Espagnole,
Boléro,  L’Heure  Espagnole).
Orchestre  Les  Siècles  /
Adrien Perruchon (direction).

Après un concert donné récemment au Théâtre des
Champs Elysées, consacré à la musique viennoise du
XXème siècle (Schöenberg, Berg), l’Orchestre Les

Siècles s’est tourné, le 22 mai dans ce même
théâtre, vers la musique d’une époque voisine,
celle du compositeur français Maurice Ravel.

Programme original, « Ravel et l’Espagne« , dédié
dans une première partie à l’un des aspects de la

musique symphonique dudit compositeur, est
poursuivi en seconde partie, par une pièce lyrique
peu jouée mais passionnante : L’Heure espagnole.
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En l’absence de son chef « titulaire » François-Xavier Roth,
pourtant présent la veille au soir sur le plateau du Théâtre
Lyrique  de  Tourcoing  où  ce  programme  était  donné  avant
d’arriver à Paris, c’est Adrien Perruchon, également Directeur
musical  de  l’Orchestre  Lamoureux,  qui  tenait  la  baguette.
Trois  pièces  symphoniques  orientées  vers  le  même  univers
hispanique  composaient  cette  première  partie  entièrement
dévolue à l’orchestre :  l’Alborado del gracioso (« Aubade du
bouffon«  ),  suivie  par  la  Rapsodie  espagnole,  et  enfin,
l’inévitable mais somptueux Boléro. C’est peu dire qu’on ne se
lasse pas d’admirer et de prendre plaisir à l’écoute de la
musique du maître de l’orchestration qu’est Maurice Ravel.
C’est incontestablement vrai pour lesdites pièces, sans doute
plus  particulièrement,  pour  L’Alborado,  brève,  mais  d’une
intensité luxuriante, ainsi que pour le Boléro ; surtout quand
ces  pièces  sont  interprétées  par  Les  Siècles,  de  manière
jubilatoire.  Dans  le  Boléro,  on  doit  à  Adrien  Perruchon
d’avoir mené à bien cette danse « de mort » pour certains,
d’obsession compulsive pour d’autres… Cette pièce mythique ne
se résume pas à son motif musical répété : on aura justement
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su gré à Adrien Perruchon d’avoir mené à bien la mise en
valeur très réussie des soli instrumentaux qui se succèdent,
entre autres le cor, la flûte, le saxo…  qui, tour à tour,
reprennent le thème, et d’avoir su maintenir à distance la
puissance de l’orchestre, le temps d’un crescendo superbement
maîtrisé,  jusqu’à  l’explosion  finale  et  ses  sublimes
dissonances.

Puis,  place  à  L’Heure  espagnole  qui  apparaît  dans  la
production musicale de Ravel comme une parenthèse heureuse et
inattendue. Créée à l’Opéra-Comique le 19 mai 1911, Ravel dit
de  L’Heure  espagnole  :  «  C’est  une  comédie  musicale«  ,
précisant que son intention est de « redonner vie à l’opéra-
bouffe italien, mais dans son principe seulement« . C’est une
pièce pleine d’humour, qui respire un bonheur certes parfois
coquin, avec son mari trompé, son défilé d’amants – et dont le
livret  repose  sur  une  comédie  de  Franc-Nohain  (pseudo  de
l’écrivain  Maurice-Etienne  Legrand)  qui  rencontra  un  fier
succès en 1905. Point de mise en scène ici, mais une habile
mise en espace : seules les horloges – dans lesquelles sont
dissimulés lesdits amants (!) – font défaut, et à dire vrai,
on s’en passe très bien… 

Le quintette de chanteurs qui a été retenu est, sans aucune
exception, remarquable de talent et d’humour, et a suivi à la
lettre, avec leur très belle diction, la recommandation de
Ravel à ses interprètes « de dire plutôt que de chanter« … A
commencer par la seule femme du plateau, la pétillante mezzo-
soprano Isabelle Druet dans le rôle de Concepcion, la femme de
l’horloger Torquemada, personnage quelque peu « emprunté » et
bien croqué par le ténor Loïc Félix. Puis les deux amants « en
titre » : le merveilleux et d’une très grande drôlerie dans
ses tirades, le ténor Benoît Rameau dans le rôle de  Gonzalve,
le  «  bachelier  poète”  (!),  et  le  non  moins  merveilleux
baryton-basse  Nicolas  Cavallier,  dans  le  rôle  du  riche



financier  Don  Inigo  Gomez,  épatant  de  candeur  et  de
suffisance. Enfin, celui qui triomphe et qui a “le mot de la
fin”  auprès  de  Concepcion,  c’est  le  magnifique  baryton
français Thomas Dolié, dans le rôle de Ramiro le muletier,
vainqueur de cette pochade, un peu malgré lui. Un quintette
qui s’est amusé, tout en nous amusant.

La musique est à l’image du propos : elle fait entendre, ça et
là, tout l’humour que contient l’argument (le “tic-tac” de
l’horloge  qui  introduit  l’ouvrage…).  Elle  incarne  avec
raffinement  le  propos  résolument  comique  de  l’ouvrage.
Sonorités riches et originales qui, avec bonheur, font écho au
caractère  d’opéra-bouffe  voulu  par  Ravel.  L’Orchestre  Les
Siècles  et  leur  chef  “du  soir”  sont  les  artisans
indispensables de cette réussite… accueillie avec enthousiasme
par le public !

 

____________________________________________

CRITIQUE, concert. PARIS, Théâtre des Champs-Elysées, le 22
mai 2024. RAVEL ET L’ESPAGNE (Alborada del Gracioso, Rapsodie
Espagnole, Boléro, L’Heure Espagnole). Orchestre Les Siècles /
Adrien Perruchon (direction). Photo (c) DR.

 

VIDEO : Les Siècles jouent le « Boléro » de Maurice Ravel

 



CRITIQUE,  festival.  ISTANBUL
: 52ème Festival de Musique
Classique.  Concert
d’ouverture, Atatürk Cultural
Center, le 21 mai 2024. VERDI
/  GRIEG  /  TCHAÏKOVSKY.
Orchestre  Symphonique  d’Etat
d’Istanbul,  Ilyun  Bürkev
(piano),  Cem  MANSUR
(direction).
 

C’est par un long et émouvant (double) hommage
qu’a débuté le concert d’ouverture de la 52ème

édition du Festival de Musique d’Istanbul
(“Istanbul Muzik Festivali”), d’abord au

compositeur américain Steve Reich (né en 1938), à
travers un long portrait vidéo, puis c’est au chef
turc Cem Mansur (photo ci-bas) qu’un hommage sous

forme d’album-souvenirs est rendu, ce chef
d’orchestre à la carrière internationale qui

dirige par ailleurs cette soirée inaugurale, placé
à la tête de l’Orchestre Symphonique d’Etat

d’Istanbul, dont il est par ailleurs familier – la
soirée se déroulant dans la grande salle (2100
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places) du flambant neuf – et absolument
magnifique ! – Atatürk Cultural Center (“Atatürk
Kültür Merkezy”), édifié il y a moins de deux ans
sur la fameuse Place Taksim, le coeur névralgique

de la mégalopole de 15 millions d’habitants qu’est
Istanbul. 

 

 

Jusqu’au  12  juin,  des  artistes  de  la  trempe  de  Khatia
Buniatishvili,  Edgar  Moreau,  Aziz  Shokhakimov,  Maria-Joao
Pires, Eric le Sage, Cecilia Molinari, Ivan Fischer, Francesco
Piemontesi viendront se produire dans différents lieux de la
capitale économique et culturelle de la Turquie. Le festival
stambouliote  garde  le  cap,  avec  un  haut  degré  d’exigence
artistique,  et  en  offrant  un  large  éventail  en  matière
musicale, car la musique “populaire” turque sera aussi très
présente pendant la durée du festival, afin d’aller vers tous
les publics, et pas seulement vers les mélomanes de la “grande
musique”. 

https://www.classiquenews.com/wp-content/uploads/2024/05/Cem-Mansur.jpg


Pour le concert d’ouverture, c’est un programme symphonique
“classique” qui a été retenu, avec un programme comprenant le
Concerto  pour  pianod’Edvard  Grieg  et  l’Ouverture-Fantaisie
“Roméo et Juliette” TH 42 de Piotr Ilitch Tchaïkovsky, un
programme relativement court (donné sans entracte), car la
première partie “hommage” avait duré plus de ¾ d’heure peut-
être ?…

 

 

Mais c’est avec les Danses extraites d’Otello de Verdi (à
l’acte III) qui sert de mise en bouche et de tour de chauffe à
l’Orchestre Symphonique d’Etat d’Istanbul, qui nous permet de
goûter à la fois à l’excellente acoustique de la salle (depuis
le premier balcon) et au non moins superbe fini orchestral de
la  phalange  turque.  Puis  apparaît,  dans  une  robe  rouge
scintillante, la très jeune (15 ans !) virtuose du piano Ilyun
Bürkev, déjà une star de la musique classique dans son pays,
promise à une brillante carrière internationale (qui a déjà
commencé…),  pour  une  interprétation  du  fameux  (et  unique)
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Concerto pour piano de Grieg, dans lequel elle fait preuve
d’une  confondante  maturité  pianistique.  Dans  ce  pilier  du
répertoire  qu’est  le  superbe  opus  de  Grieg,  son  jeu  est
impeccable, sa sonorité chatoyante et la complicité avec le
chef et l’orchestre s’avère évidente, d’autant qu’ils se sont
tous déjà produits ensemble. Comment ne pas rester admiratif
devant  une  technique  (déjà)  infaillible,  et  sa  superbe
interprétation dans un style romantique très pur. Elle finit
d’éblouir, en livrant en bis, une ébouriffante interprétation
de la Grande Polonaise brillante de Chopin, qui lui vaut une
ovation debout… et amplement mérité !

Alors que la piano est retiré de la scène pendant les longues
ovations qu’elle reçoit, la phalange stambouliote est prête
pour enchaîner avec la pièce symphonique qu’est l’Ouverture-
Fantaisie “Roméo et Juliette” de Tchaïkovsky. Composée en 1869
sur une suggestion de Balakirev, « Roméo et Juliette » subit
deux révisions en 1870 et 1880. C’est cette dernière version
qui est fréquemment jouée au concert, et qui est de fait ici
retenue  (soumise  aux  critiques  sévères,  mais  justes,  de
Balakirev, la pièce fut modifiée pour arriver au chef d’œuvre
universellement connu !). Le chef Cem Mansour en livre une
interprétation que l’on qualifiera de « russe », c’est-à-dire
très  énergique,  avec  des  contrastes  très  violents,  dans
lesquels les différents pupitres concernés brillent autant par
leur précision que par leur cohésion. Nous aurions aimé là
aussi un bis pour prolonger la soirée et se régaler un peu
plus  de  l’excellente  formation  musicale  qu’est  l’Orchestre
Symphonique d’Etat d’Istanbul… mais nous reviendrons, d’autant
que par son architecture osée, son confort, et son impeccable
acoustique, la grande salle du Centre Culturel Atatürk est
juste magique !

 



Grande salle du Centre Culturel Atatürk (c) DR

_______________________________________________

CRITIQUE,  festival.  ISTANBUL  :  52ème  Festival  de  Musique
Classique. Concert d’ouverture, Atatürk Cultural Center, le 21
mai 2024. VERDI / GRIEG / TCHAÏKOVSKY. Ilyun Bürkev (piano),
Orchestre  Symphonique  d’Etat  d’Istanbul,  Cem  MANSUR
(direction). Photos (c) Festival de Musique d’Istanbul.

 

VIDEO : Ilyun Bürkev interprète le Troisième Concerto pour
piano de Ludwig van Beethoven
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CRITIQUE,  opéra  (en  version
concertante).  VERSAILLES,
Opéra royal, le 16 mai 2024.
CIMAROSA  :  L’Olimpiade.  J.
Lovell, R. Pérez, M. Lys, M.
Beaumont… Les Talens Lyriques
/  Christophe  Rousset
(direction).

À l’occasion des prochains Jeux Olympiques – dont
certaines épreuves se dérouleront à Versailles -,
l’Opéra Royal a eu une bonne idée de programmer

L’Olimpiade, non pas celui d’Antonio Vivaldi bien
connu des amoureux de l’opéra baroque (que l’on
entendra d’ailleurs en juin prochain au Théâtre

des Champs-Elysées…), mais du Napolitain Domenico
Cimarosa.

 

https://www.classiquenews.com/critique-opera-en-version-concertante-versailles-opera-royal-le-16-mai-2024-cimarosa-lolimpiade-j-lovell-r-perez-m-lys-m-beaumont-les-talens-lyriques-christophe-rousset/
https://www.classiquenews.com/critique-opera-en-version-concertante-versailles-opera-royal-le-16-mai-2024-cimarosa-lolimpiade-j-lovell-r-perez-m-lys-m-beaumont-les-talens-lyriques-christophe-rousset/
https://www.classiquenews.com/critique-opera-en-version-concertante-versailles-opera-royal-le-16-mai-2024-cimarosa-lolimpiade-j-lovell-r-perez-m-lys-m-beaumont-les-talens-lyriques-christophe-rousset/
https://www.classiquenews.com/critique-opera-en-version-concertante-versailles-opera-royal-le-16-mai-2024-cimarosa-lolimpiade-j-lovell-r-perez-m-lys-m-beaumont-les-talens-lyriques-christophe-rousset/
https://www.classiquenews.com/critique-opera-en-version-concertante-versailles-opera-royal-le-16-mai-2024-cimarosa-lolimpiade-j-lovell-r-perez-m-lys-m-beaumont-les-talens-lyriques-christophe-rousset/
https://www.classiquenews.com/critique-opera-en-version-concertante-versailles-opera-royal-le-16-mai-2024-cimarosa-lolimpiade-j-lovell-r-perez-m-lys-m-beaumont-les-talens-lyriques-christophe-rousset/
https://www.classiquenews.com/critique-opera-en-version-concertante-versailles-opera-royal-le-16-mai-2024-cimarosa-lolimpiade-j-lovell-r-perez-m-lys-m-beaumont-les-talens-lyriques-christophe-rousset/
https://www.classiquenews.com/critique-opera-en-version-concertante-versailles-opera-royal-le-16-mai-2024-cimarosa-lolimpiade-j-lovell-r-perez-m-lys-m-beaumont-les-talens-lyriques-christophe-rousset/


 

Fidèles à leur ligne directrice qui privilégie les répertoires
rares, Les Talens Lyriques présentent, sous la direction de
leur  fondateur  Christophe  Rousset,  L’Olimpiade  de  Domenico
Cimarosa, donné ici en version de concert. Le livret de Pietro
Metastasio  développe  une  intrigue  amoureuse  avec  un  roi
tyrannique et deux jeunes couples qui subissent séparation,
fuite,  trahison.  L’histoire,  sous  le  couvert  des  Jeux
Olympiques, est bien complexe, mais en somme assez classique.
Le roi de Crête Clistene s’oppose au mariage entre Licida et
la noble Argene qui, persécutée par le roi, fuit à Élide où se
déroule les Jeux, pour y trouver du réconfort. Quant à Licida,
il décide d’assister aux Jeux et se rend également à Élide. Il
y voit Aristea et en tombe amoureux. Son père qui préside les
Jeux n’est personne d’autre que le roi de Crète. Celui-ci
annonce qu’il donnera sa fille au vainqueur des Olympiades.
Licida  appelle  alors  à  son  ami  Megacle,  grand  athlète
athénien, pour que celui-ci participe à la compétition sous
son nom, espérant le voir la gagner et pouvoir ainsi épouser
l’objet de ses désirs. Megacle gagne effectivement, mais il
est amoureux d’Aristea aussi ! Or, Clistene déteste tout ce
qui est athénien, donc il n’est pas question d’accepter leur
mariage. Mais à la fin, on découvre que Licida est en réalité
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Filinto,  le  fils  de  Clistene,  que  ce  dernier  avait  fait
disparaître en suivant l’oracle pour éviter que sa prédiction
se réalise : le roi serait assassiné par son propre fils !
L’opéra se termine ainsi par un lieto finale.

La complexité du livret fait perdre plus d’une fois le fil,
mais  heureusement,  la  musique  est  là  pour  nous  envoûter.
Malgré son style bien ancré dans le classicisme, la partition
s’envole  à  maintes  reprises  dans  une  extraordinaire  folie
virtuose. Certains récitatifs accompagnés montrent le génie
inventif du compositeur, par exemple la présence importante du
hautbois, notamment dans des airs d’Argene et d’Aristea au
deuxième  acte,  ce  dernier  étant  précédé  d’un  strophe
entièrement consacré à cet instrument avec une petite cadence,
comme dans un véritable concerto. Les flûtes offrent aussi un
très beau moment en jouant un contre-chant dans la première
apparition de Licida. Il va de soi que les trompettes et les
cors brillent de mille feux dans les scènes de fastes.

À mesure que l’opéra avance, le récitatif prend de l’ampleur,
jusqu’à  s’imposer  dans  un  duo  ou  un  trio  d’une  dimension
inattendue dans le deuxième acte, au même titre – ou presque –
que des airs. L’orchestre est expressif, et surtout dynamique
dès  l’Ouverture  enflammée,  comme  pour  transmettre  la
surexcitation des compétitions athlétiques. Comme on l’a vu
avec le hautbois, la partition lui confie ça et là de belles
introductions  pour  des  arias,  en  reprenant  entièrement  la
strophe, ce qui préfigure en quelque sorte le bel canto.  Mais
le  plus  spectaculaire  dans  cette  œuvre,  ce  sont  les  airs
virtuoses, de plus en plus fiévreux et exaltés, électrisés et
galvanisés, comme si le compositeur se « cassait la tête »
pour ajouter à chaque air une couche de plus, avec pour devise
« Citius, Altius, Fortius, Communiter» !

Dans le rôle d’Aristea, c’est avec majesté que la soprano
espagnole Rocío Pérez met en valeur son agilité surprenante et
la justesse de son propos, aussi bien dans les lignes fleuries
que dans les sauts d’intervalles. Son timbre chaleureux va de



pair avec sa technicité parfaitement contrôlée, conférant une
belle  assurance  à  son  chant,  renforcé  par  sa  présence
scénique. Le timbre très riche de la mezzo Mathilde Ortscheidt
est impressionnante dans la tessiture basse, avec sa texture
de  velours  qui  tend  vers  le  contralto,  donnant  toute  sa
crédibilité au personnage de Licida. En Argene, Marie Lys
déploie sa voix aérienne avec justesse, tout en recherchant
les émotions profondes qui enrichissent son personnage. La
mezzo espagnole Maite Beaumont fait montre d’une formidable
élasticité vocale, souple et maniable à volonté, à l’image de
son personnage de Megacle qui donne le meilleur de son talent
athlétique. Le roi autoritaire Clistene est incarné par le
jeune Josh Lovell. Doté d’une voix sonore, au timbre brillant,
il chante toujours avec justesse des airs d’endurance avec des
vocalises  redoutables  ;  sa  vocalité  est  dominée  par  une
musicalité naturelle, offrant un véritable plaisir auditif aux
spectateurs. Enfin, Alex Banfield campe Aminta, précepteur de
Licida, complétant le plateau vocal en beauté. Le caractère
musical de chaque chanteur et chanteuse entre constamment en
concurrence  les  uns  avec  les  autres,  dans  une  émulation
excitante, pour créer des moments de plaisir rafraîchissants
et même parfois jouissifs. On sort du spectacle en espérant
voir  un  jour  l’ouvrage  dans  une  version  scénique,  car  il
l’appelle !

 

___________________________________________________

CRITIQUE, opéra (en version concertante). VERSAILLES, Opéra
royal, le 16 mai 2024. CIMAROSA : L’Olimpiade. J. Lovell, R.
Pérez, M. Lys, M. Beaumont… Les Talens Lyriques / Christophe
Rousset (direction).

 

VIDEO : Christophe Rousset raconte le projet de « L’Olimpiade
 » de Cimarosa à l’Opéra Royal de Versailles



 

 

 

 

critique cd
NDLR  :  Belle  concordance  –
Château de Versailles Spectacles
publie  au  moment  des
représentations à l’Opéra Royal,
le  cd  de  l’opéra  de  CIMAROSA.
LIRE ici la critique complète de
l’enregistrement,  élu  CLIC  de
CLASSIQUENEWS printemps 2024 par
la  Rédaction  :
https://www.classiquenews.com/cr
itique-cd-evenement-cimarosa-
lolimpiade-1784-les-talens-

lyriques-ch-rousset-2-cd-cvs-chateau-de-versailles-spectacle/

CRITIQUE CD événement. CIMAROSA : L’Olimpiade (1784). Maite
Beaumont, Rocío Pérez, Josh Lovell… Les Talens Lyriques /
Christophe Rousset (2 CD Château de Versailles Spectacles).

CRITIQUE,  opéra.  TOULOUSE,
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Théâtre national du Capitole
(du  17  au  26  mai  2024).
DEBUSSY  :  Pelléas  et
Mélisande.  M.  Mauillon,  V.
Bunel, T. Cristoyannis… Eric
Ruf / Leo Hussein.
 

Reprise au Théâtre national du Capitole de
Toulouse, cette production de Pelléas de Mélisande

de Claude Debussy a mobilisé le Théâtre des
Champs-Élysées, l’Opéra de Dijon, celui de Rouen

et le Stadttheater Klagenfurt. Plusieurs
représentations – et distributions – ont déjà eu

lieu. Aucune lassitude pourtant, tant cette
reprise toulousaine s’avère palpitante.
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Tout est sombre dans ce Pelléas. L’éclairage noie la scène
d’un noir bleuté, plus
poétique qu’étouffant. Nous sommes au fond d’un trou, d’un
gouffre, d’un puits, d’un
château  d’eau  peut-être,  et  l’on  y  discerne  une  mare,  un
cloaque, une avancée de la
mer, où se détachent quelques rochers. De ce bas-fond humide,
un grand filet de
pêche s’élèvera lentement, pour s’immobiliser à mi-hauteur,
comme un piège tendu
au  deux  jeunes  amants.  Nous  pourrions  chercher  ici  de  la
symbolique, marée haute
ou  marée  basse,  antichambre  du  désir,  ou  encore  univers
carcéral, oppression de la
conjugalité et destin contraire. Les personnages contemplent
cette béance, parfois
s’y  aventurent,  s’avançant  le  long  de  passerelles  qui  se
rejoignent en un mouvement
circulaire vers le fond de la scène. Ici s’ouvre ici une
porte, là, une fenêtre, peut-être
une  alcôve.  De  celle-ci  surgira  une  Mélisande  étonnamment
viennoise, tel un portait
dû à Gustave Klimt, tout en or et en rousseur. Sa chevelure,
de feu, lentement,
descend vers Pelléas et, avec elle, un érotisme incandescent.

Une belle mise en scène ne peut se satisfaire de la qualité de
ses décors et des
images qu’elle donne à voir ; il faut aussi qu’elle donne
chair à un spectacle et le
transcende. C’est le cas ici où toute l’intrigue se joue dans
un huis clos étouffant,
d’autant plus douloureux qu’il s’inscrit dans une délicatesse
nocturne. Les actes et
les scènes s’enchaînent avec évidence et chaque personnage est



ici, incarné, dans
son étonnante complexité, sans manichéisme, ni naïveté. La
lecture est aussi
pertinente dans son choix d’images symboliques : ainsi des
vieillards et des
servantes,  incarnés  par  en  un  trio  de  femmes  sombrement
vêtues, qui déambulent
sur  le  plateau,  comme  des  Parques  –  on  n’ose  écrire  des
Nornes. De même, à la
blancheur virginale de la robe de Mélisande succède rapidement
une  robe  terriblement  grise,  reflet  mat  et  terrible  d’un
mariage malheureux et non voulu, comme le deuil de sa vie.

La distribution répond parfaitement à ce défi. Il faut d’abord
souligner et de manière
unanime la parfaite diction des chanteurs qui rend justice au
livret  de  Maurice  Maeterlinck  dans  son  étrange  symbolique
d’autrefois, naïve ou décalée. Ainsi des seconds rôles, à
l’instar de l’Yniold est parfaitement tenu par Anne-Sophie
Petit, à la voix délicate et tendue, qui rend admirablement
l’insouciance du jeune garçon, et sa crainte maladive. Janina
Baechle est une Geneviève de grande qualité, à la voix moirée,
d’une  douceur  inquiète  et  ineffable.  Franz  Joseph  Selig
incarne un Arkel désabusé, apparaissant tendre, presque trop,
avec sa bru.

Enfin, le trio central s’épanouit avec bonheur dans le langage
debussyste. En
Golaud, Tassis Christoyannis commence par traduire les doutes
qui l’animent et, d’une
certaine manière, la fragilité d’un homme qui sent que tout
lui échappe. La ligne de
chant sait aussi se faire rugueuse, avec des accents sombres,
manifeste d’une
incontestable autorité. Marc Mauillon est un Pelléas de grande
classe, timbre clair,
affirmé, projection idéale avec ce qu’il faut d’enthousiasme



et parfois d’hésitation
pour refréner les ardeurs d’un jeune cœur. Enfin, Victoire
Bunel est une Mélisande,
évanescente, touchante et parfois fantomatique. Le timbre est
soyeux, les aigus
délicats et le propos, toujours nuancé, décline toutes les
facettes de Mélisande:
craintive,  résignée,  timide,  amoureuse,  et  audacieuse,
accablée…

Dans la fosse, sous la baguette de Leo Hussain, l’Orchestre
national du Capitole,
restitue toutes les subtilités de la partition, en donnant à
entendre des bois lumineux
et,  il  faut  le  souligner,  des  cuivres  tout  en  retenue.
L’attention portée au plateau est
bienvenue, favorisant l’appréhension du texte, en offrant au
plateau l’écrin idéal.

__________________________________________

CRITIQUE, opéra. TOULOUSE, Théâtre national du Capitole (du 17
au 26 mai 2024). DEBUSSY : Pelléas et Mélisande. M. Mauillon,
V. Bunel, T. Cristoyannis… Eric Ruf / Leo Hussein. Photos (c)
Marco Magliocca.

 

VIDEO : Eric Ruf raconte « son » Pelléas et Mélisande

 



CRITIQUE,  opéra.  AVIGNON,
opéra Grand Avignon, les 17 &
19 mai 2024. VERDI : Luisa
Miller. A. Fanyo, G. Kim, S.
Moon… Frédéric Roels / Franck
Chastrusse Colombier.
 

Luisa Miller est l’un des opéras les plus étranges
de Giuseppe Verdi. Reniant les thèses du

Risorgimento qui lui avaient pourtant valu une
immense renommée, le compositeur se tourne vers le
Bellini de La Sonnambula et le Donizetti de Linda

di Chamounix. Le drame bourgeois de Schiller
“Kabale und Liebe” se transforme ici en une
touchante histoire d’amour et de mort aux

tonalités champêtres. Luisa, à son entrée en
scène, s’exprime avec les accents d’Amina, et ses

duos avec Rodolfo appartiennent au pathétisme
larmoyant de Lucia di Lammermoor. L’interprète du

rôle-titre doit savoir traduire la double
composante de celui-ci, fait d’abandons élégiaques
à la Donizetti, de pichiettati à la Bellini, mais

aussi de cabalettes autoritaires et fières,
farouches et engagées. 
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Nous  retrouvons  avec  plaisir  l’intelligente  production
qu’avait signée Frédéric Roels – le directeur de l’Opéra Grand
Avignon, maison coproductrice du spectacle – pour l’Opéra de
Tours en mars dernier. Avec une belle économie de moyens,
l’action se déroule sur un plateau vide où seuls de grands
blocs de décors amovibles, clôturant l’espace et crayonnés au
fusain,  évoquant  une  architecture  gothique,  surmontée  d’un
omniprésent et immense écran d’horloge délabré – dont les deux
flèches serviront d’arme lors du duel entre Rodolfo et Wurm !
Cette horloge est le symbole du « malentendu temporel » qui,
pour Frédéric Roels, serait au cœur du drame. Suivant la même
logique,  les  costumes  variés  et  souvent  très  réussis,
s’inspirent de périodes diverses, du Moyen-Âge jusqu’au XXème
siècle.  Le  résultat  final  est  esthétiquement  séduisant,
d’autant  qu’il  est  servi  par  une  direction  d’acteur  très
fouillée, comme c’est l‘habitude de l’homme de théâtre belge. 

https://www.classiquenews.com/wp-content/uploads/2024/05/Axelle-Fanyo-Luisa-Miller-Avignon-Roels-Chastrusse-Colombier.jpg


Et c’est par ailleurs une superlative équipe de chanteurs-
comédiens (à un bémol près) qu’a su réunir Frédéric Roels, à
commencer  par  le  rôle-titre,  la  magnifique  soprano  afro-
française Axelle Fanyo, déjà plébiscitée dans ces colonnes
pour son intense incarnation de Tosca au Théâtre Impérial de
Compiègne en début de saison. Elle incarne, malgré sa voix
corsée, la plus fragile, la plus humaine et la plus poignante
des Luisa Miller. Au dernier acte, elle ferait même pleurer
les pierres, en trouvant des phrasés, des nuances et des demi-
teintes d’une rare éloquence. Au-delà de la cantatrice, c’est
une véritable artiste (et un fort tempérament de femme !) qui
s’exprime, allant droit au cœur de son personnage. Son Rodolfo
est le ténor coréen Sehoon Moon se hisse à son niveau, et la
chaleur de son timbre fait florès dans son grand air « Quando
le sere al placido », qu’il délivre piano, pour plus d’émotion
encore.  Mais  il  n’est  pas  en  reste  non  plus  quant  à
l’intensité  dramatique,  la  puissance  des  aigus  ou  encore
l’élégance de la ligne.

Son compatriote Gangsoon Kim – qui interprète Miller, le père
de Luisa – possède ces qualités de baryton Verdi que sont la
chaleur  du  timbre,  la  beauté  du  phrasé  et  l’ampleur
d’émission. Voix puissante aussi, moins convaincante cependant
quant à la ligne de chant, souvent heurtée, le polonais Wojtek
Smilek campe un Comte Walter hautain et dédaigneux, habillé
tout en rouge, vraie incarnation méphistophélique, juqu’à sa
chevelure teinte en roux ! La basse russe Mischa Scheliomanski
– déjà présent à Tours – renouvelle avec bonheur son Wurm
incisif, auquel il prête un sens dramatique imparable. Leur
association  présente  l’une  des  paires  les  plus  noires  de
l’histoire  de  l’opéra  :  ils  font  réellement  frémir  !
Impressionnante, elle aussi, la perfide Federica de la superbe
contralto française Sarah Laulan, qui complète avec venin ce
trio d’âmes damnées. Parfaitement préparé par Alan Woodbridge,
le  choeur  maison  offre  une  superbe  prestation  dans  une
partition qui le sollicite par ailleurs souvent. 
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En fosse, enfin, le jeune chef français Franck Chastrusse
Colombier accomplit des prodiges pour mettre en valeur l’art
de l’instrumentation de Verdi. Dès l’Ouverture, aux dessins
mélodiques  délicatement  ciselés  par  un  Orchestre  national
Avignon-Provence  des  grands  soirs,  il  imprime  à  la
représentation un rythme de plus en plus haletant jusqu’au
trio  final,  exécuté  avec  un  imparable  sens  du  coloris
orchestral.  Un  chef  à  suivre  assurément  !  

___________________________________________

CRITIQUE, opéra. Avignon, opéra Grand Avignon, les 17 & 19 mai
2024.  VERDI  :  Luisa  Miller.  A.  Fanyo,  G.  Kim,  S.  Moon…
Frédéric  Roels  /  Franck  Chastrusse  Colombier.  Photos  (c)
Cédric Delestrade.

 

VIDEO : Axelle Fanyo interprète l’air « Je dis que rien ne
m’épouvante » extrait de Carmen de Bizet

 


