
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
le garçon qui joue au piano fait comprendre en réalité que le
héros  a  perdu  son  propre  fils  jeune.  Événement  des  plus
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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
Mise en scène et décors : Silvia Costa
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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
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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,  concert.  PARIS,
Philharmonie, le 3 mars 2024.
TCHAIKOVSKI  :  Le  Voïévode,
Hamlet, Symphonie Pathétique.
Gewandhaus-Orchester  Leipzig
/ Andris NELSONS (direction).

Ils étaient à Paris en 2022, lors de leur première
tournée européenne post-pandémie, et le week-end
dernier, le Gewandhausorchester de Leipzig et son

chef attitré Andris Nelsons étaient de retour à la
Philharmonie de Paris. Cette fois-ci, ils

proposaient deux programmes entièrement consacrés
à Piotr Illitch Tchaïkovski, et nous avons assisté

au deuxième concert, le dimanche 3 mars.
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Comme tous les excellents orchestres germaniques, l’Orchestre
du Gewandhaus se distingue par son unité, grâce à une sonorité
extrêmement  homogène  sur  tous  les  registres.  On  remarque
immédiatement  les  cordes  soyeuses  et  ambrées,  les  bois
ombragés et les cuivres assez sombres mais bien assis. La
soixantaine  d’instruments  à  cordes  sonne  comme  un  seul
instrument,  dont  la  texture  policée  se  conjugue  avec  la
densité. Il en va de même pour les harmonies, ce qui est tout
de même étonnant compte tenu de timbres très différents de
chaque pupitre. On assiste parfois à une ambiguïté sonore
confondante entre les cordes et les bois. Nelsons manie ce
gigantesque instrument comme une pâte à modeler, en donnant la
forme adéquate à chaque page des trois œuvres interprétées.

C’est ainsi que, dès le début de la pièce intitulée Voïévode
op.  78,  le  chef  impose  le  caractère  militaire  du  sujet
(voïévode  désigne  entre  autre  un  chef  de  guerre)  avec  un
crescendo puissant, suivi d’une transition avec les bois sur
un tapis de seconds violons, où la tension n’est pas nerveuse.
Puis, les altos, les cors et les bassons jouent dans une seule
sonorité  fondue.  Un  moment  magique  assurément,  dans  cette
association de trois sons d’instruments forts variés, tout
comme  le  célesta  (placé  côté  cour)  qui,  bien  qu’encore
discret, apporte une nouvelle sonorité. Tout à la fin de cette
« ballade symphonique », le point culminant dans les registres

https://www.classiquenews.com/wp-content/uploads/2024/03/Gewandhaus-Leipzig-Nelsons-Philharmonie-de-Paris-.jpg


graves des cuivres s’éteint rapidement, laissant un sentiment
d’inachevé,  mais  l’orchestre  assume  la  dramaturgie  de  la
partition qui, dans Hamlet, la deuxième pièce de la soirée,
est mieux présentée.

Dans  Hamlet,  quelques  remarquables  solos,  notamment  le
magnifique hautbois au son clair pour incarner Ophélie, et de
brèves  interventions  du  cor  anglais,  ponctuent  cette
«  fantaisie  »  dédiée  à  Edvard  Grieg.  L’interprétation  se
déroule  dans  une  texture  semblable  à  la  laque  polie,  à
plusieurs couches travaillées et retravaillées, conférant une
profondeur aux épisodes sonores shakespeariens. Mais à la fin,
le  son  des  timbales  ne  s’est  pas  encore  dissipé,  qu’un
auditeur « pressé » fait retentir ses applaudissements, sans
permettre à la salle d’aller jusqu’au bout du silence…

Le caractère dramatique atteint le paroxysme avec la Symphonie
« pathétique », sans que le désespoir ne s’impose pour autant
dans  l’interprétation.  Les  musiciens  offrent  cependant  une
profusion de beaux moments que l’on goûte sans modération.
L’œuvre commence comme surgie de nulle part, et le basson
s’interroge sur la destinée. Le thème initial, avec un tempo
modéré au rythme régulier des pas d’un soldat (ou d’un acteur,
ou d’un jeune plein d’idéal, peu importe la profession !)
déchu sans destination. Vient le second thème avec des cordes
veloutées et légèrement voilées, à fleur de peau. Toute la
sensibilité  de  Tchaïkovski  semble  se  concentrer  sur  ces
quelques  mesures,  avec  une  touche  irrésistiblement
nostalgique. Dans sa reprise, Andris Nelsons donne une couleur
plus ouverte, avant une explosion brutale. Entre-temps, la
clarinette solo, aussi sensible que les cordes quelques pages
auparavant, propose une réplique pleine de grâce. La valse à
cinq temps du deuxième mouvement est assez terre à terre et
disciplinée, avec un tempo également modéré. Dans la partie
centrale, la pédale des timbales sonne comme un appel venant
de l’abîme au milieu de beaux souvenirs, un tempo plus retenu
accentuant cette sensation. Les accords finaux des vents sont



d’une grande douceur, et la caresse musicale tout au long du
mouvement  procure  un  sentiment  de  bien-être,  que  certains
applaudissent à la fin du mouvement.

Nelsons semble concevoir le troisième mouvement comme étant un
scherzo binaire. Outre l’éblouissante virtuosité du timbalier,
l’orchestre conserve une certaine sobriété du son. On pourrait
le comparer comme le bois de chêne, pour sa densité et son
aspect compact. L’homogénéité est partout, jusqu’au panache de
la fin. Mais au-delà de l’admiration que suscite l’impeccable
cohérence  sonore,  on  attendait  plus  de  brillance,  quelque
chose  qui  explose  dans  tous  les  sens,  tels  des  feux
d’artifice.  Ce  soir,  l’homogénéité  superlative  semble
l’emporter sur la flamboyance. Le final, toujours placé sous
le  signe  de  la  sobriété,  joue  une  fois  de  plus  sur
l’ambivalence sonore. Ici, les cordes se rapprochent des bois,
à tel point qu’il y a des moments où on ne sait exactement
quel instrument on entend, si l’on écoutait les yeux fermés.
Nelsons introduit une très brève pause à la fin de certains
phrasés, pour repartir sur une nouvelle base, ce qui permet
d’aérer.  Par  ailleurs,  l’enchaînement  entre  différentes
séquences jouées par différents instruments s’effectue dans
une continuité absolument surprenante. On n’y constate aucune
rupture – ni de temps ni de timbre. Encore une fois, les
musiciens font preuve d’une cohérence orchestrale sidérante.
Les  sanglots  de  la  fin  aux  contrebasses  sont  infiniment
sombres, mais pas désespérés…

C’est  en  écoutant  ce  soir  l’interprétation  du
Gewandhausorchester  sous  la  direction  d’Andris  Nelsons  que
nous constatons – peut-être pour la première fois – que cette
symphonie  est  finalement  assez  italienne,  dominée  par  les
contrastes théâtraux, par le clair-obscur cher à la sculpture
baroque… La symphonie se termine par un recueillement, mais
encore une fois, le même auditeur frappe des mains trop tôt
sans laisser la dernière note s’estomper totalement dans le
silence. Malgré quelques autres personnes qui l’ont suivi,



cette fois, le chef reste immobile, pour aller jusqu’au bout
de l’œuvre, avec le silence…

 

______________________________________________________

Critique,  concert.  PARIS,  Philharmonie,  le  3  mars  2024.
TCHAIKOVSKI  :  Le  Voïévode,  Hamlet,  Symphonie  Pathétique.
Gewandhaus-Orchester  Leipzig  /  Andris  NELSONS  (direction).
Photos (c) Emmanuel Andrieu.

 

VIDEO : Andris Nelsons dirige le Gewandhaus-Orchester dans le
« pas de deux » de « Casse-Noisettes » de Tchaïkovsky

 

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.
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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,
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.
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
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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
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.
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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,  Concert.  TOULOUSE,
Halle-aux-Grains,  le  28
février  2023.  RACHMANINOV  /
MAHLER. Alexandre Kantorow /
Hong Kong Philharmonic / J.
van Zweden.
Dans une tournée de l’Orchestre Philharmonique de Hong-Kong
(Hong  Kong  Philharmonic)  qui  donne  le  vertige,  Alexandre
Kantorow fait le tour du monde en soliste magnifique. Ce soir,
à  la  Halle  aux  grains  de  Toulouse,  le  pianiste  français
revenait un peu à la maison. Que dire de son allure un peu
plus pesante, de son sourire devenu sérieux, si ce n’est que
quelque chose change, la maturité et un brin de lassitude peut
être ? Une fois au piano nous retrouvons la fougue et la
passion,  la  délicatesse  de  son  toucher  aérien,  la  force
tellurique d’accords tonitruants.

Cet été nous l’avions entendu dans le premier concerto de
Rachmaninov à La Roque d’Anthéron, et nous le trouvons encore
plus extraordinaire ce soir. La forme plus libre et inventive
de  cette  Rhapsodie  sur  un  thème  de  Paganini  de  Serge
Rachmaninov  lui  convient  absolument.  C’est  incroyablement
varié comme piano, c’est planant, dansant, révolté, rêveur,
amoureux.  Tout  y  est  d’une  vie  pleine  de  sens.  Les
instrumentistes  du  Hong  Kong  Philharmonic  –  formidablement
dirigés par le chef néerlandais Jaap Van Zweden, directeur
musical du New York Philharmonic… et nommé le jour même futur
directeur musical du Philharmonique de Radio France ! – sont
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des partenaires inventifs, nuancés et brillants. Cette pièce
centrale dans le programme en est le point d’orgue, le sommet.
Le pianiste flamboyant – tout sourire et très détendu – offre
un bis chantant, paraphrasant l’air « Mon Cœur s’ouvre à ta
voix » tiré de Samson et Dalila de Camille Saint-Saëns. Ce
long legato associé aux ribambelles de notes perlées est un
moment magique. Le public lui rend un vibrant hommage avec des
applaudissements enthousiastes. Les marques de respect pour
cet artiste à la carrière si considérable malgré son âge sont
générales, et il vient ainsi d’être distingué une nouvelle
fois aux « Victoires de la Musique Classique » ! C’est en tout
cas son rapport simple et directe au public comme à la musique
qui fait la qualité la plus rare de ce musicien de l’absolu
que nous avons tant de plaisir à écouter. C’est probablement
en concertiste que nous le retrouverons ici même à Toulouse en
mai… toujours avec les Grands Interprètes. N’oublions pas le
chambriste généreux qu’il est également, et la qualité si
envoûtante de ses récitals de piano…

En introduction le concert avait débuté par une courte pièce
du compositeur Hong-Kongais Daniel Lo Ting-cheung. Pièce dans
un style plaisant, sorte d’hommage à Prokofiev et Stravinski
peut  être.  C’est  brillant,  agréable,  presque  facile.
L’orchestre sous la direction avisée de Jaap Van Zweden y
brille de tout son éclat. En deuxième partie de programme la
Première Symphonie de Gustav Mahler a été offerte en toute
magnificence par les interprètes du soleil levant. C’est un
Mahler  encore  retenu  dans  l’expression  des  névroses  du
compositeur.  Cette  interprétation  est  presque  entièrement
solaire.  L’orchestre  s’engage  avec  vaillance  dans  cette
symphonie exigeante et en relève tous les défis. Tous sont
impeccables de beauté sonore et de ductilité. Le chef reste
hédoniste, soignant les équilibres, les nuances et livrant
milles couleurs. A d’autres les vertiges d’humour noir, les
sarcasmes  naissants  et  les  troubles  sous-jacents.  Ce  beau
concert a ravi le public. Et si l’orchestre a brillé, c’est
bien Alexandre Kantorow qui nous a fait chavirer !

https://www.grandsinterpretes.com/concert/orchestre-national-de-france/
https://www.grandsinterpretes.com/concert/orchestre-national-de-france/


____________________________________________________

 

CRITIQUE. Concert. TOULOUSE. Halle-aux-Grains, le 28 février
2024. Daniel Lo Ting-cheung (né en 1986) : Asterismal Dance ;
Serge Rachmaninov (1873-1943) : Rhapsodie sur un thème de
Paganini, Op. 43 ; Gustav Mahler (1860-1911) : Symphonie n°1
« Titan » ; Alexandre Kantorow, piano ; Hong-Kong Philharmonic
Orchestra ; Jaap Van Zweden, direction.

 

VIDEO : Alexandre Kantorow interprète la « Danse macabre » de
Camille Saint-Saëns

 

CRITIQUE,  concert.  BERLIN,
Philharmonie, le 2 mars 2024.
BRUCKNER  :  Symphonie  en  fa
mineur,  dite  «  00  »,  et
Symphonie en ré mineur, dite
« annulée ou 0 ». Berliner
Philharmoniker  /  Christian
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Thielemann.

L’année 2024 célèbre le 200e anniversaire de la
naissance d’Anton Bruckner par deux raretés peu

données au concert comme au disque : voilà
l’occasion de découvrir les deux symphonies que le
compositeur autrichien a écarté de la numérotation

de son catalogue (au-delà des neuf autres bien
connues), avec le spécialiste Christian

Thielemann, à la tête de l’un des tous meilleurs
orchestres au monde, le Philharmonique de Berlin.

Le chef allemand s’est déjà illustré dans ce
répertoire avec ses autres phalanges favorites, à

Vienne, puis Dresde, autour de deux intégrales des
onze symphonies du maître de Saint-Florian.

 

https://www.classiquenews.com/critique-concert-berlin-philharmonie-le-2-mars-2024-bruckner-symphonie-de-fin-detude-en-fa-mineur-dite-00-et-symphonie-en-re-mineur-dite-annulee-ou-0-berliner-philharmoniker-chr/


 

Outre  une  Ouverture  en  sol  mineur  et  un  Psaume  112,  la
Symphonie en fa mineur (1863) est composée pour la fin des
études  avec  le  chef  d’orchestre  Otto  Kitzler,  à  Linz.  A
l’instar de son cadet Brahms, Bruckner aborde tardivement le
genre symphonique, en travailleur infatigable déjà accablé par
son perfectionnisme. A 39 ans, il a déjà derrière lui une
longue carrière de chef de choeur et d’organiste réputé, sans
parler de la réussite du concours de professeur de musique au
Conservatoire de Vienne, en 1861. Avant sa nomination dans la
capitale,  il  présente  sa  symphonie  de  fin  d’études  à  son
professeur, qui la rejète comme « insuffisamment inspirée« .

L’audition de la «Symphonie 00» surprend d’emblée par son
style davantage tourné vers le passé, qui rappelle Mendelssohn
et Schumann en maints endroits. Dirigeant sans partition tout

https://www.classiquenews.com/wp-content/uploads/2024/03/Bruckner-Philharmonie-de-Berlin-Christian-Thielemann.jpg


au  long  de  la  soirée,  Christian  Thielemann  embrasse  ses
troupes de son attention millimétrée, en architecte qui croit
à cet ouvrage sous-estimé. Le son plein et généreux imprime
des  tempi  assez  vifs  dans  les  tutti,  parallèlement  à  la
révélation  de  nombreux  détails  dans  les  parties  plus
pastorales, à la respiration plus apaisée. On reconnait déjà
le tempérament de Bruckner dans les envolées péremptoires et
dantesques aux cordes, tandis que les solos, souvent confiés
aux  bois,  servent  une  atmosphère  globalement  lumineuse  et
optimiste, en contraste. A l’inverse des autres symphonies que
Bruckner a constamment retravaillé toute sa vie, celle-ci ne
comporte qu’une seule version, ce qui lui donne une certaine
fraicheur  dans  son  élan  juvénile  et  naturel.  Outre  sa
perfection  technique  dans  l’expression  des  couleurs,  le
Philharmonique de Berlin impressionne tout du long par sa
précision pour affronter les nombreuses ruptures imposées par
le chef, en maître des nuances et des changements de tempi.

Après l’entracte, place à un ouvrage dont le style initial
fait immédiatement penser à Bruckner, par son frémissement
nerveux  aux  cordes,  comme  son  orchestration  plus
« wagnérienne », grâce à l’appoint des cuivres. Initiée en
1864, la Symphonie en ré mineur a été achevée cinq ans plus
tard, après la création de la Première symphonie numérotée
(1866). Il s’agit donc, si on inclut la symphonie d’étude, de
la Troisième symphonie de Bruckner, mais rapidement reniée et
surnommée « die Nullte » (la « 0 »), par l’auteur lui-même. A
l’écoute, on tient pourtant là un ouvrage passionnant, malgré
quelques faiblesses, notamment un trio évanescent au III et un
finale un rien confus.

En  peu  de  temps,  le  langage  de  Bruckner  est  devenu  plus
affirmé, des nombreux dialogues entre les pupitres de cordes,
au souffle mélodique ardent qui parcourt tout l’orchestre :
Thielemann se saisit de cette nouvelle maitrise en jouant plus
encore sur la révélation des détails, sans parler du soin
porté aux transitions ou à la relance électrique du discours



musical. L’Andante fait valoir un thème tout en fragilité aux
cordes, tout en mettant en valeur les envolées aériennes aux
bois, avant un contrechamps déchirant aux altos. Le Scherzo
surprend ensuite par sa brève coda en forme de péroraison,
rompant  avec  le  style  habituel  ultérieur,  aux  répétitions
verticales  volontairement  hypnotiques.  Étourdissant  de
virtuosité maîtrisée sous la baguette de Thielemann, le Finale
prend des allures grisantes aux cordes, rappelant l’art vivace
de Mendelssohn.

 

___________________________________________________

CRITIQUE,  concert.  Berlin,  Philharmonie,  le  2  mars  2024.
BRUCKNER  :  Symphonies  «  00  »  et  «  0  ».  Berliner
Philharmoniker, Christian Thielemann (direction). Photos (c)
Frederike van der Straeten et Florent Coudeyrat.

 

AUDIO : Christian Thielemann dirige l’Allegro de la Symphonie
0 (dite « annulée ») à la tête du Philharmonique de Vienne

 

CRITIQUE,  opéra.  PARIS,
Théâtre  des  Champs-Elysées
(du  28  février  au  7  mars
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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
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
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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
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

https://www.classiquenews.com/wp-content/uploads/2024/03/Boris-Godounov-TCE-POGA-PY-GOERNE-SCANDIUZZI-HERNANDEZ.jpg


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.
 

____________________________________________
 

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
 



 

CRITIQUE, opéra. MASSY, opéra
de Massy, le 1er mars 2024.
DANIEL  D’ADAMO  :  UND
(création  mondiale.  Gaëlle
Méchaly,  TM+  ;  Laurent
Cuniot,  direction  /  Julie
Delille, mise en scène.

Incroyable spectacle qui captive d’autant
plus qu’il est minimaliste. L’Opéra de
Massy produit un opéra événement, fruit

de la résidence de l’ensemble TM+,
d’après la pièce de Howard Barker. Le

livret qui en découle est mise en musique
par Daniel D’Adamo. Comme une pythie
enfoncée dans sa nuit, la cantatrice

traverse la scène, à pas comptés ; son
chant hypnotique et libérateur, réalisant

une saisissante introspection
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cathartique…
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UND, création mondiale à l’Opéra de Massy © Jihyé Jung

 

C’est  une  apparition  évanescente  et  une  incarnation
millimétrée,  une  vision  fantomatique  et  tout  autant  un
manifeste  criant,  celui  d’une  silhouette  qui  sans
discontinuité  (performance  inouïe  exigée  de  la  cantatrice,
seule en scène) passe le temps du spectacle, de jardin à cour.
Longtemps  l’image  effilochée  de  cette  présence  hurlant  et
murmurant sa vérité (et sa souffrance) restera dans la mémoire
: « Und », la femme qui chante, exprime l’inexprimable, fait
surgir des souvenirs enfouis ; explore comme une chamane dans
un labyrinthe obscur, le parcours heurté, éprouvé, détruit de
sa propre psyché : abandon, trahison, souffrance mais aussi
résistance.
Visuellement, elle est couverte de tissus et de fourrure qui
l’enveloppe jusqu’à la cacher (en début d’action) ; elle tire
derrière  elle,  une  montagne  de  vêtements  informels  :  les
oripeaux et les innombrables souvenirs d’une histoire dense et
chargée… toute une existence sacrifiée ainsi concentrée.

Rien n’est épargné sur cette scène brûlante : une déclamation
étrange où le français est énoncé comme une langue étrangère ;
des râles d’agonie et de dévoration ; des rires nerveux et
convulsifs  ;  une  cloche  puissante  dont  le  gong  jalonne
l’avancée du parcours, le passage de chaque séquence dans ce
tunnel qui semble la mener à la mort…

Et  puis,  aux  trois-quart  de  ce  cheminement  funambulesque,
surgit le miracle de ce qui peut se comprendre comme une
résurrection : « Und » de victime névrotique devient l’actrice
terrible,  maîtresse  d’une  situation  qui  se  présentait,
insurmontable.
La performance que réalise Gaëlle Méchaly relève du tour de
force : sureté, justesse, souffle, … sans temps mort, le chant
se déroule du début à la fin sans aucune faille ; de syncopé
au début, le chant gagne une souplesse, un legato de plus en



plus  affirmé,  manifestation  de  ce  qui  est  à  l’œuvre.  Son
soprano est aussi puissant que clair, diamantin. Le médium est
large et animal. Les aigus percent comme des poignards. Geste,
attitude,  la  chanteuse  est  une  superbe  actrice  dont  la
présence  reste  irradiante  continûment.  Sa  trajectoire  est
bouleversante.

 

Création événement à l’Opéra de Massy

Und, l’opéra viscéral,
des ténèbres à la lumière

 



Le compositeur, l’interprète, le directeur musical au moment
des saluts © classiquenews.tv

 

Dans la fosse, les instrumentistes de TM+ réalise une parure
ténue, au début à peine audible, une infinité des cellules
fugaces qui crépitent et disparaissent… alors que le public
finit de s’installer dans la salle encore allumée. Puis, la
matière sonore s’organise, suit et accompagne le rituel sur
scène : cette lente progression a voce sola, jalonnée par les
12  statues  de  chiens  blancs  qui  rythment  cet  espace
crépusculaire et énigmatique.  L’écriture musicale, économe,
précise, colorée (flûte, clarinette, saxophone…), répète une
rythmique délicate (superbe tenue du violon) qui éclaire le
cheminement intérieur de Und. Et le livre brut, incandescent
aux spectateurs.

Qui d’entre eux est le plus terrible ? De la victime ou de son
persécuteur ? De la tension cultivée entre un bourreau et sa
proie, émerge en cours d’expérience, la volonté d’une femme
qui résiste ; elle gémit, se révolte, pleure… au final, un
miroir pyramide évoque la transformation, le retournement de
la conscience. Und est celle qui a surmonté son destin ; le
«  nous  »  qui  conclut  l’épreuve,  et  qu’elle  prononce  à
l’infini, révèle l’ouverture qui s’accomplit ; du je au nous.
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L’humanité de cette course à l’abime saisit.

L’opéra permet cette expérience cathartique, de la souffrance
à la révélation. Cette « Und » contemporaine est la sœur des
Elektra, de l’Impératrice (de la Femme sans ombre du même
Richard Strauss)… toutes parviennent à vivre l’abolition du
tragique  qui  est  un  enfermement.  Pétrifiée  et  sacrifiée,
l’héroïne évolue, se meut… pour renaître. Ce qui se produit
pas à pas devant nous lors de cette incroyable création. 
Courrez  voir  ce  joyau  contemporain,  prouesse  vocale  et
instrumentale autant qu’expérience théâtrale et psychologique
inoubliable.

 

____________________________
CRITIQUE, opéra. Opéra de Massy, le 1er mars 2024. DANIEL
D’ADAMO  :  UND,  création  mondiale.  Gaëlle  Méchaly,  TM+  ;
Laurent Cuniot, direction / Julie Delille, mise en scène.

 

LIRE aussi notre annonce / présentation de UND de Daniel
D’ADAMO, création mondiale à l’Opéra de Massy :

https://www.classiquenews.com/opera-de-massy-vendredi-1er-mars
-2024-daniel-dadamo-und-creation-julie-delille-tm/

 

 

VIDÉO  : UND avec Gaëlle Méchaly (création à l’Opéra de Massy)
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CRITIQUE,  danse.  BARCELONE,
Gran Teatre del Liceu, le 27
février 2024. Faun – Noetic /
Ballet  du  Grand-Théâtre  de
Genève  /  Sidi  Larbi
CHERKAOUI.

Nous sommes à Barcelone, dans le magnifique et
prestigieux Gran Teatre del Liceu, pour la visite

exceptionnelle du Ballet du Grand-Théâtre de
Genève qui propose un programme de deux œuvres de

l’actuel directeur de la compagnie, le chorégraphe
Sidi Larbi Cherkaoui. C’est l’occasion de

découvrir Faun, pas de deux d’après L’Après-midi
d’un faune de Nijinsky, ainsi que Noetic, un

impressionnant ballet qui explore des questions
philosophiques, intellectuelles, voire

technologiques !
 

Deux visages contemporains
 

https://www.classiquenews.com/critique-danse-barcelone-gran-teatre-del-liceu-le-27-fevrier-2024-faun-noetic-ballet-du-grand-theatre-de-geneve-sidi-larbi-cherkaoui-musiques-de-debussy-nitin-sawhney-et-szymon-brzoska/
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En première partie, les magnifiques danseurs Oscar Comesaña
Salgueiro et Madeline Wong interprètent Faun. Quand Nijinsky
crée L’Après-midi d’un faune en 1912, au Théâtre du Châtelet à
Paris,  il  veut  insister  sur  le  fait  que  dans  la  danse,
l’important, n’est pas la virtuosité. Fasciné par ce qu’il a
pu imaginer de la danse grecque antique d’après des vases et
des frises, il conçoit un ballet unique où s’enchaînent des
mouvements anguleux sur deux dimensions. Cherkaoui, dans son
adaptation  contemporaine  (commande  du  Sadler’s  Wells  à
Londres), propose un duo où la souplesse et la désinvolture,
presque  animales,  sont  largement  mises  en  valeur.  Oscar
Comesaña  Salgueiro  ouvre  l’œuvre  avec  des  étirements  et
contorsions  superbement  exécutées,  qui  préfigurent  la
pulsation  sensuelle  présente  pendant  tout  le  ballet.  Une
tension-relâche  constante  qui  s’accorde  brillamment  à
l’iconique  partition  de  Debussy,  entremêlée  savamment  des
extraits musicaux orientalisants de Nitin Sawhney. Madeline

https://www.classiquenews.com/wp-content/uploads/2024/03/Faun-Noetic-Barcelona-Liceu-Ballet-du-Grand-theatre-de-Geneve-DSidi-Larbi-Cherkaouire-1.jpg


Wong  est  tout  aussi  souple  et  puissante  que  son  binôme
masculin. Si le court ballet est indéniablement chargé de
tension  sexuelle,  il  se  situe  loin  des  clichés  érotiques
normatifs traditionnellement associés au récit de la nymphe
innocente (virginale ?) désirée par le satyre. Ici, les deux
personnages paraissent maîtres d’eux-mêmes, et, bien que pas
indifférents l’un de l’autre, ils semblent se préoccuper avant
tout de leur propre expression mise en mouvement.

Après  l’entracte,  c’est  au  corps  de  ballet  d’interpréter
l’étonnant Noetic. Noétique est un adjectif philosophique qui
veut dire « Qui concerne l’acte de connaissance, la noèse ».
Cet  aspect  philosophique  affirmé  du  ballet  s’accorde
magistralement avec le côté très intellectuel et technologique
de l’efficace scénographie d’Antony Gormley, minimaliste et
épurée, et dont le surprenant point central est la présence
des  lignes  droites  au  sol,  faites  de  bandes  de  fibre  de
carbone, qui prennent vie progressivement au cours des 55
minutes  de  performance  et  deviennent  courbes,  cercles,
spirales. Ces bandes se métamorphosent grâce aux gestes des
danseurs  ;  elles  se  transforment  parfois  en  personnage
dansant, d’autres fois en sculpture pénétrable, et permettent
souvent au groupe d’avoir un point d’ancrage constant ainsi
que  de  représenter  une  sorte  de  kaléidoscope  vivant,  des
géométries sacrées palpitantes. Avec les textes poétiques et
métaphysiques de Jason Silva et Marko Rodin, et la musique
protéiforme  sophistiquée  de  Szymon  Brzóska  (y  compris
l’interprétation d’un plain-chant antiquisant en latin par la
soprano portugaise Ana Vieira Leite), l’effet sensoriel est
saisissant.  Dans  la  danse  parfaitement  interprétée  par  le
magnifique corps du Ballet du Grand-Théâtre de Genève nous
remarquons certaines influences chorégraphiques, notamment de
Pina Bausch et Trisha Brown, à part le hip-hop. Le résultat
est  très  réussi  et  fort  stimulant  !  Nous  quittons  la
représentation  avec  le  plaisir  d’avoir  découvert  ces  deux
superbes pièces du chorégraphe Sidi Larbi Cherkaoui, et leur
excellente  interprétation  par  les  fabuleux  danseurs  de  la



grande maison genevoise !

____________________________________________________

 

CRITIQUE,  danse.  BARCELONE,  Gran  Teatre  del  Liceu,  le  27
février  2024  :  Faun  /  Noetic.  Ballet  du  Grand-Théâtre  de
Genève / Sidi Larbi CHERKAOUI. Musiques de Debussy, Nitin
Sawhney et Szymon Brzóska. Photos (c) DR.

 

VIDEO : Extrait de « Faun » de Sidi Larbi Cherkaoui au Grand-
Théâtre de Genève

 


