CRITIQUE, festival (1).
NANTES, La Folle Journée,
Cité des Congres (du ler au 4
février 2024). Michiaki Ueno,
Hanna Salzenstein, Salomé
Gasselin..

La 30e édition de la Folle Journée de Nantes s’est
déroulée du 31 janvier au 4 février sous le theéeme
des « Origines ». Le format d’un concert de 45 mn

séduit toujours de nombreux spectateurs. Avec plus
de 1000 cuvres programmées, interprétées par plus

de 1500 artistes venus du monde entier, la Folle
Journée reste une des manifestations les plus
importantes de la vie musicale en France. Avec
prés de 300 concerts programmés en cinq jours, 1l
est extrémement difficile de savoir quels concerts
a aller écouter, mais aussi quels aspects des «
origines » a privilégier. Notre choix s’est
intuitivement porté sur les petites formations.
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Notre premier choc se produit avec le violoncelliste japonais
Michiaki Ueno (né en 1995), Lauréat de nombreux Concours
internationaux dont le premier Prix du Concours de Genéve en
2021. A Nantes, il a donné plusieurs concerts en solo, en duo
et avec orchestre, mais son récital solo a été
particulierement marquant. Le ler février, dans la petite
salle de 80 places baptisée « Pizzicato », deux Suites pour
violoncelle de Bach, n° 2 en ré mineur et n°® 6 en ré majeur,
résonnent avec autant d’intensité, de richesse et de
profondeur, qu’on oublie totalement qu’on est dans un espace
décloisonné de deux salles de réunion banales. Son
interprétation, tres expressive, est « baroque » dans le sens
ou le contraste et la théatralité sont mis en avant de maniere
intrinseque. Les rythmes et les caracteres de danses se
dégagent eux aussi naturellement, et le tout avec une grande
élégance, notamment dans les pauses qui, chez lui, prennent
tout leur sens. La liberté avec laquelle il exprime dans un
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cadre bien défini de « suite » est absolument étonnante, et la
sérénité de son jeu est contagieuse. Il va sans dire qu’a la
fin du récital, il est salué par une ovation debout.

Deux interpretes de la nouvelle génération, Hanna Salzenstein
(violoncelliste de 1l'’ensemble Le Consort), toujours pour le
violoncelle, et Salomé Gasselin (nommée Révélation
instrumentale aux Victoires de la musique classique 2024) pour
la viole de gambe, ont elles aussi totalement séduit le
public. Un concert qui les réunit, le vendredi 2 février, a
été révélateur du style et du golt propres a ces deux
instruments du XVIIIe siecle. Dans la premiére partie, Salomé
Gasselin joue un répertoire francais — Sainte Colombe, Louis
Marchand, Robert de Visée, Louis de Caix d'Hervelois.. -,
qu’'elle a exploré dans son disque « Récit » (Mirare, 2023) ;
dans la deuxieme partie, Hanna Salzenstein nous révele des
compositeurs italiens méconnus voire inconnus — Marcello,
Garavaglia, d’'All Abaco, Taglietti — dont elle a gravé des
ecuvres dans son premier disque solo (Mirare, 2024).

Salomé Gasselin adapte in extremis le programme de son récital
solo a son instrument qui, avec ses 400 ans, est tres sensible
au changement climatique. Les gestes et le son sont intimement
connectés, l'un répondant a 1’autre et vice versa : fermes et
déterminés par moment, et par d’'autres moments, tendres
jusqu’a une certaine vulnérabilité en apparence. Il y a ainsi
une grande complicité entre l’interprete et 1’instrument. Mais
c’'est surtout son amour et son respect vis-a-vis de la vieille
dame qu’on ressent, par exemple a travers ses respirations qui
rythment des pieces de Marin Marais qu’elle a échangées avec
celles d’autres compositeurs. Quant a Hanna Salzenstein, son
récital solo porte cette fois sur la musique francgaise, avec
Mathilde Vialle (viole de gambe) et Thibaut Roussel (théorbe).
Au début de ce concert, elle met Marin Marais et J.-S. Bach en
« confrontation », en choisissant le célebre « prélude » de la
Premiere Suite en sol majeur de Bach d’une part, et a d’autre
part le « prélude » de la Suite en ré mineur et la « chaconne



» de la Suite en ré majeur de Marais (Premier Livre pour viole
et continuo) qui — on n'y pense rarement — sont postérieurs a
l'ceuvre de Bach ! Tres inspirée, elle prend parfois beaucoup
de temps, ce qui ponctuent les notes, montrant son inventivité
originale mais en aucun cas insolite.

Ces trois musiciens sont bien représentatifs de la nouvelle
génération, débordants de musicalité et d’esprit imaginatif.

CRITIQUE, festival. NANTES, La Folle Journée (Cité des Congres
de Nantes), les ler, 2 et 3 février 2024. Michiaki Ueno, Hanna
Salzenstein, Salomé Gasselin.. (Photos : Victoria Okada &
Romain Charrier).

VIDEO : Michaki Ueno interprete la 3éme Suite pour violoncelle
seul de J. S. Bach

CRITIQUE, opéra. STRASBOURG,
opéra, le 5 février 2023.
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PORPORA : Polifemo. F.
Fagioli, P. A. Bénos-Djian,
J. Coca Loza.. Bruno Ravella /
Emmanuelle Haim.

C'’est a mettre au crédit de 1’'Opéra national du
Rhin que d’assurer la Création francaise de
Polifemo de Nicola Porpora (1686-1768), une oeuvre
d’importance pour son auteur et la seule a (tres
épisodiquement) étre mise a 1’affiche (Salzbourg,
Schwetzingen..), aux coté de Germanico in Germania
(encore plus rare). Créé en 1735 a Londres ou il
était arrivé deux ans plus tot pour concurrencer
Haendel, ce dernier dirigeant 1’Académie Royale de
Musique tandis que son rival crée 1’Opéra de la
Noblesse (the Opera of Nobility), 1’ouvrage ne
pourra cependant faire de 1’ombre aux deux chefs
d’oeuvres de Haendel qui le précede (Ariodante) et
le suit (Alcina) a quelques semaines d’intervalle..
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Le livret de Paolo Antonio Rolli méle habilement le Polyphéme
d'Homere, dont Ulysse parvient a crever 1’'eil unique apres
l’avoir enivré, et celui d’Ovide, qui tue Acis parce que
Galatée le lui préfere. Mais a la différence des livrets de
Haendel, ou le chant est mis au service du drame et du
théatre, celui de Rolli ne fait que répondre a l'esthétique de
Porpora dont le but n’est que de mettre en valeur les voix
dont il disposait, et quelles voix : les castrats Farinelli et
Senesino et la soprano Francesca Cuzzoni, excusez du peu ! Si
les personnages sont ici un peu comme des marionnettes, les
airs au fil de 1’action prennent néanmoins de 1’ampleur
jusqu’au sublime air “Alto Giove” d’Acis (le plus connu de son
auteur).
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Le plateau est dominé par la plus grande
star des contre-ténors du moment,
L'argentin Franco Fagioli (Acis), qui dans
L'air pré-cité allie extréme virtuosité a
la plus bouleversante émotion. Cependant,
son homologue francais Paul-Antoine Bénos-
Djian lui tient téte en Acis, avec un
timbre d’une beauté et d’une projection
stupéfiantes, qui lui valent un véritable
triomphe au moment des saluts. La jeune
soprano néo-zélandaise Madison Nonoa est
une révélation en Galatée, et son air de
déploration “Smanie d’affanno” étreint les gorges tout autant
que le fameux “Alto Giove”, avec sa voix toute de fraicheur et
d’'agilité. La basse bolivienne Jose Coca Loza apporte son
timbre caverneux au cyclope Polypheme, mais manque d’épaisseur
scénique pour rendre pleinement justice a son personnage. La
délicate Nerea d’Alysia Hanshaw (qui a fait ses armes a
1’'0Opéra Studio de 1'0nR), brillante dans son air “Une belta
che sa”, prend le pas sur la Calypso — il faut dire
curieusement reléguée au second plan ici — de la mezzo
francaise Delphine Galou, malgré toutes qualités vocales et
stylistiques de la chanteuse.

Confiée a Bruno Ravella, signataire in loco d’'un mémorable
Stifellio de Verdi, la production rend hommage aux nombreux
Péplums sortis de Cinecitta au tournant des années 60, et dont
l'affiche typique de <ce genre de productions
cinématographiques fait ici office de rideau de scene. Mis en
abime, le livret est le sujet d’'un tournage dans lequel Ulysse
(bodybuildé) est courtisé par ses fans, Acis est peintre de
décors et Polypheme (boursouflé de latex) campe un metteur en
scene jaloux qui finira par faire s’'écraser sur son rival un
lourd projecteur (contre le rocher de la légende) ! L'humour
est tout au long du spectacle le moteur d’une action qui évite
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ainsi l'ennui pendant les 3 heures qu’il dure, une gageure a
mettre au crédit du facétieux metteur en scene !

En fosse, Emmanuelle Haim — placée a la téte de son Concert
d’Astrée — fait un sort a la partition de Nicola Porpora, et
officie avec l'intelligence et la vivacité qu’on lui connait.
Elle a toute sa place dans la réussite de cette superbe
redécouverte !

CRITIQUE, opéra. STRASBOURG, opéra, le 5 février 2023. PORPORA
: Polifemo. F. Fagioli, P. A. Bénos-Djian, J. Coca Loza.. Bruno
Ravella / Emmanuelle Haim. Photos : Klara Beck.

VIDEO : Teaser de “Polifemo” de Nicola Porpora selon Bruno
Ravella a 1'Opéra national du Rhin

CRITIQUE, concert.
MONTPELLIER, Opéra Comédie,
le 2 février 2024. CANTATES
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ITALIENNES / Ensemble
ARTASERSE / Philippe
JAROUSSKY.

Philippe Jaroussky poursuit sa déja 3eme
année de résidence a 1’'Opéra Orchestre
National de Montpellier ; le contre-
ténor, grand ambassadeur des affetti
baroques, propose avec la complicité de
son Ensemble Artaserse (créé en 2002), un
florilege d’'airs baroques, a partir de
Cantates italiennes, majoritairement du
XVIIIeme (Settecento), sous 1l’'intitulé
(hautement dramatique) : « Gelosia /
Jalousie ».

Vertiges et passions du
Settecento 1italien

Le vertige des passions humaines est 1’apanage d’une période
riche en réalisations expressives, qu’'elle soient pour 1’opéra
ou 1'église ; chaque partition exprime les affres de l'emprise
amoureuse, l'aréte brilante des sentiments les plus affltés.

Le choix est large et démontre 1'appétit des interpretes comme
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la richesse et la diversité des écritures : fines volutes
éruptives d »Ombre tacite e sole » d’Alessandro Scarlatti ;
tourments impérieux de « Cessate, omai cessate ! » d’Antonio
Vivaldi. Sans omettre 1la coupe plus « raisonnée » et déja
comme « classicisée » par le verbe maitrisé du librettiste
Pietro Metastasio dans la Cantate « La Gelosia » (qui donne le
titre du programme), ici mis en musique respectivement par le
napolitain Nicolo Porpora et 1le vénitien Baldassare
Galuppi. Tous les compositeurs sont aussi de grands auteurs
sur la scene lyrique, et ces Cantates empruntent naturellement
leur style et leur grammaire a.. L'opéra. Sous les feux d'une
impuissance, le venin de la jalousie le dispute a la rage
vengeresse que quelques brefs instant d’accalmie, parviennent
a peine a tempérer.

Si le suraigu et la puissance naturelle d’il y a 20 ans ne
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sont plus toujours au rendez-vous, le chant de Philippe
Jaroussky séduit toujours par sa science de la caractérisation
juste (son expressivité s’avere plus syncopée chez Alessandro
Scarlatti) ; il exprime 1’intensité des écritures et les
enjeux psychologiques de chaque situation, car toutes ces
Cantates sont de petits opéras pour voix seule. L’attention
aux mots, aux accents et au sens du sous-texte (dans les arias
comme surtout les récitatifs, qui sont tous accompagnés)
démontre le métier du chanteur qui — depuis ses débuts — a
convaincu dans l’art d’incarner nombre de personnages et de
héros sur les planches ; a chaque fois soucieux des contrastes
et des vertiges des passions ainsi révélées.

La douceur émotionnelle surgit chez Vivaldi.. et son aisance
s’affirme dans Galuppi. Autant de nuances dans l’art du
chanteur se retrouve chez les instrumentistes de 1’Ensemble
Artaserse qui s’ingénient en souplesse a énergiser les
nombreuses danses qui assurent le cadre et 1'élan rythmique de
chaque aria (menuet chez Porpora). Les musiciens peuvent méme
briller dans la Sinfonia de Francesco Durante (parmi les
intermedes purement instrumentaux) ou le Concerto pour cordes
de Vivaldi, affirmant sous 1’impulsion du premier violon, Raul
Orellana, une ardeur irrésistible.

Généreux, le soliste offre en bis, une redoutable aria,
alliant virtuosité et sentiment, « Alto Giove » extrait de
Polifemo de Porpora, dans laquelle le velours vocal se déploie
encore plus naturellement, en particulier en début de
séquence.Et pédagogue, Philippe Jaroussky proposera — comme un
prolongement de 1’intensité de ce concert — la performance
déja attendue des éleves de son Académie, le mercredi 28
février a 1’'Opéra-Comédie de Montpellier (« Midi musical » /
Lauréats de 1'Académie Philippe Jaroussky, a 12h30).

Le rendez-vous est pris !
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CRITIQUE, concert. MONTPELLIER, Opéra Comédie, le 2 février
2024. CANTATES ITALIENNES / Ensemble ARTASERSE / Philippe
Jaroussky. Photo (c) OONM.

VIDEO : Philippe Jaroussky interprete la Cantate « Cessate,
Omai cesssate ! » d’Antonio Vivaldi avec son Ensemble
Artaserse

CRITIQUE, opéra. PARIS,
Théatre des Champs-Elysées, 5
février 2024. MOZART : Don
Giovanni. C. Van Horn, S.
Zamecnikova, F. Lombardi, P.
Kellner.. Choeur et Orchestre
de 1la Wiener Staatsoper /
Philippe Jordan (direction).

La société est toujours un concept qui semble étre
d’une simplicité enfantine. En tant qu’animaux
grégaires, nous avons organisé notre vie
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communautaire avec un semblant codifié. Dans
toutes les relations humaines il y a des
barrieres, souvent des murets de buis ou des murs
de mortier infranchissables, et il suffit d’une
petite félure pour que s’immisce le parfum
irrésistible de la sensualité. Malgré les codes,
dans notre XXIeme siecle aux certitudes
fantasmatiques de 1’hyper-connexion, on se sait
seuls dans un océan de narcissismes et
d’individualités. Les selfies au sourire
impeccable ne cachent-ils pas le rictus grimacant
du pervers ou la plainte involontaire de 1la
victime d’abus ?

Et si Don Giovanni n'était pas un trésor du passé mais un
témoignage du présent ? On se plait a croire qu’il a toujours
existé, ce séducteur invétéré a la damnation programmée. Jadis
le séducteur était un Ovide parce que livré aux exploits
sensuels. Or, Dom Juan revét une toute autre nature. A la
lumiere de la société éclairée du XVIIIeme siecle, cet étre
incarné et vorace est le contresens de « 1’homme nouveau » de
ces Lumieres hiératiques qui semblent aussi immuables que des
statues marmoréennes. Oublie-t-on alors que Franklin, Voltaire
et méme le tres vertueux Rousseau étaient loin de se
restreindre, et se livraient aux plaisirs tout autant que ceux
qu’ils ont condamné ? Dans le texte de Lorenzo Da Ponte,
finalement le sinistre Giovanni est bien plus un étre primitif
livré au vice qu’un calculateur au sens aigu de la perversion.
Malgré la fausse simplicité de son intrigue, le livret de Da
Ponte n’est qu’un catalogue des apparences trompeuses. Chaque
personnage est masqué et l’'envers du décor est loin d’'étre
aussi positif a la fin de 1’opéra. Don Giovanni est au centre
d'un réseau de société a la brutalité barbare. Si 1'’on
démasque les « vertueux », le paysage moral est tout autre.
Donna Anna est une fausse prude qui joue avec Don Ottavio,
dindon de la farce jusqu’aux derniers couplets du finale.
Donna Elvira devient la figure méme de 1’'harcelement et de la



rage vénéneuse. Zerlina est une allumeuse qui joue la fausse
naive, bien loin de la « giovin principiante » dont le benét
Masetto n’est qu’un pantin sans volonté. Leporello singe assez
maladroitement un maitre qui le fascine et dont 1’emprise sur
lui est totale. L’'’on pourrait nous reprocher d'’'estimer
Ll’argument de Don Giovanni par le gros bout de la lorgnette,
loin de nous cette conception mais le protagoniste ne fait
qu’'étre au centre d’'un tissu social dont 1’apparence est une
garantie de probité.

Doit-on réduire le dévoyé au silence mortel des damnés ou
doit-on le disculper? Ni 1’un ni 1’autre, il est nécessaire de
se pencher sur le miroir tendu par Lorenzo Da Ponte, admirer
notre propre reflet dans toutes ses nuances et arranger notre
maquillage et la meche rebelle de nos cheveux. Chef d'euvre de
la collaboration de W. A. Mozart et de Da Ponte, Don Giovanni
nous ramene sans cesse a nos propres travers. Chaque
personnage a l'épaisseur et 1la complexité qui constituent
notre vraie nature.

Retrouver Don Giovanni de Mozart au Théatre des Champs-Elysées
répond a une tradition qui dure depuis un siecle. Pendant les
Jeux Olympiques de Paris en 1924, dans le cadre de la
programmation culturelle qui accompagnait les J.0., les Forces
de 1’0Opéra de Vienne ont interprété Don Giovanni de Mozart sur
la magnifique scene de la salle de Gabriel Astruc. C’est
justement pour célébrer cet événement que Michel Franck a
décidé de convier l’ensemble des membres de 1'Opéra de Vienne
pour un Don Giovanni en version de concert a l’orée de la
future Olympiade de Paris. Et c’'est un régal extraordinaire
d'entendre 1’ensemble de ces interpretes dans une telle
partition, dont 1le manuscrit est jalousement gardé dans la
Bibliotheque nationale de France. On y entend 1l’amour et le
respect que les musiciennes et musiciens ressentent pour le
prodigieux compositeur autrichien.

La distribution a été assez équilibrée malgré quelques petits
accrocs. La version concert est agrémentée avec des entrées,
sorties coordonnées et un véritable talent théatral qui a



ajouté a cette représentation une énergie tres
spéciale. Christian Van Horn nous avait déja impressionné avec
ses moyens vocaux dans les Contes d’Hoffmann. Dans le roéle
titre nous trouvons toutefois la voix un peu moins vaillante
et nous aurions souhaité plus de sensualité. La Donna Anna
de Slavka Zamecnikova est juste extraordinaire. Son timbre
brillant et d’une justesse cristalline nous font redécouvrir
une myriade de nuances dans chaque intervention de ce
personnage souvent tres austere. Elle incarne Anna a la
perfection et nous remarquons une musicalité débordante. Nous
espérons vivement qu’elle revienne vite a Paris et surtout
pour un récital afin de 1’entendre encore dans tout le spectre
de sa tessiture.

Parfois qualifié de personnage falot et fade, Don Ottavio a
enfin trouvé un interprete qui sait lui donner toute sa
noblesse et son énergie. En effet Bogdan Volkov est un ténor
comme on les réve. Timbre d’une grande richesse, voix
parfaitement bien structurée aux nuances précises et a
L’amplitude impressionnante. Ses deux airs sont un régal qui
ne s’'oubliera pas de sit6t. Donna Elvira échoit a Federica
Lombardi. On aime la rondeur de ses graves mais nous sommes
moins convaincus par des aigus assez limités et parfois un
manque de couleurs qui manquent cruellement a 1’'amante
bafouée. Cependant nous apprécions un réel sens du théatre, un
engagement total dans son r6le. Nous demandons a la réentendre
dans des futurs projets, pourquoi pas dans un Rossini.

Une tres belle surprise fut 1le Leporello inénarrable et
fabuleux de Peter Kellner. Oh la la quelle voix! D'une
richesse ahurissante, des phrasés vifs et une magnifique
présence, nous avons redécouvert et apprécié ce personnage
avec son incarnation. Nous encourageons nos lecteurs a le
suivre, vous ne serez jamais décus, Peter Kellner est un
chanteur exceptionnel. La Zerlina de Alma Neuhaus a tous les
attributs vocaux du personnage. Elle a vaincu sans aucun
probleme les nombreuses difficultés du réle et nous a montré
une belle étendue vocale.

Masetto est interprété par Martin HaBler qui n’a pas été tres



convainquant vocalement. Il a été souvent couvert par
l'orchestre ce qui est dommage parce qu’on devine un réel
talent. Nous saluons son interprétation théatrale qui était
tout a fait pertinente et nous avons hate de le réentendre
tellement son dynamisme scénique est enthousiasmant. Arrive
alors le terrible convive de pierre incarné par Antonio Di
Matteo. Avec des moyens formidables pour un tel roéle
monumental, Di Matteo montre son aisance dans 1’'étendue de la
tessiture du Commandeur. En revanche, nous aurions souhaité
peut-étre quelques nuances et moins de volume notamment dans
la scene du diner spectral.

Les Choeurs et 1’0Orchestre de 1’Opéra de Vienne sont
formidables dans cette musique, on y retrouve a la fois la
grandiloquence et la douceur, le pathos et la comédie. Outre
quelques soucis de justesse dans les premieres mesures de
L’'Ouverture et un 1éger manque de contrastes dans les vents,
nous savourons ce Mozart avec la gourmandise des néophytes et
la passion des connaisseurs. Philippe Jordan, en maestro al
cembalo pour les récits, déroule la partition avec la maitrise
et 1'ingéniosité qui la rendent iconique.

Alors que l'audace du dissolu l’envoie directement dans la
gueule d’Asmodée, la réjouissance des « gens de bien » n'est-
elle pas aussi répréhensible que le vice poussé a l'extréme ?
Dans une époque ou le moindre soupcon fait se dresser les
potences, sommes-nous préts a accepter que notre humanité
n'est pas simplement une statue de pierre froide mais aussi le
feu ardent qui la dévore de 1’'intérieur ?

CRITIQUE, opéra. PARIS, Théatre des Champs-Elysées, 5 février
2024. MOZART: Don Giovanni. C. Van Horn, S. Zamecnikova, F.
Lombardi, P. Kellner.. Choeurs et Orchestre de la Wiener
Staatsoper / Philippe Jordan (direction).



VIDEO : Christian Van Horn & Krzysztof Bgczyk en duo dans
« Don Giovanni » de Mozart

CRITIQUE, opéra. PARIS,
Opéra-Comique, le 3 février
2024. SCHUBERT : VL’'Autre
voyage. Silvia Costa /
Raphaél Pichon.

Depuis sa création en 2006 par Raphaél Pichon,
1’ensemble sur instruments anciens Pygmalion donne
une place prépondérante au répertoire germanique :
en s’'intéressant cette fois a des raretés absolues

de Franz Schubert, on tient la un des spectacles
les plus réjouissants de ce début d’année, a
savourer d’urgence !
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Malgré son déces prématuré a seulement 31 ans, Franz Schubert
a eu le temps de composer pres de mille partitions, auxquelles
s’ajoutent de nombreuses autres inachevées, comme la célebre
Symphonie en si mineur (1822), au surnom éponyme. Pour autant,
on ne peut s’empécher de réver aux autres chefs d’oeuvre que
Schubert aurait composé s’il avait pu vivre jusqu’'’a 77 ans,
1’age vénérable atteint par 1’un de ses modeles, Joseph Haydn.
Si son compatriote autrichien était mort a 31 ans, il n’aurait
légué qu’une vingtaine de symphonies (sur 106 au total), dix
quatuors a cordes (sur 70) et aucun de ses trois oratorios —
autant d’ouvrages pour lesquels «Papa Haydn» reste aujourd’hui
encore incontournable.

Plutét que de s’en tenir a ces regrets, le chef francais
Raphaél Pichon (né en 1984) a eu la bonne idée de s’intéresser
aux raretés schubertiennes, dont il estime qu’environ 30% du
legs n'est jamais joué, en France comme a l’'étranger. De quoi
monter un spectacle original regroupant de larges extraits de
la vingtaine de projets scéniques du compositeur autrichien,
auxquels s’'ajoutent des oeuvres sacrées (principalement
Lazarus) et plusieurs fragments de Lieder (dont certains
orchestrés par Brahms, Liszt ou Reger), avec quelques courtes


https://www.classiquenews.com/wp-content/uploads/2024/02/Lautre-Voyage-Schubert-Opera-Comique-Degout-Pichon-Costa.jpg

pieces symphoniques pour apporter des respirations apaisées.
Afin de palier au risque de collage maladroit, les équipes
réunies pour 1l’occasion ont réécrit en partie ou en totalité
les paroles de nombreux extraits, tout en faisant adapter les
transitions orchestrales par Robert Percival : un véritable
travail de création a plusieurs mains. Avant de crier au
sacrilege, les puristes se doivent d’écouter ce spectacle, sur
scene ou sur France Musique (diffusion le 9 mars prochain),
pour saisir combien de chefs d’oeuvre completement inconnus
trouvent ainsi une mise en lumiere amplement méritée.

Pour rassembler ces oeuvres, Raphaél Pichon, Antonio Cuenca
Ruiz (dramaturge) et Silvia Costa (également chargée de 1la
mise en scene et de la scénographie) ont imaginé un argument
centré autour de la mort d’un enfant, un tabou bien ancré dans
la plupart des sociétés européennes. Il est conseillé de lire
au préalable 1’argument développé dans le programme de salle
ou sur le site internet de 1’Opéra-Comique, afin de déméler au
mieux le propos fantastique, matiné de récit initiatique, du
livret. Comment faire son deuil face a 1'injustice que
représente la perte de son enfant ? Comment continuer a vivre
et ne pas étre étouffé par le complexe du survivant ? Si 1la
mise en scene de Silvia Costa a parfois tendance a
sursignifier le propos par ses citations philosophiques en
arriere-scene, elle donne beaucoup de caractere a l’ensemble
par sa direction d’acteur dynamique : quel plaisir de voir ses
saynetes montées a vue comme autant de tableaux virevoltants
et inattendus, de 1la noirceur minimaliste des premiéres scenes
dans la pénombre aux envolées étourdissantes du choeur, en
deuxieme partie ! L’'ancienne assistante de Romeo Castellucci
n'hésite pas a surprendre par ses audaces formelles et
volontairement incommodantes, comme cette scene sanglante
d’'autopsie au début. Mais elle sait aussi se faire plus
poétique en contraste, lorsqu’elle montre une sorte de Parque
qui brise le fil d’une vie, ou lors des scenes bouleversantes
en fin d’'opéra, lorsque pere et fils s’apaisent pour accepter
mutuellement leur destinée, en deux mondes diamétralement



séparés.

I1 fallait assurément des interpretes a la hauteur de ce sujet
délicat, ce que sont a 1’évidence tous les solistes réunis,
sans exception. Ainsi de Stéphane Degout, pour qui Pichon a
imaginé le spectacle, suite a la réussite de leur précédent
projet appelé «Mein Traum» (un hommage aux musiques de Weber,
Schubert et Schumann, donné en concert et préservé par un
disque paru chez Harmonia Mundi, en 2022). Le baryton francais
donne a ses phrasés des trésors d’humanité, ou chaque mot est
pesé au service du sens, en une sensibilité jamais affectée et
toujours juste. Que dire aussi du chant velouté de Siobhan
Stagg, qui émerveille par la conduite de la ligne, tout aussi
incarnée et naturelle, a 1l’instar d’un Laurence Kilsby tres
touchant dans 1’'équilibre soyeux entre les registres. Son
timbre clair donne une pureté angélique a chacune de ses
interventions, bien en phase avec son personnage allégorique
représentant 1’Amitié. Dans ce concert de louanges, on
n'oublie pas le jeune Chadi Lazreq (L'Enfant), qui touche au
coeur dans sa premiere intervention au piano par sa grace et
sa douceur. Tres a l'aise, il n'a pas a rougir de 1la
comparaison avec ses ainés et recoit fort logiquement une
ovation chaleureuse a l’issue de la représentation, a leurs
cbtés.

Outre un Choeur Pygmalion aussi homogéne qu’investi, on aime
la formation éponyme sur instruments d'époque dirigée de main
de maitre par Raphaél Pichon : 1la baguette nerveuse du
Francais n’'aime rien tant que les passages subtils, ou la
respiration et les phrasés bien déliés font merveille, avant
une mise en contraste vigoureuse dans les parties verticales,
a la pulsation rythmique endiablée. Du grand art au service
d'un compositeur que l’'on croyait bien connaitre et que 1’on
n'a pas fini de redécouvrir : Pichon laisse entendre dans le
programme qu’'une suite pourrait étre donnée a ce spectacle,
tant la matiere musicale est grande. A suivre !



CRITIQUE, opéra. PARIS, Opéra-Comique, le 3 février 2024.
SCHUBERT : L'Autre voyage. Avec Stéphane Degout (L'Homme),
Siobhan Stagg (L’Amour), Laurence Kilsby (L’Amitié), Chadi
Lazreq (L'Enfant), Orchestre et choeur Pygmalion, Raphaél
Pichon (direction musicale) / Silvia Costa (mise en scene). A
l'affiche de 1’'Opéra-Comique jusqu’au 11 février 2024, puis
les 6 et 8 mars 2024 a 1’'0Opéra de Dijon. Photos : S. Brion /
Opéra-Comique.

VIDEO : Teaser de « L’'Autre voyage » d’apres Schubert a
1’'0Opéra Comique

CRITIQUE, opéra. DIJON,
Auditorium (du 31 janvier au
4 février 2024). PUCCINI :
Turandot. C. Foster, K.
Benedikt, A. Gonzalez, M.
Schelomianski.. D. Hindoyan /
E. Bastet.
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C’'était un titre et une production attendus que
cette Turandot a 1’affiche de 1’0Opéra de Dijon (en
coproduction avec 1’'Opéra national du Rhin),
d’autant que 1’ultime chef d’'oeuvre de Giacomo
Puccini est réalisé ici dans sa “version longue”,
c'est-a-dire avec le finale original composé par
Franco Alfano (que le fameux chef Arturo Toscanini
avait rejeté..). Ce finale permet de mieux
percevoir 1’'oeuvre, en jetant un éclairage plus
approfondi sur la psychologie des deux principaux
héros, et notamment celui du role-titre qui
apparait ici plus nuancé, moins réfractaire, comme
si au fond d’elle, elle souhaitait la victoire de
Calaf : « Il y avait dans tes yeux l’éclat des
héros ! Il y avait dans tes yeux la fiere
certitude ! Je t’ai hai a cause d’elle, et a cause
d’elle je t’ai aimé, tourmentée entre deux
terreurs égales, vaincre ou étre vaincue. Ah,
vaincue, plus que par la grande épreuve, par cette
fievre qui me vient de toi ! »
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Wagnérienne émérite (l’une des meilleures Isolde que nous
ayons entendues), la soprano britannique Catherine Foster fait
valoir son habituelle voix rayonnante, au timbre clair et
tranchant, qui continue de franchir l’orchestre avec une
facilité déconcertante, en assurant a son personnage
l’autorité exigée par lui, mais avec infiniment plus de grace
et de féminité que les (rares) autres titulaires du role. Las,
le Calaf du ténor allemand Kristian Benedikt, au physique
disgracieux (renforcé par un impossible accoutrement) et au
timbre ingrat, semble par ailleurs en évidente méforme et il
délivre ainsi un catastrophique “Nessun dorma”.. Aie ! Mais par
bonheur, c’est le seul bémol a apporter au spectacle, et avec
une voix plus large que la plupart des Liu, la soprano
guatémalteque Adriana Gonzalez offre un bouleversant portrait
de l‘esclave tartare, avec par ailleurs un étonnant éventail
de pianissimi. Dans le role de Timur, la basse russe Mischa
Schelomianski incarne toute la noblesse et la souffrance du
roi déchu, aux cotés de 1’Altoum du vétéran (et ex-ténor
rossinien de légende) Raul Gimenez, soucieux de sa ligne, ce
qui nous évite la traditionnelle caricature du vieil empereur
a la voix fatiguée plus qu’il n’est permis. Quant au trio
Ping-Pang-Pong (Pierre Doyen, Saverio Fiore, Eric Huchet), il
assure tout ce qu’il faut de cocasserie et de connivence
joyeuse a leur impayable numéro, qui arrive ici en trottinette
et manipule tablettes et autres ordinateurs portables.

Dirigeant pour la premiere fois dans la fosse dijonnaise,
1’excellent chef helvético-vénézuélien Domingo Hindoyan tient
a bout de bras 1’ensemble de la représentation, lui insufflant
une vitalité et une énergie qui circulent généreusement. A la
téte d’un impeccable Orchestre Dijon Bourgogne, il coordonne
également de main de maitre les Cheurs conjugués 1’0Opéra de
Dijon et de 1’'Opéra national du Rhin (plus la Maitrise de
Dijon). Au premier acte, les passages choraux respirent une
violence élémentaire et féroce, progressivement tempérée au



cours du deuxieme finale pour s’'achever en apothéose sur le
rayonnant hymne a la lumiere finale.

Enfin, la proposition scénique confiée a Emmanuelle Bastet se
montre un peu déroutante en se déroulant d’abord dans la Chine
d'aujourd’hui (ultra-surveillée et “fliquée”), ou regne
cependant un empereur bardée de médailles comme un dictateur
sud-américain des années 60, tandis que le Mandarin est
présenté ici comme un présentateur de télé-réalité, micro rivé
aux levres, qui exhorte le peuple a suivre en direct sur leurs
téléphones portables, les exécutions des Princes étrangers.
Turandot apparait comme une star hollywoodienne, chevelure
blonde et cascadante, style Anita Ekberg, dans une deuxieme
acte étrangement dépouillé par rapport au premier, tandis
qu’au III, seul tréne un lit aux draps de satin blanc sur un
plateau vidé de tout autre meuble ou accessoire (scénographie
de Tim Northam). Aprés que Calaf lui ait arraché un baiser,
Turandot part vers le fond de la scene, le laissant seul et
éploré, une scene plutét énigmatique sur laquelle s’acheve un
spectacle néanmoins plébiscité par un public bourguignon en
liesse et manifestant bruyamment son enthousiasme !

CRITIQUE, opéra. DIJON, Auditorium (du 31 janvier au 4 février
2024). PUCCINI : Turandot. C. Foster, A. Gonzalez, M.
Schelomianski.. D. Hindoyan / E. Bastet.

VIDEO : Introduction a “Turandot” (selon Emmanuelle Bastet) a
1’'0Opéra de Dijon



CRITIQUE, opéra. PARIS,
Théatre du Chatelet (du 2 au
22 février 2024). MOZART :
Cosi fan tutte. P. Petibon,
G.Nigel, C. Mahnke, R. Trost..
Dmitri Tcherniakov /
Christophe Rousset.

Venue du dernier festival d’Aix (éte
2023) dont 1'histoire se confond avec la
pure poésie mozartienne (songez que le
Festival provencal débutait avec la méme
partition en .. 1948), cette production de
Cosi fan tutte dérange foncierement tant
elle contredit 1’esprit de Mozart.

Le divin Wolfgang inspiré par le livret de Da Ponte signe une
partition miraculeuse, du début a la fin, ou la justesse et la
sincérité des mélodies, 1’élan éperdu des épisodes, ce
portrait de femmes (surtout la soubrette Despina plus que ses
deux patronnes napolitaines, quand méme trop naives et
inconstantes) composent un opéra qui comme les Noces de Figaro
et Don Giovanni, ne cesse d’émerveiller.
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Rien de tel dans la mise en scene et le jeu d’acteurs
qu’inflige Dmitri Tcherniakov : ni trouble d’aucune sorte, ni
vertiges amoureux. Le scénographe semble prendre au pied de la
lettre le sous titre de cet opéra dramma giocoso : « l’école
des amants » ; avec le plaisir d’un entomologiste froid, il
décortique voire déconstruit toute la « science » amoureuse
dans un regard des plus cyniques. Il y ajoute aussi un

« pseudo jeu » d'acteurs dont le grotesque ridicule finit par

réécrire la mécanique dramatique originelle.

Pire, dans ce jeu de dupes, partant du constat qu’il est
invraisemblable (pour lui) que les deux napolitaines n’aient
pas reconnu leur propres fiancés (masqués), leur faisant
croire alors qu’elles se laissaient berner, il échafaude une
(sur)construction trompeuse qui se surajoute aux situations
initiales du livret ; surenchere dans le mensonge, vertiges
accumulés de perspectives illusoires, — le jeu dans le jeu, le
théatre dans 1le théatre — qui propre a notre époque,
réécrivent la trame d’origine quitte a ruiner toutes les
séquences qui faisaient le sel de 1'opéra mozartien. Tout
tombe a plat.


https://www.classiquenews.com/wp-content/uploads/2023/12/CosiFanTutte-mozart-chatelet-talens-lyriques-tcherniakov-opera-critique-annonce-classiquenews-annonce-critique.jpg

Comme il en est coutumier depuis son premier Mozart aixois
(Don Giovanni), Tcherniakov aime donc déconstruire, réécrire,
morceler le temps musical mozartien en pseudo séquencage (du
style : « deux heure avant », puis « plus tard samedi soir » )
au risque de rompre la encore la construction de Da Ponte.

Il aime tout autant imaginer des relations entre les
personnages, jamais vues jusque la : ainsi cette histoire du
type passion / haine, entre Alfonso et Despina (qui n’existe
pas ou du moins qui n’est pas ainsi explicitée dans le livret
de Da Ponte). Ces deux la, complices de longue date, s’'aiment
autant qu’'ils se détestent. Le premier manipulant la seconde
en l'invitant a le suivre dans ses escroqueries les plus
sordides. C’est 1l'’enjeu de 1la premiere scéene (avant
l'ouverture) : confrontation d’ailleurs assez violente entre
les deux, qui annonce le reste.

Comédienne autant que chanteuse, Patricia Petibon, tire son
épingle du jeu ; 1l’actrice accomplie a cette lassitude et cet
abandon souverains, vautrée sur sa chaise en fumeuse ennuyée,
qui pose et fait des ronds de fumée ; 1la formidable soprano
reste un long moment en scene — observatrice finalement amusée
du diner qui est la situation principale de 1’'action. Complice
malgré elle, la soumise rebelle assene ses vérités sur le
genre masculin et regle ses comptes avec 1'homme dont elle
pointe l’emprise : Alfonso.

Immédiatement, abattage et précision mozartiens, sens du
rythme, timbre clair et chant articulé, Patricia Petibon fait
surgir l'esprit de la comédie pure et légere, celle des
véritables auteurs, Da Ponte et Mozart, — joyau scintillant
dans ce théatre sec, moderne et déshumanisé.

Elle réalise une lecon de bel canto que ne partagent pas ses
partenaires hélas. Les hommes initiateurs du défi initial,
s’'ils sont dramatiquement les meneurs du jeu, sont vocalement
tous perfectibles. L’Alfonso de Georg Nigel s’en tire mieux,
grace a sa composition d'acteur mieux fini, mieux polissée



(depuis Aix).

Cosi fan tutte par D. Tcherniakov © Thomas Amouroux

Des deux soeurs, c’'est surtout la Fiordiligi d’Agneta
Eichenholz qui convainc le plus : articulation plus soignée,
chant plus sobre, moins « surjoué » (a contrario de sa
consoeur). Les deux chanteurs peinent a convaincre tant leur
chant est raide, tendu, serré, souvent imprécis. L’option de
chanteurs mirs, décrétée par le metteur en scene, montre ici
ces limites. Or les personnages de Mozart convoquent de jeunes
ames ardentes, propres dans 1l'inconstance a trahir les
serments passés. C’'est tout l’enjeu de cette « école des
amants » dont parlait le livret de Da Ponte.
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Outre la Despina de la truculente Patricia Petibon, le miracle
qui rétablit le charme mozartien ce soir, vient aussi de 1la
fosse : timbres éclatants, mordorés, brillants des instruments
d’époque de 1’excellent ensemble Les Talens Lyriques. Bien peu
regardé des chanteurs sur scene, le chef Christophe Rousset
déploie une énergie impétueuse que colore un sens des nuances
et une mise en place, impeccables. Des décalages se produisent
souvent entre 1l’orchestre et 1les chanteurs, pourtant 1le
maestro tres impliqué ne cesse d’indiquer les départs comme
les accents forts et les tutti.

Cette contradiction entre le visuel et la musique se renforce
encore en cours de soirée .. une réalité qui montre combien il
est difficile de concilier réalisation scénique et musique,
geste musical et action théatrale. Tcherniakov fait donc du
Tcherniakov, on ne s’attendait pas a autre chose : la main
mise du metteur s’'impose a tous ; livret, jeu d’'acteurs,
continuité du temps musical.. Tout est inféodé a sa seule loi
quitte a déconstruire la partition originelle et a sombrer
dans l’outrance et le grand guignol. Heureusement qu’il ne va
pas jusqu’'a réécrire la partition musicale elle-méme. Du moins
pour le moment. A 1’affiche du Théatre du Chatelet, jusqu’'au
22 février 2024.

LIRE aussi notre annonce du Cosi fan Tutte de Mozart par
Dmitri Tcherniakov et Christophe Rousset / entretien avec
Christophe Rousset
https://www.classiquenews.com/theatre-du-chatelet-mozart-cosi-
fan-tutte-les-talens-lyriques-ch-rousset-dmitri-tcherniakov-
du-2-au-22-fevrier-2024/

THEATRE DU CHATELET. MOZART : Cosi fan tutte. Les Talens
Lyriques, Christophe Rousset / Dmitri Tcherniakov (du 2 au 22
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février 2024)

infos pratiques et distribution

MOZART : Cosi fan tutte

du vendredi 2 février 2024 au jeudi 22 février 2024
Théatre du Chatelet

Place du Chatelet, 75001 Paris

Les 2, 6, 8, 10, 13, 15, 17, 20 et 22 février 2024 a 19h30,
dimanche 4 février a 15h.

Tél. : 01 40 28 28 40.
Spectacle du Festival d’Aix-en-Provence.

Direction musicale : Christophe Rousset
Mise en scene, scénographie : Dmitri Tcherniakov

Costumes : Elena Zaytseva
Lumieres : Gleb Filshtinsky

Fiordiligi : Agneta Eichenholz
Dorabella : Claudia Mahnke
Ferrando : Rainer Trost
Guglielmo : Russell Braun

Don Alfonso : Georg Nigl
Despina : Patricia Petibon

Orchestre Les Talens Lyriques
Choeur Stella Maris
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préambule, avant-concert

Secrets d’une cuvre

Présentation du spectacle,

45 mn avant le début de la représentation, au Salon Diaghilev.
Durée 30 mn

Gratuit Sur présentation du billet du jour

Les 6, 8, 13, 15, 20 et 22 février a 18h45

CRITIQUE, opéra. SAINT -
ETIENNE, Grand-Théatre
Massenet (les 2, 4 et 6
février). BIZET : Les
Pécheurs de perles. C.
Trottmann, K. Amiel, P. N.
Martin.. Laurent Fréchuret /
Guillaume Tourniaire

Nouvelle production événement a 1’Opéra
de Saint-Etienne qui saisit par sa
cohérence autant que son esthétisme.
L’intelligence et 1’équilibre entre
clarté dramatique et onirisme préservé
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affirment la justesse d’une vision, celle
du metteur en scene et homme de théatre
Laurent Fréchuret. Il faconne d’un
livret pas toujours tres fluide ni
cohérent, un nocturne qui se déroule du
début a la fin, comme un continuum
crépusculaire, onirique..

Sans omettre un aspect plus sombre, celui des Pécheurs de
perles, esclaves invisibilisés, noyés dans 1’encre de
profondeurs souvent mortelles.. I1 s’en dégage un fabuleux
livre d’ images, un parcours enivrant du noir aquatique a
l’'incendie final que ponctue l’euvre en cours du peintre
fresquiste présent sur scene, Franck Chalendard, lui-méme
acteur de ce temps musical qui s’'incarne sous ses pinceaux
[tres longs] aux motifs de fleurs ou de coraux, au fur et a
mesure du drame.

Nouveaux Pécheurs de perles

Somptueux opéra nocturne
a Saint-Etienne



Nocturne pictural riche en métamorphoses.. La vision est d’une
exceptionnelle poésie. Les faiblesses du livret sont méme
résolues, comme revigorées dans une action qui tout en mettant
de c6té 1’orientalisme du sujet, rétablit avec tact la place
des travailleurs de 1'ombre : ces pécheurs de perles qui au
risque de leur vie, plongent sans contrdle ni protection pour
cueillir les joyaux nacrés, comme le rappelle la vidéo
projetée pendant 1'ouverture. Laurent Fréchuret convoque ainsi
un cadre industriel (sous lecture capitaliste qui indique
ainsi 1l'activité d’'une masse laborieuse) comme il suggere
aussi le quotidien des mineurs (dortoirs et vétements
suspendus aux cintres de la scene : la fameuse salle des
pendus qui est un rappel de 1'histoire sociale et économique
de Saint-Etienne..).

De la fosse surgit un autre miracle, dans une sonorité
somptueusement articulée, un orchestre aux couleurs et aux
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accents d’un fini idéalement ciselé, ou s’affirme le ruban
onctueux des cordes.. enivrées, souples, aux phrasés
.wagnériens. C’'est peu dire que le chef Guillaume Tourniaire
auquel on doit entre autres de prodigieuses récréations
propres au romantisme francais [Hélene ou Ascanio de Saint-
Saéns entre autres, enregistrements discographiques distingués
en leur temps par le CLIC de CLASSIQUENEWS], est un chef
majeur : il le montre encore en éclairant le raffinement et le
génie mélodique du jeune Bizet. Le chant de 1’0Orchestre
captive de bout en bout, réalisant avec le concours superlatif
des cheurs, cette ardeur expressive entre transparence et
vitalité. Avec un sens de 1’analyse comme du détail, Guillaume
Tourniaire et les musiciens de 1’Orchestre Symphonique saint-
Etienne Loire, ressuscitent 1’Orchestre de Bizet en révélant
tout ce qu’il doit a Gounod et aussi ce qui annonce la furia
hispanique de Carmen.. La confrontation entre Leila et Zurga au
III est a ce titre révélatrice, fruit d’'un travail admirable
sur la texture de 1'Orchestre, sa sensualité comme sa férocité
; le tout avec une transparence et une clarté délectables
(n"a-t-il pas dirigé 1’opéra a déja 8 reprises ?).

Sur scéne, les situations se succedent dans un souci du détail
et de la vraisemblance. Le spectateur est séduit par la beauté
changeante des lumieres, par la machinerie qui se déploie aux
scenes fortes : une tour carrée, structure métallique, qui
porte les amours de Leila et Nadir, et s’illumine alors et
tourne sur elle-méme. La magie opere ainsi, admirablement
fusionnée aux épisodes les plus saisissants. Laurent Fréchuret
déploie comme un flux continu la matiere d’un nocturne
dramatique qui a pour seules lumiéres, 1'incendie final que
produit Zurga pour permettre aux deux ceurs purs Leila et
Nadir, de fuir la foule qui souhaite les exécuter.

L’'imaginaire de Laurent Frechuret fait merveille intégrant de
fait les cheurs trés nombreux et quasi permanent dans une
action qui se déroule avec justesse et cohérence, révélant
sans accrocs ni couture visible sa part de poésie comme de
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rebonds dramatiques.

Belle prise de r6le pour la jeune soprano Catherine Trottmann,
chant clair et charnel, silhouette en accord avec la jeunesse
du personnage amoureux et qui forme avec le Nadir de Kévin
Amiel (capable de beaux phrasés : sa romance est
particulierement suave et aérienne], un couple de premiere
classe. Le Zurga de Philippe-Nicolas Martin ne manque pas de
puissance (qui fait la violence de sa confrontation avec
Leila) mais que n’'offre-t-il plus de nuances dans 1l’expression
de sa tendresse pour Nadir ? L’homme est jaloux, puis,
surtout, capable en ami véritable, de compassion et de pardon
cette intelligence manque encore a l'interprete.
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Avant les foudres plus sauvages de Carmen [une décennie plus
tard], ce Bizet revét une force et un charme puissant gagnant
une belle évidence grace au fini de la mise en scene. Le
peintre réalisant la fresque qui se dévoile sous nos yeux au
fur et a mesure du drame, ne fait qu’ajouter de la poésie a
cette indiscutable réussite scénique et musicale. Avec un tel
orchestre et des choeurs maison de premier plan, sans omettre
la fabrication des décor et des costumes assurée dans ses
propres ateliers, 1’Opéra de Saint-Etienne montre combien il
est une maison lyrique essentielle dans 1'Hexagone. Capable de
remarquables spectacles. Production incontournable, encore a
1’affiche demain 4 février puis mardi 6 février 2024.
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CRITIQUE, opéra. SAINT-ETIENNE, Opéra, le 2, 4 et 6 février.
BIZET : Les Pécheurs de perles. Catherine Trottmann, Kevin
Amiel.. Orchestre Symphonique Saint-Etienne Loire, Cheur
Lyrique Saint-Etienne Loire / Laurent Frechuret, mise en scéne
/ Guillaume Tourniaire, direction musicale.

LIRE aussi notre annonce des Pécheurs de perles a 1’0Opéra de
Saint-Etienne :
https://www.classiguenews.com/opera-de-saint-etienne-bizet-les
-pecheurs-de-perles-laurent-frechuret-qguillaume-
tourniaire-2-4-et-6-fevrier-2024/

distribution

Livret d'Eugene Cormon et Michel Carré
Création le 30 septembre 1863 au Théatre-Lyrique de Paris
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Direction musicale : Guillaume Tourniaire
Mise en scene : Laurent Fréchuret

Scénographie, costumes : Bruno de Lavenere
Lumieres : Laurent Castaingt

Leila : Catherine Trottmann
Nadir : Kévin Amiel

Zurga : Philippe-Nicolas Martin
Nourabad : Frédéric Caton

Un peintre : Franck Chalendard

Orchestre Symphonique Saint-Etienne Loire
Cheur Lyrique Saint-Etienne Loire
Direction

Laurent Touche

Nouvelle production de

1’Opéra de Saint-Etienne

Décors et costumes réalisés par

les ateliers de 1’0Opéra de Saint-Etienne

CRITIQUE, opéra. VERSAILLES,
Opéra Royal, le 30 janvier
2024. LULLY : Alceste. V.
Gens, C. Auvity, N. Berg.. Les
Epopées / Stéphane Fuget
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(direction).

Moins de 10 jours aprés une exécution d’Atys (par
Christophe Rousset et ses Talens Lyriques),
1’0Opéra Royal de Versailles redonnait sa chance
(toujours en version de concert) a Alceste (1674)
du méme Jean-Baptiste Lully (et dirigé cette fois
par Stéphane Fuget a la téte de ses Epopées) —
deux ouvrages chers a notre coeur puisque ce
furent les deux premiers ouvrages lyriques qu’il
nous ait été donné d’entendre — et de voir - dans
une maison d’'opéra (Alceste dans une mise en scene
de Jean-Louis Martinoty et Atys dans la mythique
production de Jean-Marie Villégier : c’était a
1’0Opéra de Montpellier les 18 et 26 février
1992..).

Alceste, second opéra de Lully, fut créé le 19 janvier 1674 au
Palais Royal et devint le premier ouvrage a étre représenté
sur les planches de ce théatre sous les auspices de 1’Académie
royale de musique. Le livret est di a la plume de Philippe
Quinault, et il s’'agit la du premier chef d’'oeuvre en
collaboration avec Lully (Cadmus et Hermione, leur premier
opéra, reflétait encore trop les hésitations et les
tatonnements du librettiste et du musicien dans un genre qu’il
créait de toutes pieces a 1l'aveuglette, puisant des éléments
dans le théatre déclamé, dans le ballet de cour et dans
L’'opéra italien de Cavalli). Inspirée librement d’Euripide, la
trame d’Alceste est la seule incursion des deux collaborateurs
dans l'univers du monde grec. L’intrigue cependant devient
régulierement “baroque”, et plutét que tragédie lyrique,
l’ouvrage pourrait étre qualifiée de tragédie “galante” tant
les éléments amoureux dominent ici tous les autres (ainsi de


https://www.classiquenews.com/critique-opera-versailles-opera-royal-le-30-janvier-2024-lully-alceste-v-gens-c-auvity-n-berg-les-epopees-stephane-fuget-direction/

nombreuses maximes morales a propos de 1’'amour, de la vie et
de la poursuite du sexe opposé émaillent le cours du livret).

L'intrigue est relativement simple, si 1’on écarte une action
secondaire plus légere ou Céphise et ses amants s’amusent a
1'amour (il fallait satisfaire les précieux et précieuses du
public de 1'époque..). Aucun rapport n’'existe entre le corps de
la tragédie et le Prologue lui-méme, qui se déroule aux
Tuileries (avec intervention des allégories de la Gloire, de
la Seine, de la Marne..). Alceste, quoiqu’elle aime Admete et
s'appréte a 1’épouser, n’en est pas moins courtisée par
Lycomede et Hercule (Alcide). Au cours des réjouissances, la
jeune princesse est enlevée par Lycomede qui 1'emmene sur
1'ile de Scyros. Hercule et Admete les poursuivent : le
premier réussit a libérer Alceste, mais Admete est gravement
blessé dans une bataille. Apollon consent a ce qu’Admete
(sur)vive si quelqu’un meurt a sa place. Alceste n’'hésite pas
et pour sauver son bien-aimé elle se donne la mort (magnifique
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scene de déploration, ici reprise en bis dans un bouleversant
hommage du chef a 1'un de ses (jeunes) instrumentiste décédé
tragiquement en décembre dernier..). Hercule confie a Admete
ragaillardi 1’amour qu’il concoit pour Alceste, et promet de
descendre la récupérer aux Enfers pourvu qu’il devienne son
seul prétendant. Scene des Enfers avec la traversée du Styx.
Hercule enchaine Cerbere, et Pluton lui remet Alceste. Mais
les retrouvailles d’Alceste et d’Admete émeuvent tellement
Hercule que ce dernier renonce a ses prétentions sur la jeune
fille. Happy end !

Si Alceste est a la fois un point de départ et un point de
repere dans l’'histoire de l'opéra en France, tant du point de
vue musical que dramatique, cela est avant di a la variété de
la partition et du livret. Contrairement a Euripide, Quinault
prend plaisir a étre complexe, tout en restant clair et bien
construit. Quant a la musique de Lully, elle peut surprendre
l’auditeur contemporain par l’'effectif de sa distribution — du
fait de 1la multiplicité des réles secondaires (en tout.. 21
personnages solistes !), ainsi que par le mélange hétérogene
de tons et de genres qui s'y cOtoient (tragédie, comédie,
pastorale..). Le Prologue, par exemple, est traité comme une
pastorale, et cette rusticité contraste savoureusement avec
les gravités a venir..

La diversité des formes et structures musicales qui
interviennent ici et la au cours de la tragédie seront les
fondements et les éléments de 1'opéra en France tel qu’'il
perdurera jusqu’'a Rameau. Citons en exemple le récitatif
déclamatoire, 1’utilisation ponctuel d’un choeur pour évoquer
la tragédie grecque, 1l’'insertion de nombreuses danses et
ballets, airs 1égers a couplets pour 1les personnages
subalternes (ici Céphise, Straton, Lychas..), l’'utilisation de
forces orchestrales importantes et d’'un “choeur en symphonie”
pour les scenes les plus dramatiques (musique funebre de
l’acte III précitée), emploi du double choeur pour les scenes
triomphales ou spectaculaires (actes IV et V), et enfin pour



évoquer 1'héroisme, présence des trompettes et timbales..

C'est donc un genre a part entiere avec ses regles et ses
conventions que Lully et son collaborateur Quinault inaugurent
avec Alceste. Mais la viabilité d'une oeuvre tient également a
des moments exceptionnels qui marquent l’'auditeur, et ils sont
légions dans cet ouvrage, mais citons 1'Ouverture (exemple
typiquement lullyste promise a une forte descendance, avec ses
rythmes pointés et sa seconde partie traitée en contrepoint),
le charmant duo Céphise/Straton au I, le duo sentimental entre
Admete blessé et Alceste au II, 1’émouvante déploration du III
(qui est également le sommet de 1’ouvrage !'), 1’air de Charon
“Il faut passer tot ou tard” au IV, ou encore le bel air
d’'Admete “Alcide est vainqueur du trépas” au V — de méme que
les réjouissances finales ou le compositeur déploie toutes les
ressources vocales et orchestrales, terminant 1’oeuvre en
apothéose.

Par bonheur, Laurent Brunner a su réunir ce soir une équipe de
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haut vol, a méme de porter haut la magnifique partition de
Lully, a commencer par la grande Véronique Gens qui fait un
sort a 1l’héroine, en y imposant d’emblée son tempérament
dramatique, son superbe timbre reconnaissable entre tous, et
une justesse d’incarnation qui donne a son tendre personnage
sa vérité immédiate. Et c’est également un constant régal
d'entendre Cyril Auvity (Admete), son timbre si clair,
1'élégance de ses phrasés, les langoureux soupirs qu’il
partage avec Alceste, dont le principal se conclut par un
quasi-murmure extatique. Autour d’eux, Nathan Berg campe un
Alcide de grande noblesse, avec des graves sonores mais des
aigus qui lui échappent parfois désormais, trouvant néanmoins
de beaux accents dans 1’expression (“Ah quelle nuit
funeste”!). L'excellent baryton francais Guilhem Worms possede
les graves requis pour Charon, mais n’enthousiasme pas moins
en Lycomede, mais parmi les personnages secondaires, c’est
surtout sa jeune compatriote Camille Poul qui captive les
oreilles : dotée d’'une voix aussi printaniere que ductile,
elle fait forte impression avec sa Céphise hypocrite a
souhait. Bonheur également que de retrouver 1’'un des plus
prometteurs ténors de sa génération, le brillant Léo Vermot-
Desroches, qui cumule ici les réles de Lycas, Phérés, Alecton
et Apollon, tandis que les qualités dramatiques de la basse
Geoffroy Buffiere se révélent en nuances multiples, notamment
dans son incarnation du furieux Straton (“Ingrate, est-ce le
prix de ma persévérance » ?). Le reste de la distribution
n’'appelle aucun reproche, que ce soit la “vétérane” Claire
Lefilliatre (La Gloire, une Femme affligée), ou les deux
jeunes Cécile Achille et Juliette Mey dans une myriade de
petits réles.

Quant a la familiarité de Stéphane Fuget avec ce répertoire,
elle n’'est plus & dire — et son ensemble Les Epopées sait par
exemple faire entendre des sonorités sombres ou triomphantes
dans les épisodes tumultueux.. pour aussitot se fondre dans la
douceur d’'un délicat clapotis (acte I, scenes 8 et 9). La
précision des attaques et la clarté des pupitres ajoutent a



cet extréme raffinement sonore, de méme que 1'excellence du
Choeur de 1’0Opéra Royal de Versailles, superbement préparé par
Lucile de Trémiolles, ajoute au plaisir de 1’écoute, d’'autant
qu’'il joue un role essentiel en renforcant la teneur
dramatique et émotionnelle des scenes.

Nous nous excusons aupres du lecteur de 1la longueur
inhabituelle de notre recension, mais nous étions sous
l'emprise de la nostalgie de notre “premiere fois”..

CRITIQUE, opéra. VERSAILLES, Opéra Royal, le 30 janvier 2024.
LULLY : Alceste. V. Gens, C. Auvity, N. Berg.. Les Epopées /
Stéphane Fuget (direction). Photos (c) Emmanuel Andrieu.

VIDEO : Judith van Wanroij et Cyril Auvity chantent le duo
« Alceste, Vous Pleurez ! Admete, Vous Mourez ! » dans Alceste
de Jean-Baptiste Lully

CRITIQUE, opéra. BRUXELLES,
Théatre Royal de La Monnaie
(du 21 janvier au 11 février
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2024). WAGNER : Die Walkiire.
I. Brimberg, P. Wedd, N.
Stefanoff, G. Bretz.. Romeo
Castellucci / Alain
Altinoglu.

Suite du Ring de Richard Wagner au Théatre Royal
de la Monnaie de Bruxelles — annoncé jusqu’en
2025. Apres L’or du Rhin a 1'automne dernier,

voici la méme équipe artistique — formée par Romeo
Castellucci et Alain Altinoglu — sur le volet
suivant : La Walkyrie (1876).

C6té mise en scene, on retrouve cette épure progressive,
visuellement aussi forte que particulierement esthétique — qui
culmine en particulier dans chaque fin d’acte. Le spectacle
est ici total, porté par cette équation réussie entre
dramaturgie et beauté visuelle, impact émotionnel et
clarification scénique. La palette du célebre metteur en scene
italien s'’avere classique et claire, entre blanc, rouge et
noir, soulignant ce romantisme médiéval propre au Wagner de
Lohengrin. Les Walkyries sont casquées et portent bouclier,
par exemple, rétablissant la poétique des légendes nordiques
et germaniques. En revanche, d’'autres éléments restent
mystérieux et méme hermétiques, tel que la présence d’'un frigo
dans lequel se trouve 1’épée, au I, lui-méme placé au beau
milieu de vieux meubles massifs entassés les uns sur les
autres.. et qui finissent par se déplacer tout seuls ! Et a
contrario du Prologue, cette premiere journée est assez
statique, Castellucci ne réitérant pas ici sa splendide
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direction d’'acteurs qui avait éblouie dans L’Or du Rhin. A 1la
fin du spectacle, nul rocher, mais un grand écran lumineux
sous lequel Brinnhilde sera comme avalée, avant qu’un anneau
ne s’'embrase sur les dernieres notes..

Le couple incestueux est formé par le Siegmund de Peter Wedd,
vocalement encore perfectible mais dramatiquement tres juste,
entre fragilité et combativité, et la Siegliende de Nadja
Stepanoff qui, toute combative qu’elle se montre, n’a pas
exactement les moyens d’une soprano wagnérienne digne de ce
nom. Le pilier de la production reste ainsi sans conteste la
soprano suédoise Ingela Brimberg, Brinnhilde ardente et
puissante, aux aigus irréprochables. De toute évidence un
argument pour ce Ring en cours car les chanteurs seront les
mémes tout du long de 1’'aventure, cohérence du cycle oblige.
L’enthousiasme reste intact face au Wotan du baryton-basse
hongrois Gabor Bretz. L’'acteur enrichit le métier du chanteur
et vice versa : son souci du verbe, ses éclairages intimes, sa
sincérité fondent 1la réussite de son approche. La prise de
réle est tres convaincante : il montre la fragilité et
1’humanité du dieu, piégé par ses propres lois, qui doit se
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soumettre a la vindicte de son épouse moralisatrice, une
Fricka ici incarnée par la mezzo québécoise Marie-Nicole
Lemieux, timbre profond et riche lui aussi, d’une remarquable
épaisseur psychologique. Face a une telle force impérieuse,
Wotan vaincu doit abandonner 1le parti de sa fille, la
Walkyrie, bient6t déclassée en Brinnhilde, vierge désormais
accessible pour celui qui parviendra a franchir le fameux mur
de flammes. Autre personnage mémorable de cette fresque a la
fois épique et humaine, 1le Hunding idéalement noir et
démoniaque d’'Ante Jerkunica. Le plateau vocal nous a également
régalé avec les huit Walkyries qui sont vocalement a la
hauteur de cette production qui convainc par sa grande
cohérence (Karen Vermeiren, Tineke Van Ingelgem, Polly Leech,
Lotte Verstaen, Katie Lowe, Marie-Andrée Bouchard-Lesieur,
Iris Van Wijnen et Christel Loetzsch).

Mais le plus grand bonheur de la soirée réside dans la fosse
ou Alain Altinoglu fait des miracles a la téte de son
Orchestre Symphonique de La Monnaie. Apres sa direction de
L’0Or du Rhin, le chef francais confirme ses affinités avec le
répertoire wagnérien : sa lecture de la partition est un
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modele de lyrisme et d’'équilibre, sa baguette laissant éclater
un véritable maelstrom sonore qui, plus encore qu'une
manifestation de la nature, fait montre d’un incroyable
pouvoir d’émotion.

Encore une grande soirée lyrique et symphonique a La Monnaie,
et l'on trépigne d’impatience de découvrir, la saison

prochaine, les deux derniéres journées de la saga wagnérienne
|

CRITIQUE, opéra. BRUXELLES, Théatre Royal de la Monnaie (du 21
janvier au 11 février 2024). WAGNER : Die Walkiire. I.
Brimberg, P. Wedd, N. Stefanoff, G. Bretz.. Romeo Castellucci /
Alain Altinoglu.

VIDEO : “Inside the music”, Alain Altinoglu raconte “La
Walkyrie” aux spectateurs du Théatre Royal de la Monnaie de
Bruxelles



