
CRITIQUE,  opéra.  BRUXELLES,
Théâtre Royal de La Monnaie
(du 3 au 25 juin 2025). BIZET
:  Carmen.  E-M.  Hubeaux,  M.
Fabbiano,  A-C.  Gillet,  E.
Crossley-Mercer…  Dmitri
Tcherniakov  /  Nathalie
Stutzmann

La production de Carmen au Théâtre Royal de La
Monnaie de Bruxelles (à l’affiche jusqu’au 25 juin

2025) confirme la puissance intemporelle de la
partition de Georges Bizet, tout en butant sur une

conception scénique de Dmitri Tcherniakov qui
déroute par son artifice. Transplantant l’action
dans un hôtel des années 1980 transformé en cadre
thérapeutique, Tcherniakov fait de Carmen (Ève-
Maud Hubeaux) une « thérapeute » et de Don José

(Michael Fabiano) un patient dépressif. Ce
dispositif de mise en abyme – où les personnages

« jouent » leur propre drame – alourdit la
narration et prive l’œuvre de sa sauvagerie

romantique. Les dialogues réécrits, l’absence de
toute référence à l’Espagne et la fin transformée

en simulacre (avec meurtre factice célébré au
champagne !) diluent la tragédie originelle.
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Heureusement, cette fable « psychologisante » ne
parvient pas à entamer la splendeur musicale

déployée sur scène et à la fosse.
 

Dans le rôle-titre, la mezzo franco-suisse Eve-Marie Hubeaux
domine  le  plateau  par  un  charisme  animal  et  une  voix
envoûtante. Son Habanera fuse avec une liberté provocante,
mêlant  graves  veloutés  et  aigus  percutants.  Son  timbre
nasalisé – parfois forcé dans le registre de poitrine – sert
paradoxalement  une  Carmen  distanciée,  plus  actrice  que
magicienne,  parfaitement  adaptée  au  cadre  conceptuel.  Sa
présence scénique, tantôt joueuse, tantôt farouche, électrise
chaque interaction. Face à elle, le ténor étasunien Michael
Fabiano livre un Don José déchirant, loin du cliché du brute
primaire. Son « La fleur que tu m’avais jetée » est un modèle
de  nuance  dramatique  :  la  voix  passe  de  la  fragilité
pianissimo à une fureur sonore maîtrisée. Son évolution – du
mari dépressif à l’homme consumé par la passion – est rendue
avec une vérité psychologique saisissante. L’équilibre entre
engagement scénique et intégrité vocale est remarquable.

Transformant  l’ingénue  en  épouse  bourgeoise  désemparée,  la
belge Anne-Catherine Gillet réinvente le rôle. Son soprano
argenté  et  précis  (notamment  dans  «  Je  dis  que  rien  ne
m’épouvante  »)  apporte  une  lumière  émouvante.  Le  timbre,
d’une clarté cristalline, transcende le parti pris scénique
pour incarner une humanité bouleversante. Si sa diction est
parfois cotonneuse, Edwin Crossley-Mercer assume un Escamillo
en « vieux beau » charismatique (costumé en Colonel Sanders
!),  où  l’ironie  du  personnage-miroir  est  soulignée.
Son « Toréador », moins conquérant qu’inquiétant, prend une
résonance  funèbre  prophétique  :  une  interprétation
intelligente  dans  ce  cadre  décalé.  Louise  Foor
(Frasquita)  et  Claire  Péron  (Mercédès)  forment  un  duo
complice,  aux  timbres  parfaitement  complémentaires.  Foor,
surtout, illumine les ensembles par des aigus étincelants.



Pierre Doyen (Moralès) et Christian Helmer (Zuniga) offrent
des  incarnations  vocales  solides,  alliant  souplesse  et
autorité.  Le  duo  des  contrebandiers  formé  par  Guillaume
Andrieux (Le Dancaïre) et Enguerrand De Hys (Le Remendado)
offre  un  véritable  feu  d’artifice  de  complicité  et  de
virtuosité comique ! Leur alchimie sur scène est palpable,
apportant la dose parfaite d’humour, de ruse et de rythme
endiablé  à  l’acte  II.   Enfin,  les  Chœurs  de  La
Monnaie  (préparés  par  Emmanuel  Trenque)  distillent  énergie
militaire chez les hommes et grâces aériennes chez les femmes.
Malgré une direction scénique hyperactive (qui complique la
synchronisation !), ils offrent une prestation puissante et
nuancée, notamment dans les chœurs d’enfants, délicieusement
ironisés.

En fosse, Nathalie Stutzmann, cheffe passionnément analytique,
révèle les sortilèges de la partition avec une intelligence
dramaturgique  rare.  Son  approche  fusionne  rythmes
incisifs  (danseurs  endiablés  dans  les  préludes),  couleurs
chaleureuses (bois enveloppants) et transparence des textures.
L’ouverture,  traitée  avec  une  tension  novatrice  (timbres
unifiés dans un même plan sonore), annonce une lecture où
chaque détail orchestral sert le drame. Sous sa baguette,
l’Orchestre  Symphonique  de  La  Monnaie  atteint  un  punch
mélodique  et  une  précision  rythmique  étourdissants  :  les
cuivres  éclatants,  les  cordes  souples  et  les  percussions
minutieuses magnifient l’invention orchestrale de Bizet sans
sacrifier sa légèreté.

Malgré  un  concept  scénique  intellectuellement
alambiqué  et  émotionnellement  aseptisé  –  où  Carmen  en
thérapeute  et  José  en  patient  désorientent  plus  qu’ils
n’émeuvent  –  cette  production  s’impose  par  son  excellence
musicale  absolue.  Hubeaux  et  Fabiano  forment  un  couple
tragique  inoubliable,  porté  par  une  direction  Stutzmann
électrisante et un orchestre-chœur au sommet. À voir d’urgence
pour les voix et la fosse, en fermant les yeux sur le décor



clinique…
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CRITIQUE,  opéra.  GENÈVE,
Grand-Théâtre  (du  15  au  24
septembre 2023). VERDI : Don
Carlos.  C.  Castronovo,  R.
Willis-Sorensen,  D.  Ulyanov,
E-M. Hubeaux, S. Degout… L.
Steier / M. Minkowski.

Après Paris et Lyon, Anvers et Bâle, ces cinq dernières
années, c’est au tour du Grand-Théâtre de Genève de (re)mettre

à l’honneur Don Carlos de Giuseppe Verdi dans sa version
originale française en cinq actes (ballet inclus)… et avec un
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éclatant succès pour ce qui concerne le chant et la musique !
Ce sont ainsi près de quatre heures de musique qui sont
données ici à entendre, soit la quasi intégralité de la

partition, telle que même le public parisien à la création de
l’ouvrage en 1867 n’a pas pu la découvrir… De fait, ce sont au

moins cinq ou six morceaux sacrifiés lors de la première
parisienne qui ont été retenus dans la cité de Calvin, depuis
le chœur des bûcherons introductif de l’acte de Fontainebleau,

jusqu’à de nombreux passages si essentiels, éclairant les
rapports complexes entre les différents protagonistes du

drame, tel le duo  Philippe II et Posa au II ou entre Eboli et
Elisabeth à l’acte IV. 

 

Et pour commencer, on pouvait faire confiance à Marc Minkowski
de porter haut cette partition, après avoir dirigé in loco les
deux autres titres-phares du Grand Opéra français que sont Les
Huguenots de Meyerbeer et La Juive de Halévy, avec le succès
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que l’on sait. Placé à nouveau à la tête de l’Orchestre de la
Suisse Romande, le chef français n’a pas de mal à restituer à
l’ouvrage verdien sa puissance et sa grandeur, en respectant
le  phrasé  orchestral  d’une  partition  particulièrement
complexe, où se côtoient des esthétiques parfois opposées.   

Côté chant, le ténor américain Charles Castronovo campe un Don
Carlos de haute lignée, avec une excellente diction de notre
idiome. Sa projection vocale est suffisamment impressionnante
pour rendre parfaitement justice aux explosions de rage contre
son père, de même qu’il sait alléger son émission pour rendre
plus que crédible ses effusions amoureuses envers Elisabeth.
Sa compatriote Rachel Willis-Sorensen ne lui cède en rien ;
s’exprimant elle-aussi dans un français parfait, elle dresse
un portrait tout en nuances de son personnage, avec son timbre
aussi charmeur que rayonnant, et une voix dont la richesse des
accents  amplifie  la  portée  tragique  de  chacune  de  ses
répliques. Mais sans chauvinisme aucun, avouons que ce sont
les deux francophones “de service” –  Stéphane Degout en Posa
et  Eve-Maud  Hubeaux  en  Eboli  (déjà  présents  dans  le  même
ouvrage à Lyon) – qui marquent le plus les esprits. Le premier
subjugue dans un rôle dont il possède toutes les qualités, et
notamment une incroyable noblesse de phrasé et des trésors de
demi-teintes, tandis que la seconde – si elle ne possède pas
un chant aussi éruptif que certaines de ses devancières – n’en
traduit pas moins le tempérament à la fois fougueux et déchiré
de  la  princesse  dans  le  fameux  air  “Ô  don  fatal,  je  te
maudis”, après une Chanson du voile de superbe eau. De son
côté, la basse russe Dmitry Ulyanov (déjà Brogni dans La Juive
précitée)  campe  un  Philippe  II  au  chant  scrupuleusement
surveillé, qui n’a pas de mal à émouvoir dans son grand air «
Elle  ne  m’aime  pas…  »,  tandis  que  l’autre  basse  de  la
production,  le  chinois  Liang  Li,  impressionne  par  la
projection de son Grand Inquisiteur, à l’instar du Moine de
William Meinert, au registre grave abyssal. Les comprimari
sont sans reproche, avec une mention pour le très prometteur
ténor français Julien Henric (Comte de Lerme).



Quant à la mise en scène de la sulfureuse Lydia Steier (qui a
défrayé la chronique l’an passé avec sa Salomé parisienne),
elle paraît bien morne et pâle par rapport à ce que l’on
pouvait en attendre, en se contentant de transposer l’action
dans  quelque  régime  de  type  stalinien  hyper-surveillé,
certaines  images  renvoyant  directement  au  succès
cinématographique  qu’avait  constitué  “La  Vie  des  autres”
(2006), auquel elle emprunte la police secrète (certains de
ses membres sont ici déguisés en moine) chargée de surveiller
les  moindres  propos  et  gestes  de  tous  les  protagonistes
(Philippe II est lui-même surveillé par la propre milice du
Grand Inquisiteur…). L’autodafé du III se résume à une série
de pendaisons, après que la soirée ait débuté par celle d’un
paysan rebelle – et qu’elle finira sur l’image de celle de Don
Carlo et d’Elisabeth. Le ballet, qui intervient également au
III, se mue en bal masqué tournant vite en scène d’orgie,
finalement brutalement réprimée. Au final, Lydia Steier peine
à convaincre, car son approche grand-guignolesque passe à côté
tant des enjeux du livret que des règles du Grand-Opéra…

 

_____________________________________________________________

CRITIQUE, opéra. GENÈVE, Grand-Théâtre, le 14 septembre 2023.
VERDI : Don Carlos. C. Castronovo, R. Willis-Sorensen, D.
Ulyanov, E-M. Hubeaux, S. Degout… L. Steier / M. Minkowski.
Photos © Magali Dougados.

 

VIDEO : « Don Carlos » de Verdi selon Lydia Steier au Grand-
Théâtre de Genève



ISIS de Lully
PARIS, TCE, ven 6 déc 2019, 19h30. En version de concert, l’un
des opéras les moins connus de Lully et pourtant l’un des
mieux écrits… qui d’ailleurs ne devrait pas s’appeler ISIS
mais IO, la nymphe aimée de Jupiter et qui dût éprouver la
haine jalouse et donc la sadisme de Junon, l’épouse officiel
du Dieu des Dieux. A travers son prétexte mythologique, la
partition égratigne quelques protagonistes de la Cour de Louis
XIV dont surtout la favorite en titre, La Montespan qui se
reconnut évidemment dans le rôle infect de Junon et … obtint
du Roi pour se venger l’exil du poète librettiste Quinault. Le
TCE à Paris affiche une version de concert d’un ouvrage majeur
de Lully qui avant Rameau au XVIIIè (dans son dernier opéra
Les Boréades de 1764), met en scène la folie amoureuse, la
haine divine et la torture…

LIRE  ici  notre  critique  du  cd  ISIS  de  Lully  dont  la
distribution est celle du spectacle parisien : ISIS de LULLY
par Les Talens Lyriques

CD, critique.LULLY : ISIS / Io. Talens
Lyriques, Ch Rousset (2 cd APARTE –
juil  2019).  Après  Bill  Christie  et
Hugo  Reyne,  tous  d’eux  ayant
différemment  réussi  leur  propre
lecture d’Atys(respectivement en 1987
et 2009), sommet de l’éloquence et du
sentiment XVIIè, Les Talens lyriques
et  leur  chef  Christophe  Rousset
poursuivent une sorte d’intégrale des

opéras de Lully chez Aparté. Un défi redoutable et un courage
immense… tant les plateaux sont difficiles à réunir, et le
répertoire toujours écarté des scènes lyriques. Qui programme
aujourd’hui le Florentin anobli / naturalisé par Louis XIV ?
On s’étonne d’une telle situation, qui d’ailleurs vaut pour le
baroque  en  général  :  même  Rameau,  le  plus  grand  génie
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dramatique et orchestral du XVIIIè peine à défendre sa place à
chaque saison nouvelle, en particulier à l’Opéra de Paris. Que
l’on  ne  nous  parle  pas  d’équilibre  et  de  diversité  des
programmations. Le Baroque est de moins en moins joué au sein
des théâtres d’opéras en France. Donc réjouissons nous de ce
nouvel opus Lully par Ch Rousset.

Pourtant,  soit  qu’il  soit  question  de  la  prise  ou  de
l’économie du geste général, la petitesse du son ne cesse ici
d’interroger  :  on  sait  que  les  effectifs  requis  pour  les
créations  devant  la  Cour  et  le  Roi,  ne  craignaient  pas
l’ampleur ; d’ailleurs toutes les gravures le représente :
l’orchestre était pléthorique. Ce qui laisse imaginer un tout
autre  son  à  l’époque…  Pourquoi  alors  ce  format  sonore  si
étroit et serré, d’autant que le traitement final souhaité
lisse tout relief. Pas d’aspérité, ni de timbres définis: un
juste milieu qui atténue toute disparité et tend à unifier la
globalité vers une uniformité désincarnée. S’agirait-il alors
d’une autre raison ? La vision propre au chef qui en phrases
courtes,  certes  précises  mais  systématiques  jusqu’à  la
mécanique, sonne sèche ; des tempos parfois très précipités
soulignent une lecture nerveuse… et finalement dévitalisée.
Voici un Lully étroit et mécanisé qui manque singulièrement
d’ampleur, de souffle, de respiration. Tout ce qu’ont apporté
et cultivé autrement et par un orchestre et un continuo plus
palpitant, les précédents déjà cités : Christie et Reyne. Pas
sûr que les détracteurs et critiques d’un Lully trop affecté,
sophistiqué,  et  finalement  artificiel,  ne  changent  d’avis
après écoute de cet album. Lire la critique complète d’ISIS de
Lully par Les Talens Lyriques
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Compte-rendu critique. Opéra.
BEAUNE,  LULLY,  Isis,  12
juillet  2019.  Les  Talens
lyriques, Chœur de Chambre de
Namur, C Rousset.
Compte-rendu critique. Opéra. BEAUNE, LULLY, Isis, 12 juillet
2019. Orchestre Les Talens lyriques et chœur de Chambre de
Namur,  Christophe  Rousset.  Christophe  Rousset  poursuit,  à
Beaune, son cycle Lully, avec l’une des partitions les moins
jouées et les plus riches musicalement du compositeur. Une
distribution qui frise l’idéal et un orchestre à son meilleur.
On se frotte les mains, l’opéra est déjà en boîte.

Isis brillamment ressuscité
On pouvait entendre le célèbre chœur des
trembleurs  dans  la  belle  anthologie
qu’Hugo  Reyne  avait  consacré  à  La
Fontaine,  avant  que  le  chef  ne
l’enregistre pour son propre cycle dédié
à Jean-Baptiste Lully. Nul doute que la
lecture  de  Christophe  Rousset,  à  en
juger  par  le  magnifique  concert
bourguignon, se hissera au sommet de la
bien  maigre  discographie  de  ce  chef-
d’œuvre. La cinquième tragédie lyrique
du Florentin passa à la postérité sous

le nom d’« opéra des musiciens », précisément en raison de
l’opulence et du raffinement de la partition. Outre le chœur
des Peuples des climats glacés, dont on connaît la fortune,
l’œuvre compte moult merveilles, de la plainte de Pan, dans le
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métathéâtre  du  3e  acte,  la  superbe  descente  d’Apollon  au
Prologue, la scène onomatopéique des forges des Chalybes, ou
encore  le  trio  des  Parques  dans  la  scène  conclusive  de
l’opéra. On rêve toujours à une version scénique de cette
œuvre  moins  riche  en  péripéties  que  les  autres  tragédies
lyriques : le merveilleux baroque se nourrit aussi des effets
visuels des machines et des costumes qui participent à la
stupeur quasi constante du spectateur.
La distribution réunie dans la chaleur moite de la Collégiale
Notre-Dame  est  proche  de  l’idéal.  On  pourrait  regretter
qu’étant  donné  le  nombre  élevé  de  personnages,  les
interprètes, qui endossent plusieurs rôles, ne parviennent pas
toujours  à  les  bien  différencier,  mais  la  plupart  sont
relativement  secondaires.  Le  rôle-titre  est  magnifiquement
incarné  par  Ève-Maud  Hubeaux  qui,  par  la  présence,
l’engagement dramatique et la couleur de la voix, a la grâce
touchante  d’une  Véronique  Gens  :  élocution  idoine  et
projection solidement charpentée sont des qualités également
distribuées ; on les retrouve chez Cyril Auvity, merveilleux
Apollon à la voix cristalline, d’une fluidité et d’une pureté
qui forcent le respect, capable de pousser la voix dans les
moments  de  dépit,  sans  perdre  une  once  de  son  éloquence
maîtrisée. En Jupiter et Pan, Edwin Crossley-Mercier dispense
toujours la même élégance vocale ; si la voix semble parfois
un peu étouffée, la diction est en revanche impeccable ; il
est un Jupiter très crédible dans sa duplicité avec Junon, et
la  déploration  de  Pan  au  3e  acte  est  l’un  des  moments
bouleversants de la soirée. Philippe Estèphe, entre autres en
Neptune et Argus, est une très magnifique révélation : un
timbre superbement ciselé, un art de la déclamation trop rare
: dans l’acoustique par trop réverbérée de la Basilique, pas
une  syllabe  ne  s’est  perdue  dans  les  volutes  romanes  du
bâtiment. Mêmes qualités chez le ténor Fabien Hyon, Mercure
espiègle et décidé : les quelques duos avec Cyril Auvity ont
provoqué une rare jouissance vocale qu’on aurait souhaité voir
se prolonger. Chez les hommes, le seul point noir est le
Hiérax d’Aimery Lefèvre : la voix est là, le timbre n’est pas



désagréable, loin s’en faut, mais ces belles compétences sont
gâchées par une diction engorgée : on a peiné à suivre sa
déclamation, si essentielle dans le théâtre du XVIIe siècle.
Aucun faux-pas chez les autres interprètes féminines : la
Junon de Bénédicte Tauran, d’une faconde elle aussi impeccable
et qui ne tombe pas dans le piège de la colère excessive : la
tragédie lyrique doit, à tout instant, rester une école de
rhétorique, et les interprètes l’ont bien compris : la mezzo
moirée d’Ambroisine Bré s’y soumet avec élégance, dans ses
deux rôles (principaux) d’Iris et de Syrinx, tandis que les
deux nymphes de Julie Calbete et Julie Vercauteren (superbe
duo),  complètement  avec  réussite  cette  très  belle
distribution.
On saluera une nouvelle fois les nombreuses et excellentes
interventions du Chœur de Chambre de Namur ; à la direction,
Christophe Rousset anime les forces alliciantes et roboratives
des Talens lyriques, avec une passion raisonnée : la précision
des tempi est toujours au service de l’éloquence du geste et
de la parole, et dans ce répertoire, il est désormais passé
maître.

_____________________________________

Compte-rendu. Beaune, Festival d’Opéra Baroque et Romantique,
Lully, Isis, 12 juillet 2019. Ève-Maud Hubeaux (Thalie, Io,
Isis), Cyril Auvity (Apollon, 1er Triton, Pirante, Erinnis, 2e
Parque, 1er Berger, La Famine, L’Inondation), Edwin Crossley-
Mercier (Jupiter, Pan), Philippe Estèphe (Neptune, Argus, 3e
Parque, La Guerre, L’Incendie, Les Maladies violentes), Aimery
Lefèvre (Hierax, 2e Conducteur de Chalybes), Ambroisine Bré
(Iris, Syrinx, Hébé, Calliope, 1ère Parque), Bénédicte Tauran
(Junon,  La  Renommée,  Mycène,  Melpomène),  Fabien  Hyon  (2e
Triton, Mercure, 2e Berger, 1er Conducteur de Chalybes, Les
Maladies languissantes), Julie Calbete et Julie Vercauteren
(Deux  Nymphes),  Orchestre  Les  Talens  lyriques,  Chœur  de
chambre de Namur, Christophe Rousset (direction).
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CD,  événement,  critique.
SAINT-SAËNS : Ascanio, 1890
(Tourniaire,  2017,  3  cd  B
records). Le label B-records
crée l’événement en octobre
2018 en dédiant une édition
luxueuse à l’opéra oublié de
Saint-Saëns,  Ascanio,  créé
en mars 1890 à l’Opéra de
Paris. C’est après le grand
opéra  romantique  fixé  par
Meyerbeer  au  milieu  du
siècle, l’offrande de Saint-
Saëns  au  genre  historique,  et  comme  les  Huguenots  de  son
prédécesseur (actuellement à l’affiche de l’Opéra Bastille),
un  ouvrage  qui  s’inscrit  à  l’époque  de  la  Renaissance
française sous la règne de François Ier, quand le sculpteur et
orfèvre Benvenuto Cellini travaillait pour la Cour de France.
Saint-Saëns  sait  traiter  la  fresque  lyrique  avec  un  sens
maîtrisé de la couleur et de la mélodie : d’autant que, au
moment où il fait représenter Ascanio, le genre, objet de
critiques de plus en plus sévères, se cherche une nouvelle
forme,  capable  de  présenter  une  véritable  alternative  au
wagnérisme ambiant. Après Etienne Marcel (1879), Henri VIII (
1883), Ascanio revitalise un sujet français et historique,
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tout en prenant référence au Benvenuto Cellini de Berlioz qui
a précédé et dont lui aussi, la carrière à l’Opéra sera brève.

 
 
 

Ascanio 1890
L’opéra romantique historique

version Saint-Saëns
 
 
 

Pourtant,  la  partition  recèle
une  tentative  raffinée  de
cultiver le style français, en
particulier  dans  les
divertissements  donnés  par
François Ier à Charles Quint son
cousin, pour lesquels citent de
réels motifs mélodiques du XVIè
et  que  Saint-Saëns  enrichit
selon  sa  propre  sensibilité.
Pour autant, sous le masque et le decorum d’un grand opéra
romantique renaissant, Ascanio est surtout un drame amoureux
où  Saint-Saëns  traite  toutes  les  nuances  du  sentiments
amoureux et du désir, jusqu’au sacrifice ultime… grâce en
particulier à la diversité des relations amoureuses qui se
trament pendant l’action : désir de la duchesse d’Etampes pour
le jeune et bel apprenti de Cellini, Ascanio. Amour d’Ascanio
pour Colombe d’Estourville. Désir de Cellini pour la même
Colombe, alors qu’il est en relation avec sa maîtresse et
modèle en titre, la si désirable (et si jalouse) Scozzone…

http://www.classiquenews.com/wp-content/uploads/2017/10/saint-saens-camille-portrait-pour-classiquenews-camille-saint-sans-1.jpg


Jamais  Saint-Saëns  n’a  semblé  mieux  inspiré  par  la  lyre
amoureuse que dans Ascanio. Dont il fait une sorte d’écho aux
vertiges érotiques de … Samson et Dalila. En réponse à tant
d’élans amoureux, le stratagème de la Duchesse (maîtresse de
François Ier) se révèle aussi barbare qu’abject, suscitant la
mort de Scozzone victime sacrificielle à la hauteur d’une
Gilda (Rigoletto de Verdi).
 
 
 

chef d’oeuvre intimiste et
postwagnérien

 
 
 
Composé à Alger, et créé  en 1890 à l’opéra de Paris, Ascanio
est le 7ème ouvrage lyrique du compositeur et une nouvelle
lecture personnelle de l’histoire de France, une sorte de clin
d’oeil aux Huguenots de son prédécesseur Meyerbeer (1836) mais
a contrario du torrent de terreur qui marque l’ouvrage de
Meyerbeer, Saint-Saens prend prétexte d’un épisode antérieur,
pour aborder en nuances subtiles, toutes les teintes mordorées
d’Eros, sous le règne de François Ier soit l’année 1534 quand
Meyerbeer et son pessimisme viscéral choisissent l’année du
massacre  de  la  saint  Barthélemy  soit  1572  (avec  tableaux
collectifs  fracassants  qui  atteignent  considérablement
l’idylle fragile, ténue née entre le Huguenot Raoul et la
catholique Valentine).
Par son sujet et la présence du sculpteur Cellini,  Saint-
Saëns se réfère aussi directement à l’opéra Benvenuto Cellini
de Berlioz premier opéra romantique historique, plus proche
d’un  théâtre  intimiste  avec  grandes  pages  purement
symphoniques (et dialogues parlés qui ralentissent l’action)
que véritable Grand Opéra à la française.



Pour incarner cette poétique amoureuse surtout féminine Saint-
Saëns imagine un somptueux trio de chanteuse, chacune étant
finement  caractérisée  déjà  sur  le  plan  des  timbres  et
tessitures.  Colombe  est  un  soprano  léger;  Scozzone,  la
maîtresse jalouse de Cellini, un ample et charnel contralto,
la soeur de Dalila ; quand la figure hautaine et cruelle de le
duchesse d’Étampes, est confiée à une mezzo dramatique.
Pilote exemplaire de cette résurrection, Guillaume Tourniaire
rétablit cette échelle des tessiture comme il restitue la
version originelle de l’opéra tel qu’il a été conçu par Saint-
Saëns,  c’est  à  dire  en  7  tableaux.  L’invention  et  cette
volonté de coller à l’histoire, en respectant le style de la
Renaissance se lit clairement à l’acte III ou Saint-Saëns
prolonge l’entente entre François Ier et l’empereur par un
ballet qui cite les airs et rythmes des musiques du XVI ème
qu’il a pu compiler et réadapter à partir de ses recherches à
la bibliothèque nationale. Le pastiche néo renaissance voisine
avec Massenet quand ce dernier parodiait le style Grand Siècle
dans l’acte de l’opéra de sa Manon. Saint-Saëns excelle dans
ce  ballet  en  une  orchestration  suave  et  raffinée   qui
représente entre autres Apollon Phoebus à la lyre, célébrant
la encore le désir et son accomplissement amoureux, aux côtés
d’Amour et de Psyché. Saint-Saëns est un contemplatif sensuel
et  il  le  montre  idéalement  dans  ce  passage  hautement
caractérisé  en  12  épisodes  (peut  être  moins  dans  les
intermèdes extrêmes « entrée » et « apothéose » (final), au
style ronflant et plutôt pompier, époque oblige.

Enfin dans le dernier tableau, le compositeur se montre fin
dramaturge capable de gérer l’action lyrique en un précipité
tragique à l’issue… sanglante et sacrificielle. Dans la châsse
relique monumentale ciselée par l’orfèvre Cellini git le corps
asphyxié de sa maîtresse trop jalouse mais qui contre le plan
de d’Etampes, sauve in extremis la jeune innocente Colombe.

Le  frémissement  émotionnel  est  exprimé  chacun  selon  son
tempérament par les interprètes: la sincérité de l’amoureuse



Scozzone, étonnante figure et très convaincante car idéalement
intelligible aux couleurs fauves (la jeune voix d’Eve-Maud
Hubeaux)  ;  l’orgueil  blessé  et  haineux,  d’une  Duchesse
outragée,  maladivement  jalouse  et  vaniteuse  (charnelle  et
sinueuse  Karina  Gauvin);  autour  des  félines  endiablées,
radicales, les hommes sont presque trop lisses et fragiles
(dans  la  conception  pas  dans  le  chant)  mais  le  caractère
qu’insufflent les chanteurs, savent épaissir et approfondir
chacun leur personnage d’autant que tous savent articuler un
français impeccable qui renforce le relief et l’acuité des
situations  :  Bernard  Richter  fais  un  tendre  Ascanio  sans
affectation et Jean François Lapointe rehausse l’humanité du
généreux  et  passionnée  Cellini,  lion  mais  surtout  cœur
compatissant qui doit s’incliner devant l’amour partagé de son
aide  et  principal  assistant,  Ascanio.  Le  baryton  canadien
québécois  Jean-François  Lapointe,  comme  sa  consoeur  Gauvin
confirme l’excellence et la permanence d’une somptueuse école
du chant francophone outre Atlantique.

À  Guillaume  Tourniaire  revient  le  mérite  immense  d’avoir
réaliser la production de la version originale complète d’un
opéra majeur d’un SAint-Saëns à la fois sensuel et amoureux
dont le génie sait acclimater le wagnérisme de son temps en
une  langue  au  verbe  intimiste,  à  la  sensualité  à  peine
rentrée, qui rappellent à bien des égards le dramatisme de
Massenet. Interprétation impeccable. Révélation majeure. CLIC
de CLASSIQUENEWS de l’Automne 2018.
 
 
 

______________________________________________________________
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Redécouverte majeure grâce au disque. Parution annoncée le 12
octobre 2018. Guillaume Tourniaire, direction. Enregistrement
réalisé  à  Genève  en  nov  2017,  restitution  du  manuscrit
original et complet (7 tableaux) de 1888.



Distribution
Jean-François Lapointe – Bernard Richter – Ève-Maud Hubeaux –
Jean Teitgen – Karina Gauvin – Clémence Tilquin – Joé Bertili
–  Mohammed  Haidar  –  Bastien  Combre  –  Maxence  Billiemaz–
Raphaël Hardmeyer – Olivia Doutney Choeur de la Haute école 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Choeur du Grand Théâtre de Genève 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