
CRITIQUE,  opéra.  GENÈVE,
Bâtiment des Forces Motrices,
le  24  septembre  2026.  F.
MARTIN  :  La  Tempête.  C.
Trottmann,  S.  Degout,  J.
Dran,  N.  Cavallier.  Netia
Jones / Thierry Fischer

Redécouvrir l’opéra La Tempête de Frank Martin est
un choc pour les publics du XXIe siècle. Pour son

premier mandat à la tête du Grand Théâtre de
Genève, Alain Perroux en choisit la version

française  (signée de Pauline Martin, sœur du
compositeur), précisément créée au Grand Théâtre

de Genève en 1967, plutôt que la version originale
allemande (1956, Opéra de Vienne). Pour cette
nouvelle production, le Bâtiment des Forces

Motrices (usine hydraulique), sis entre les deux
bras du Rhône, semble déjà une manière de

l’apprivoiser : le public traverse le hall des
turbines avant d’accéder à la salle. Dans la

tragicomédie The Tempest de William Shakespeare
(1611), Miranda et son père Prospero accueillaient
en effet les naufragés sur leur île mystérieuse.

Au creux de ce méta-théâtre, les passions humaines
s’y épanchaient.
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Guidé par ses expériences de musiques de scène (de Sophocle à
Shakespeare), ainsi que par ses puissants oratorios (Le Vin
herbé),  le  compositeur  suisse  élabore  son  opéra  avec  ses
propres outils, taillant son livret sur l’adaptation allemande
de  la  tragicomédie  (von  Schlegel).  Après  ses  illustres
devanciers  inspirés  par  La  Tempête  (Purcell,  Berlioz,
Tchaïkovski, Adès, etc.), Martin semble se concentrer sur le
défi  de  suivre  et  caractériser  les  trois  groupes  qui  se
confrontent dans cette sorte de robinsonnade dystopique. Celui
du  magicien  Prospero  (sombres  monologues  sur  orchestration
grave) et de sa fille Miranda (sobre chant lyrique) s’oppose
au prosaïsme populaire incarné par le rustre Caliban, rejoint
par deux matelots ivrognes (registre parlé et de la chanson).
Profilé  en  happy  few  mafieux,  celui  des  nobles  italiens
naufragés (encanaillement jazzy) incarne le clan familial de
Prospero, qui a jadis usurpé sa couronne de duc de Milan et
l’a exilé. Apte à traverser ces univers clivés, l’esprit Ariel
(rôle  dansé  et  parlé,  sur  fond  choral)  assure,  lui,  les
secrets agissements du tyran Prospero. Tout en éclairant les
auditeurs,  ces  caractérisations  musicales  dévoilent
l’éclectisme stylistique de Martin, dans la veine d’un Kurt
Weill ou d’un Ernst Krenek. Plus largement, aux lendemains de
la  Seconde  Guerre  mondiale,  l’opéra  aborde  les  questions
politiques  de  domination,  de  vengeance,  de  science
destructrice (l’IA d’aujourd’hui), avant de s’orienter vers la
réconciliation et le pardon. In fine, ces deux valeurs sont en
effet prônées par Prospero, déposant les armes de sa vengeance
face  aux  amours  de  sa  fille  et  de  Fernando,  fils  de
l’usurpateur. Tout au plus, peut-on regretter que l’esthétique
moraliste du prêche (F. Martin est fils de pasteur) prend ici
le dessus, ce qui minimise l’insolence shakespearienne tout
comme le lyrisme opératique.

 



 

Familière de la geste shakespearienne, la metteuse en scène
britannique Netia Jones conçoit une dramaturgie éclairante et
humoristique  en  maîtrisant  toute  la  chaîne  visuelle
(scénographie,  costumes).  En  complicité  des  lumières  de
Malcolm Rippeth et des vidéos sous-marines du studio Lightmap,
l’illusion devient immersive pour le public, dès la tempête
orchestrale  introductive,  entrevue  depuis  les  hublots  du
navire. La transposition de l’île vers le laboratoire d’un
savant actuel fonctionne autour d’un dispositif à bastingage
en  îlot  central,  supportant  quatre  sphères  supposément
électrostatiques.  Ce  dispositif  à  tournette  ouvre-t-il  la
référence à la rotation de la terre, du temps écoulé (?). Ces
quatre globes ou planètes se transforment en écran magique
lors des apparitions d’Ariel, vidéos filmées en temps réel,
sur un fond de nuages ou de cordages maritimes. Au sein de cet
univers clos, placé sous la férule de Prospero, le regard
subversif  fait  heureusement  mouche.  Pour  exemple,  un  clip
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vidéo  humoristiquement  compassé  détourne  la  nature  du
spectacle mythologique offert au jeune couple, sur une danse
néo-baroque. Quant au grotesque, son climax est atteint dans
les tribulations burlesques des ivrognes qui éructent (parlé
et chanté) et se roulent au sol avec délectation.

A la tête du vaisseau amiral – Orchestre de la Suisse romande,
Chœur  du  Grand  Théâtre  de  Genève  –,  le  chef  d’orchestre
Thierry Fischer (qui a enregistré la version allemande, pour
le  label  Hyperion)  dégage  les  influences  multiples  qui
parcourent  cette  partition-monde  de  l’après-guerre  dont
l’orchestration  se  renouvelle  perpétuellement.  Sans  que  la
notion de collage s’impose, le chef genevois enchaîne les
balancements debussystes du Prélude, dose le contrepoint aéré
sous le chant ou bien cède le terrain aux accentuations du big
band.  Les  clins  d’œil  musicaux  enrichissent  la  palette  :
couleur régionale du tambourinaïre/ flûte, sonnerie de Big
Ben, incipit de la Marche nuptiale. Tout aussi valeureux,
l’orchestre de chambre (clavecin et vents) accompagne le petit
chœur mixte personnifiant Ariel, depuis la coulisse. Quelle
complicité de la fosse jusqu’au plateau et aux coulisses ! 

La distribution de haut vol rend justice à cette remise à la
scène. Magnifiant la double stature du savant fou et du père
surprotecteur (rôle initialement conçu pour Dietrich Fischer
Dieskau) le Prospero souverain de Stéphane Degout la surplombe
par le mordant de son chant rompu à la mélodie, au lied et à
l’opéra. Pour camper le jeune couple amoureux qui balaye les
antagonismes  intrafamiliaux,  la  soprano  Catherine  Trottmann
(Miranda) et ténor Julien Dran (Ferdinand) sont éloquents,
l’une  par  sa  luminosité  naturelle  (timbre  et  présence),
l’autre par la vigueur d’un lyrisme sincère. 

 



 

Dans le clan italien, la profondeur vocale de la basse Nicolas
Cavallier (roi Alonso de Naples) fait mouche, tandis que la
prestance  brillante  d’Edwin  Crossley-Mercer  (Sébastien)
talonne celle du jeune ténor Léo Vermot-Desroches (Antonio),
âpre  à  s’imposer  chez  ses  aînés  mafieux.  On  apprécie
l’élégance  stylée  de  Glen  Cunningham  (Adrien)  et  la
sensibilité émouvante de la basse Christian Immler (Gonzalo).
Toutefois, on peut regretter que le compositeur ne les dote
guère d’ensembles vocaux, d’ordinaire si riches dans l’opéra
shakespearien, du Falstaff de Verdi jusqu’au Songe d’une nuit
d’été de Britten.

Pour  incarner  les  couplets  avinés  des  clowns,  les  trois
chanteurs  sont  parfaitement  appariés.  Le  ténor  François
Rougier (Trinculo) pousse la chansonnette et le verbe cru pour
bousculer son compère, le baryton Christophe Gay (Stephano).
La  bande  s’élargit  au  truculent  Caliban,  géant  tatoué,
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superbement incarné par Alex Rosen, du Sprechgesang rythmé au-
dessus  du  tuba  jusqu’au  chant  lyrique.  N’omettons  pas  le
maître d’équipage, Georgiy Derbas-Richter, qui tient fermement
le gouvernail lors de la scène introductive du naufrage. Dans
le rôle du danseur-comédien Ariel, le jeune Joseph Chosson
donne l’illusion d’un être facétieux et sans poids, tel le
Puck du Songe d’une nuit d’été. Enfin, le Chœur du Grand
Théâtre de Genève, préparé par Mark Biggins, délivre une belle
prestation  dans  l’épisode  tempétueux,  tout  comme  dans  les
délicates prestations de coulisse, pour partie issues du cycle
des Cinq chants d’Ariel.  

L’affluence  et  le  grand  succès  public  couronnent  cette
redécouverte d’un opéra qui devrait tenir son rang… derrière
l’étincelant  A  Midsummer  Night  Dream  de  Britten  et  Pears
(1960).
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_______________________________

CRITIQUE, opéra. GENÈVE, Bâtiment des Forces Motrices, le 24
septembre 2026. F. MARTIN : La Tempête. C. Trottmann, S.

Degout, J. Dran, N. Cavallier. Netia Jones / Thierry Fischer.
Crédit photographique (c) Carole Parodi

 

 

CRITIQUE,  opéra.  GENEVE,
Bâtiment des Forces Motrices,
le 20 juin 2026. ZAPPA : 200
Motels. Daniel Kramer / Titus
Engel

Au Grand-Théâtre de Genève (décentralisé au
Bâtiment des Forces Motrices), la création suisse
de l’opéra rock 200 Motels de Frank Zappa joue la

carte de la provocation tous azimuts, au risque de
l’épuisement. Plus nuancée, l’interprétation

convainc surtout au niveau musical.
Depuis son dernier spectacle consacré à la comédie musicale Un
Américain à Paris, en décembre dernier, le Grand Théâtre de
Genève a donc fermé ses portes pour une rénovation de 18 mois,
en transférant la majeure partie de ses spectacles dans le
Bâtiment  des  Forces  Motrices  (BFM).  Les  plus  anciens
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connaissent bien cette ancienne usine hydraulique, qui a été
aménagée  en  1997-98  pour  accueillir  momentanément  l’Opéra,
avant sa reconversion en espace culturel multimodal. Le vaste
hall d’entrée impressionne par la conservation de deux des
dix-huit monumentales pompes et turbines, présentes sur le
site originel.

La salle modulable d’un peu moins de 1000 places offre un
confort visuel pour l’ensemble des spectateurs, tout en étant
restreinte dans ses possibilités scéniques, notamment dans les
changements de décors. Le metteur en scène américain Daniel
Kramer (né en 1977) se joue habilement de ces contraintes en
ajoutant une rampe devant la fosse d’orchestre et en entourant
les  interprètes  de  plusieurs  écrans  vidéo.  Ce  dispositif
omniprésent enivre le public de références et d’images – en
même  temps  qu’une  sonorisation  prononcée,  à  laquelle  on
s’habitue peu à peu. L’idée de Kramer consiste à moderniser le
propos de Frank Zappa (1940-1993), afin de le rapprocher de
notre  société  contemporaine,  saturée  d’écrans  et  de
sollicitations  en  tout  genre.

 

https://www.classiquenews.com/wp-content/uploads/2026/06/2026A080_200_Motels_20260616_PG_GTG_Magali_Dougados_Q3A0395-1024x683-1.jpg


La société du spectacle et de la consommation a envahi toutes
les sphères du débat public, jusqu’aux politiques, moqués dans
leurs travers les plus évidents – Trump en tête. D’où vient
que  la  farce  sonne  lourdement,  comme  un  happening  mal
maîtrisé, en forme de catalogue de références ? Il aurait sans
doute fallu une direction d’acteurs plus subtile, mais aussi
une  réalisation  visuelle  moins  clinquante,  baignée
d’éclairages plus variés et inventifs. L’autre écueil de cette
proposition  vient  de  l’hystérie  constante  du  plateau,  qui
déborde d’intentions, sans permettre de respiration, à même de
rythmer les messages distillés tout du long. Ces intermèdes
s’inscrivent  pourtant  dans  les  transitions  orchestrales
souvent planantes et judicieusement dosées.

L’ouvrage  écarte  volontairement  la  narration  continue  pour
embrasser  une  liberté  créatrice  volontiers  dadaïste,  en
opposition frontale aux convenances et conventions théâtrales
de son temps (voir le détail du livret dans le compte-rendu de
la récente production niçoise…). Si le projet n’évite pas une
sensation de collage, il reste pertinent par sa remise en
cause  du  statut  d’icône  de  l’artiste.  En  grande  partie
composée lors d’une vaste tournée à travers les Etats-Unis,
200 Motels décrit en effet l’absence de perspective ressentie
par  le  rockeur,  de  l’ennui  dans  les  hôtels  minables  aux
questions inquisitrices des journalistes, en passant par son
addiction au sexe. Il est ainsi possible de voir cet opéra
comme un portrait déjanté mais sincère de son auteur, tour à
tour irritant dans ses outrances et attachant dans sa défense
de  la  marginalité,  face  au  bulldozer  d’une  majorité
conservatrice  et  bien-pensante.

Il  fallait  certainement  toute  l’expérience  du  chef  suisse
Titus Engel (né en 1975) pour embrasser la démesure de la
partition, qui ose marier des influences proches de Varèse et
Boulez (que Zappa admirait) avec des ballades pop rock plus
convenues.  L’instrumentation  fait  la  part  belle  aux
percussions,  tandis  qu’un  excellent  ensemble  de  rock  en

https://www.classiquenews.com/critique-opera-nice-le-1er-decembre-2023-zappa-200-motels-the-suites-leo-warinsky-antoine-gindt/
https://www.classiquenews.com/critique-opera-nice-le-1er-decembre-2023-zappa-200-motels-the-suites-leo-warinsky-antoine-gindt/


hauteur répond à l’orchestre. Les interprètes réunis, malgré
quelques excès interprétatifs dus à la mise en scène, montrent
un niveau d’une belle homogénéité, à l’instar du chœur bien
préparé pour l’occasion.

 

__________________________________________
 

CRITIQUE, opéra. GENEVE, Bâtiment des Forces Motrices, le 20
juin 2026. ZAPPA : 200 Motels. David Ireland (WWF Wrestler,

Cowboy Burt), Brenda Rae (Lucy, Journalist), Robin Adams
(Frank, Larry the Dwarf), Edward Hogg (Jeff, Love Interest,

Newt Lover), Ziad Nehme (Mark), Peter Hoare (Howard), Julieth
Biggins (Lucy, Good Conscience), Justin Hopkins (Rance,

Narrator, Bad Conscience), Choeur du Grand Théâtre de Genève,
Mark Biggins (direction des choeurs), Ensemble de

percussionnistes de la Haute école de musique de Genève,
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Orchestre de la Suisse Romande, Titus Engel (direction
musicale) / Daniel Kramer (mise en scène). A l’affiche du

Grand Théâtre de Genève jusqu’au 28 juin 2026. Crédit
photographique (c) Magali Dougados

 

 

CRITIQUE,  opéra.  GENEVE,
Bâtiment des Forces motrices,
26  avril  2006.  PUCCINI  :
Madame  Butterfly.  Corinne
Winters,  Stephen  Costello,
Andrey  Zhilikhovsky,  Kai
Rüütel-Pajula…  Barbora
Horakova / Antonino Fogliani

Avec son nom qui annonce l’hiver et sa voix qui
exalte le printemps, Corinne Winters est

actuellement l’une des plus belles Butterfly qu’on
puisse entendre sur la scène internationale. Elle

triomphe en ce moment dans l’opéra de Giacomo
Puccini au Grand Théâtre de Genève – transféré

dans le vaste Bâtiment des Forces Motrices pendant
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la réfection du bâtiment principal.
 

Corinne Winters habite la scène, l’enchante, la bouleverse. Sa
voix, souple comme la soie, d’une irréprochable musicalité,
semble naître de chaque geste. Et puis il y a ce miracle : la
vérité – la vérité de son personnage. L’émotion qu’elle dégage
vous prend à la gorge. Ah, Cio-Cio San… « femme-papillon »,
d’une  grâce  si  poignante  qu’elle  en  devient  presque
insoutenable  !

Le duo d’amour du premier acte, qu’elle tisse avec Stephen
Costello, a une intensité rare. Lui, ténor clair, aux aigus
francs  et  lumineux,  campe  un  séduisant  Pinkerton.  Dans
l’affaire, il y a un troisième partenaire qui fait merveille :
l’Orchestre  de  la  Suisse  Romande,  dirigé  par  Antonino
Fogliani. L’orchestre respire, ondule, se replie, bondit comme
une mer en mouvement. De ses profondeurs jaillissent des solos
d’une exquise finesse.

Autour du couple tragique de la soprano et du ténor gravitent
d’autres  présences,  solides  et  sensibles  :  Andrey
Zhilikhovskly prête à son magnifique Sharpless une humanité
grave, tandis que Kai Rüütel-Pajula, belle mezzo, nous offre
une Suzuki attentive, chaleureuse. Son duo du troisième acte
avec Corinne Winters est un moment suspendu, tissé de douleur
retenue.

Tout  cela  se  déroule  dans  la  mise  en  scène  subtile  et
esthétique de Barbora Horakova. Le décor est constitué d’une
maison aux parois mobiles et transparentes, entre lesquelles
vont et viennent les ombres du passé. La metteuse en scène a
imaginé l’histoire comme un retour : l’enfant de Cio-Cio San
et  Pinkerton  devenu  homme,  revient  sur  les  traces  de  sa
naissance. Vêtu d’un trench-coat, on le voit errer parmi les
vestiges de ses origines. À ses côtés, sa nouvelle épouse
américaine  l’accompagne  dans  sa  quête  silencieuse.  Barbora



Horakova, qui pratique l’esthétisme dans le modernisme est de
celles dont on a besoin pour nous débarrasser de tous ces
metteurs en scène glauques dont wokisme encombre nos scènes.

Les  Choeur  du  Grand-Théâtre  de  Genève  est  très  bon,  fort
attendu  dans  le  fameux  passage  à  bouche  fermée,  au  cours
duquel  Barbora  Hovakova  a  imaginé  l’intervention  sensuelle
d’une danseuse.

Tout cela est de bien bon goût. Oh, la magnifique « Butterfly
» de Genève !

_______________________________________

CRITIQUE, opéra. GENEVE, Bâtiment des Forces motrices, 26
avril 2006. PUCCINI : Madame Butterfly. Corinne Winters,
Stephen Costello, Andrey Zhilikhovsky, Kai Rüütel-Pajula…

Barbora Horakova / Antonino Fogliani. Crédit photographique
(c) Carole Parodi

 

 

CRITIQUE,  opéra.  GENEVE,
Grand-Théâtre, le 13 décembre
2025. GERSHWIN : Un Américain
à Paris. Christopher Wheeldon
/ Wayne Marshall
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Au Grand-Théâtre de Genève, la création suisse de
la comédie musicale Un Américain à Paris est un
événement incontournable pour les fêtes de fin

d’année : les mélodies enjouées et irrésistibles
de George Gershwin, mêlées aux chorégraphies

virevoltantes de Christopher Wheeldon, embrassent
la vitalité artistique du Paris d’après-guerre,
sur fond de triangle amoureux entre trois amis

américains, tous épris de la même femme.
 

Depuis sa création au Théâtre du Châtelet en 2014, la comédie
musicale Un Américain à Paris a reçu un accueil triomphal et
unanime  à  travers  le  monde,  de  l’Australie  au  Japon,  en
passant  par  le  Royaume-Uni.  On  comprend  pourquoi,  tant
l’agencement des extraits d’oeuvres de Gershwin semble couler
de source : les partitions orchestrales bien connues résonnent
ainsi  à  l’oreille  du  mélomane,  qui  reconnaîtra  (outre  le
«  ballet  rapsodique  »  qui  donne  son  nom  à  la  comédie
musicale), des extraits du Concerto en fa ou de l’Ouverture
cubaine (lors d’un facétieux bal masqué qui conclut le premier
acte).  L’ouvrage  n’en  oublie  pas  d’incorporer  les  grandes
chansons devenues des standards du répertoire de jazz, telles
que « I’ve got rythm » ou « The Man I love« , tout en faisant
découvrir d’autres morceaux plus confidentiels, mais toujours
d’une invention délicieuse. Le spectacle bénéficie en outre
des  arrangements  musicaux  de  Rob  Fisher,  avec  des
orchestrations  de  Christopher  Austin.

Le livret de cette adaptation prend sa source dans le film
éponyme de 1951, réalisé par Vincente Minelli et interprété
par Gene Kelly aux danses endiablées, mais donne davantage de
profondeur à l’ensemble, en insistant sur le contexte social
foisonnant de la « jungle » parisienne, lors des années de
reconstruction morale de l’après-Deuxième guerre mondiale. Au
coeur de l’action, trois artistes en mal de reconnaissance



voient  leur  amitié  mise  à  l’épreuve  par  leur  fascination
commune pour la belle Lise : leurs rôles respectifs sont ici
rééquilibrés, afin de renforcer les aspects tragi-comiques du
triangle amoureux. Si la fascination des américains pour la
capitale française a le parfum d’une carte postale que l’on ne
se lasse pas d’admirer, elle permet aussi d’aborder des sujets
de fond, notamment celui du choix entre les nécessités parfois
contradictoires de l’amour, de l’ambition et du devoir. Si la
première  partie  du  spectacle  met  l’accent  sur  les  élans
individuels, entre non-dits et quiproquos, la deuxième montre
un aspect plus sombre au début, avant de se conclure dans un
sublime ballet qui réconcilie tous les protagonistes, au nom
du triomphe des arts.

 

 

Pour sa première mise en scène, Christopher Wheeldon réalise
un coup de maître, en nous embarquant dans une myriade de

https://www.classiquenews.com/wp-content/uploads/2025/12/2026a030_un_americain_a_paris_gp_20251206_gtg-gregory_batardon_186_high-1024x683-1.jpg


tableaux et de saynètes, revisités en un ballet virevoltant de
tous les éléments de décors, transportés par les danseurs avec
une grâce infinie, en un luxe de détails inouï. Le plateau nu
s’anime ainsi avec une rapidité souvent vertigineuse, en même
temps que les images projetées en arrière-scène. On a ainsi
l’impression de faire un voyage dans le temps, qui nous fait
retrouver les effluves d’un Paris disparu, à l’effervescence
enivrante. Ce brio visuel, aux traits d’humour très présents,
n’en  oublie  jamais  de  s’assagir  pour  laisser  place  aux
questionnements  individuels  qui  jalonnent  l’ouvrage.  Un
travail  d’une  grande  justesse,  toujours  au  service  de  la
compréhension du récit, et réjouissant de bout en bout. Le
chorégraphe britannique prouve ainsi que l’on peut concilier
avec bonheur la mise en scène d’ouvrages populaires, comme
celui-ci, avec celle de spectacles à destination de compagnies
prestigieuses, telles que les ballets des Opéras de Paris,
Londres ou Monte-Carlo (voir notamment en 2024).

Pour cette première en Suisse, le Grand-Théâtre de Genève
accueille la plupart des membres du casting initial de 2014.
On retrouve ainsi la figure lumineuse de Robbie Fairchild,
ancien danseur principal du New York City Ballet, qui n’a rien
perdu de sa forme physique : sa prestation éblouissante en
deuxième partie de soirée laisse une impression durable, et ce
d’autant plus qu’il forme un couple admirable de cohésion avec
la gracieuse Anna Rose O’Sullivan (Lise), elle-même danseuse
étoile du Royal Ballet à Londres. Leurs chants respectifs se
montrent à la hauteur de leur rôle, mais c’est surtout Tai
Benson (Adam), qui s’impose en ce domaine, entre facilité
d’articulation et expressivité. Si Emily Ferranti (Milo) fait
valoir de beaux graves, on est moins séduit par Max von Essen
(Henri), qui assure l’essentiel, mais manque de brillant et
d’emphase pour embrasser toutes les facettes de son rôle.

Enfin, Wayne Marshall se met volontairement au second plan
pour éviter de couvrir ses chanteurs, lissant les angles et
les aspérités, pour jouer la carte d’un discours continu,

https://www.classiquenews.com/critique-danse-monaco-les-ballets-de-monte-carlo-grimaldi-forum-du-24-au-28-avril-2024-c-wheeldon-s-eyal-j-c-maillot/


mettant en valeur la mélodie. Dix ans tout juste après nous
avoir  offert  l’unique  opéra  de  Gershwin,  Porgy  and  Bess,
l’Opéra de Genève frappe un grand coup avec cette comédie
musicale accueillie en fin de représentation par une standing
ovation, amplement méritée. En juin prochain, une autre rareté
va venir déferler comme un coup de tonnerre près des rives du
Léman,  avec  le  chef-d’oeuvre  déjanté  de  Frank  Zappa,  200
Motels (voir notamment en 2023 à Nice ) : le mélange de rock
et de symphonique, au service d’une satire féroce, est à ne
pas manquer !

 

__________________________________________

CRITIQUE, opéra. GENEVE, Grand Théâtre, le 13 décembre 2025.
GERSHWIN  :  Un  Américain  à  Paris.  Robbie  Fairchild  (Jerry
Mulligan),  Anna  Rose  O’Sullivan  (Lise  Dassin),  Rebecca
Eichenberger (Madame Baurel), Emily Ferranti (Milo Davenport),
Etai Benson (Adam Hochberg), Max von Essen (Henri Baurel),

https://www.classiquenews.com/wp-content/uploads/2025/12/2026a030_un_americain_a_paris_pg_20251210_gtg-gregory_batardon_34_high-1024x683-1.jpg


Orchestre  de  la  Suisse  Romande,  Wayne  Marshall  (direction
musicale) / Christopher Wheeldon (mise en scène). A l’affiche
du Grand Théâtre de Genève jusqu’au 31 décembre 2025. Photos
(c) Grégory Batardon

 

 

VIDEO : Trailer d’Un Américain au Paris au Grand-Théâtre de
Genève

 

CRITIQUE,  opéra.  GENEVE,
Grand-Théâtre  de  Genève,  le
26  octobre  2025.  DEBUSSY  :
Pelléas  et  Mélisande.  B.
Burger,  M.  Eriksmoen,  L.
Melrose…  Sidi  Larbi
Cherkaoui,  Damien  Jalet,
Marina  Abramovic  /Juraj
Valcuha
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On connaissait, jusqu’à présent, le fil d’Ariane.
Voici maintenant, au Grand-Théâtre de Genève, le
fil de Mélisande. Ou plutôt, les fils au pluriel,
car ils sont nombreux les fils dans ce Pelléas et
Mélisande genevois – des fils qui se tendent, se
croisent, se tissent, s’enlacent et se dénouent,
autour des principaux personnages de l’opéra. Et

qui est-ce qui tire tous ces fils ?
 

Huit danseurs que les metteurs en scène et chorégraphes Sidi
Larbi Cherkaoui et Damien Jalet ont eu l’idée d’introduire
dans  ce  spectacle.  Omniprésents,  ces  hommes  aux  corps
admirablement sculptés et aux attitudes de statuaire antique
commentent avec leurs corps le déroulement de l’action, les
sentiments des personnages ou les humeurs de la musique. On
comprend la symbolique : les fils sont ceux de la vie, du
destin,  de  la  captivité,  mais  ils  symbolisent  aussi  les
cheveux de Mélisande, les cordes de son mystère, les fibres
d’une âme qui s’échappe et s’enferme à la fois.

Il y a une autre symbolique dans ce spectacle : ce sont les
cercles. Que de cercles ! L’anneau de Mélisande, la margelle
de  la  fontaine,  le  ballon  d’Yniold,  et  cet  œil  immense,
projeté  sur  un  écran  en  fond  de  scène  qui  d’abord  nous
regarde,  puis  se  change  en  ciel  constellé  d’étoiles,  en
visions de cosmos et en explosion d’univers. Le cercle, forme
parfaite  sans  commencement  ni  fin,  rappelle  l’infini,
l’harmonie, le cycle de la vie, la rondeur du monde et de la
chair. Mais il peut aussi être prison. Tout cela se passe dans
un décor unique, sombre et abstrait, où, au milieu des fils et
des cercles, se dressent des monolithes évoquant des brisures
de diamant ou des fragments de météorites.

Tout cela est très esthétiquement beau, ésotériquement pensé,
intelligemment  maîtrisé,  artistiquement  réussi  mais…  trop



abondant. Il y a trop de choses et de monde sur scène ! La
mise en scène des deux chorégraphes – et de la scénographe
Marina Abramovic – déborde tellement de corps et de symboles
qu’elle arrive à saturer l’œil et l’esprit. La musique de
Debussy  –  cette  eau  pure,  ce  tulle  léger,  avec  ses
frémissements de violon, ses soupirs de flûte, ses larmes de
harpe, ses grondements de cuivres – n’a pas besoin de tout
cela, elle peut se suffire à elle-même !

La distribution vocale est dominée par la magnifique Mélisande
de la soprano norvégienne Mari Eriksmoen. Elle a cette « voix
qu’on dirait passée sur la mer au printemps », comme cela est
chanté dans l’opéra. À ses côtés, Nicolas Testé impose un
Arkel  de  grand  seigneur,  Sophie  Koch  est  une  excellente
Geneviève, tendre et grave à la fois ; et Charlotte Bozzi
prête à Yniold son accent d’ange espiègle. Nous serons moins
enthousiaste  sur  les  voix  de  Pelléas  et  de  Golaud,  rôles
respectivement tenus par Bjorn Burger et Leigh Melrose. Le
timbre du premier est d’un métal trop tranchant pour le clair-
obscur de Debussy, et celui du second a un caractère plus
wagnérien que debussyste. Tous deux, néanmoins, habitent la
scène avec vérité.  

Tout cela se passe sous la direction sérieuse du chef slovaque
Juraj Valcuha, à la tête d’un Orchestre de la Suisse Romande
en grande forme. En ce dimanche de changement d’heure, où
l’hiver commençait à mordre en terre lémanique, les Genevois
se sont pressés en foule pour assister à la Première, et ils
l’ont beaucoup applaudie !…

 

_________________________________

CRITIQUE, opéra. GENEVE, Grand-Théâtre de Genève, le 26
octobre 2025. DEBUSSY : Pelléas et Mélisande. B. Burger, M.
Eriksmoen, L. Melrose… Sidi Larbi Cherkaoui, Damien Jalet,
Marina Abramovic /Juraj Valcuha. Crédit photographique (c)



Magali Dougados

 

 

GRAND  THÉÂTRE  DE  GENEVE.
VERDI : La Traviata (nouvelle
production). Les 14, 15, 18,
20,  22,  24,  26  et  27  juin
2025.  Ruzan  Mantashyan  /
Jeanine De Bique, Enea Scala
/ Julien Behr, Karin Henkel
(mise en scène)

Dernier spectacle de sa saison 2024 –
2025 intitulée « Sacrifices », La

Traviata de Verdi est l’ultime spectacle
lyrique à l’affiche du GTG Grand Théâtre

de Genève. Soit l’une des figures les
plus emblématiques du sacrifice féminin à

l’opéra : Violetta Valéry… ou avatar
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lyrique de Marguerite Gautier frêle et
inoubliable héroïne de La Dame aux

camélias d’Alexandre Dumas fils. Le GTG
Grand Théâtre de Genève affiche ainsi sa

nouvelle production événement.
 

Courtisane  condamnée,  âme  pure  et  généreuse,  Violetta
rencontre  l’amour  le  plus  sincère  et  le  plus  irradiant  à
Paris, mais goûtant déjà un bonheur parfait, elle en fait
l’offrande  sur  l’autel  de  la  morale  bourgeoise  afin  de
protéger la réputation et l’avenir de la famille de son amant
(Alfredo,  ou  Germont  fils)  ;  Germont  père  se  présente  au
domicile des amants qui font planer déshonneur et ruine pour
le clan familial. Dans une confrontation fameuse, cœur de
l’acte II, Violetta doit renoncer au bonheur pour préserver
celui de la famille d’Alfredo. De surcroît, malade, abandonnée
de tous, elle meurt à l’acte III, sous les combles parisiens.
–  Et  gagne  au  passage  la  palme  de  la  plus  longue  scène
d’agonie du répertoire…

Par  ce  sacrifice  attendu,  consenti,  et  cette  expiration
fatale, Violetta atteint une gloire romantique qu’aucun des
hommes qui gravitent autour d’elle sur la scène, ne partagera
jamais. La metteuse en scène allemande Karin Henkel, remarquée
dans  Le  Joueur  de  Prokofiev  à  l’Opera  Ballet  Vlaanderen
(2018),  questionne  à  Genève,  les  enjeux  et  le  sens  du
sacrifice exigé ; et au delà, la place singulière de la femme,
icône désirée, célébrée, convoitée, mais unanimement détruite
et  sacrifiée,  en  confrontant  Violetta  à  des  alter  ego  de
différentes époques… Le GTG Grand Théâtre de Genève annonce
une vision « fraîche » de ce drame pourtant archi-connu (mais
qui continue d’être programmé partout et régulièrement dans le
monde).



Le chef italien spécialiste de Verdi Paolo Carignani dirige
l’Orchestre de la Suisse Romande et un double cast prometteur.
Après le sacrifice de Rachel dans La Juive en 21-22, Ruzan
Mantashyan incarnera Violetta, en alternance avec Jeanine De
Bique (Poppée sur la scène du GTG en 2021). Soit deux prises
de rôle très attendues. Face à elles en Alfredo, alterneront
l’italien Enea Scala et le français Julien Behr… Nouvelle
production événement.

 

 

 

__________________________________________
GRAND THÉÂTRE DE GENEVE

La Traviata de Giuseppe Verdi –
8 représentations

Nouvelle production

14, 18*, 26 et 27 juin 2025 – 20h
15 et 22 juin 2025 – 15h

20 juin 2025 – 19h
24 juin 2025 – 19h30

*Représentation « Glam Night »

RÉSERVEZ vos places directement sur le site du GTG Grand
Théâtre de Genève :

https://www.gtg.ch/saison-24-25/la-traviata/

https://www.gtg.ch/saison-24-25/la-traviata/
https://www.gtg.ch/saison-24-25/la-traviata/


 

Livret de Francesco Maria Piave d’après la pièce d’Alexandre
Dumas fils La Dame aux Camélias
Créé le 6 mars 1853 au Théâtre La Fenice à Venise
Dernière fois au Grand Théâtre de Genève en 2012-2013

Chanté en italien avec surtitres en français et anglais
Durée : approx. 2h35 avec un entracte inclus*

 

 

distribution

Direction musicale : Paolo Carignani
Mise en scène : Karin Henkel

Collaboratrice artistique à la mise en scène : Victoria
Stevens

Scénographie : Aleksandar Denić
Costumes : Teresa Vergho

Dramaturgie : Malte Ubenauf
Direction des chœurs Mark Biggins

Violetta : Valéry Ruzan Mantashyan (14.6, 18,6, 22.6, 26.6) /
Jeanine De Bique (15.6, 20.6, 24.6, 27.6)

Violetta Valéry (double chantant) : Martina Russomanno
Violetta Valéry (double dansant) : Sabine Molenaar

Alfredo Germont : Enea Scala (14.6, 18,6, 22.6, 26.6) /
Julien Behr (15.6, 20.6, 24.6, 27.6)

Giorgio Germont : Luca Micheletti (14.6, 18,6, 22.6, 26.6) /
Tassis Christoyannis (15.6, 20.6, 24.6, 27.6)
Gaston de Létorieres : Emanuel Tomljenović

Flora Bervoix : Yuliia Zasimova
Annina : Élise Bédènes

Le Marquis d’Obigny : Raphaël Hardmeyer
Le Docteur Grenvil : Mark Kurmanbayev

Le baron Douphol : David Ireland



Chœur du Grand Théâtre de Genève
Orchestre de la Suisse Romande

_______________________________

 

 

CATHEDRALE DE GENÈVE. 10 au
18 mai 2025. Stabat Mater de
Pergolesi et Scelsi. Barbara
Hannigan,  Jakub  Jozef
Orlinski / Romeo Castellucci
Le Grand-Théâtre de Genève invite pour la première fois le
metteur en scène italien Romeo Castellucci, dans une nouvelle
production d’essence sacrée qui associe Pergolese et Scelsi.
C’est une rencontre très prometteuse et probablement féconde
avec  la  soprano  et  cheffe  d’orchestre  canadienne  Barbara
Hannigan. Ceci pour un spectacle hors les murs [dans le vaste
écrin de la Cathédrale Saint Pierre] et hors genre autour de
la figure de Marie et du Stabat Mater de Giovanni Battista
Pergolesi. Canon du répertoire religieux depuis sa création en
1736, deux mois avant la mort du compositeur, emporté à l’âge
de  26  ans  par  la  tuberculose,  l’œuvre  est  écrite  pour
l’effectif  traditionnel  de  deux  voix  solistes  (soprano  et
alto) et un ensemble instrumental réduit. Elle est encore
aujourd’hui au répertoire habituel du Vendredi Saint, et a
inspiré de nombreux compositeurs qui l’ont adaptée, révisée ou
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empruntée, de Bach à Hindemith. L’appellation de Stabat Mater
correspond à l’incipit d’une séquence composée au XIIIe siècle
et  attribuée  sans  doute  faussement  au  franciscain  italien
Jacopone da Todi.

Le texte de la séquence évoque la souffrance de Marie lors de
la Crucifixion de son fils Jésus-Christ et est utilisé déjà
chez Palestrina, de Lassus, Caldara ou Scarlatti. Exclue de la
liturgie dans la norme du Missel romain fixée par le Concile
de Trente (1570), elle y a été réintégrée en 1727. Pour ce
projet,  le  Grand  Théâtre  propose  une  dramaturgie  musicale
augmentée par des œuvres de l’un des plus grands compositeurs
du XXe siècle, Giacinto Scelsi. Dans ses iconiques Quattro
pezzi su una sola nota, il s’applique à rendre perceptible les
vibrations et la profondeur du son. En effet, à la suite de
plusieurs années d’hospitalisation, le compositeur (et poète)
recentre sa technique d’écriture sur la texture et non plus
sur l’art combinatoire. Cette composition-manifeste vaut ainsi
à  Scelsi  une  réputation  de  précurseur  de  la  musique
minimaliste.  Ses  trois  prières  latines  au  caractère
antiphonique  proches  du   chant  grégorien,  complètent
opportunément  ce  Stabat  Mater.

Célébré  pour  ses  interprétations  symboliques  aux  images
somptueusement esthétiques, et son langage presque liturgique,
l’homme de théâtre Romeo Castellucci a déjà revisité les plus
grands classiques de la littérature et du répertoire musical,
de Dante à Mahler. Considérant le rituel théâtral plus comme
un art plastique que comme un art du texte, il peuple ses
créations de visions faites de tableaux vivants. Sa démarche
évolue entre la tradition picturale héritée de notre passé et
la recherche du sens dans un monde ruiné par les catastrophes
humaines et naturelles.

L’espace de la cathédrale Saint-Pierre de Genève donne corps à
ce projet autour de la mère du Christ et de la compassion qui
est au centre de l’œuvre de Pergolèse. Les ensembles baroque
et contemporain Il Pomo d’Oro et Contrechamps sont placés sous



la direction de  Barbara Hannigan qui, de surcroît, chantera
aux côtés du contre-ténor polonais Jakub Józef Orliński.

 

 

 

 

GENEVE, Cathédrale Saint-Pierre
7 représentations

Sam 10 mai, 20h30
Lun 12 mai, 20h30
Mar 13 mai, 20h30
Mer 14 mai, 20h30
Jeu 15 mai 20h30
Ven 16 mai 20h30
Dim 18 mai 20h30

RÉSERVEZ VOS PLACES directement sur le site de l’Opéra de
Genève :

https://www.gtg.ch/saison-24-25/stabat-mater/

Stabat Mater
Oratorio de Giovanni Battista Pergolesi

Créé en 1736 à Pouzzoles, version originale

Musiques de Giacinto Scelsi
Three Latin Prayers pour chœur a cappella (1970)

https://www.classiquenews.com/wp-content/uploads/2025/04/STABAT-MATER-CASTELLUCCI-OPERA-DE-GENEVE-basilique-saint-pierre-opera-oratorio-critique-annonce-opera-classiquenews.jpg


Quattro Pezzi (su una nota sola) pour orchestre (1959)

Création du Grand Théâtre de Genève

Nouvelle production

GRAND  THEATRE  DE  GENEVE.
MIRAGE,  ballet  création
mondiale : 6 – 11 mai 2025.
Damien Jalet & Kohei Nawa

Avec Mirage, Damien Jalet propose sa
toute première création pour le Ballet du

Grand Théâtre de Genève dont il est
artiste associé depuis 2022. Mirage

constitue également le quatrième chapitre
de sa collaboration avec l’artiste visuel
japonais Kohei Nawa. Après VESSEL (2016),
Mist (2022) et Planet [wanderer] (2021,

en 2023 au GTG), le duo explore et
questionne la nature en perpétuelle

métamorphose du vivant, en fusionnant
leurs disciplines respectives et en
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confrontant le corps humain à différents
matériaux.

 

 

Leur imaginaire visuel s’inspire du phénomène des mirages et
de  la  fata  morgana,  ces  illusions  d’optique  liées  à  des
conditions  météorologiques  spécifiques,  provoquées  par  une
déformation de la lumière lorsqu’elle passe à travers des
couches d’air de températures différentes, Damien Jalet et
Kohei Nawa dépeignent une humanité à la recherche d’elle-même,
errant dans un désert métaphorique.

À  travers  une  série  de  transformations  inspirées  de
différentes mythologies, de la climatologie, de la botanique,
de l’entomologie ainsi que du Hayagawari, une technique du
théâtre  japonais  kabuki  dans  laquelle  les  interprètes  se
transforment soudainement au cours d’une représentation, la
pièce épluche les interprètes couche après couche, explorant
une variété infinie d’états physiques et émotionnels.

Évoquant tantôt les spectres d’une civilisation au bord d’un
puits sec, tantôt traversé par la sensualité et les couleurs
éclatantes  d’une  nature  tropicale,  Mirage  se  fait  rêve
éveillé,  fluctuant  et  mouvant,  à  l’instar  des  phénomènes
atmosphériques.

Damien Jalet et Kohei Nawa proposent une quête hallucinatoire,
sensuelle, méditative et viscérale de l’essence humaine, au-
delà du voile des apparences. Ils captent l’essence même de
l’humanité dans le rapport des hommes à la souveraine nature

______________________________________
GRAND THEATRE DE GENEVE : Mirage

Création mondiale pour le Ballet du Grand Théâtre de Genève



Damien Jalet & Kohei Nawa
Création 4 représentations

mar. 6 mai 2025, 20h
mer. 7 mai 2025 – 20h
ven. 9 mai 2025 – 20h
dim. 11 mai 2025 – 15h

RÉSERVEZ VOS PLACES directement sur le site du Grand Théâtre
de Genève :

https://www.gtg.ch/saison-24-25/mirage/

 

Tarifs : dès CHF 17.-

« La nature agit, l’homme fait » : Emmanuel Kant

Mirage
Création mondiale pour le Ballet du Grand Théâtre de Genève

DISTRIBUTION
Concept et chorégraphie : Damien Jalet
Concept et scénographie : Kohei Nawa

Musique : Thomas Bangalter
Lumières : Yukiko Yoshimoto

Costumes : Kunihiko Morinaga (Anrealage)
Assistante costumes : Anna Sato

Conseiller à la chorégraphie : Aimilios Arapoglou
Assistante à la chorégraphie : Kehua Li

Assistant à la scénographie : Nikolai Korypaev
Productrice à la création pour Damien Jalet : Jamila Hessaïne

Ballet du Grand Théâtre de Genève

Mirage est une création basée sur le projet Mirage

https://www.gtg.ch/saison-24-25/mirage/
https://www.gtg.ch/saison-24-25/mirage/


[transitory], présenté à Fukuoka (Japon) en septembre 2024.

TEASER VIDÉO Mirage

GRAND-THÉÂTRE  DE  GENEVE.
Gerald BARRY : Les Aventures
d’Alice sous terre, les 13,
14 et 15 avril 2025. Holly
Hyun Choe (direction), Julien
Chavaz (mise en scène)

L’opéra jeune public de Gerald Barry
réinvente le mythe d’Alice au pays des
merveilles sur un rythme trépidant… Son
énergie effervescente propulse la Plage
vers la grande scène du GTG, pour une

apogée de saison absurde et comique : un
temps fort réservé aux familles, aux

enfants et à leurs parents. À partir des
livres Alice au pays des merveilles et De
l’autre côté du miroir de Lewis Carroll,
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le compositeur irlandais Gerald Barry
livre une version resserrée où Alice

revisitée réalise sa folle promenade à
travers un pays des merveilles

anarchique,
 

…. où des lapins blancs, des chats grimaçants, des chapeliers
fous, des reines enragées, Diedeldum, Diedeldi, Humpty Dumpty
et autres personnages inouïs vivent selon des règles précises
et très absurdes. Alice doit garder tous ses sens en éveil
pour  (ne  pas)  sombrer  dans  ce  tourbillon  d’événements
endiablés…  Et  le  public  avec  elle!

Entre humour, grotesque et onirisme à l’instar des aventures
de l’héroïne, Gerald Barry a conçu une dramaturgie musicale
tirée au cordeau ; son sens du langage et des situations
offrent  une  musique  effrénée  pour  les  voix  et  pour  les
instruments tandis que la mise en scène de Julien Chavaz,
colorée et vive, suit le rythme… rien n’entrave la pulsion
d’une course effrénée, riche en rebonds et surprises. Après le
grand succès de la première scénique en 2020 à Londres, cet
opéra est présenté pour la première fois en français à Genève.
Osez entrer dans un pays de merveilles musicales ! : Alice
vous y attend, prête à être votre guide.

 

 

 

_________________________________________
Les Aventures d’Alice sous terre

de Gerald Barry, d’après Alice au pays des merveilles
et De l’autre côté du miroir de Lewis Carroll



dim 13 avril 2025 – 15h
mar 15 avril 2025 – 19h
merc 16 avril 2025 – 15h

Opéra pour enfants dès 8 ans
Durée : approx. 1h05 sans

entracte

 

 

 

 

GRAND THEATRE DE GENEVE
Réservez  vos  places  directement  sur  le  site  du  GTG  Grand
Théâtre  de  Genève  :
https://www.gtg.ch/saison-24-25/les-aventures-dalice-sous-terr
e/

DISTRIBUTION
Direction musicale : Holly Hyun Choe

Mise en scène : Julien Chavaz

Alice : Alison Scherzer
La Reine rouge : Emilie Renard

La Reine blanche : Sarah Alexandra Hudarew
Le Roi blanc : Adam Temple-Smith
Le lièvre de mars : Adrian Dwyer
Le Chevalier blanc : Doğukan Kuran
Humpty Dumpty : Stefan Sevenich

L’Orchestre de Chambre de Genève et des musiciens de
l’ensemble Contrechamps

Alice’s Adventures Under Ground (2013-2015)

https://www.gtg.ch/saison-24-25/les-aventures-dalice-sous-terre/
https://www.gtg.ch/saison-24-25/les-aventures-dalice-sous-terre/
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Première suisse, version française
Création au Walt Disney Concert Hall, Los Angeles le 22

novembre 2016 – Livret du compositeur d’après Lewis Carroll –
Une production du Theater Magdeburg

 

 

Information de santé
La scénographie du spectacle contient une scène de 30 secondes
avec des motifs lumineux et lumières clignotantes susceptibles
de déclencher des réactions chez un très faible pourcentage
d’individus  sensible  à  la  stimulation  lumineuse  (photo-
sensibilité).

 

https://www.gtg.ch/saison-24-25/les-aventures-dalice-sous-terre/


GRAND TÉÂTRE DE GENÈVE, le 28
mars 2025. MOUSSORGSKI : La
Khovantchina.  Raehann  Bryce-
Davis,  Dmitri  Ulyanov,
Michael  J.  Scott…  Calixto
Bieito / Alejo Pérez

Le Grand Théâtre de Genève affiche une
version flamboyante d’un opéra rare de

Moussorsgki : La Khovantchina. Ce brûlot
sociétal et politique, spectaculaire, est

restitué dans une version
particulièrement complète, délivrant une
vision singulièrement cynique et barbare.

Le plateau vocal de haut vol dont
l’exceptionnelle Marfa de Raehann Bryce-

Davis, compense largement laideur et
vulgarités de la mise en scène ciselées

par le provocateur Calixto Bieito.
D’autant plus que le metteur en scène

catalan dispose à Genève d’une machinerie
impressionnante, luxueuse en effets

visuels grand format, perdant souvent
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toute mesure ou justification dramatique…
[pour le seul plaisir de provoquer ? ]…

Crédit photographique : © GTG  /  Carole Parodi

 

 

Opéra  rare  sur  scène,  opéra  puissant  cependant,  la
Khovantchina  [1881]  souligne  chez  Moussorsgki  son  regard
affûté sur le pouvoir et la politique. Dans le sillon de son
opéra  précédent,  Boris  Godounov  conçu  10  ans  auparavant
[1869],  le  compositeur  russe  affine  encore  sa  vision  des
composantes de la société russe.
Tout pouvoir ne peut être que barbare, violent, cynique et
dans cette mise en scène d’une vulgarité sans limite. Sur cet
échiquier  infect  s’opposent  plusieurs  partis  :  les  Vieux-
Croyants,  sectaires  défenseurs  des  traditions  ancestrales,
menés  par  l’illuminé  Dossifeï  ;  les  guerriers  barbares
Streltsy, sans foi ni loi, souvent ivres et brutaux, bras
armés du boyard Ivan Khovansky, prêt à tout pour prendre le
pouvoir y compris s’insurger contre la Tsarevna Sofia, et
placer son fils Andrei sur le trône ; face au pourfendeur
Khovansky, se dresse le prince Galitsine [ancien amant de la
dite Tsarevna, rivale du Tsar Pierre], pro européen, qui a
vaincu les polonais et les ukrainiens… Il incarne la ruse du
diplomate [face à la sauvagerie active du boyard Khovansky :
l’astuce et la phraséologie contre l’épée et la violence.

 



Marfa, voyante pour Galitsine, lui dévoile son avenir : chute,
échec, exil et mort

 

 

Puissance omnipotente et même mythique car invisible, le Tsar
véritable ne se voit jamais : Pierre le Grand ne paraît pas,
est cité, mais ses troupes interviennent pour rétablir ce qui
semble  juste  ;  elles  sauvent  Marfa  que  Galitsine  avait
condamnée, puis le scribe, que Bieito imagine sur son siège,
en ado attardé, excité, à casquette, en joueur de jeux vidéo.
Le Tsar est une autorité qui agit en dernière instance à mille
lieux et plus haut que la vermine humaine qui encombre les
planches  ce  soir.  Ainsi  au  terme  d’une  action  rien
qu’anecdotique,  Pierre  punira  comme  il  se  doit  l’insolent
Khovansky. Et son dossier ou son « affaire » [la Khovantchina]
sera refermée, goutte d’eau dans l’océan de l’histoire russe
qui  a  compté  par  milliers,  attentats,  coups  d’état,
rébellions… matés, avortés, évacués. Du reste l’opéra s’achève

https://www.classiquenews.com/wp-content/uploads/2025/03/moussorgski-Khovantchina-Geneve-opera-classiquenews-marfa-galitsine-credit-Carole-Parodi-critique-opera-khovantchina-classiquenews.jpeg


sur la mise à mort des Streltsy, gazés minutieusement alors
que la grâce leur avait été accordée soit disant (?!).
Surtout  l’action  se  conclut  sur  le  bucher  collectif  qui
extermine le cercle des Vieux-Croyants et leur guide Dossifeï
; ils avaient fini dans une sorte de transe sectaire comme en
témoigne  le  duo  Marfa  /  Suzanna,  au  bord  de  l’hystérie
apeurée…

Reste un personnage central au nom duquel les dites figures
politiques se prononcent, prennent parole et décision : le
peuple.  Manipulé,  infantilisé,  culpabilisé,  il  encaisse,
souffre, patiente, se soumet, toujours sidéré / révolté [le
choeur des femmes Streltsy], dans une inquiétude voire une
indignation, rien que passive.

 

Barbarie du sujet,
vulgarité de la mise en scène





Ivan Khovansky et ses esclaves persanes

 

Évidemment tout cela se voit dans la mise en scène de Bieito
mais avec une surenchère qui accumule les poncifs du genre,
manquant  passablement  de  subtilité,  n’évitant  pas  les
répétitions ni la confusion [le personnage bouffon et trivial
de Kouzka qui ouvre l’opéra, dévorant au sens strict du terme
la tête cireuse, verdâtre de Staline dans son cercueil…!]. On
concède  que  l’image  suffisamment  écœurante  illustre  ce
cauchemar qui est à l’œuvre du début à la fin…

Mais  le  spectacle  sait  cependant  ménager  quelques  images
fortes comme seul le genre opéra peut en produire dans la
magie des sons et l’incantation du chant.
Ainsi l’arrivée du cygne blanc Khovansky, entouré par les 11
immenses  panneaux  vidéo,  représentant  la  cohorte  des

https://www.classiquenews.com/wp-content/uploads/2025/03/khovantchina-ivan-khovansky-grand-theatre-de-geneve-calixto-bieito-critique-analyse-opera-classiquenews.jpg


ballerines du lac des cygnes, composant comm une nuée d’anges
suspendus [belle mise en abîme d’un moto emblématique de la
culture russe].
Vision onirique s’il en est dans cette arène des vulgarités
assumées, et qui contraste avec celle, finale, du dernier
Dossifeï,  apparaissant  dans  son  tapis  chasuble  sur  les
épaules, masque à oxygène sur la tête, pendant qu’en fond de
scène, les Streltsy, dans leur wagon grandeur nature, sont
minutieusement… gazés. La fumée qui s’échappe du toit du wagon
ne laisse aucun doute sur l’horreur à l’œuvre [rappelant les
goulags  et  les  atrocités  perpétrés  par  le  petit  père  des
peuples,  Staline…]  ;  l’image  est  aussi  glaçante  et  d’un
esthétisme qui s’inscrit dans la mémoire. Elle symbolise toute
l’action et le sujet de l’opéra : la manipulation des peuples
et leur extermination au nom d’une idéologie politique.

 

Le grand œuvre de Moussorgski





Scène finale : Les Vieux-Croyants réunis (avec Dossifeï,
Marfa, Andrei) avant leur suicide collectif

 

La production genevoise souligne l’ampleur de la partition
laissée par Moussorgski : son universalisme et son infinie
poésie,  comme  son  réalisme  cru  et  cynique.  Il  apparait
d’ailleurs que les théâtres de Moussorgski et de Wagner sont
contemporains. Comme chez Wagner, on y retrouve une partition
orchestrale des plus spectaculaires et envoûtantes, d’autant
que l’Opéra de Genève a choisi de tout jouer, révélant des
scènes  encore  plus  rares  [ou  rarement  enregistrées  :  la
chanson amoureuse de Marfa (début du III) auquel succède son
duo avec Susanna puis leur trio avec Dossifeï ; ou le récit du
scribe, des mercenaires du tsar qui massacrent les Streltsy à
la fin du même IIIè acte ; et dans une version des plus
complètes  comprenant  en  complément  de  celle  première  de
Rimsky-Korsakov,  l’orchestration  de  Chostakovitch  [dont  on

https://www.classiquenews.com/wp-content/uploads/2025/03/khovantchina-dossifei-marfa-andrei-critique-opera-grand-theatre-geneve-classiquenews-2.jpg


comprend qu’il s’est probablement délecté à orchestrer une
action qu’il a vécu lui même en tant que victime de la terreur
stalinienne] puis celle de Stravinsky pour la fin [tableau du
suicide collectif des Vieux Croyants au V].

On retrouve aussi en Marfa une sorte de Kundry, figure de la
révolte, surtout de la culpabilité, mais aussi incarnation
humaine et maternelle qui demeure cependant sous l’emprise du
Vieux prêtre. Il y a enfin, traversant toute l’œuvre, cette
symbolique du feu, source enivrante qui sauve en purifiant
[pour mieux renaître ?] ainsi que Wagner l’exprime à travers
le personnage de Loge et surtout dans le final du Ring dont
toute  l’action  s’achève,  elle  aussi,  dans  les  flammes
rédemptrices  …  Du  reste  sur  le  plan  strictement  musical,
l’expérience que vit le spectateur en assistant à l’opéra de
Moussorsgki est au moins équivalente à celle qu’il éprouve
face au théâtre de Wagner ; d’autant plus que l’un et l’autre
pointe de la même façon et avec une clairvoyance au moins
égale, la barbarie et la duplicité, les tractations et la
manipulation dont sont capables les hommes, en particulier
quand le pouvoir est en jeu.

La partition de la Khovantchina est une somme d’une insondable
richesse exprimant sur le thème du pouvoir et de la société
des  peuples  soumis,  ce  regard  singulier  de  l’âme  russe.
Chostakovitch  et  Stravinsky  ne  se  sont  pas  trompés  en
choisissant  de  réorchestrer  une  partition  particulièrement
fascinante et musicalement flamboyante ; à ce titre, la danse
des esclaves persanes censées divertir Khovansky à sa cour est
aussi sensuelle et chatoyante que la Sheherazade de Rimsky, un
rêve symphonique d’une beauté confondante, dans un marécage
d’actes ignobles et cyniques. La féerie avant l’assassinat du
prince séditieux.

 



Plateau vocal très convaincant



Marfa rongée par son amour inavouable et Susanna (III)

 

 

De manière générale, tous les chanteurs convainquent ; ils
partagent une indéniable intensité et vraisemblance, chacun
dans leur partie. Parmi les « seconds rôles » (bien qu’en
réalité  chaque  personnage  assoit  l’action  globale],
distinguons  entre  autres,  le  Kouzka  d’Emanuel  Tomljenovic
[vocalement assuré, et qui va jusqu’au bout de son personnage,
d’une veulerie presqu’obscène dans son jeu scénique]. De même,
le scribe du ténor britannique Michael J. Scott ; le prince
Andrei  d’Arnold  Rutkowski,  comme  le  Galitsine  de  Dmitry
Golovin, serpent altier qui sait débusquer chez le boyard
Khovansky, la faille qui ronge sa cuirasse : évoquant alors
« ce petit enfant qui ne trouvait pas sa place »… ; chacun
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vibre du même relief dramatique et vocal.

Réussissant haut la main sa prise de rôle, la mezzo américaine
Raehann Bryce-Davis [remarquée à Covent Garden en Amneris dans
Aïda de Verdi) affirme une Marfa active, amoureuse et rongée
par la culpabilité (son amour pour Andrei) ; son personnage
rétablit  charnellement  l’épaisseur  humaine  de  l’œuvre,
complétant en cela la succession des confrontations politiques
[plutôt  glaçantes],  comme  les  nombreux  tableaux  collectifs
avec  chœur…  Elle  réussit  en  particulier  ses  3  séquences
cruciales : sa voyance comme médium scrutant l’avenir [et
annonçant dans une scène de pur spiritisme : exil, destitution
et  mort  pour  Galitsine]  ;  sa  chansonnette  de  jeune  fille
éprise qui concentre ses désirs avortés et mal vécus ; enfin
son  duo  avec  le  prince  Andrei  au  moment  de  l’immolation
collective  qui  dévoile  sa  relation  trouble  avec  le  jeune
prétendant finalement sacrifié.

Saluons aussi Dmitri Ulyanov, dans le rôle du prince Ivan
Khovanski (précédents Général Kouzoumov dans Guerre et Paix,
et  Boris  dans  Lady  Macbeth  de  Mtsensk)  ;  impeccable  de
brutalité libre et décomplexée grâce à un chant jamais serré
ni tendu ; comme le Dossifeï de la basse Taras Shtonda [qui
endossait le rôle en 2024 à la Staatsoper de Berlin…] : aplomb
manipulateur, discours dogmatique et intolérant, emprise sur
chaque âme perdue qui l’approche, on comprend que cette figure
du fanatisme religieux, et de la repentance aussi véhémente
qu’insondable, n’ait aucune difficulté en guide sectaire, à
entraîner en fin d’action ses ouailles à la mort… Les chœurs
très  sollicités  dans  le  jeu  dramatique  contribuent  à  la
violence brute du spectacle. La direction du chef argentin
Alejo Pérez convainc particulièrement par son sens du détail
qui profite évidemment aux orchestrations en jeu : celle de
Rimsky qui le premier a souhaité achever la partition (1886)
laissée  inachevée  par  Moussorgski  en  1881  ;  celle  de
Chostakovitch bien sûr (1950), et plus encore assurément celle
en demi teinte, spirituelle et pessimiste, de Stravinsky dont



la  science  des  couleurs  et  l’économie  poétique  jusqu’à
l’épure,  semble  renouer  avec  le  génie  dramatique  de
Moussorgski.
Le jeu des timbres, en particulier les clarinette, cor anglais
[danse  des  esclaves  persanes]  et  basson,  souvent  exposés,
apportent  cette  tendresse  bienvenue  dans  une  fresque  qui
collectionne les abjections collectives de toute sorte [avec
cet air sur la médisance qui en dit long alors sur la société
russe épinglée par Moussorsgki]. On ne saurait disposer d’une
réalisation musicale plus complète et convaincante. Ce que
nous donne à voir le metteur en scène les premiers tableaux
passés, et ses éléments qui se répètent souvent, tendraient à
l’indigestion. Mais, pour qui est désormais familier de son
travail scénique, Calixto Bieito n’a-t-il pas justement, comme
but ultime, de nous faire réagir ? Que l’on apprécie pas ou
peu la réalisation visuelle, le cast vocal, le travail en
fosse  (Orchestre  de  la  Suisse  Romande)  sont  absolument  à
écouter.
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