
CRITIQUE, opéra. LYON, opéra,
le 4 octobre 2026. PROKOFIEV
: L’Amour des 3 Oranges. P.
Micinski,  L.  Vrielink,  L.
Roche, D. Pass, M. Mauillon…
Laurent  Pelly  /  Dmitry
Matvienko

C’est une véritable déflagration de rire, de
poésie et d’invention qui a ouvert la saison 26/27

de l’Opéra national de Lyon. La nouvelle
production de L‘Amour des trois oranges de Sergueï
Prokofiev, confiée à un Laurent Pelly en état de
grâce, est un feu d’artifice théâtral et musical,
porté par une distribution vocalement somptueuse

et un orchestre en pleine possession de ses
moyens. Un triomphe.

 

Laurent Pelly, grand habitué des lieux (il signe ici sa dix-
septième production lyonnaise!…), retrouve cette œuvre qu’il
avait déjà montée en 2005 à Amsterdam. Il en livre aujourd’hui
une version d’une incroyable intelligence et de drôlerie. Le
metteur en scène, également créateur des costumes, s’empare de
cette  fable  héritée  de  Carlo  Gozzi  et  de  la  commedia
dell’arte, pour en faire un manifeste théâtral joyeux et un
rien caustique. Le prologue méta-théâtral, où les Tragiques,
les Comiques, les Lyriques et les Têtes vides s’affrontent
pour définir ce que doit être l’opéra, est un moment de pure
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jubilation, donnant le ton d’une soirée placée sous le signe
du jeu et de la satire du genre lyrique lui-même.

La scénographie de Caroline Ginet est un plaisir de tous les
instants,  magnifiée  par  les  lumières  d’une  redoutable
efficacité  de  Michel  Le  Borgne.  Le  décor,  constamment
changeant, se transforme au rythme effréné de l’intrigue : une
immense  carte  à  jouer  représentant  le  Roi  de  Trèfle,  une
longue bande blanche recourbée qui se brise pour révéler un
rouge profond lors des scènes démoniaques, ou encore ces trois
oranges qui grandissent à vue d’œil jusqu’à libérer les jeunes
filles  qu’elles  renferment.  La  direction  d’acteurs,  d’une
précision  d’entomologiste,  est  un  modèle  du  genre.  Pelly
fourmille de trouvailles : la marche du cortège royal qui
ressemble à une armée de petits soldats, la course effrénée du
Prince  et  de  Truffaldino  faisant  du  surplace  pour  donner
l’illusion du mouvement, ou encore Farfarello plongé au milieu
des ondes dont ne dépasse que la tête. Les costumes sont à
l’avenant : chœurs en noir et collerettes blanches évoquant la
forme  d’un  trèfle,  accoutrements  de  Fata  Morgana  et  du
Magicien mêlant rouge et noir, personnages de la Commedia
dell’Arte plus vrais que nature. Les interprètes se dessinent
littéralement comme des figures de bande dessinée, marqués par
une gestuelle dégingandée et presque désarticulée, pour mieux
souligner le caractère artificiel assumé de cette esthétique.

 



 

Dans la fosse, le chef biélorusse Dmitry Matvienko dirige les
forces de l’Opéra de Lyon avec une précision et une énergie
confondantes. Il confère à l’orchestre la puissance qu’exige
cette  partition  électrique  et  au  rythme  quasi
cinématographique, tout en sachant se faire discret quand les
interprètes interviennent. Ce jeu d’équilibriste subtil entre
une déclamation presque toujours syllabique — rappelant la
source  théâtrale  de  la  pièce  —  et  l’opulence  d’une
orchestration qui apparaît presque comme un personnage à part
entière,  est  remarquable  de  bout  en  bout.  Matvienko  fait
swinguer cette partition jubilatoire, où l’humour se marie à
un lyrisme vitaminé, sans jamais perdre le fil d’une intrigue
faite de ruptures et d’une palette d’affects déployée pour le
plaisir pur de jouer. L’orchestre de l’Opéra de Lyon est ici
un protagoniste à part entière, tour à tour caustique, tendre,
féroce et d’une inventivité constante.

La distribution réunie dans la Capitale des gaules pour cette
nouvelle production est de très haut vol, chaque interprète
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semblant avoir été choisi pour incarner avec une justesse
confondante les figures hautes en couleur de cette féerie
caustique. Piotr Micinski (Le Roi de Trèfle) incarne avec une
autorité  désabusée  ce  souverain  impuissant  face  à  la
mélancolie de son fils. Sa basse profonde et son jeu tout en
retenue donnent une épaisseur touchante à ce personnage de roi
dépassé, dont les efforts pour divertir son héritier sont
aussi vains que pathétiques. On regrettera peut-être un léger
accent dans cette production chantée en français, mais son art
du  phrasé  et  sa  présence  scénique  imposante  emportent
l’adhésion.  Linard  Vrielink  (Le  Prince)  campe  un  héritier
hypocondriaque et mélancolique d’une touchante vulnérabilité.
Le ténor confère à ce personnage en quête de rire et d’amour
une sincérité désarmante, avec des moyens vocaux d’une belle
ampleur, même si l’on sent parfois quelques difficultés dans
le  registre  aigu.  Sa  transformation  progressive,  de
l’abattement le plus profond à la quête éperdue des trois
oranges, est portée par une présence scénique remarquable.

 

 

Lucie Roche (La Princesse Clarice) incarne avec une autorité
souveraine  cette  princesse  ambitieuse  et  manipulatrice.  Sa
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voix riche et charnue, au timbre profond, donne une épaisseur
redoutable à cette figure de l’ombre qui tire les ficelles de
l’intrigue aux côtés de Léandre. Elle compose une Clarice
aussi élégante que vénéneuse, dont chaque intervention est un
moment de théâtre d’une efficacité redoutable. Damien Pass
(Léandre  /  Farfarello)  est  un  caméléon  vocal  et  scénique
absolument  réjouissant.  Sa  démarche  lente  et  mécanique  de
Léandre, digne d’un pantin sinistre, fait rire la salle aux
éclats,  tandis  que  son  Farfarello,  créature  démoniaque  et
grotesque,  est  un  numéro  de  composition  pure.  La  basse
française déploie une palette expressive d’une richesse rare,
passant de la duplicité glaciale du traître à la monstruosité
bouffonne du diable avec une aisance confondante.

Robert Lewis (Truffaldino) est le cœur comique de la soirée.
Son  Truffaldino  truculent,  clown  pathétique  et  pourtant
profondément humain, est une création mémorable. Le chanteur
allie une présence scénique irrésistible à des moyens vocaux
parfaitement adaptés à ce rôle de bouffon au grand cœur, dont
les tentatives désespérées pour faire rire le Prince touchent
autant qu’elles amusent. Marc Mauillon (Pantalon) déploie dans
ce rôle discret mais qui ne passe pas inaperçu un timbre d’une
amplitude vocale toujours impressionnante. Sa riche palette
sonore et son jeu de scène constamment efficace font de chaque
apparition de ce vieillard cacochyme et intéressé un moment de
bonheur théâtral. Le baryton français confirme qu’il est l’un
des interprètes les plus complets de sa génération. Daniel
Mirosław  (Le  Magicien  Celio)  incarne  avec  une  autorité
caverneuse ce magicien rival de Fata Morgana. Sa voix profonde
et son jeu hiératique donnent une dimension quasi mythologique
à ce personnage de faiseur de sorts, dont les interventions
sont  autant  de  moments  de  théâtre  d’une  puissante
étrangeté. Gabrielle Philiponet (Fata Morgana) est une fée
survitaminée, féroce et extravagante. La soprano déploie une
énergie  scénique  folle  et  des  moyens  vocaux  parfaitement
adaptés  à  ce  personnage  de  magicienne  métamorphe  et
rancunière,  dont  la  malédiction  lance  l’intrigue.  Chaque



apparition est un festival de théâtre et de chant. 

 

 

Barbara Skora (Linette), Déborah Salazar (Nicolette) et Giulia
Scopelliti (Ninette), les trois princesses enfermées dans les
oranges, forment un trio délicieux. Les deux jeunes chanteuses
issues du Lyon Opéra Studio, Skora et Salazar, apportent une
fraîcheur et une joliesse vocale pleine de promesses, avec une
voix flûtée bien que parfois encore verte. Giulia Scopelliti,
plus expérimentée, enchante par un timbre de soprano d’une
beauté lumineuse, un brin métallique mais plein de charme et
d’assurance. Leur libération progressive des oranges est un
moment de poésie pure. Jean-Fernand Setti (La Cuisinière) est
magistral dans ce rôle travesti d’une drôlerie irrésistible.
Le colosse, d’abord annoncé par son ombre géante et sa louche
menaçante,  suscite  d’abord  l’effroi  avant  de  révéler  une
tendresse  de  jeune  fille  pré-pubère  bouleversante  quand
Truffaldino  lui  offre  le  ruban  magique  qui  suffit  à  son
bonheur. Un numéro de composition d’une finesse rare. Céleste
Pinel  (Sméraldine)  apporte  une  touche  de  fraîcheur  et  de
malice à cette servante complice et délurée. Sa voix légère et
son jeu enlevé font merveille dans cet emploi de soubrette,
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apportant une respiration bienvenue dans les moments les plus
tendus  de  l’intrigue.  Cătălin  Pop  (Le  Maître  de
cérémonie) et David Rother (Le Héraut), issus du Lyon Opéra
Studio,  complètent  brillamment  cette  distribution.  Leur
présence scénique et leur diction irréprochable témoignent de
la qualité de la formation lyonnaise, et leurs interventions,
plus  brèves,  sont  autant  de  moments  parfaitement  ciselés.
Enfin, les Chœurs de l’Opéra de Lyon, magistralement préparés
par Benedict Kearns, sont absolument remarquables. Attentifs à
souligner une diction sans faille, ils incarnent tour à tour
les  différents  courants  dramatiques  du  prologue,  la  cour
royale,  les  gardes  et  les  créatures  diaboliques  avec  une
homogénéité  et  une  puissance  impressionnantes.  Leur
participation  est  essentielle  à  la  réussite  de  cette
production, notamment dans le célèbre prologue où ils donnent
vie à ce véritable manifeste poétique.

Cette nouvelle production de L’Amour des trois oranges est en
tout point un triomphe. Laurent Pelly y déploie tout son génie
scénique, sa fantaisie, son intelligence du théâtre et son
amour du jeu. Cette nouvelle production – qui coïncide avec la
disparition  du  mythique  Louis  Erlo,  ancien  directeur  de
l’institution lyonnaise à qui nous avons rendu hommage hier
dans ces mêmes colonnes, et à qui Richard Brunel avait rendu
un vibrant hommage également durant l’entracte… – fera date à
son tour.

Une  soirée  d’ouverture  survitaminée,  désopilante  et
profondément  réjouissante,  qui  rappelle  avec  éclat  combien
Prokofiev fut un génie du théâtre musical. Un spectacle à ne
manquer sous aucun prétexte !…
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CRITIQUE, opéra. LYON, opéra, le 4 octobre 2026. PROKOFIEV :
L’Amour des 3 Oranges. P. Micinski, L. Vrielink, L. Roche, D.

Pass, M. Mauillon… Laurent Pelly / Dmitry Matvienk. Crédit
photographique (c) Paul Bourdrel

 

STREAMING  opéra.  VERDI  :
Falstaff  [Gran  Teatro  del
Liceu,  Barcelone  2026],  ven
24  juillet  2026  [Laurent

https://www.classiquenews.com/wp-content/uploads/2026/10/2026_lamourdes3oranges_PGcPaul_Bourdrel_MD_007-1294x600-1.jpg
https://www.classiquenews.com/streaming-opera-verdi-fastaff-gran-teatro-del-liceu-barcelone-2026-ven-24-juillet-2026/
https://www.classiquenews.com/streaming-opera-verdi-fastaff-gran-teatro-del-liceu-barcelone-2026-ven-24-juillet-2026/
https://www.classiquenews.com/streaming-opera-verdi-fastaff-gran-teatro-del-liceu-barcelone-2026-ven-24-juillet-2026/
https://www.classiquenews.com/streaming-opera-verdi-fastaff-gran-teatro-del-liceu-barcelone-2026-ven-24-juillet-2026/


Pelly / Josep Pons]

Âgé et miséreux, le tristement fameux
chevalier Falstaff compte se refaire en
séduisant deux femmes riches mais déjà

mariées. Avisées, astucieuses, les
Joyeuses Commères de Windsor ne tardent
pas à le percer à jour ; dans un jeu de

dupes bien troussé où c’est tout le
village qui conspire contre le vaniteux
magnifique, elles lui donnent une leçon

mémorable qui le remet à sa juste place…
La féerie nocturne tourne à la farce

générale.
 

 

Octogénaire, Giuseppe Verdi génie vivant de l’opéra, compose
avec son complice Arrigo Boito, son 26ème et dernier ouvrage
inspiré de Shakespeare : Falstaff. On retrouve sur OperaVision
après  La  fiancée  vendue  de  Smetana,  le  metteur  en  scène
Laurent Pelly qui transpose l’œuvre avec humour et efficacité,
au 20ème siècle.

 

 

__________________________________
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À VOIR vendredi 24 juillet 2026 à 19h
CETEN REPLAY disponible jusqu’au

24 janvier 2027 à 12h CET
Enregistré le 18 juillet 2026

Chanté en italien,
Sous-titres en

italien, espagnol, anglais

 

Photo © Clärchen Baus

 

 

Sur la scène catalane, le baryton Luca Salsi incarne Falstaff,
aux côtés des deux commères : Roberta Mantega (Alice), Daniela
Barcellona  (Mme  Quickly),  avec  Serena  Sáenz  (Nannetta),
Santiago Ballerini (Fenton) et Lucas Meachem (Ford).

Le chef Josep Pons fait ainsi ses adieux au public du Gran
Teatre del Liceu en tant que chef d’orchestre principal après
douze ans à ce poste.

 

 

Distribution

Sir John Fastaff : Luca Salsi
Ford : Igor Golovatenko

Fenton : Santiago Ballerini
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Doctor Cajus : Josep Fadó
Bardolfo : Pablo García-López
Pistola : Alessio Cacciamani

Mme Alice Ford : Roberta Mantegna
Nannetta : Serena Sáenz

Mme Quickly : Daniela Bercellona
Mme Meg Page : Gemma Coma-Alabert

Chorus of the Gran Teatre del Liceu
Symphonic Orchestra of the Gran Teatre del Liceu

…

Musique : Giuseppe Verdi
Texte / livret : Arrigo Boito

Direction musicale : Josep Pons
Mise en scène : Laurent Pelly

 

_____________________________________

 

 

 

 

OPÉRA DE RENNES. OFFENBACH :
Robinson Crusoé, les 16, 18,
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20,  22  et  24  juin  2026.
Laurent  Pelly  /  Guillaume
Tourniaire

La célébrissime histoire de Robinson
Crusoé de Daniel Defoe, le talent de

Jacques Offenbach, la première mise en
scène de Laurent Pelly à l’Opéra de

Rennes, une distribution particulièrement
prometteuse sous la direction de

l’excellent chef Guillaume Tourniaire
(récemment applaudi pour la création de

La Belle au Bois dormant de Silver à
l’Opéra de Saint-Étienne)… sont autant

d’arguments irrésistibles pour un nouveau
rv exceptionnel à l’Opéra de Rennes. En
somme, une conclusion idéale pour clore
la saison 2025-2026 (avec une apothéose
très attendue : sa large diffusion dans
le cadre de l’opération grand public et
gratuite, « OPÉRA SUR ÉCRAN, le 18 juin

2026) .
________________________________________________

Crédit photographique (c) Romain Boulanger
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Si les opérettes d’Offenbach sont régulièrement à l’affiche
des théâtres lyriques, ses œuvres plus sérieuses sont rarement
données, exceptés Les Contes d’Hoffmann. Ainsi Robinson Crusoé
qui demeure, à torts, un ouvrage très peu joué…
La musique de Robinson Crusoé révèle des trésors d’imagination
et de couleurs, portée par l’Orchestre National de Bretagne et
le  chef  Guillaume  Tourniaire,  l’un  des  plus  grands
spécialistes de la musique française. Qui mieux que Laurent
Pelly pour mettre en scène cette partition méconnue et trouver
le subtil équilibre entre rire et poésie, délire et satire, et
à travers une série de tableaux qui portent à la facétie
onirique, le questionnement de notre rapport à l’inconnu et à
l’étranger.

 

 

 

______________________________

Opéra de Rennes

Jacques Offenbach : Robinson Crusoé
5 représentations événements

RÉSERVEZ VOS PLACES directement
sur le site de l’Opéra de Rennes

:
https://www.opera-rennes.fr/fr/e

venement/robinson-crusoe

Mardi 16 juin 2026 à 20h
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Jeudi 18 juin 2026 à 20h
Samedi 20 juin 2026 à 18h
Lundi 22 juin 2026 à 20h

Mercredi 24 juin 2026 à 20h

Durée : 2h30 environ entracte compris
Opéra chanté et surtitré en français

Dès 8 ans

Guillaume Tourniaire, Direction musicale
Laurent Pelly,  Mise en scène et costumes

Chantal Thomas,  Scénographie
Michel Le Borgne, Lumières

Agathe Mélinand, Adaptation des dialogues, Dramaturgie
Corentin Michat, Assistant mise en scène

Orchestre National de Bretagne  (direction Nicolas Ellis)
Chœur d’Angers Nantes Opéra  (direction Xavier Ribes)

 

AVEC
Pierre Derhet, Robinson

Catherine Trottmann,  Edwige
Frédéric Caton  Sir William Crusoé

Kaëlig Boché , Toby
Marc Scoffoni, Jim-Cocks
Olivier Naveau,  Atkins

Mathilde Ortscheidt, Vendredi
Apolline Raï Westphal, Suzanne

Julie Pasturaud,  Deborah

 

 

AUTOUR DU SPECTACLE

RÉPÉTITION PUBLIQUE
Samedi 13 juin à 14h30

 VISITE TACTILE



Vendredi 19 juin de 18h à 19h

SÉANCE  EN  AUDIODESCRIPTION  réalisation  Accès  Culture  –
www.accesculture.org
Samedi 20 juin à 18h

REBOND / MUSÉE DES BEAUX-ARTS DE RENNES
Visites thématiques dans les collections permanentes
Jeudi 18 juin à 12h30
Samedi 20 juin à 16h

OPÉRA SUR ÉCRAN(S) – 13E ÉDITION
Jeudi 18 juin à 20h

 

critique
LIRE  aussi  notre  critique  de  ROBINSON  CRUSOÉ  de  Jacques
Offenbach, à l’affiche d’Angers Nantes Opéra, le 10 mai 2026 à
Angers (repris les 29, 31 mai puis 2 et 4 juin au Théâtre
Graslin,  Nantes)  :
https://www.classiquenews.com/critique-opera-angers-grand-thea
tre-le-10-mai-2026-offenbach-robinson-crusoe-p-derhet-c-
trottmann-g-boche-f-caton-guillaume-tourniaire-laurent-pelly/

Extrait de notre critique par Emmanuel Andrieux :
Pari  réussi  grâce  la  direction  musicale  virevoltante  de
Guillaume Tourniaire, à la tête de l’Orchestre National des
Pays de la Loire, la partition d’Offenbach retrouve toute sa
superbe — tour à tour étincelante, caustique et profondément
élégiaque. La lecture du chef, qui connaît parfaitement les
arcanes  de  ce  répertoire,  magnifie  l’instrumentation
chatoyante de l’ouvrage. Mais c’est bien la mise en scène de
Laurent  Pelly  qui  imprime  sa  marque  avec  une  cohérence
remarquable.  Disparus  les  clichés  colonialistes  du  livret
original de Cormon et Crémieux : plus question ici de sabir
indigène ou de bons sauvages de pacotille …
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___________________________________________________

 

CRITIQUE,  opéra.  ANGERS,
Grand-Théâtre,  le  10  mai
2026.  OFFENBACH  :  Robinson
Crusoé.  P.  Derhet,  C.
Trottmann,  G.  Boché,  F.
Caton… Guillaume Tourniaire /
Laurent Pelly

Une île déserte au cœur de Manhattan, des sans-
abri sous des tentes Quechua, un abattoir

industriel halluciné et des sauvages grimés en
Donald Trump : bienvenue dans le Robinson Crusoé
de Jacques Offenbach selon Laurent Pelly ! Créée
en grande pompe au Théâtre des Champs-Élysées en

décembre dernier, cette production a fait une
escale au Grand-Théâtre d’Angers, en ce dimanche
10 mai, pour une unique représentation angevine

avant une série de quatre dates au Théâtre Graslin
de Nantes (les 29 et 31 mai, puis les 2 et 4
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juin), dans le cadre de la saison 25/26 d’Angers
Nantes Opéra. Le public, conquis, a réservé à

cette équipe artistique (quasi entièrement
renouvelée) un accueil triomphal, digne des

grandes soirées offenbachiennes.
 

On pouvait légitimement s’interroger sur la manière dont cette
reprise  s’inscrirait  dans  le  sillage  des  représentations
parisiennes,  portées  à  l’époque  par  Marc  Minkowski  aux
commandes et une distribution étoilée. Pari réussi grâce la
direction musicale virevoltante de Guillaume Tourniaire, à la
tête  de  l’Orchestre  National  des  Pays  de  la  Loire,  la
partition d’Offenbach retrouve toute sa superbe — tour à tour
étincelante, caustique et profondément élégiaque. La lecture
du  chef,  qui  connaît  parfaitement  les  arcanes  de  ce
répertoire,  magnifie  l’instrumentation  chatoyante  de
l’ouvrage.

Mais c’est bien la mise en scène de Laurent Pelly qui imprime
sa marque avec une cohérence remarquable. Disparus les clichés
colonialistes du livret original de Cormon et Crémieux : plus
question  ici  de  sabir  indigène  ou  de  bons  sauvages  de
pacotille : Agathe Mélinand a procédé ici à une adaptation des
dialogues d’une modernité incisive. Les pirates sont devenus
des militaires en treillis, les anthropophages des ouvriers
zélés d’un abattoir high-tech, et Vendredi — merveilleusement
campé par Mathilde Ortscheidt — un émigré hispano-américain au
passé  douloureux,  loin  du  serviteur  complaisant  de  la
tradition.

C’est sans doute sur le plateau vocal que se jouait le pari le
plus  risqué.  La  distribution  parisienne  alignait  des  noms
prestigieux  —  Sahy  Ratia,  Julie  Fuchs,  Laurent  Naouri.  À
Angers, c’est un tout autre plateau qui se présente, et l’on
est heureux de constater que l’excellence n’est pas l’apanage
de la capitale. Dans le rôle-titre, le ténor wallon Pierre



Derhet est une révélation. Il incarne un Robinson tour à tour
juvénile  et  cabossé,  avec  une  voix  franche,  une  diction
impeccable et des aigus sûrs, conférant au personnage une
vulnérabilité touchante. Son air du premier acte, « Voir,
c’est avoir » — ou plutôt son récit de voyage empreint d’un
idéalisme presque baudelairien —, est mené avec une maîtrise
des nuances qui augure d’une belle carrière. En face de lui,
Catherine Trottmann campe une Edwige de haut vol. Passant
d’une  jeune  fille  compassée  en  quête  d’amour  à  une  femme
libérée, presque survoltée, la soprano alsacienne, aux aigus
stratosphériques et maîtrisés, donne à la célèbre romance «
S’il  fallait  qu’aujourd’hui  »  une  couleur  à  la  fois
cristalline  et  charnelle.  Du  très  grand  art  !

 

 

Mention  spéciale  aussi  au  duo  formé  par  Apolline  Raï-
Westphal (Suzanne) et Kaëlig Boché (Toby). Dans un numéro
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d’une énergie communicative, leur duo de la mort imminente — «
La même broche nous unira » —, où chacun tente de sauver sa
peau avec une mauvaise foi jubilatoire, a déclenché l’hilarité
générale.  La  diction  éclair  de  la  soprano,  la  présence
scénique irrésistible du ténor, tout concourt à faire de ce
moment un des sommets de l’après-midi. Côté « méchants » — si
tant est que le terme ait un sens chez Offenbach —, Marc
Scoffoni  est  un  Jim  Cocks  proprement  inoubliable.  Affublé
d’une salopette ensanglantée et de lunettes de soleil, le
baryton impose une voix mordante et charnue, à la hauteur de
la  charge  sociale  que  Pelly  fait  peser  sur  ce  personnage
nouveau, contremaître d’une usine à viande où les naufragés
deviennent des steaks. Frédéric Caton (Sir William Crusoé)
et  Julie  Pasturaud,  seule  rescapée  de  la  distribution
parisienne, forment un couple parental compassé, dont le duo
rigide souligne par contraste l’appel du large de leur fils.

Scéniquement, Chantal Thomas a livré un travail d’orfèvre. Le
premier acte, situé dans un intérieur bourgeois londonien aux
accents années cinquante — mécanique et compassé —, tourne sur
une plateau tournant qui dévoile successivement les différents
protagonistes.  L’ennui  feutré  de  cette  famille  Crusoé  est
presque palpable, et l’on comprend que Robinson prenne le
large. Puis vient le deuxième acte, et le choc visuel : l’île
déserte est devenue un coin reculé de Manhattan, dominé par
des gratte-ciel lointains et jonché de tentes de SDF. C’est là
que vit Robinson, barbu, hagard, véritable naufragé de la
société  capitaliste.  La  tente  Quechua  devient  le  métonyme
tragique de son royaume. Plus loin, l’usine d’où s’élève une
gigantesque  enseigne  lumineuse  «  EAT  »  fonctionne  comme
un memento mori industriel. Le gag visuel — il ne restera
bientôt plus que la lettre « T » — est à la fois hilarant et
profondément noir. Laurent Pelly ne se contente pas de faire
rire : il dénonce, sans jamais perdre la légèreté qui est la
marque du genre.

Là où Offenbach et ses librettistes concluaient par un mariage



et  un  retour  triomphal  en  Angleterre,  Pelly  choisit
l’ambiguïté. Dans le troisième acte, les « pirates » endossent
l’uniforme  kaki  de  soldats  américains,  mercenaires  de  la
cupidité. L’atmosphère vire au glauque, l’humour noir prend le
pas sur la franche rigolade. Et la conclusion est inattendue :
seul, assoupi à l’ombre d’un palmier sous un ciel d’azur peint
— un palmier bien réel, incongru et magnifique —, Robinson
semble avoir choisi la solitude définitive. Pas de retour à
Bristol, pas de rédemption par l’amour. Juste un homme qui,
ayant  vu  la  vacuité  du  monde  et  l’absurdité  de  la  «
civilisation », opte pour le silence et l’isolement. Ce choix,
vertigineux, a saisi le public angevin. Après un moment de
silence  chargé  d’émotion,  les  applaudissements  ont  éclaté,
nourris, sincères, et le rappel collectif à la chanteuse ayant
interprété Vendredi — une Mathilde Ortscheidt au timbre rond
et velouté, émouvante en compagnon travesti au grand cœur — a
été l’un des temps forts de cette ovation.
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Il serait injuste de ne pas mentionner l’apport considérable
du Chœur d’Angers Nantes Opéra, préparé par Xavier Ribes. Que
ce soit dans les ensembles endiablés du premier acte ou dans
la litanie grotesque de l’abattoir, les choristes font preuve
d’une  présence  scénique  et  d’une  homogénéité  vocale
remarqaubles. L’Orchestre National des Pays de la Loire, sous
la baguette alerte de Guillaume Tourniaire, s’empare de cette
partition oubliée avec une évidence confondante. Les bois,
incisifs et facétieux, les cordes, tour à tour moelleuses et
nerveuses, les cuivres, éclatants sans jamais être vulgaires :
tout concourt à servir un Offenbach à la fois électrique et
raffiné.

Alors que certaines reprises de productions à succès peinent à
trouver  leur  second  souffle,  ce  Robinson  Crusoé  angevin
s’impose comme une réussite totale. Grâce à Angers Nantes
Opéra, le public venu nombreux a eu le privilège d’assister à
une représentation unique, mais ceux qui n’ont pas pu faire le
déplacement auront l’opportunité de se rattraper au Théâtre
Graslin de Nantes (du 31 mai au 4 juin), puis à l’Opéra de
Rennes (du 16 au 24 juin), avec la même distribution. Une
seule  certitude  :  si  vous  aimez  Offenbach,  si  vous  aimez
l’opéra qui ose tout, si vous voulez voir comment un chef-
d’œuvre  oublié  peut  résonner  avec  les  angoisses  du  XXIe
siècle, ne manquez pas cette odyssée déjantée – en profitant
par exemple de la retransmission du spectacle en direct dans
le cadre d’OPERA SUR ECRANS, le 18 juin 2026 !

 

 

___________________________________________

CRITIQUE, opéra. ANGERS, Grand-Théâtre, le 10 mai 2026.
OFFENBACH : Robinson Crusoé. P. Derhet, C. Trottmann, G.



Boché, F. Caton… Guillaume Tourniaire / Laurent Pelly. Crédit
photographique (c) Romain Boulanger

 

 

CRITIQUE,  opéra.  PARIS,
Théâtre  des  Champs-Élysées,
le 3 décembre 2025. OFFENBACH
: Robinson Crusoé. S. Ratia,
J.  Fuchs,  A.  Charvet,  L.
Naouri, M. Mauillon… Laurent
Pelly / Marc Minkowski

Près de quarante ans que les Parisiens attendaient
une nouvelle production de Robinson Crusoé de
Jacques Offenbach, depuis la production guère

mémorable  de Robert Dhéry (1986), et surtout sa
création à l’Opéra-Comique en 1867. Et c’est un

nouveau chef-d’œuvre du duo de choc Marc Minkowski
/ Laurent Pelly.

 

Depuis des décennies désormais, la magie opère sans faille
quand  le  fondateur  des  Musiciens  du  Louvre  rencontre
l’imagination  fertile  de  Laurent  Pelly.  Après  Orphée  aux
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Enfers, Les Contes d’Hoffmann, La belle Hélène, La Périchole,
sans  oublier  l’inoubliable  Platée,  et  bien  d’autres,  la
résurrection de Robinson Crusoé, opéra-comique qui obtint à
l’époque  un  succès  très  mitigé,  après  l’échec  sept  ans
auparavant d’un autre chef-d’œuvre Barkouf, est une totale
réussite. Il était néanmoins difficile de proposer une lecture
littérale  du  livret  de  Cormon  et  Crémieux,  théâtralement
efficace mais traversé par des préjugés colonialistes (on en
veut pour preuve la suppression au début du troisième acte de
l’ariette  de  Suzanne  «  Oui,  c’est  un  brun  »  qui  compare
Vendredi à un bien commercial). Comme toujours, la fidèle
Agathe Mélinand adapte avec intelligence sans trahir : les
pirates disparaissent au profit de militaires de chez l’oncle
Sam, quand les anthropophages travaillent dans un abattoir
moderne, tout d’orange vêtus et aux pieds vert fluo, tandis
que  la  tribu  adoratrice  du  dieu  Saranha  est  grimée  –
apparition hilarante – en un certain Républicain à la large
mèche blonde. Vendredi lui-même voit son idiome occidentalisé
(exit le sabir pseudo-indigène dont la tradition remonte au
moins  au  Bourgeois  gentilhomme).  L’acte  londonien,  loin
d’évoquer  une  gravure  de  Hogarth  –  comme  l’indiquent  les
didascalies  du  livret  –  présente  un  intérieur  bourgeois
compassé, très « seventeen », distillant un ennui qui incite
Robinson à prendre le large. Un premier acte qui peut décevoir
et qui peine à décoller s’il ne servait de prolégomène au
départ  du  héros  et  s’il  n’était  agrémenté  d’une  musique
délicieuse, souvent irrésistible, notamment son ébouriffante
ouverture et ses riches pages orchestrales.

Avec l’humour et l’ingéniosité qu’on lui connaît, Pelly, avec
sa complice de toujours Chantal Thomas, a troqué l’île sauvage
pour l’île de Manhattan, dominée par quelques silhouettes de
gratte-ciels, et les huttes des sauvages en tentes de SDF
nouveaux naufragés de la société moderne et capitaliste : la
tente Quechua vaut même comme métonymie de l’île tout entière.
La scène où les amis de Robinson, Toby et Suzanne, risquent de
servir d’ingrédients au célèbre pot au feu mitonné par un Jim



Cocks survolté – début d’une série de gags hilarants –, est
transformée  en  grandiose  usine  à  viande  digne  des  temps
modernes symbolisé par un gigantesque EAT éclairé au néon,
dont  il  ne  restera  que  la  dernière  lettre,  symbole  du
sacrifice  christique  d’Edwige  sauvée  in  extremis  par  un
Vendredi téméraire, permettant ainsi à Robinson de s’arracher
à l’illusion dystopique.

 

 

Porté à la création par une distribution prestigieuse, dominée
par Célestine Galli-Marié, la créatrice de Carmen en Vendredi,
la résurrection parisienne de Robinson bénéficie à nouveau
d’une  distribution  de  premier  plan,  certains  fidèles
compagnons de route du duo Minkowski / Pelly, comme Laurent
Naouri dans le rôle plutôt frustrant de Sir William Crusoé.
Mais  la  voix  est  toujours  aussi  solide  et  magnifiquement
projetée et ses talents d’acteurs, jusque dans ses mimiques,
ne sont plus à démontrer. Dans le rôle de son épouse inquiète,
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Julie Pasturaud est une Deborah au tempérament bien trempé,
également rompu à ce répertoire (on se souvient d’elle en
reine Clémentine dans le désopilant Barbe-Bleue), mais elle
aussi frustrée d’être en grande partie cantonnée au premier
acte  dans  une  succession  d’ensembles  qui  lui  laisse  peu
d’espace  pour  s’affirmer  pleinement.  Dans  le  rôle-titre,
initialement prévu pour Lawrence Brownlee, le ténor malgache
Sahy Ratia tire parfaitement son épingle du jeu, grâce à un
timbre clair et homogène, parfois légèrement nasillard, plus à
l’aise  et  plus  convaincant  dans  les  passages  élégiaques.
Edwige, grimée en poupée hollywoodienne des années soixante,
est campée par une Julie Fuchs des grands jours, jouant avec
bonheur de ses talents d’actrice protéiforme, passant d’une
jeune  fille  de  bonne  famille  au  premier  acte  en  fille
dévergondée  dans  les  deux  derniers.  Sa  voix  à  la  fois
chaleureuse  et  cristalline,  impressionnante  de  virtuosité
contenue (les suraigus ne tiennent pas longtemps mais ils sont
bien là), nous vaut de beaux et bons moments de théâtre. Le
Vendredi d’Adèle Charvet pâtit quelque peu de la méforme de la
chanteuse souffrante le soir de la première, mais si la voix
en est impactée (les aigus sonnent trop larges), elle joue
parfaitement le jeu par un timbre généreux et un engagement
sans faille. Discrets dans l’acte londonien, le Toby de Marc
Mauillon et la Suzanne d’Emma Fekete explosent vocalement dans
les deux derniers actes (irrésistible duo du sacrifice) :
présence scénique et diction impeccable pour lui, sans la
gouaille excessive qu’on pouvait parfois lui reprocher, joli
timbre  de  soprano  léger,  bien  que  trop  discrète  dans  les
dialogues parlés, mais toujours espiègle et piquant pour elle,
notamment face un Jim Cocks incarné par un Rodolphe Briand
haut en couleur qu’on eût dit tout droit sorti d’une scène de
Docteur Folamour. Le baryton Mathieu Toulouse, qui prête son
timbre  bien  charpenté  au  rôle  secondaire  d’Atkins,  le
capitaine des pirates, complète avec bonheur la distribution,
tous dirigés d’une main de maître par Laurent Pelly, secondé
par la dramaturgie efficace des lumières de Michel Le Borgne.
Une mention spéciale pour le Chœur Accentus magnifiquement



préparé par Louis Gal.

Dans la fosse, Marc Minkowski est comme un poisson dans l’eau
avec une direction proprement électrisante, magnifiant avec
l’éloquence  qu’on  lui  connaît  les  nombreuses  pages
orchestrales de la partition (une des plus riches de ce point
de vue d’Offenbach), soulignant ici les couleurs incisives des
bois, ailleurs la ductilité des cordes, là la facétie des
cuivres, dans un même élan théâtral. Une production mémorable
dont on espère une captation pérenne.

 

 

__________________________________

CRITIQUE, opéra. PARIS, Théâtre des Champs-Élysées, le 3
décembre 2025. OFFENBACH : Robinson Crusoé. S. Ratia, J.

Fuchs, A. Charvet, L. Naouri, M. Mauillon… Laurent Pelly /
Marc Minkowski. Crédit photographique (© Vincent Pontet)

 

 

CRITIQUE, opéra. PARIS, Opéra
Bastille, le 6 février 2025.
BELLINI  :  I  Puritani.  L.
Oropesa,  L.  Brownlee,  A.
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Kymach,  R.  Tagliavini…
Laurent  Pelly  /  Corrado
Rovaris

Succès triomphal amplement mérité pour cette
production mémorable de I Puritani de Vincenzo

Bellini par Laurent Pelly, créée en 2013 et
reprise il y a six ans, servie par un casting

totalement renouvelé – écho d’un récent
enregistrement – qui frôle la perfection.

 

Sur scène, un décor dépouillé et non moins suggestif qui nous
plonge dans l’Angleterre de Cromwell : l’armature constituée
de tiges métalliques suggère un château, une simple cellule
éclairée par la tache blanche d’un lit, puis au 3ème acte, une
simple tour. L’austère et ingénieuse scénographie de Chantal
Thomas, complice de longue date du metteur en scène, fait
efficacement écho à celle des costumes déclinant des teintes
de  gris,  marron  et  noir  et  contrastant  avec  la  blancheur
éclatante  de  la  robe  d’Elvira.  Les  lumières  de  Joël  Adam
renforcent  l’impression  d’austérité  du  monde  puritain  en
dessinant tour à tour des ombres chinoises et des gravures de
conte, et nous plongent d’emblée dans l’univers onirique qui
traverse le tissu narratif. Dans sa note d’intention, Laurent
Pelly  a  précisé  vouloir  surtout  partir  du  point  de  vue
d’Elvira, l’histoire n’étant qu’un prétexte au trouble et au
délire qui gagne l’héroïne. La direction d’acteur, millimétrée
sans être virtuose, souligne admirablement ce contraste entre
le hiératisme des autres personnages, surtout féminins, dont
les robes ne laissent transparaître aucun pli, et la fluidité
animale d’Elvira, bientôt gagnée par l’hystérie – thème qui
fit  florès  dans  l’opéra  du  XIXe  siècle.  Hiératisme  qui
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transparaît  également  dans  les  chœurs  (toujours  aussi
excellemment dirigés par Ching-Lien Wu) ou dans le célèbre duo
baryton-basse du deuxième acte. 

 

Dans le rôle d’Elvira, Lisette Oropea est époustouflante de
naturel ; sa voix brillante sans être désincarnée, doublée
d’une  remarquable  présence  scénique,  n’escamote  jamais  une
diction toujours très claire, y compris dans les passages les
plus  virtuoses  (impressionnante  variation  sur  «  Vieni  al
tempio  !  »).  Quant  à  sa  scène  d’égarement,  elle  est
d’anthologie. Lawrence Brownlee, coutumier du rôle, campe un
Arturo au timbre toujours séduisant, mais au souffle un peu
court dans son air d’entrée. Les choses s’arrangent au cours
de la soirée, notamment au 3e acte, et ces quelques « ratés »
sont largement compensés par une technique vocale hors pair.
Le Giorgio de Roberto Tagliavini mérite tous les éloges :
timbre généreux, rond et profond, malgré une certaine raideur
dans le médium. Il rend parfaitement justice à la générosité
de son personnage, magnifiée par une intelligibilité du texte
sans faille. Le Riccardo de Andrii Kymach ne manque pas de
qualités : sa noirceur efficace et ses aigus tranchants ne
manquent  pas  d’impressionner,  malgré  un  timbre  par  trop
engorgé. Le reste de la distribution est complétée par trois
voix issues de la Troupe de l’Opéra, toutes très prometteuses
:  le  Bruno  de  Manase  Latu  est  un  ténor  clair  au  timbre
velouté, Maria Warenberg insuffle à Enrichetta une jeunesse
bienvenue,  malgré  la  difficulté  de  la  tessiture  du  rôle,
tandis que Vartan Gabrielian incarne un Gualtiero convaincant,
malgré un timbre encore un peu vert.

Dans  la  fosse,  Corrado  Rovaris  dirige  les  forces  de
l’Orchestre de l’Opéra national de Paris avec précision et un
sens aigu du théâtre, toujours attentif au jeu des chanteurs,
malgré  ça  et  là  quelques  légers  décalages.  Une  soirée
mémorable.



____________________________________________

 

CRITIQUE, opéra. PARIS, Opéra Bastille, le 6 février 2025.
BELLINI : I Puritani. L. Oropesa, L. Brownlee, A. Kymach, R.
Tagliavini… Laurent Pelly / Corrado Rovaris. Crédit photo ©
Sébastien Mathe

CRITIQUE, opéra. LYON, opéra
de Lyon (du 11 au 29 décembre
2024). ROSSINI : Il Turco in
Italia.  S.  Blanch  /  G.
Gianfaldoni,  A.  Sampetrean,
A. Kent, F. Sempey… Laurent
Pelly / Giacomo Sagripanti

Ce n’est pas une sempiternelle opérette qui clôt
l’année à l’Opéra de Lyon, où Richard Brunel lui a
préféré un opéra (drôle) de Gioacchino Rossini, Il
Turco in Italia, en faisant appel au très farceur

Laurent Pelly pour la mise en scène (on se
rappelle d’un hilarant Comte Ory en 2014 in

loco…), et l’on pouvait compter sur lui pour parer
le spectacle de couleurs “festives”.
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L’homme  de  théâtre  français  transpose  ainsi  l’action  dans
l’Italie des Seventies, où Fiorilla s’échappe de la grisaille
de sa vie avec Don Geronio dans un pavillon de banlieue en se
noyant dans les romans-photos nés en Italie à la même époque.
C’est  de  l’un  d’eux,  mais  plus  encore  de  sa  fertile
imagination,  que  Selim  jaillira,  tout  de  blanc  vêtu  et
poitrail à l’air, dans une scène qui provoque l’hilarité du
public.  Avec  la  fidèle  Chantal  Thomas,  il  imagine  une
scénographie constituée de pages de magazines, tandis que des
cadres  blancs  descendent  des  cintres,  pour  immortaliser
certaines poses des protagonistes. Autre grand moment de la
soirée,  celui  du  grand  imbroglio  de  l’acte  II,  quand  les
différents couples, vêtus de la même façon se démultiplient à
l’infini, en mimant les mêmes gestes saccadés, exemple typique
de folie absurde toute “pellyienne”. 

 

Dans le rôle-titre, le baryton roumain Adrian Sampetrean se
montre parfaitement à l’aise dans cette difficile écriture
rossinienne  destinée  à  une  basse-colorature  :  il  y  fait
étalage de l’extraordinaire verve scénique et vocale que nous
lui connaissons. Souffrante, la soprano catalane Sara Blanch
s’est vue contrainte de mimer le rôle, pendant que sa consoeur
italienne Giuliana Gianfaldoni chantait la partie de Fiorilla,
côté cour. L’une scéniquement comme l’autre vocalement, les
deux sopranos confèrent à leur personnage toute la gaieté
insouciante,  l’arrogance,  la  pétulance  et  l’espièglerie  de
cette femme mariée à un homme bien plus âgé qu’elle, en quête
d’aventures épicées. Et Gianfaldoni se joue des pièges de sa
partition, s’affirmant avec autant d’éclat dans son grand air
du deuxième acte que dans celui qu’elle délivre à la fin du
premier.  Dans  le  rôle  de  Narcisso,  le  ténor  britannique
Alasdair Kent possède également un timbre séduisant, à la
technique sûre, mais la voix manque néanmoins de l‘italianità
requis par sa partie. 

 



 De son côté, notre baryton “national” Florian Sempey n’a pas
de  mal  à  faire  du  poète  Prosdocimo  le  maître  d’œuvre  du
spectacle, en adhérant avec une formidable conviction à ce
personnage  d’impresario  sans  scrupule,  qui  manipule  son
entourage  au  gré  de  sa  fantaisie  et  des  caprices  de  son
imagination, avec une voix toujours plus éclatante de santé et
de verve. De son côté, le vétéran italien Renato Girolami ne
manque pas d’impressionner dans le rôle de Don Geronio, ce
cocu  magnifique  à  la  fois  comique  et  touchant,  auquel  il
apporte son art consommé du chant sillabato. Saluons enfin les
prestations de la mezzo Jenny Anne Flory, qui confère beaucoup
de fraîcheur, mais aussi de précision, au rôle de Zaïda, quand
le ténor letton Filipp Varik (Albazar), également membre de
l’Opéra Studio de l’Opéra de Lyon, se tire avec honneur de ses
quelques interventions.

 

En fosse, sous la battue pleine de panache du chef italien
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Giacomo Sagripanti, l’Orchestre national de l’Opéra de Lyon
crépite d’allégresse, irrésistible et « spumante » comme un
grand verre d’Asti.

Un spectacle parfait pour les Fêtes !

________________________________________

CRITIQUE, opéra. LYON, opéra de Lyon (du 11 au 29 décembre
2024). ROSSINI : Il Turco in Italia. A. Sampetrean, S. Blanch,
A. Kent, F. Sempey… Laurent Pelly / Giacomo Sagripanti. Toutes
les photos © Paul Bourdel

 

VIDEO : Trailer du « Turc en Italie » selon Laurent Pelly à
l’Opéra de Lyon

 

CRITIQUE, opéra. PARIS, Opéra
Bastille, le 23 octobre 2024.
DONIZETTI  :  La  fille  du
régiment.  J.  Fuchs,  L.
Brownlee,  S.  Graham,  L.
Lhote, F. Lott… Laurent Pelly
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/ Evelino Pidò.

C’était une soirée claire suite à une belle
journée aux couleurs estivales. On appelle ça

d’ordinaire l’été indien outre-Atlantique, est-ce
le basculement dans une réalité différente ou la
torpeur qui s’installe avant l’hiver. La caresse
bleutée du crépuscule passe sa main sur la façade

miroitante de l’Opéra Bastille qui contemple
impassible le cœur trépidant de Paris.

 

Crédit photographique © Elisa Haberer

Éloquence du lieu et de l’action, c’est la fougueuse Marie,
enfant trouvée et adoptée par un régiment napoléonien dans le
Tyrol occupé d’Andreas Hofer. Outre l’intrigue rocambolesque
et comique de cette farce pétillante, on a la sensation de
voir un des archétypes qui vont inspirer des compositeurs et
librettistes par la suite. Une des sœurs de Marie est la belle
Roxy, porte-bonheur de la sélection de football hongroise dans
Roxy und ihr Wunderteam de Paul Abraham. Cependant le message
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n’est libérateur qu’en apparence, Marie épouse Tonio, malgré
la  «  mésalliance  »,  elle  n’est  pas  libre,  son  rôle  sera
domestique et maternel contrairement à un destin aventureux
dans le sillage de la gloire du grand Corse.

Reprise d’une production qui fit fureur – il y a plus d’une
décennie – avec Natalie Dessay et Juan Diego Florez, cette
fois-ci on retrouve une distribution aux couleurs tout aussi
contrastées et chatoyantes. Julie Fuchs est la digne héritière
de  “la”  Dessay  tant  dans  le  domaine  théâtral  que  dans
l’impressionnant registre vocal. Elle se glisse naturellement
dans le rôle-titre et dans la mise en scène trépidante de
Laurent Pelly. Face à elle Lawrence Brownlee est un peu plus
en retrait côté jeu histrionique, il n’en demeure pas moins un
ténor à l’agilité stupéfiante. On goûte une rondeur dans les
cadences qui fait plaisir et un legato d’une grande beauté. Le
Sulpice de Lionel Lhote est une comparse drolatique et agile.
Nous  avons  un  plaisir  fou  de  retrouver  Susan  Graham  en
Marquise  de  Berkenfield  inénarrable  et  la  sublime  Dame
Felicity Lott en Duchesse de Krakentorpf d’anthologie! Nous
saluons aussi la très belle voix de Florent Mbia à suivre
absolument. Les excellentes phalanges et les chœurs de l’Opéra
national de Paris ont été menés par l’iconique Evelino Pidò,
maître  dans  ce  genre  de  répertoire.  Les  attaques  sont
franchement ciselées, ornées avec raffinement et dynamisme.
Une source constante de beauté que le travail d’un tel chef
dans un tel répertoire.

A l’heure des doutes qui traversent cette terre généreuse,
écoutons le cri du cœur de Marie quand elle semble prêter sa
voix à Gaetano Donizetti, saluons la France dans ce qu’elle a
de plus beau: sa liberté et son esprit révolutionnaire !

 

________________________________________

CRITIQUE, opéra. PARIS, Opéra Bastille, le 23 octobre 2024.



DONIZETTI : La fille du régiment. J. Fuchs, L. Brownlee, S.
Graham,  L.  Lhote,  F.  Lott…  Laurent  Pelly  /  Evelino  Pidò.
Toutes les photos © Elisa Haberer

 

VIDEO :  Trailer de « La Fille du régiment » de Donizetti
selon Laurent Pelly à l’Opéra Bastille

 

CRITIQUE, opéra. LILLE, Opéra
de  Lille  (du  4  au  17  juin
2024). Johann STRAUSS II : La
Chauve-Souris.  G.  Andrieux,
J. Dran, C. Gay, M-E. Munger…
Laurent  Pelly  /  Johanna
Malangré.
 

Pour clore son mandat et la saison anniversaire
2023-2024 de l’Opéra de Lille, sa directrice

Caroline Sonrier a choisi de confier à Laurent
Pelly une nouvelle production du chef d’œuvre de
l’opérette viennoise, Die Fledermaus de Johann
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Strauss fils, adaptée en français, avec une
brillante équipe de chanteurs francophones et

l’Orchestre de Picardie sous la direction de la
cheffe allemande Johanna Malangré. Ce projet est
sous-tendu par un louable souci d’intelligibilité

pour le public, qui ne va pas sans poser de
nombreuses questions quant à l’authenticité de la

démarche, dans la mesure où il repose sur un
retour aux sources du livret, issu d’un vaudeville
français de Meilhac et Halévy, Le Réveillon. Mais
La Chauve-Souris gagne-t-elle à être réduite à un

simple vaudeville ?
 

Entre Seine et Danube
Johann Strauss fils avait pour projet d’adapter les succès de
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l’opéra-bouffe d’Offenbach au monde de l’opérette viennoise en
1874 quand il a composé Die Fledermaus. Le livret de son
opérette est inspiré d’une comédie de Meilhac et Halévy, les
librettistes de Bizet et d’Offenbach, intitulée Le Réveillon,
créée à Paris en 1872. Celle-ci trouve une source partielle
dans  une  pièce  allemande  de  Julius  Roderich  Benedix,  Das
Gefängnis, de 1851. Les fréquents allers-retours de ce genre
entre divers pays ne surprennent pas pour l’époque, mais ils
ne sont pas si anodins. En effet, Le Réveillon est un pur
vaudeville, et son adaptation par Carl Haffner et Richard
Genée pour Johann Strauss fils en a modifié le sens. L’action
de la  comédie française se situait à Pincornet-les-bœufs, nom
imaginaire et truculent qui caractérise la province profonde,
près de la ville de Pontoise où se trouve la prison du dernier
acte de la pièce. Gaillardin est un petit bourgeois, et le
second acte se déroule dans le pavillon de chasse du prince
Yermontoff, qui justifie ainsi la présence d’un aristocrate de
haut rang dans des parages si éloignés des ors de la capitale.
Si  les  lieux  ne  sont  pas  si  clairement  identifiés  dans
l’opérette de Strauss, il est évident qu’on se trouve du côté
de la ville d’eaux de Baden, résidence d’été de la famille
impériale,  bien  plus  près  sociologiquement  parlant  de  la
capitale autrichienne que de la province. Eisenstein est un
grand  bourgeois  (désigné  comme  rentier  dans  le  livret),
Orlovsky toujours un prince exilé, et si le directeur de la
prison  et  Eisenstein  font  mine  d’être  aristocrates,  la
critique des mœurs s’en trouve déviée : ce sont des membres de
la haute société qui s’ennuient autant que le prince, et leurs
tribulations vaudevillesques comptent moins que l’ivresse que
recherchent  tous  les  protagonistes  comme  une  échappatoire
festive à un mal de vivre diffus qui correspond au début de la
lente agonie de l’empire austro-hongrois après la défaite de
Sadowa en 1866. Derrière le divertissement sourd discrètement
une angoisse quasi dépressive, qui doit affleurer dans les
couplets  d’Orlovsky  mais  aussi  bien  quelque  peu  dans  la
czardas de Rosalinda, et même derrière la futilité de façade
du « Duidu » de Falke. Cette mélancolie, qui doit apparaître



aussi d’ailleurs en filigrane des chefs d’œuvre offenbachiens,
Orphée  aux  enfers,  La  Périchole,  La  belle  Hélène,  est  un
ingrédient essentiel de cette

Fledermaus,  qui  ne  trouve  pas  son  correspondant  dans  le
vaudeville de Meilhac et Halévy. Plus curieux, Laurent Pelly a
décidé de ne confier à Alfred aucun des petits morceaux d’airs
d’opéra traditionnels, reconnaissables par le public, qui font
une partie du sel de la Chauve-Souris, le rôle se trouvant
réduit à la portion congrue. Entre ces coupes et un bal plutôt
réduit au second acte, puisque le ballet est omis, on se
retrouve avec à peine plus de deux heures de spectacle, quand
une  Fledermaus  traditionnelle  outre-Rhin  dure  deux  heures
quarante-cinq (celle de l’Opéra-Comique en 2014 durait deux
heures  quarante),  d’où  une  impression  diffuse  de
précipitation, qui ne rend pas justice à toutes les dimensions
de l’ouvrage.

Traduttore traditore
On pouvait espérer que Laurent Pelly, à qui l’on doit tant de
réussites dans l’univers d’Offenbach, saurait comprendre et
adapter le caractère doux-amer de l’opérette viennoise dans
une  mise  en  scène  subtile.  Cependant,  pour  une  question
d’intelligibilité, Caroline Sonrier a voulu monter l’œuvre «
en français, pour que le public puisse saisir tout le piquant
du livret parlé et chanté. Plutôt qu’une traduction littérale,
j’ai proposé de revenir à la pièce de théâtre française qui
avait inspiré Johann Strauss : Le Réveillon de Meilhac et
Halévy, les célèbres librettistes d’Offenbach et de Carmen.
Ainsi, exit l’atmosphère de cure thermale et de chantilly près
de Baden, l’action se déroule à Pincornet-les-Bœufs au cœur
d’une bourgeoisie provinciale étriquée. »

Sous la ceinture
Cette déviation n’est pas sans conséquences : Pelly, ayant
offert à sa complice habituelle Agathe Mélinand le soin de
réécrire le texte parlé, et en utilisant pour le texte chanté



la traduction de Patrice Caurier et Moshe Leiser, on revient
aux noms des personnages du Réveillon, Gaillardin, Duparquet,
Caroline, Tourillon et Léopold, mais surtout on nage en plein
esprit vaudevillesque, avec force portes qui claquent, et l’on
perd beaucoup en finesse ce qu’on gagne en intelligibilité.
Agathe Mélinand avait déjà fait lever les sourcils de bien des
commentateurs en réécrivant une partie des dialogues de La
Périchole en 2023 dans la production très réussie de Laurent
Pelly, y ajoutant quelques grossièretés bien inutiles. Ici
encore, même si sa traduction est tout de même versifiée et
contient quelques rimes savoureuses (« Oui, c’est moi, trop
bonne pâte, Oui, c’est moi, que vous trompâtes »), on se pince
vraiment en entendant Gaillardin dire « Elle est chaude » au
sujet de Caroline lors du duo de la montre, peu après qu’on
l’a vu, en ombre chinoise, faire mine d’uriner, de dos, en
fond de scène… On n’est pas plus heureux à la fin de ce même
acte de le voir toucher furtivement le sexe de Duparquet à
travers son pantalon, ni quand Adèle, de profil heureusement,
lève sa robe aux yeux des protagonistes en dégoisant « Voyez
le reste du corps », ou quand Duparquet lance « Quel abruti !
» quand Gaillardin courtise sa bonne. On regrette tout autant
de constater que Tourillon fait mine de vomir bruyamment au
troisième acte… Le personnage de Léopold (Frosch), qui bien
souvent est présenté comme rêveur, un peu lunaire et même
poétique dans sa joyeuse ivresse de petit employé solitaire de
la prison est ici seulement caricatural, brutal et lourd, en «
marcel » avec mitaines, braillant essentiellement. Il est donc
patent que Laurent Pelly a repris à son compte une partie des
options triviales du texte de Mélinand, et on ne peut que le
déplorer, surtout que Caroline Sonrier titrait son éditorial «
L’art de la légèreté » dans le dossier de presse !

Un  vaudeville  cartoonesque  et  endiablé  mis  en
boîte
Heureusement, le travail du metteur en scène ne se résume pas
à ces sorties de route. Tout d’abord, il a confié à Chantal



Thomas la conception de décors originaux en forme de boîte de
guingois,  dont  les  parois  fuchsia  disjointes,  trouées  de
portes  en  leur  milieu  –  ce  qui  rend  leur  franchissement
parfois  acrobatique  pour  les  chanteurs,  augmentant  encore
l’impression  d’étrangeté  cartoonesque  de  l’ensemble  –  vont
s’écarter progressivement au cours des deux premiers actes, de
sorte que le pan du côté jardin finira quasi à l’horizontale,
offrant au bal chez le prince Orlofsky un espace géométrique
étonnant, avec un mur en fond de scène plein de gribouillis
colorés.  Cette  boîte  a  en  outre  un  gros  avantage  :  elle
renvoie  parfaitement  le  son,  de  sorte  que  même  les  voix
parlées  des  chanteurs  ne  souffrent  d’aucune  faiblesse  de
projection par rapport aux voix chantées, ce qui est rare.

 

Un cube jaune de taille restreinte, aux parois translucides,
orné de traits noirs représentant des murs au plaquage debois,
reçoit d’abord les invités au deuxième acte, symbolisant le
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tout petit monde des noceurs qui s’y entassent. Au troisième
acte, les parois, violettes cette fois, sont grillagées de
traits noirs parallèles esquissant le monde carcéral, tandis
qu’un plafond mobile de même couleur présente des traits dans
l’autre sens, et finira presque par rejoindre le plancher au
moment où Tourillon, au sommet tardif de son éthylisme, entame
une sorte de nage sur le dos sur son bureau en fredonnant
l’air du champagne. Ces décors quasi vides symbolisent un
monde à l’esthétique proche de la bande dessinée, où Pelly
mécanise le plus souvent les mouvements des protagonistes, qui
plient les genoux en mesure, ou lèvent et baissent la tête,
qui prennent des poses figées typiques des romans-photos ou se
lancent dans des courses-poursuites dignes des comédies de
Mack Sennett. Lors de la valse après le « Duidu », la moitié
du chœur à jardin jette Gaillardin puis Tourillon vers l’autre
moitié  à  cour,  la  valse  se  transformant  en  jeu  de  balle
humaine des plus réjouissantes. Il faut d’ailleurs saluer les
chanteurs à qui on demande ainsi des performances sportives
tout en gardant l’intégrité absolue de leur chant. Gaillardin,
avec ses moustaches et sa raie au milieu, son allure godiche
et son élasticité, ressemble fort à un Charlot embourgeoisé,
dindon de la farce grotesque et pitoyable dans sa veulerie
prétentieuse,  ce  qu’accentue  le  fond  de  teint  blanc  des
protagonistes.  Souvent  il  prend  des  poses  à  la  Daumier,
accentuant  la  bedaine  qu’il  n’a  pas,  singeant  monsieur
Prudhomme. Après l’entrée de la comtesse au second acte, et
juste avant la czardas, toutes les femmes du chœur portent un
masque couleur chair monté sur un bâton qui ressemble fort à
celui que la comtesse arbore sur son visage, rendant Caroline
méconnaissable, ce qui permet au jeu de dupes attendu entre
l’époux et son épouse d’être aussi crédible que possible. Les
hommes, eux, depuis Gaillardin au premier acte, sont souvent
en  porte-chaussettes,  et  finiront  par  être  dévêtus
progressivement  par  les  femmes  au  cours  du  «  Duidu  »  de
Duparquet.

 



 

La  direction  d’acteurs,  très  fouillée  comme  toujours  chez
Pelly,  se  double  d’un  sens  de  l’utilisation  de  l’espace
affirmé,les  protagonistes  se  mouvant  ou  dansant  selon  des
trajectoires tantôt diagonales et triangulaires, symbolisant
le triangle amoureux du premier acte, ou linéaires, de côté en
avant et en arrière, de jardin à cour et de cour à jardin, au
rythme des danses straussiennes, en farandole avec le chœur ou
par deux, dans un rythme endiablé. Ces tracés sont soulignés
par les lumières complexes de Michel Le Borgne, qui se sert de
la géométrie des décors pour créer des faisceaux lumineux très
esthétiques, quand il ne joue pas des ombres chinoises avec
virtuosité, multipliant ainsi les plans visuels dans un espace
sans meuble, quasi idéalisé. Le tout entre en résonance avec
les rythmes chaloupés de Strauss de façon admirable.
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Entre Looney tunes et Broadway
Cependant, en tirant le jeu d’acteurs vers une esthétique de
bande dessinée, Pelly modifie aussi certains personnages, en
particulier Duparquet. Celui-ci, doté de quelques malheureuses
mèches  couvre-calvitie,  ressemble  d’abord  à  une  sorte  de
Giscard gris, grand escogriffe quasi arachnéen, et Pelly le
fait surgir parfois d’un espace entre les pans de mur comme un
petit diable commentant l’action de la planche, de sorte qu’il
semble mener le jeu du début à la fin, commentant d’ailleurs
l’action  en  apartés  sans  vraiment  tenter  de  masquer  ses
émotions et desseins comme il est de tradition pour Falke,
lequel ne se dévoile qu’au tout dernier moment. En frac au
second acte, entouré de tous les protagonistes au moment de
révéler l’histoire de la Chauve-Souris, le notaire est mis en
valeur par un projecteur (un autre suit Gaillardin) dans une
esthétique de revue de Broadway avant la chanson « Duidu ».
Celle-ci n’est pas le meilleur moment du spectacle, puisque
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les femmes déshabillent les hommes au fur et à mesure de la
chanson, ce qui ne permet guère à l’émotion d’affleurer, alors
que ce moment suspendu devrait être troublant, la sincérité
affleurant sous l’apparente superficialité du propos.

Le  personnage  d’Orlofsky  reçoit  aussi  un  traitement
particulier : en habit militaire de velours violet et bottes
de cuir, marchant parfois au pas de l’oie, il arbore une
curieuse coupe de cheveux au bol qui le fait ressembler à un
adolescent excentrique et justement, Pelly en fait un jeune
homme un peu foldingue, prêt à se trémousser pour un rien,
amusant en soi surtout grâce à un zozotement très étudié mais
sans rien de l’épaisseur étrange et fascinante du personnage
original, qui traîne une sombre mélancolie habillée avec tact
d’une jovialité éthylique bien feinte. Ce ne sont pas les
shots de vodka que Pelly lui fait enfiler comme des perles qui
lui rendront l’épaisseur perdue. Caroline au premier acte est
une réelle caricature, mais plus réussie, prenant des poses de
jolie poupée à la Tex Avery,engoncée dans sa robe rouge, avec
son  chignon,  les  genoux  légèrement  pliés,  multipliant  les
attitudes  faciales,  telle  une  gourgandine  bouillant  de
frustrations entre Alfred et Gaillardin. Le sens du rythme de
Pelly fait souvent mouche, en particulier lors du trio avec
Tourillon au premier acte, où le comique de répétition autour
des baisers d’adieu toujours renouvelés fonctionne à plein.

Une équipe de choc
Le seul avantage indéniable du choix de la version française
de l’ouvrage est de permettre à la maison lilloise de trier
sur le volet une équipe de chanteurs francophones de haut
niveau apte à se frotter à des rôles qui sur le plan de la
difficulté vocale n’ont rien à envier au grand répertoire
d’opéra. Et pourtant tout n’allait pas de soi, quand il a
fallu remplacer un Gaillardin victime d’un accident en cours
de  répétitions,  et  une  Caroline  qui  s’est  retirée  de  la
production. Le seul qui nous a déçus est, on l’a dit, Eddy
Letexier dans le rôle de Léopold, mais Pelly ne lui a pas



laissé de marge de manœuvre. Raphaël Brémard est un excellent
Bidard, même si on le prive de son bégaiement. Dans le court
rôle d’Ida, en robe de soie jaune à vertugadin, la soprano
Claire Antoine fait valoir un timbre sombre et charnu, très
séduisant,  et  ses  qualités  d’actrice  ne  passent  pas
inaperçues.  Le  ténor  Julien  Dran  est  l’élégance  même  en
Alfred, malgré un rôle raccourci. En coulisses, au début du
premier  acte  comme  au  début  du  troisième,  il  projette  la
lumière à la fois chaude et claire de son timbre dans une
ligne de chant châtiée et déliée ; dans les duos avec Caroline
(« Faisons fi des soucis »), son timbre se marie admirablement
à celui de Camille Schnoor (ce qui rejoint la situation !) et
dans le trio du troisième acte avec Caroline et Gaillardin il
joue de la voix mixte avec un chic parfait. Mais il n’est pas
en reste dans les parties parlées, admirablement maîtrisées
quant aux intentions théâtrales, pleines de piquant, dessinant
un personnage moins falot que ce que l’on voit bien souvent.
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La  mezzo  Héloïse  Mas  offre  au  prince  Orlovsky  son  timbre
d’ambre profond, assez fascinant en soi, et elle campe un
personnage d’un certain relief ; ses « Chacun à son goût »
sont lancés avec désinvolture mais sans laisser apparaître
l’amertume profonde qui devrait émaner du personnage. Franck
Leguérinel campe un Tourillon truculent, son baryton usant de
toutes  les  ressources  de  la  voix  parlée  avec  un  art
confondant. « Me serais-je trompé d’logis ?» au premier acte
est admirablement troussé, comme « Je n’suis pas du tout duc »
au  troisième  acte.  Quand  il  saute  du  décor  avant  que
Gaillardin réapparaisse en avocat, son « Hop là ! » est d’un
style inimitable, et le chanteur s’intègre aux ensembles avec
une grande aisance. La soprano canadienne Marie-Eve Munger
incarne une Adèle piquante à souhait. Le rôle est très long en
termes de chant comme dans les parties parlées, et plein de
difficultés  techniques  qu’elle  survole.  Dans  l’air  de  la
lettre d’Ida au premier acte, dans celui du second où elle
joue l’artiste, comme dans celui du troisième « Je joue de
l’opérette », elle lance des ribambelles de vocalises avec une
aisance ébouriffante, et sait battre et boucler les trilles
comme  personne.  En  robe  rouge  de  soie  à  vertugadin,  elle
brosse  le  portrait  d’une  soubrette  rouée  en  mal  de
reconnaissance, mais la longueur du rôle et l’aspect sportif
exigé par la mise en scène sont peut-être la cause d’une
certaine  acidité  de  ses  suraigus  vaillamment  projetés.  Le
baryton clair de Guillaume Andrieux est idéal pour Gaillardin
dont  le  spectre  vocal  s’aventure  souvent  dans  des  aigus
ténorisants (« Puisqu’il le faut démasque-toi » à Caroline).
Extrêmement sollicité physiquement par la mise en scène, il
campe  un  Gaillardin  plutôt  ridicule  et  prétentieux,  sa
jeunesse apparente le mettant en concurrence plus directe avec
Alfred que la coutume ne le veut. Il sait user de la voix
mixte avec art (« Mais pas un mot à mon épouse »). Bien grimé,
il est un Bidart extrêmement convaincant au troisième acte,
grognant un peu dans le grave pour donner un certain sel aux



phrases  répétitives  («  Je  suis  là  pour  vous  défendre  »).
Christophe Gay est beaucoup plus sollicité par la mise en
scène de Pelly que la moyenne des Duparquet. Il campe un
notaire malveillant, presque inquiétant, qui tire les ficelles
du  vaudeville  avec  une  ironie  grinçante,  et  dynamite  les
conventions sociales avec une joie cynique. En outre, il use
avec une grande science vocale de son baryton clair à la
couleur différenciée de celle de Gaillardin, mixant finement
un « Détends-toi » enjôleur à l’intention de sa victime au
premier acte, gérant son léger vibrato à des fins expressives
(« Viens ce soir »). « Tu deviendras un gai marquis » achève
de faire basculer sa victime. Plus tard, au second acte, dans
le  très  attendu  «  Duidu  »,  si  le  grave  manque  un  peu
d’ampleur, ses « baisers partout » pianissimo fascinent tous
les protagonistes.
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Mais  c’est  peut-être  la  soprano  franco-allemande  Camille
Schnoor qui brille le plus au cours de cette avant-dernière
représentation. Dès l’entame, avec son timbre chaud et ambré,
sa voix de belle largeur projette un superbe métal, et le
phrasé de sa Caroline est un modèle de chic et d’élégance.
Elle exhibe une grande longueur de souffle, des tenues de
notes en fin de phrase d’une classe folle. Mais cette voix
ample est aussi totalement à l’aise dans les vocalises, dès le
duo « Cette taille gracieuse » au second acte. Grâce à elle,
la czardas est peut-être le sommet de toute la représentation
: tout y est, du grave ample et capiteux aux vocalises di
forza stupéfiantes, jusqu’à un aigu de feu, mais surtout la
soprano  dose  avec  maestria  l’ironie  de  la  situation  et
l’émotion réelle qui émane de son chant. Avec elle, on rejoint
vraiment la Fledermaus idéale. L’actrice n’est pas en reste,
et même derrière un masque qui la prive d’une partie de son
expressivité, elle joue avec un naturel confondant, de tout
son  corps,  attirant  tous  les  regards  et  esquissant  un
personnage d’une grande complexité, entre l’épouse frustrée,
la fausse comtesse fascinante et la femme trompée qui sait
pardonner. Le Chœur de l’Opéra de Lille, sous la direction de
Mathieu Romano, est parfait dans ses interventions, et fait
preuve d’une docilité à toute épreuve face aux exigences du
metteur en scène.

Dansons, dansons, jusqu’à mourir
Il revenait à la cheffe d’orchestre allemande Johanna Malangré
le soin de transformer ou non l’essai de la mise en scène.
Bien sûr, l’Orchestre de Picardie ne saurait rivaliser avec
ses homologues viennois en termes de raffinement des timbres
et de pure beauté et profondeur de son. Le sien est plutôt
clair, ses cordes sont lumineuses et ses bois délicats ne
manquent pas de transparence. Dès l’ouverture, on est frappé
par la discipline de l’ensemble, qui ajuste la dynamique au
moindre geste de sa cheffe, laquelle jamais ne lui lâche la
bride  et  sait  doser  les  fortissimi  avec  finesse,  les



rallentandi avec grâce. Certains thèmes, avouons-le, manquent
un peu de la langueur « Mittel-Europa » qui ne s’invente pas
de ce côté-ci des Alpes, mais Johanna Malangré sait gérer les
rythmes avec goût, sans excès de rapidité, leur donnant un ton
enlevé sans brusquerie. La valse « Tchin Tchin » du premier
acte se teinte même un peu d’amertume. Le prélude de l’acte
deux, dansant, est rondement mené, le « Duidu » parfaitement
balancé, la farandole qui clôt l’acte central est un vrai
tourbillon  des  plus  entraînants.  Grâce  à  elle  et  à  son
orchestre, le spectateur quitte la salle en sifflotant, et
c’est là la marque d’une indéniable réussite !

 

______________________________________________________

CRITIQUE,  opéra.  LILLE,  Opéra  de  Lille  (du  4  au  17  juin
2024).Johann STRAUSS II : La Chauve-Souris. G. Andrieux, J.
Dran, C. Gay, M-E. Munger… Laurent Pelly / Johanna Malangré.
Photos (c) Simon Gosselin & Hervé Escario.

 

VIDEO : Teaser de « La Chauve-Souris » selon Laurent Pelly à
l’Opéra de Lille

 

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

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

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

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

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

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

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

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



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

Dans la fosse du Teatro Real, Pablo Heras-Casado se démène
comme  un  diable  pour  tenter  de  conférer  une  cohérence
rythmique  à  un  orchestre  qui  n’a  pas  l’expérience  des
phalanges germaniques (on regrettera certaine instabilité de
tempo dans la célèbre ouverture), mais gagne en confiance et
en efficacité, notamment dans la rixe dont Beckmesser fait les
frais, à la fin du 2ème acte, dans l’ouverture du 3ème acte,
aux  couleurs  soyeuses  et  tout  en  retenue,  ou  dans  la
jubilatoire kermesse de ce même 3ème acte. Sans doute que le
chef  espagnol  a  eu  raison  de  délaisser  les  profondeurs
métaphysiques des autres opus du compositeur et de miser sur
une certaine légèreté, plus conforme à la tonalité comique de
ces Maîtres qui nous ont enchanté.

 

_____________________________________________

CRITIQUE, opéra. MADRID, Teatro Real, le 25 mai 2024. WAGNER :
Die Meistersinger von Nürnberg. Gerald Finley (Hans Sachs),
Jongmink  Park  (Veit  Pogner),  Paul  Schweinester  (Kunz
Vogelgesang), Barnaby Rea (Konrad Nachtigal), Leigh Melrose
(Sixtus  Beckmesser),  José  Antonio  Lopez  (Fritz  Kothner),
Albert Casals (Balthasar Zorn), Kyle van Schoonhoven (Ulrich
Eisslinger),  Jorge Rodríguez Norton (Augustin Moser), Bjørn



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

 

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

 


