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—�par Sébastien de Dianous �—

Un festival de documentaires pose 
toujours la même question  : que 
fi lme-t-on du réel et comment ? Les 
réponses, on le constate, sont stan-

dardisées. Même un festival aussi riche que Vi-
sions du réel o� re très peu d’œuvres de cinéma. 
Leurs réalisateurs sont de bons faiseurs de fi lms, 
appliqués et sincères. Peu d’entre eux inventent 
des objets fi lmiques, de ceux qui impliquent 
profondément le regard. Werner Herzog, primé 
à cette 50e édition pour toute son œuvre, nous 
rappelle en creux que c’est une question de 
talent, lui qui fut capable de transformer ses 
fi lms en fi èvres visuelles et ses personnages en 
mythes. Mais il y a aussi un problème de pos-
ture : tout se passe comme si « faire du docu-
mentaire » consistait à donner à voir. Probable 
contresens. Cette approche aboutit à défi nir 
des genres balisés, au premier rang desquels 
le documentaire politique. On dénonce ici la 
construction d’un barrage, là le déplacement 
d’une ville minière, l’errance inacceptable de 
réfugiés roumains en Europe de l’Est, l’oppres-
sion d’une tribu en Birmanie, la recherche de 
maris disparus par des femmes tunisiennes, 
toutes causes fi lmées avec distance et dignité 
bien sûr, le cinéma est un art respectable, non 
mais. Deuxième proposition stéréotypée : l’im-
mersion en milieu peu connu, de préférence 
exotique. Et résolument sans message : je fi lme, 
vous regardez. Je fais semblant de ne pas vous 
imposer de regard. Chez les aborigènes d’Aus-
tralie, préférablement cadrés par un Danois, 
auprès des fumeurs d’opium du Laos, fi lmés 
par un Belge, en compagnie d’enfants dans le 
désert argentin, dans un village noir et kitsch 
des Everglades de Floride. Le fi lm d’autofi ction 
ou de famille est le troisième standard, de pré-
férence teinté de réfl exion sur l’histoire. Cela 
donne un laborieux fi lm est-allemand de quatre 
heures, une réfl exion introspective sur la fi n 

des illusions scandée par des textes de Kafka et 
de Brecht sur fond de Passion selon saint Mat-
thieu… Dernier genre fl éché, l’essai poético-arty 
: une réfl exion sur les gratte-ciel de Hong Kong, 
des contes des mille et une nuits irano-n’im-
porte quoi, un road movie US à la sauce Aker-
man, une histoire expérimentale de la musique 
électronique, n’en jetez plus. Ce dernier genre 
semble avoir le vent en poupe. Tout n’est pas 
nul dans ces essais, certains font preuve d’une 
originalité de traitement rafraîchissante, mais 
d'urgence, guère. Cinéma documentaire sans 
nécessité =  punition immédiate. Toutefois des 
miracles se produisent. « I Have Seen Nothing, I 
Have Seen All », du Syro-Libanais Yaser Kassab, 
bouleverse avec sa narration d’un exil qui fait 
s’entrechoquer plusieurs paysages irréels sur 
fond de discussions au téléphone, avec un père 
resté en Syrie, c’est-à-dire en enfer. Amie-Sarah 
Barouh irrite par un certain maniérisme mais 
émeut sincèrement lorsqu’elle raconte une 
étrange relation amoureuse avec un bad boy 
ayant élu domicile dans les bas-fonds de la gare 
de Lyon («  I Can Change, But Not 100% »). Le 
sommet a été atteint par « The House », de la 
Française Mali Arun, dont on ne comprend pas 
pourquoi il fi gurait en deuxième division du 
festival. Portrait d’une maison communautaire 
en Alsace, ce fi lm splendide o� re une épaisseur 
stupéfi ante de sujets et de regards. L’utopie po-
litique, la famille –  la paternité, la maternité, la 
fratrie –, le travail, l’art, l’argent, la santé, la mort, 
tout est présent ici, et cette densité est peinte 
et pas seulement captée par la grâce d’une ca-
méra-pinceau se mouvant avec délicatesse et 
maturité. Il y a de l’Alain Cavalier dans l’attention 
amoureuse de la voix o�  et le goût élégant du 
détail. Il y a surtout la confi ance dans le cinéma 
d’une jeune réalisatrice qui se donne pleinement 
à son fi lm. Elle assume, elle ose, elle transfi gure. 
C’est juste et beau.

«THE HOUSE», UNE VISION DU RÉEL
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Un trio élégant s’aligne en un rang faussement sage pour ouvrir avec nous la boîte aux 
souvenirs, l’album photo d’une époque, la quintessence des années 70-80 au travers 
de l’évocation, de la memorabilia d’une collection d’objets. L’expérience se déroule par 
touches, bruitages, témoignages. Ils ont besoin de très peu, mais leur talent est grand 

pour nous faire voyager aux tréfonds des commémorations intimes, matière brute de ce qui nous 
a construits. La pétarade d’un vélomoteur, l’évocation de chaussettes Burlington, la litanie de lon-
gues listes de copains qu’on n’a jamais oubliés, le bruit irremplaçable du cadran rotatif et sa forte 
poésie sonore nous entraînent au sein d’archéologies personnelles partagées portées dans une 
jouissance nostalgique bienheureuse. L’image convoquée est si puissante qu’on pourrait presque 
parler de la mise en espace d’une « sociologie de l’objet ». Autour d’elle se construisent les chapitres 
de cette collection. En plusieurs épisodes – qui échangent entre eux de discrets clins d’œil –, on 
est en Colombie, dans un trou de province, apeuré lors de notre première soirée de baby-sitting 
ou encore dans un fi lm des années 30. L’écriture est fl uide, les détails percutants. Comédiens tout 
en retenue et envolées légères, déclencheurs d’imaginaire collectif, l’humour suisse a un visage 
aux multiples faces : celui mobile et subtil de Mifsud, les expressions fi nes de Büchi et les gammes 
de jeu si di� érentes de Pohlhammer, tous modelés ensemble par leur inventive complicité. Bien 
au-delà de l’humour de situation, jamais dans le sarcasme ni l’ironie cynique, l’humour suisso-uni-
versel a un nom de code : BPM… qui se cherche et se trouve jusqu’à la toute dernière ligne des 
remerciements de la feuille de salle (merci quand même à Claude Chabaud).

LA COLLECTION

CINÉMA / FESTIVAL VISIONS DU RÉEL (NYON, DU 4 AU 13 AVRIL 2019)

CONCEPTION CATHERINE BÜCHI, LÉA POHLHAMMER ET PIERRE MIFSUD 
THÉÂTRE SAINT-GERVAIS (GENÈVE), DU 11 AU 16 JUIN

—�par Muriel Weyl —

Voilà certainement la claque que 
l’on n’attendait pas et qui persiste 
dans notre mémoire, comme la 
trace de la main sur la joue. Ce qui 

perturbe le plus, c’est la sensation tenace 
de ne pas savoir exactement à quoi nous 
avons assisté  : la confession d’une enfant 
du siècle ? Un one-woman-show ? Un essai 
porno-écologiste ? Une tentative par le réel 
de défi nir ce que peut être une représenta-
tion ? 3 h 30 de conversation avec Cécile ? 
Un peu tout ça à la fois et certainement 
encore bien d’autres choses qui décante-
ront avec le temps, tant ce spectacle dans 
sa forme très simple contient de couches. 
Cécile, la trentaine, est donc là pour nous 
parler d’elle. C’est Marion Duval – actrice et 
metteur en scène qu’il ne faut pas lâcher, 
car tout ce qu’elle touche semble se trans-
former en ovni des plateaux – qui lui a de-
mandé de se livrer devant nous, et en e� et 
elle a pléthore d’histoires incroyables à ra-
conter. Le portrait complexe qui se dessine 
au fur et à mesure des chapitres (du clown 
à l’hôpital à la Zad en passant par l’éton-
nant projet «  Fuck for Forest  ») crée une 
empathie unanime, immédiate et durable  ; 
Cécile est émue, Cécile est perdue, Cécile 
s’excite sur son tabouret avec la couture 
de son jean, Cécile pleure ses amis passés, 
Cécile délire, et quoi qu’elle fasse, où qu’elle 
décide d’aller, le public conquis part avec 
elle, verse sa larme et rit aux éclats. Toute 
la bien-pensance est évacuée, et la question 
pénible du vrai ou du faux tombe à plat, 
le propos n’est défi nitivement pas dans 
ces sphères de pensées-là. Ce qui se terre 
derrière cette performance est pourtant 
de l’ordre de la théorie du théâtre. Avec 
la déconstruction de tout ce qui fait tradi-
tionnellement une représentation (plus de 
quatrième mur, plus de personnage, plus 
de dramaturgie, plus de temps ni de lieux 
fabriqués…) grandit devant nos yeux une 
forme qui interroge l’art du théâtre dans 
l’ici et maintenant uniquement. Cette « vie 
intense » (comme la défi nit si bien Tristan 
Garcia) sans garde-fou se consume seu-
lement au présent, et puisque nous parta-
geons un temps commun, nous assistons à 
une représentation en train de se construire, 
toujours sur le fi l, fragile, imparfaite, sac-
cadée, sans volonté d’aboutissement. Mais 
le théâtre ne se laisse pas oublier si vite, et 
comme un clin d’œil espiègle des pastiches 
émaillent le discours – comédie musicale en 
hôpital psychiatrique ou partouze géante 
pour contrer les CRS à Notre-Dame-des-
Landes – et achèvent de brouiller les codes 
d’un spectacle qui ne se laisse résolument 
pas circonscrire.

«�Sauver de l’oubli les objets quotidiens devenus obsolètes ? C’est la mission que se 
donne le Collectif BPM, trois comédiens-concepteurs. »

ANTIOCHE
Sarah Berthiaume / Martin Faucher  
(Théâtre Bluff)

THEATRE-PARIS-VILLETTE.FR

21 — 25 MAI 
2019

« Loin d’une rage dévorante et des lieux 
communs de la rébellion adolescente, la révolte 
que Sarah Berthiaume raconte avec sensibilité 
et humour prend au sérieux la déroute d’une 
jeunesse en quête de sens (...). »  
Le Devoir (Québec)

avec le soutien de la Délégation générale du Québec à Paris

FESTIVAL D’AVIGNON 
11 • Gilgamesh Belleville 
5 AU 26 JUILLET 2019

WWW.EQUILIBRE-NUITHONIE.CH

EQUILIBRE / FRIBOURG

BLANCHE
NEIGE

BALLET PRELJOCAJ

MAI 2019
16 – 17

UNIQUES DATES EN SUISSE

CÉCILE
MISE EN SCÈNE MARION DUVAL

THÉÂTRE SAINT-GERVAIS (GENÈVE) 
DU 14 AU 19 MAI 

(Vu à l'Arsenic, Lausanne)

—�par Marie Sorbier —

«�En 2016, Marion Duval fait la connaissance 
de Cécile Laporte, une activiste et auteure 
qui consacre son existence à rendre celle 

des autres meilleure. »
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périence Car non, Levy n’est en aucun cas « responsable » 
du festival, au grand dam de la police locale. Chaque per-
sonne à l’origine d’un projet en est responsable, du lieu au 
public qu’il attire. Yonatan, lui, agglomère tout cela dans 
un programme où la « sélection » n’existe pas. Ces forces 
communes reposent sur le seul moteur de l’envie et non 
sur une base économique, rendant les représentations 
gratuites. « Nous n’avons pas à attendre du gouvernement 
qu’il nous donne de l’argent pour créer, tout comme il n’a 
pas à nous dire ce que nous pouvons ou devons faire. Le 
désir et l’amour de la création sont bien plus forts qu’un 
ensemble de règles ou de l’argent. »

La société qui se rencontre

Tiv’on, berceau de ce festival hors du commun, semble 
avoir été fondé sur un principe d’autonomie solide. L’ethos-
du volontariat et de l’éducation y est également bien 
ancré. Pendant près de deux décennies, les citoyens se 
sont battus pour ouvrir leur propre école Steiner, du nom 
du père de l’anthroposophie, une des forces fondatrices 
de ce mouvement citoyen prônant la responsabilité indi-
viduelle. C’est sur ces principes de triarticulation de l’or-
ganisme social que Levy a développé sa théorie des trois 
corps : « Les corps, ou plutôt les personnes, c’est en fait le 
processus de création. Au départ il y a le moi, le spirituel 

Le festival de Sheikh Abreik, à Tiv’on, dans le nord 
d’Israël, a ouvert, pour la troisième année consécutive, 
toutes les portes publiques et privées de la ville afi n d’y 
inviter la création et l’échange. 

C’est en découvrant ce qui se cache derrière 
ces portes, parfois di�  ciles à trouver, que la 
vision de Yonatan Levy, auteur et metteur en 
scène majeur en Israël, devient palpable et 

que l’on commence à comprendre1 en présence de quoi 
nous sommes  : du pur génie révolutionnaire. Sur le pro-
gramme du festival, quatre jours de performances en tout 
genre (théâtre dans le parc, chant dans un tunnel ou ate-
lier yoga dans la forêt) côtoient des propositions culinaires 
alléchantes, au restaurant mais surtout chez les gens, car 
Sheikh Abreik, c’est ça : ne pas attendre qu’on nous donne 
un espace pour s’exprimer. Si on veut faire quelque chose, 
on commence par son salon, son jardin, et c’est bien. Place 
à la rencontre inattendue donc. Aucun code des festivals 
habituels n’est de mise, les lieux des représentations ne 
sont pas organisés de manière que tout soit simple pour le 
festivalier. La voiture est quasi indispensable, et la timidité 
doit rester au placard, car il faut oser s’introduire dans l’in-
timité des familles participant à l’expérience. Le festivalier, 
d’ailleurs, dort chez l’habitant, gratuitement. Là-bas, tout 
part de l’envie. L’envie de faire, l’envie de voir, et chacun 
est responsable de son chemin, de sa création, de son ex-

qui est inspiré, c’est comme une gestation interne, très 
personnelle, c’est ce qui correspond au credo de liberté. 
Puis cette inspiration se traduit ensuite en vision, c’est là 
que la deuxième personne arrive, car on se rend compte 
à ce stade que l’on va avoir besoin des autres. Cela cor-
respond au credo de fraternité. Puis la troisième personne 
entre en scène au moment où la création existe, elle est 
là, dans le monde, indépendante, ne nous appartient plus, 
nous sommes égaux face à elle. C’est la physicalisation du 
concept d’égalité. » Sheikh Abreika pour but de voyager 
et de devenir un mouvement international. Aux envies 
de faire souvent empêchées pour raisons fi nancières ou 
techniques, ce festival dit « N’attendez pas, commencez là 
où vous êtes ! ». Les ouvertures que cela provoque sont à 
l’image de l’occupation de l’espace à Sheikh Abreik : par-
tout, à tous les niveaux. Voilà comment les 750 représen-
tations, si sublimes (« Duos », de Tamar Benyamini, dans 
un ancien château d’eau, ou « Mère Jérusalem », de Tamar 
Linder et Neta Spiegel, dans un tunnel) ou médiocres 
soient-elles, prennent une place secondaire au festival de 
Sheikh Abreik, puisque la vraie star, là-bas, c’est la société 
qui se rencontre, et le chant magnétique qui en émane et 
vibrera longtemps et durablement dans les trois corps en 
même temps.

Festival de Sheikh Abreik,
Kiryat Tivon (Israël), du 10 au 13 avril 2019

— par Leïla Amar —

ISRAËL / FESTIVAL DE SHEIKH ABREIK, 
COUP DE PIED DANS LA FOURMILIÈRE

— par Marie Sorbier —

AUTRICHE / LES CENT CINQUANTE ANS DE L’OPÉRA 
OU LA NOUVELLE DÉCADENCE VIENNOISE

REPORTAGES

badauds, habitants et touristes, dès les beaux jours ar-
rivés, d’assister à la représentation. La musique irrigue 
la ville et les veines de chacun comme un ciment à fl eur 
de peau, liant en souterrain ce sentiment di�  cile à défi -
nir qui attache fi èrement à un territoire. Chaque coin de 
rue abrite la trace de l’un des compositeurs membres de 
notre patrimoine universel, comme s’ils s’étaient donné 
rendez-vous, comme si, ici, la musique résonnait di� é-
remment. 

Antre aux merveilles

Dominique Meyer, ancien directeur du théâtre des 
Champs-Élysées, à Paris, fi nit son mandat à l’opéra 
de Vienne, et c’est en grand qu’il a imaginé les festivi-
tés d’anniversaire qui essaimeront dans tout le pays 
et au-delà des frontières. Le 25 mai 2019, ce sera « La 
Femme sans ombre », de Richard Strauss, qui prendra 
corps et voix dans la mise en scène du Français Vincent 
Huguet et qui marquera le début d’une suite d’événe-
ments, urbi et orbi, sur les places et dans les provinces. 
Dans l’attente de cette nouvelle création, c’est à une re-
présentation de « La Bohème » mise en scène en 1963 
par Franco Ze�  relli que nous avons pu assister. Très 
cinématographique, cette lecture au plus près du livret, 

Vienne reste dans nos têtes la ville de Sissi, des valses 
et de la Sachertorte. Et loin de renier cet héritage d’or, 
de goûts et de traditions, la capitale autrichienne sait 
aussi valoriser sur le devant de la scène un visage plus 
contemporain. 

Sans verser dans un excès de hype qui aurait pu la 
transformer en paradis artifi ciel pour bobos, elle 
maîtrise avec élégance cet équilibre qui rend tout 
séjour à arpenter ses artères doux et étonnant.

Calme et volupté pour fêter comme il se doit les cent 
cinquante ans d’un des opéras les plus mythiques d’Eu-
rope. Riche d’une histoire qui se loge aussi bien dans la 
généalogie prestigieuse des fi gures qui l’ont dirigé que 
dans les créations mises en scène par les plus grands et 
dans la foule des spectateurs qui ne cesse de s’y presser, 
le Wiener Staatsoper est aussi aujourd’hui le seul opéra 
à avoir intégré à ses moulures le nec plus ultra de la tech-
nologie. Chaque place est dotée d’une tablette tactile, 
support pour les surtitres, disponibles en six langues. La 
salle est également équipée de caméras aussi discrètes 
que précises pour permettre une retransmission et un 
enregistrement de chaque représentation en plan fi xe 
pour les puristes et montée pour les fans de spectacle. 
Les habitués, eux, connaissent déjà l’écran géant instal-
lé à l’extérieur sur le fl anc du bâtiment, qui permet aux 

fi gurative en tout point, ravit les conservateurs et laisse 
un peu à distance les plus audacieux. Dans un Paris fan-
tasmé, les premier et dernier actes se chantent dans une 
mansarde, en clair-obscur, et l’apparente sobriété ne fait 
que surligner la magnifi cence de l’acte central, où toute 
l’opulence d’une foule en costumes semble s’être donné 
rendez-vous sur le plateau. L’illustration et le récit sont 
rois  ; ce n’est pas une vision de l’œuvre de Puccini qui 
nous est proposée, mais une retranscription e�  cace et 
scrupuleuse de cette musique et de ces mots. Il faudra 
avant de se retirer admirer le rideau de fer signé cette 
saison Pierre Alechinsky, invitation au voyage en noir et 
blanc, une plongée horizontale dans les abîmes digne 
des meilleures compétitions d’Unterwasser-Rugby, 
contrepoint saisissant aux dorures et fastes environ-
nants. Rien de plus naturel alors, en sortant de cet antre 
aux merveilles, de traverser la rue et de se lover dans les 
velours de l’hôtel Sacher. Selon la couleur du salon, une 
cuisine traditionnelle ou plus innovante sera servie. Loin 
du restaurant touristique qu’il semble d’abord être, c’est 
à une institution qui garde à cœur d’honorer son histoire 
que l’on s’abandonne avec plaisir, installés dans le moel-
leux des banquettes. Le luxe baudelairien vient clore la 
trilogie magique et nous laisse, repus et heureux, savou-
rer les charmes de la nouvelle décadence viennoise.

L'HUMEUR

PRINTEMPS DES COMÉDIENS
« Les vingt-huit spectacles proposés confortent 
ce festival dans tout ce qu’il a, à la fois, d’exi-
geant, de multiforme, de joyeux et qui, depuis 
1987, n’a jamais oublié que dans "festival", il y 
a "fête". Du théâtre, de la musique, de l’esprit, 
des sens. »
Montpellier, du 31 mai au 30 juin 2019

LATITUDES CONTEMPORAINES
« Festival international, il se déroule tous les 
ans dans plus d’une douzaine lieux culturels et 
publics de la métropole lilloise, de la région et 
jusqu’au-delà de la frontière belge. Pluridisci-
plinaires, il est consacré aux nouvelles formes 
du spectacle vivant, dans lesquelles le corps 
tient une place importante. La thématique de 
sa 17e édition : "Les Nouveaux Territoires". »
Hauts-de-France, du 5 au 28 juin 2019

FESTIVAL DE MARSEILLE
« Danse, théâtre, concerts, performances, 
cinéma, rencontres et fêtes sont au pro-
gramme du 24e festival, qui rassemble publics 
et artistes d’ailleurs et d’ici et joue avec la ville 
dans sa pluralité et sa diversité. Hybride, festif, 
voyageur et connecté au monde, le festival se 
vit au rythme et à l’image de Marseille. »
Marseille, du 14 juin au 6 juillet 2019
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AGENDA DES FESTIVALS

« Le théâtre 
est l’état, le 
lieu, le point 

où saisir 
l’anatomie 
humaine, 
et par elle 
guérir et 
régenter 
la vie. »

Antonin Artaud

Toujours hanté par ses thèmes récurrents à la 
manière des fantomachies qu’il a� ectionne, 
Warlikowski aiguise avec brio sa grammaire 
dramaturgique et nous o� re l’une des meilleures 

mises en scène que l’Opéra-Bastille ait connues depuis 
longtemps. L’opéra de Chostakovitch exige un e� ort de 
traduction incommensurable. Ouvrage postrévolutionnaire 
contant les mésaventures d’une bourgeoise dans un 
xixe siècle tsariste, elles-mêmes inspirées d’une lecture de 
Shakespeare passée au fi ltre d’un optimisme dostoïevskien, 
la pièce est une œuvre de la contradiction. La violence n’est 
pas une épée de Damoclès vaguement conceptuelle mais 
s’infi ltre partout. Ombre du plus froid des monstres froids, 
elle irradie dans chaque individu, fourbu et désillusionné. 
Depuis cet Est européen souvent dissocié et incompris 
du reste du Grand Continent, le spectacle plonge en nous 
un regard acéré  ; un regard désespéré mêlé à d’ultimes 
fragments d’espoir, dirait Czeslaw Milosz. Plutôt que 
d’arrondir les angles, Warlikowski choisit d’a� ronter cet 
opéra dans toute sa matérialité. Les points de tension, 
les dynamiques de confl it ne sont jamais à sens unique. 
Voici le peuple opprimé lui-même oppresseur ; la femme 
martyrisée elle-même criminelle. En exposant ces saillies 
de brutalité sur un ton tout aussi cru, le metteur en 
scène rend possible leur dépassement. Du chaos et de la 
désespérance naît une terrible forme de sublime. La prison 
dorée dans laquelle se trouve enfermée Katerina, astucieux 

espace dans l’espace, à la fois o� ert aux yeux de tous et 
fermement tenu sous verrous, intensifi e ses passions et 
accélère l’avènement du drame. Mais il n’est pas su�  sant 
de représenter une image du chaos  ; encore faut-il le 
faire réellement surgir. L’escalade haletante de l’hubris est 
magnifi ée par le développement du décor. Celui-ci devient, 
notamment à l’acte III, un personnage à part entière. Pour 
tisser ce faisceau de sens, Warlikowski s’amuse à convier 
des univers épars, proposant des variations de ce que 
représente la matérialité du théâtre lui-même. Des scènes 
de cirque ou des clins d’œil à Feydeau côtoient un univers 
numérique aux allures fantastiques animé par Kamil 
Polak. Utilisées avec beaucoup de parcimonie, les vidéos 
agencées par Denis Guéguin évoquent avec sobriété mais 
e�  cacité la dure réalité de la société russe, les a� res de sa 
politique et les tourments métaphysiques de son peuple.
Bien entendu, il fut impossible de faire les louanges de 
pareille réussite sans le talent des musiciens. L’orchestre de 
l’Opéra national, sous la baguette d’Ingo Metzmacher, o� re 
une performance très juste, particulièrement saisissante sur 
le plan des jeux de dynamiques et de timbres. Sur scène, 
l’ensemble des rôles solistes et du chœur se laisse entraîner 
par la performance extraordinaire du duo de tête  : Pavel 
Cernoch et Ausriné Stundyté nous foudroient grâce à des 
voix impeccables et à un jeu inouï qui –  il faut au moins 
l’espérer – pourra en inspirer d’autres. 

LADY MACBETH DE MZENSK
MISE EN SCÈNE KRZYSZTOF WARLIKOWSKI

OPÉRA DE PARIS

RETOUR SUR

«� Du projet initial de Chostakovitch – consacrer une trilogie aux destins tragiques de femmes russes à 
travers les âges – ne demeura qu’un opéra coup-de-poing : "Lady Macbeth de Mzensk". »

« Lady Macbeth de Mzensk » (c) Bernd Uhlig - OnP

MACBETH EN CHAPKA
— par Lola Salem —
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