
CRITIQUE,  opéra.  MADRID,
Teatro Real, le 1er mars (et
jusqu’au 24) 2024. WEINBERG :
La  Passagère  (Die
Passagierin). A. Majeski, G.
Orendt,  N.  Schukoff,  D.
Karenas…  David  Pountney  /
Mirga Grazinitè-Tyla.

Depuis sa création au Festival de Bregenz, en
2010, La Passagère (Die Passagierin) de Mieczyslaw

Weinberg a beaucoup voyagé : Varsovie, Londres,
Houston, New York, Chicago, mais aussi ici au
Teatro Real de Madrid, en 2012. Toujours dans

l’excellente production initiale de David Pountney
(accessible en vidéo), elle revient dans la

capitale espagnole (en hommage à Gérard Mortier,
pour le 10ème anniversaire de sa disparition, et
dont on connaissait le goût pour le répertoire

contemporain) – dans cette extraordinaire mise en
scène qui relève le défi de montrer très

concrètement sur scène l’atrocité
concentrationnaire. Terminée en 1968, mais

d’emblée écartée par la censure soviétique et
totalement oubliée ensuite, cette création tardive
et un vrai pari, le sujet restant difficile, même
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aujourd’hui – car les camps de la mort peuvent-ils
faire l’objet d’un spectacle ? Cette question, ni

la romancière Zofia Posmysz, rescapée d’Auschwitz,
ni le compositeur Mieczyslaw Weinberg (1919-1996)

n’ont cherché à l’éluder. Et c’est justement cette
prise de risque, cette nécessité d’évoquer

l’horreur sans voyeurisme, qui font aujourd’hui de
cette Passagère un opéra fascinant, car personne

n’a pu y écrire un mot ou une note sans longuement
les méditer en vue d’une émotion maximale. 

 

 

Polonais juif exilé, fixé à partir de 1943 dans une patrie
soviétique d’adoption qui le toléra comme musicien discret, à
l’exception d’un bref mais notable séjour dans les geôles
staliniennes,  Mieczyslaw  Weinberg  possédait  la  sensibilité
idéale pour traiter un tel sujet. Il l’a fait avec des moyens
expressifs  très  particuliers,  proches  de  ceux  de  son  ami
Chostakovitch,  mais  plus  déroutants.  La  partition  de  Die
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Passagierin  procède  par  juxtapositions  et  imbrications  de
matériaux divers : jazz et danses futiles pour illustrer la
croisière,  parfois  de  curieuses  tournures  qui  évoquent
Britten, jusqu’au style épuré, réduit parfois à une simple
ligne mélodique nue, des séquences d’horreur carcérale. Même
si  l’on  peut  s’interroger  sur  quelques  relatifs
fléchissements,  force  est  de  constater  la  puissance
extraordinaire d’une œuvre que Chostakovitch admirait. 

Exemplaire, la production de David Pountney réussit à éviter
tous  les  pièges  d’un  pareil  sujet,  dont  l’horreur  paraît
incompatible avec une convention scénique. Les superstructures
blanches d’un navire en hauteur, les murs gris cendre, les
voies ferrées et les grabats superposés d’un camp de la mort
en bas : le décor (conçu par le fidèle Johan Engels) reste
simple, à la fois irréel et concret. Virtuosité des éclairages
(de Marie-Jeanne Lecca), intuition irréprochable et sensible
du geste juste: Pountney va brillamment jusqu’au bout d’un
projet qui restera, à nos yeux, la meilleure production que
l’on ait vue signée par lui.

Impossible de résister à la Marta de la soprano américaine
Amanda  Majeski,  dont  la  voix  splendide  et  l’engagement
dramatique bouleversent, avec sa vibrante silhouette au crâne
rasé. Aux prises avec un rôle beaucoup plus ingrat, la mezzo
gréco-américaine Daveda Karanas, au tempérament dramatique à
haut potentiel, incarne à merveille Lisa, avec ce rien de
froideur dont elle parvient à faire un atout supplémentaire.
On se régale, comme d’habitude, du timbre de Nikolaï Schukoff,
dans le rôle du diplomate amant de Lisa, mais aussi de son
émission d’une clarté éloquente, le ténor autrichien étant par
ailleurs  doté  d’une  projection  idéale.Le  baryton  hongrois
Gyula Orendt possède une grande voix, cuivrée dans l’aigu,
mais puissante et sombre dans le grave, le médium bénéficiant
d’une homogénéité indiscutable. On n’oubliera pas de citer non
plus  la  Katja  de  la  soprano  russo-britannique  Anna
Gorbachyova-Ogilvie,  tout  simplement  bouleversante  dans  la



chanson russe interprétée par son personnage dans les ténèbres
du  camp  de  concentration  au  II,  ni  la  jeune  (dijonnaise)
Yvette de la soprano française Olivia Doray, tout en fragilité
et en émotion également. Distribués efficacement, tous les
autres rôles, dont bon nombre de petites interventions d’une
importance  stratégique,  fonctionnent  à  merveille,  l’opéra
étant donné en plusieurs langues, reflet du cosmopolitisme
forcé d’Auschwitz.

Enfin, grâce à la cheffe lituanienne Mirga Grazynitè-Tyla,
grande spécialiste mondiale de la musique de Weinberg, et à un
Orchestre du Teatro Real très précis, la synchronisation est
parfaite  entre  ce  que  l’on  voit  sur  scène  et  le  moindre
événement  d’une  partition  incroyablement  riche,  faite  de
petites  touches  qui,  toutes,  ont  un  impact  psychologique
spécifique.  Cette  Passagère  apparaît  ainsi  comme  l’un  des
ouvrages lyriques clés du XXe siècle, et sans conteste un
événement lyrique d’une force bouleversante comme on n’en vit
(plus que) peu dans une salle d’opéra…

___________________________________________________

 

CRITIQUE, opéra. MADRID, Teatro Real, le 1er mars (et jusqu’au
24)  2024.  WEINBERG  :  La  Passagère  (Die  Passagierin).  A.
Majeski, G. Orendt, N. Schukoff, D. Karenas… David Pountney /
Mirga Grazinitè-Tyla. Photos (c) Javier del Real.

 

VIDEO : Trailer de « La Passagère » de Weinberg au Teatro Real

 



CRITIQUE, opéra. PARIS, Opéra
Bastille (du 29 février au 23
mars  2024).  ADÈS  :  The
Exterminating  Angel.  J.
Stucker,  N.  Spence,  H.
Summers,  J.  Ott…  Calixto
Beito / Thomas Adès.

Dimanche sportif pour tout Paris, le semi-
marathonien(ne)s en goguette trottant sous un ciel

bleu de gris aux rives de la grande colonne des
martyrs de juillet 1830. Et pourtant dans la
grande nef aux lambris de miroir de l’Opéra

Bastille la porte des rêves étranges était grande
ouverte. Fable morale et refutation brutale de

notre nature grégaire, The Exterminating Angel de
Thomas Adès a pris possession de chaque

spectateur, tel Luis Buñuel lorsqu’il rendit à
l’oeil une réalité dont l’illusion n’est qu’un

voile aux contours à peine perceptibles.
 

« Behold the monstrous human beast
Wallowing in excessive feast !
No more his Maker’s image found :
But, self-degraded to a swine,
He fixes grov’ling on the ground
His portion of the breath Divine. »
 
Charles Jennens – Belshazzar
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Inspiré  directement  du  film  El  Angel  exterminador
(Mexique, 1962), cette partition d’une grande finesse,
entreprend une adaptation d’une fidélité bouleversante.
Le  film  qui  raconte  un  huis-clos  subi,  dans  des
conditions étranges, par un groupe de grands bourgeois
de  Mexico.  Malgré  son  côté  international,  cette
chronophotographie est une critique assez acerbe de la
bourgeoisie  mexicaine,  immuable  dans  ses  codes  et
inébranlable dans son immobilisme jusqu’à nos jours.
Grande leçon dans notre XXIème siècle qui demeure une
des périodes où la société n’a de social que le nom.
Thomas Adès adapte conjointement avec Tom Cairns ce
chef d’oeuvre du cinéma mondial. 
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Thomas Adès a su saisir, tant dans le livret que dans
sa sublime partition, le subtil message de Don Luis. Le
musicien  et  le  réalisateur  font  office  davantage
d’explorateur que de scientifique. Tels les aventuriers
de naguère ils se fraient un chemin dans les sentiers
mystérieux de la psyché en déblayant les conventions
sans ménagement. Se dévoile ainsi la divinité terrible
du  carnage  qui  sommeille  en  nous.  Cette  bête
monstrueuse dont parle le prêtre Gobrias dans le livret
de  Jennens  pour  le  Belshazzar  de  Händel.  Déjà  en
1962, Buñuel avait été taxé de pessimisme pour cette
vision de l’être humain qui ne fait qu’habiller de
politesse le sombre animal qu’il ne cessera jamais de
ressortir à la moindre distraction. Thomas Adès compose
une musique par moments hiératique mais sans brutalité
ni froideur. Sa partition est riche, par moment d’une
sensualité  débordante  et  avec  de  très  belles  pages
lyriques. Il a même inclus des couleurs vernaculaires
mexicaines  dans  les  cuivres  d’un  des  choeurs.  Nous
saluons aussi que chaque personnage est mis en avant
avec  beaucoup  de  naturel.  Epousant  parfaitement  la
notion de reproduction des codes et du modèle bourgeois
chers  à  l’univers  de  Buñuel,  il  adapte  même  le
doublement des gestes, des entrées et sorties. Si le
film de Buñuel est un des plus grands chefs d’oeuvres
qui soient, l’opéra de Thomas Adès l’est tout autant. 

Si l’on peut croire que l’adaptation musicale d’un tel
film  est  une  épreuve  herculéenne,  trouver  la  bonne
approche scénique est une tâche tout aussi difficile.
La mise en scène de Calixto Beito réussit amplement
avec  un  grand  respect  pour  l’adaptation  et  une
originalité  fantastique  malgré  le  décor  unique.  Cet
immense salle à manger a la pulchritude des mausolées
et sa verrière blafarde, telle un oeil cruel et aveugle
nous rappelle notre petitesse face à un monde souvent



indifférent  à  nos  agitations.  Ce  contraste  entre
couleur et néant saisit le spectateur à tel point qu’on
y prend plaisir à regarder, l’on perd finalement toute
pudeur. L’on aime regarder le sort extrême de cette
haute  bourgeoisie  décadente  sans  vouloir  vraiment
admettre notre propre complicité dans cette cérémonie,
ce bûcher de vanités sans complexe. Quoi qu’il en soit,
Calixto Beito signe ici une mise-en-scène à retenir
pour les âges. 

Lorsque  Buñuel  a  décidé  de  tourner  ce  film,  il  a
souhaité  le  tourner  à  Londres,  les  comédiennes  et
comédiens mexicains et espagnols immigrés, étaient trop
bigarrés  pour  cette  fable  d’une  déchéance  vers
l’animalité.  Cependant  le  cast  final  a  réuni  de
talentueuses et talentueux comédiens qui ont marqué des
générations.  Au  niveau  d’un  Mankiewicz  ou  de  Jean
Renoir,  Buñuel  s’est  entouré  de  noms  que  nous  ne
résistons pas à citer tels que Claudio Brook (Peter
dans La grande vadrouille), Silvia Pinal, Berta Moss,
Ofelia Guilmain et Jacqueline Andere. A l’égal du grand
maître  de  Calanda,  Alexandre  Neef  a  réuni  sur  le
plateau  une  distribution  fastueuse  au  talent
incroyable. Nous pouvons dire que chaque soliste brille
tant  musicalement  que  théâtralement,  tous  les
chanteuses et chanteurs s’engagent à corps perdus dans
le récit de cette soirée avec un naturel bouleversant.
Même  si  nous  avons  apprécié  l’ensemble  de  la
distribution,  nous  avons  remarqué  la  magnifique
interprétation de Nicky Spence en hôte débonnaire et
grandiloquent.  De  même,  Jarrett  Ott  au  timbre
magnifique avec des nuances toujours plus contrastées
et  un  grand  naturel  scénique.  Aussi,  La  soprano
Jacqueline Stucker au phrasé clair et beau et d’une
virtuosité superlative. Et nous n’oublions pas le ténor
Frédéric Antoun dont l’interprétation nous ravit tant



sa  musicalité  est  un  régal.  Mentionnons  aussi  le
contre-ténor Anthony Roth Constanzo dans un rôle assez
exposé vers la fin de l’opéra mais qu’il réussit à
incarner avec un talent remarquable. Nous ne citons que
ces quelques noms mais tous méritent les plus vifs
témoignages  d’admiration  face  à  l’enthousiasme  qui
émane de la scène et des incarnations inoubliables. 

Dans la fosse, le maestro Adès nous livre une vision
très précise et multicolore de son oeuvre. Le fabuleux
Orchestre  de  l’Opéra  national  de  Paris  se  glisse
aisément dans les portées du compositeur et déploie
pour l’occasion une justesse et des nuances à foison. 

A la fin de The Exterminating Angel, tout comme à la
conclusion du film, l’interrogation demeure sur notre
nature  profonde.  Si  l’étrangeté  dans  les  narrations
mexicaines de Buñuel est une des principales épices de
son  cinéma,  peut-être  qu’à  l’opéra  il  n’y  a  plus
d’extravagances mais la vérité aussi diaphane que le
décor marmoréen d’Anna-Sofia Kirsch. En 1962, un ours
baribal, quelques moutons et une visite inopinée de
Marilyn Monroe a rendu le tournage de L’Ange de Luis
Buñuel encore plus inespéré. 

En 2024, ce n’est plus surprenant de voir des huis-clos
avec des nouveaux riches qui finissent par se goberger
dans  leur  nature  primitive.  Peut-être  même  que  ce
dimanche  certains  iront  voir  distraitement  d’autres
humains enfermés volontaires dans l’oeil de glace de la
télé-réalité. Et pourtant, nous pourrons toujours avoir
la conviction que tout ça n’est qu’un divertissement.
Contrairement à cette illusion, The Exterminating Angel
nous interpelle dans notre propre  fragilité. Il faudra
l’accepter une fois pour toutes pour vivre sans besoin
de se divertir et s’éveiller aux émotions qui sont la
clef de notre propre enfermement. 
_____________________________________________________



CRITIQUE, opéra. PARIS, Opéra Bastille (du 29 février au 23
mars 2024). ADÈS : The Exterminating angel. J. Stucker, N.
Spence,  H.  Summers,  J.  Ott…  Calixto  Beito  /  Thomas  Adès.
Photos © Agathe Poupeney – ONP.
VIDEO : Trailer de « The Exterminating angel » selon Calixto
Bieito à l’Opéra National de Paris

CRITIQUE, opéra. MASSY, opéra
de Massy, le 1er mars 2024.
DANIEL  D’ADAMO  :  UND
(création  mondiale.  Gaëlle
Méchaly,  TM+  ;  Laurent
Cuniot,  direction  /  Julie
Delille, mise en scène.

Incroyable spectacle qui captive d’autant
plus qu’il est minimaliste. L’Opéra de
Massy produit un opéra événement, fruit

de la résidence de l’ensemble TM+,
d’après la pièce de Howard Barker. Le

livret qui en découle est mise en musique
par Daniel D’Adamo. Comme une pythie
enfoncée dans sa nuit, la cantatrice
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traverse la scène, à pas comptés ; son
chant hypnotique et libérateur, réalisant

une saisissante introspection
cathartique…
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UND, création mondiale à l’Opéra de Massy © Jihyé Jung

 

C’est  une  apparition  évanescente  et  une  incarnation
millimétrée,  une  vision  fantomatique  et  tout  autant  un
manifeste  criant,  celui  d’une  silhouette  qui  sans
discontinuité  (performance  inouïe  exigée  de  la  cantatrice,
seule en scène) passe le temps du spectacle, de jardin à cour.
Longtemps  l’image  effilochée  de  cette  présence  hurlant  et
murmurant sa vérité (et sa souffrance) restera dans la mémoire
: « Und », la femme qui chante, exprime l’inexprimable, fait
surgir des souvenirs enfouis ; explore comme une chamane dans
un labyrinthe obscur, le parcours heurté, éprouvé, détruit de
sa propre psyché : abandon, trahison, souffrance mais aussi
résistance.
Visuellement, elle est couverte de tissus et de fourrure qui
l’enveloppe jusqu’à la cacher (en début d’action) ; elle tire
derrière  elle,  une  montagne  de  vêtements  informels  :  les
oripeaux et les innombrables souvenirs d’une histoire dense et
chargée… toute une existence sacrifiée ainsi concentrée.

Rien n’est épargné sur cette scène brûlante : une déclamation
étrange où le français est énoncé comme une langue étrangère ;
des râles d’agonie et de dévoration ; des rires nerveux et
convulsifs  ;  une  cloche  puissante  dont  le  gong  jalonne
l’avancée du parcours, le passage de chaque séquence dans ce
tunnel qui semble la mener à la mort…

Et  puis,  aux  trois-quart  de  ce  cheminement  funambulesque,
surgit le miracle de ce qui peut se comprendre comme une
résurrection : « Und » de victime névrotique devient l’actrice
terrible,  maîtresse  d’une  situation  qui  se  présentait,
insurmontable.
La performance que réalise Gaëlle Méchaly relève du tour de
force : sureté, justesse, souffle, … sans temps mort, le chant
se déroule du début à la fin sans aucune faille ; de syncopé
au début, le chant gagne une souplesse, un legato de plus en



plus  affirmé,  manifestation  de  ce  qui  est  à  l’œuvre.  Son
soprano est aussi puissant que clair, diamantin. Le médium est
large et animal. Les aigus percent comme des poignards. Geste,
attitude,  la  chanteuse  est  une  superbe  actrice  dont  la
présence  reste  irradiante  continûment.  Sa  trajectoire  est
bouleversante.

 

Création événement à l’Opéra de Massy

Und, l’opéra viscéral,
des ténèbres à la lumière

 



Le compositeur, l’interprète, le directeur musical au moment
des saluts © classiquenews.tv

 

Dans la fosse, les instrumentistes de TM+ réalise une parure
ténue, au début à peine audible, une infinité des cellules
fugaces qui crépitent et disparaissent… alors que le public
finit de s’installer dans la salle encore allumée. Puis, la
matière sonore s’organise, suit et accompagne le rituel sur
scène : cette lente progression a voce sola, jalonnée par les
12  statues  de  chiens  blancs  qui  rythment  cet  espace
crépusculaire et énigmatique.  L’écriture musicale, économe,
précise, colorée (flûte, clarinette, saxophone…), répète une
rythmique délicate (superbe tenue du violon) qui éclaire le
cheminement intérieur de Und. Et le livre brut, incandescent
aux spectateurs.

Qui d’entre eux est le plus terrible ? De la victime ou de son
persécuteur ? De la tension cultivée entre un bourreau et sa
proie, émerge en cours d’expérience, la volonté d’une femme
qui résiste ; elle gémit, se révolte, pleure… au final, un
miroir pyramide évoque la transformation, le retournement de
la conscience. Und est celle qui a surmonté son destin ; le
«  nous  »  qui  conclut  l’épreuve,  et  qu’elle  prononce  à
l’infini, révèle l’ouverture qui s’accomplit ; du je au nous.

https://www.classiquenews.com/wp-content/uploads/2024/03/UND-D-adamo-opera-de-massy-raphaelle-mechaly-tm-laurent-cuniot-critique-opera-classiquenews.jpg


L’humanité de cette course à l’abime saisit.

L’opéra permet cette expérience cathartique, de la souffrance
à la révélation. Cette « Und » contemporaine est la sœur des
Elektra, de l’Impératrice (de la Femme sans ombre du même
Richard Strauss)… toutes parviennent à vivre l’abolition du
tragique  qui  est  un  enfermement.  Pétrifiée  et  sacrifiée,
l’héroïne évolue, se meut… pour renaître. Ce qui se produit
pas à pas devant nous lors de cette incroyable création. 
Courrez  voir  ce  joyau  contemporain,  prouesse  vocale  et
instrumentale autant qu’expérience théâtrale et psychologique
inoubliable.

 

____________________________
CRITIQUE, opéra. Opéra de Massy, le 1er mars 2024. DANIEL
D’ADAMO  :  UND,  création  mondiale.  Gaëlle  Méchaly,  TM+  ;
Laurent Cuniot, direction / Julie Delille, mise en scène.

 

LIRE aussi notre annonce / présentation de UND de Daniel
D’ADAMO, création mondiale à l’Opéra de Massy :

https://www.classiquenews.com/opera-de-massy-vendredi-1er-mars
-2024-daniel-dadamo-und-creation-julie-delille-tm/

 

 

VIDÉO  : UND avec Gaëlle Méchaly (création à l’Opéra de Massy)

 

https://www.classiquenews.com/opera-de-massy-vendredi-1er-mars-2024-daniel-dadamo-und-creation-julie-delille-tm/
https://www.classiquenews.com/opera-de-massy-vendredi-1er-mars-2024-daniel-dadamo-und-creation-julie-delille-tm/


OPÉRA  DE  LYON.  Sébastien
RIVAS : Otages, création. 17
>  23  mars  2024.  Richard
Brunel,  mise  en  scène
(Festival 2024 : « Rebattre
les cartes »)

Dans le cadre de son festival annuel,
l’Opéra de Lyon nous régale en

choisissant cette année la thématique
« Rebattre les cartes », du 15 mars au 3
avril 2024… Place aux femmes admirables
qui font bouger les lignes. Après les 2

journées découvertes gratuites (les 8 et
9 mars prochains), l’un des temps forts

lyriques est la création de l’opéra
« Otages » de Sébastien Rivas, mis en
scène par le directeur de l’Opéra de

Lyon, Richard Brunel.
 

 

 

https://www.classiquenews.com/opera-de-lyon-sebastien-rivas-otages-creation-17-23-mars-2024-richard-brunel-mise-en-scene-festival-2024-rebattre-les-cartes/
https://www.classiquenews.com/opera-de-lyon-sebastien-rivas-otages-creation-17-23-mars-2024-richard-brunel-mise-en-scene-festival-2024-rebattre-les-cartes/
https://www.classiquenews.com/opera-de-lyon-sebastien-rivas-otages-creation-17-23-mars-2024-richard-brunel-mise-en-scene-festival-2024-rebattre-les-cartes/
https://www.classiquenews.com/opera-de-lyon-sebastien-rivas-otages-creation-17-23-mars-2024-richard-brunel-mise-en-scene-festival-2024-rebattre-les-cartes/
https://www.classiquenews.com/opera-de-lyon-sebastien-rivas-otages-creation-17-23-mars-2024-richard-brunel-mise-en-scene-festival-2024-rebattre-les-cartes/
https://www.classiquenews.com/opera-de-lyon-sebastien-rivas-otages-creation-17-23-mars-2024-richard-brunel-mise-en-scene-festival-2024-rebattre-les-cartes/


Insoumise

Au  centre  de  la  thématique  2024,  l’acuité  militante  de  3
héroïnes qui rebattent les cartes, « font mentir les clichés
de leur temps et du nôtre »…
Ainsi l’héroïne de l’opéra en création « Otages« , est une
otage  insoumise.  Sylvie  Meyer,  femme  ordinaire,  pète  les
plombs et pulvérise toutes les règles auxquelles elle s’était
soumise jusque-là. Sebastian Rivas s’inspire du roman de Nina
Bouraoui.
Sylvie Meyer se conforme pendant 53 ans à ce que son milieu
veut  d’elle,  comme  si  les  fonctions  d’épouse,  de  mère  et
d’employée constituaient son identité même. Jusqu’à ce qu’une
demande  de  son  patron  provoque  un  séisme  intérieur,  une
rupture des barrières instaurées au fil des années, et un
passage à l’acte violent mais libérateur.

La  création  lyrique,  que  Richard  Brunel  a  confiée  au
compositeur Sebastian Rivas (codirecteur du GRAME et de la
Biennale  des  Musiques  Exploratoires  à  Lyon),  éclaire  le
contexte social de l’héroïne : les employées de son équipe,

https://www.opera-lyon.com/fr/programmation/saison-2023-2024/opera/festival-rebattre-les-cartes


qu’elle  appelle  affectueusement  «  ses  abeilles  »,  sont
présentes sur scène, interprétées par dix musiciennes qui ont
aussi une fonction vocale. Un baryton incarne tous les hommes
de la vie de l’héroïne. Quant au personnage de Sylvie Meyer,
il se déploie entre sa voix parlée, qui introduit souvent des
fragments de musicalité, allitérations, symétries, échos, et
sa  voix  chantée  de  mezzo-soprano.  Tout  cela  soutenu  par
l’utilisation  de  la  microphonie,  de  l’enregistrement,  de
l’amplification,  des  techniques  numériques,  au  service
constant d’une théâtralité lumineuse et critique.

 

 

___________________________

Otages, nouvel opéra de Sébastien Rivas : 17 -23 mars 2024
Infos et réservations :

https://www.opera-lyon.com/fr/programmation/saison-2023-2024/o
pera/festival-rebattre-les-cartes

Festival de l’Opéra de Lyon, « Rebattre les cartes », du 15
mars au 3 avril 2024 – aux côtés de la création de l’opéra de
Sébastien Rivas : Otages, deux autres opéras sont à l’affiche

: La fille du Far West de Puccini et La Dame de Pique de
Tchaikovski / Opéra de Lyon, Théâtre de la Croix-Rousse.

Infos sur le site de l’Opéra de Lyon :
https://www.opera-lyon.com/fr/programmation/saison-2023-2024/o

pera/festival-rebattre-les-cartes

________________

OTAGES de Sébastien Rivas / Nouvelle production – Coproduction
Opéra de Lyon – Grame-CNCM Lyon dans le cadre de la Biennale
des Musiques Exploratoires – Avec le soutien de la Fondation

François Jerez abritée à la Fondation de France- Coréalisation
Théâtre de la Croix‑Rousse – Avec le soutien d’Aline Foriel-

Destezet, grande mécène du Festival

https://www.opera-lyon.com/fr/programmation/saison-2023-2024/opera/festival-rebattre-les-cartes
https://www.opera-lyon.com/fr/programmation/saison-2023-2024/opera/festival-rebattre-les-cartes
https://www.opera-lyon.com/fr/programmation/saison-2023-2024/opera/festival-rebattre-les-cartes
https://www.opera-lyon.com/fr/programmation/saison-2023-2024/opera/festival-rebattre-les-cartes


 

TEASER VIDÉO

 

 

 

 

entretien
Entretien avec Richard BRUNEL, directeur de l’Opéra de Lyon, à
propos d’Otages, le nouvel opéra de Sébastien Rivas, qu’il met

en scène dans le cadre du festival de l’Opéra de Lyon, «
rebattre les cartes » (15 mars > 3 avril 2024).

 

 

Quel  est  le  sujet  principal  du  Festival  «  Rebattre  les
cartes » ?

Richard Brunel : C’est une manière en effet de rebattre les
cartes, avec la volonté de mettre en lumière 3 œuvres lyriques
dans lesquelles la figure de l’héroïne rompt avec la tradition
des femmes sacrifiées, suicidaires, contraintes. Les 3 opéras
à l’affiche (La Dame de Pique de Tchaikovsky ; La Fille du far
West  de  Puccini  ;  Otages  de  Sébastien  Rivas,  création)
célèbrent au contraire 3 femmes dont l’action émancipatrice
fait  de  facto  bouger  les  lignes.  Prenez  le  cas  de  Mimi,
l’héroïne de La Fille du Far West de Puccini ; c’est une
aventurière, maîtresse de son destin. C’est aussi le cas de
Sylvie Meyer, dans l’opéra en création « Otages ».

 



Que dénonce « Otages » justement ?

Richard Brunel : Je ne dirai pas que l’ouvrage dénonce à
proprement  parler.  Disons  qu’il  suit  la  trajectoire  de
l’héroïne, Sylvie Meyer … qui après 50 ans de bon et loyaux
services dans une usine de caoutchouc prend la décision de
s’affranchir et de revendiquer sa liberté. Le silence et la
soumission sont meurtriers ; c’est pourquoi elle décide de
prendre la parole et d’agir concrètement. Ce passage à l’acte
découle de décennies d’oppression.

 

Que se passe-t-il sur scène ? Que donnez-vous à voir ?

Richard Brunel : L’opéra est conçu comme une reconstitution
policière,  comme  une  enquête.  D’ailleurs,  quand  l’opéra
commence, Sylvie est assise face au policier qui l’interroge.
C’est  un  thriller  psychanalytique  qui  questionne  chez
l’héroïne, l’origine de son mal être. L’action privilégie la
perception de Sylvie et dévoile in fine tout ce qu’elle a subi
sa vie durant. La violence qui la submerge ; la frustration,
l’humiliation aussi. C’est un portrait de femme intense et
fort dont la soprano Nicola Beller Carbone exprime et éclaire
toutes les dimensions émotionnelles.

 

Comment s’inscrit cette nouvelle mise en scène vis à vis des
précédentes ?

Richard Brunel : Je continue d’interroger la condition des
femmes ; ce que j’avais amorcé au théâtre précédemment. D’une
manière  générale,  j’aime  mettre  en  lumière  toutes  les
personnes qu’on appelle « les invisibles ». Pour clore notre
saison 2023-2024, nous présenterons L’Affaire Makropoulos de
Janacek, un ouvrage majeur qui expose un autre grand portrait
de femme, puissante et fragile, celui d’Emilia Marty (Opéra de
Lyon, 14 > 24 juin 2024).

https://www.opera-lyon.com/fr/programmation/saison-2023-2024/opera/laffaire-makropoulos-1
https://www.opera-lyon.com/fr/programmation/saison-2023-2024/opera/laffaire-makropoulos-1


 

Propos recueillis en mars 2024

 

critique opéra
 

LIRE ici notre critique complète du nouvel opéra de Sébastien
RIVAS : Otages, dans la mise en scène de Richard Brunel :
https://www.classiquenews.com/critique-opera-lyon-theatre-de-l
a-croix-rousse-le-17-mars-et-jusquau-23-mars-2024-sebastien-
rivas-otages-nicola-beller-carbone-richard-brunel-mise-en-
scene/

 

Avec la création d’Otages,
Richard Brunel propose
un portait de femme au vitriol…
Psychanalyse d’une employée rebelle

https://www.classiquenews.com/critique-opera-lyon-theatre-de-la-croix-rousse-le-17-mars-et-jusquau-23-mars-2024-sebastien-rivas-otages-nicola-beller-carbone-richard-brunel-mise-en-scene/
https://www.classiquenews.com/critique-opera-lyon-theatre-de-la-croix-rousse-le-17-mars-et-jusquau-23-mars-2024-sebastien-rivas-otages-nicola-beller-carbone-richard-brunel-mise-en-scene/
https://www.classiquenews.com/critique-opera-lyon-theatre-de-la-croix-rousse-le-17-mars-et-jusquau-23-mars-2024-sebastien-rivas-otages-nicola-beller-carbone-richard-brunel-mise-en-scene/
https://www.classiquenews.com/critique-opera-lyon-theatre-de-la-croix-rousse-le-17-mars-et-jusquau-23-mars-2024-sebastien-rivas-otages-nicola-beller-carbone-richard-brunel-mise-en-scene/


 

 

CRITIQUE, opéra. LYON, Théâtre de la Croix Rousse, le 17 mars
(et jusqu’au 23 mars 2024). Sébastien RIVAS: Otages. Nicola
Beller Carbone… Richard Brunel, mise en scène. 

 

 

Otages,  opéra  de  Sébastien
Rivas, mise en scène par Richard
Brunel. Festival « Rebattre les
cartes », Opéra de Lyon, du 17
au  23  mars  2024.  LIRE  notre
présentation  :
https://www.classiquenews.com/op

https://www.classiquenews.com/critique-opera-lyon-theatre-de-la-croix-rousse-le-17-mars-et-jusquau-23-mars-2024-sebastien-rivas-otages-nicola-beller-carbone-richard-brunel-mise-en-scene/
https://www.classiquenews.com/critique-opera-lyon-theatre-de-la-croix-rousse-le-17-mars-et-jusquau-23-mars-2024-sebastien-rivas-otages-nicola-beller-carbone-richard-brunel-mise-en-scene/
https://www.classiquenews.com/critique-opera-lyon-theatre-de-la-croix-rousse-le-17-mars-et-jusquau-23-mars-2024-sebastien-rivas-otages-nicola-beller-carbone-richard-brunel-mise-en-scene/
https://www.classiquenews.com/critique-opera-lyon-theatre-de-la-croix-rousse-le-17-mars-et-jusquau-23-mars-2024-sebastien-rivas-otages-nicola-beller-carbone-richard-brunel-mise-en-scene/
https://www.classiquenews.com/opera-de-lyon-sebastien-rivas-otages-creation-17-23-mars-2024-richard-brunel-mise-en-scene-festival-2024-rebattre-les-cartes/
https://www.classiquenews.com/opera-de-lyon-sebastien-rivas-otages-creation-17-23-mars-2024-richard-brunel-mise-en-scene-festival-2024-rebattre-les-cartes/


era-de-lyon-sebastien-rivas-otages-creation-17-23-mars-2024-
richard-brunel-mise-en-scene-festival-2024-rebattre-les-
cartes/

Infos  et  réservations  :
https://www.opera-lyon.com/fr/programmation/saison-2023-2024/o
pera/festival-rebattre-les-cartes

Festival de l’Opéra de Lyon, « Rebattre les cartes », du 15
mars au 3 avril 2024 – aux côtés de la création de l’opéra de
Sébastien Rivas : Otages, deux autres opéras sont à l’affiche
: La fille du Far West de Puccini et La Dame de Pique de
Tchaikovski / Opéra de Lyon, Théâtre de la Croix-Rousse. 
Infos  sur  le  site  de  l’Opéra  de  Lyon  :
https://www.opera-lyon.com/fr/programmation/saison-2023-2024/o
pera/festival-rebattre-les-cartes

 

Entretien vidéo : Richard Brunel présente sa mise en scène
d’Otages

CRITIQUE  opéra.  NICE,  La
Cuisine [Théâtre National de
Nice],  le  20  février  2024.
Laurent  PETITGIRARD  :  Guru,
création  française.  Armando

https://www.classiquenews.com/opera-de-lyon-sebastien-rivas-otages-creation-17-23-mars-2024-richard-brunel-mise-en-scene-festival-2024-rebattre-les-cartes/
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https://www.classiquenews.com/critique-opera-nice-la-cuisine-theatre-national-de-nice-le-20-fevrier-2024-laurent-petitgirard-guru-creation-francaise-armando-noguera-sonia-petrovna-orchestre-philharmonique-de-nice-la/
https://www.classiquenews.com/critique-opera-nice-la-cuisine-theatre-national-de-nice-le-20-fevrier-2024-laurent-petitgirard-guru-creation-francaise-armando-noguera-sonia-petrovna-orchestre-philharmonique-de-nice-la/
https://www.classiquenews.com/critique-opera-nice-la-cuisine-theatre-national-de-nice-le-20-fevrier-2024-laurent-petitgirard-guru-creation-francaise-armando-noguera-sonia-petrovna-orchestre-philharmonique-de-nice-la/
https://www.classiquenews.com/critique-opera-nice-la-cuisine-theatre-national-de-nice-le-20-fevrier-2024-laurent-petitgirard-guru-creation-francaise-armando-noguera-sonia-petrovna-orchestre-philharmonique-de-nice-la/
https://www.classiquenews.com/critique-opera-nice-la-cuisine-theatre-national-de-nice-le-20-fevrier-2024-laurent-petitgirard-guru-creation-francaise-armando-noguera-sonia-petrovna-orchestre-philharmonique-de-nice-la/


Noguera,  Sonia  Petrovna,..
Orchestre  Philharmonique  de
Nice.  Laurent  Petitgirard,
direction

L’Opéra de Nice et le compositeur Laurent
Petitgirard entretiennent une relation

ancienne… Déjà il y a quasi 21 ans, [déc
2002] son opéra précédent « Elephant Man
» (sur l’exclusion), était créé là encore

en France sur le plateau de l’Opéra de
Nice. Heureuse et précoce conjonction qui

atteste de l’engagement de la Maison
niçoise pour le répertoire moderne et

contemporain.
 

 

Ligne artistique majeure confirmée récemment avec l’excellente
production,  aussi  délirante  que  saisissante,  de  l’opéra
d’après Franck Zappa,  » 200 motels » – The Suites [lire ici
notre critique de 200 Motels, Opéra de Nice, déc 2023]. Le
mérite en revient au choix du directeur de l’Opéra de Nice,
Bertrand Rossi qui sait inscrire l’auguste Théâtre sur la mer,
parmi les maisons les plus engagées de l’Hexagone. Pour la
création française du 2e opéra de Laurent Petigirard, l’Opéra
de Nice réalise même un partenariat exemplaire avec le Théâtre
National  de  Nice  dont  la  directrice  Muriel  Mayette  Holtz

https://www.classiquenews.com/critique-opera-nice-la-cuisine-theatre-national-de-nice-le-20-fevrier-2024-laurent-petitgirard-guru-creation-francaise-armando-noguera-sonia-petrovna-orchestre-philharmonique-de-nice-la/
https://www.classiquenews.com/critique-opera-nice-la-cuisine-theatre-national-de-nice-le-20-fevrier-2024-laurent-petitgirard-guru-creation-francaise-armando-noguera-sonia-petrovna-orchestre-philharmonique-de-nice-la/
https://www.classiquenews.com/critique-opera-nice-la-cuisine-theatre-national-de-nice-le-20-fevrier-2024-laurent-petitgirard-guru-creation-francaise-armando-noguera-sonia-petrovna-orchestre-philharmonique-de-nice-la/
https://www.classiquenews.com/critique-opera-nice-la-cuisine-theatre-national-de-nice-le-20-fevrier-2024-laurent-petitgirard-guru-creation-francaise-armando-noguera-sonia-petrovna-orchestre-philharmonique-de-nice-la/
https://www.classiquenews.com/critique-opera-nice-le-1er-decembre-2023-zappa-200-motels-the-suites-leo-warinsky-antoine-gindt/
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https://www.classiquenews.com/critique-opera-nice-le-1er-decembre-2023-zappa-200-motels-the-suites-leo-warinsky-antoine-gindt/


assure sa première mise en scène d’opéra, entre hyper réalisme
et échappée marine… 

 

 

CONTRE LE « GURU » 
DÉLIRANT ET MORTIFERE…
IRIS, MARTHE, MARIE,
3 FIGURES DE LA DÉNONCIATION
 

 

L’intérêt est moins dans les chœurs [excellente présence et
chant maîtrisé des chœurs de l’Opéra de Nice], finalement
attendus et prévisibles [- quoi même de plus agaçant qu’une

https://www.classiquenews.com/wp-content/uploads/2024/02/armando-noguera-guru-petitgirard-opera-classiquenews-opera-de-nice-sonia-patrovna-armando-noguera-classiquenews.jpg


foule passive qui accepte sans sourciller, l’emprise toxique
qu’exerce sur elle son guide autoproclamé ?], que dans le
chant  de  l’orchestre,  ici  d’une  délectable  éloquence,
constamment  souple  et  ductile  qui  convainc  quand  il
introspecte en particulier les profils solistes ; c’est là que
l’auditeur compte les plus belles surprises. 

Au centre de la conception, se précise peu à peu la figure du
Guru ; la parure orchestrale détaille chaque nuance de ce
guide à l’assurance édifiante, produisant mille nuances entre
folie et manipulation. 

Simultanément  l’Orchestre  sonde  les  superbes  portraits  de
femmes qui chacune compose une galerie de portraits des mieux
caractérisés  :  ce  sont  elles  qui  humanisent  l’action  et
permettent la dénonciation du sujet ;  elles sont le regard de
lucidité  qui  s’oppose  à  l’aveuglement  et  la  passivité
générale. L’idéologie vaseuse de Guru étant un ramassis de
contre-vérités  et  de  raccourcis  complotistes,  d’une
spiritualité  aussi  confuse  qu’incohérente.

En cours d’action, le personnage de chacune s’épaissit et
s’affirme  telle  une  force  d’opposition.  Sa  compagne  Iris
[Anaïs Constants], Marthe sa mère [Marie-Ange Todorovitch],
rôles chantées véritablement captivants, grâce à l’engagement
des chanteuses ; elles provoquent et se rebellent au prix de
leur  vie  ;  sans  omettre  la  silhouette  centrale  de  Marie,
conçue  pour  l’épouse  du  chef  lui-même,-  impeccable  Sonia
Petrovna, rôle parlé qui incarne le regard critique de la
pièce : elle dénonce constamment et exhorte [en pure perte]
chacun à se ressaisir. Le dernier cri qu’elle produit, râle
long et d’une infinie profondeur, mi humain mi animal, libère
toute la tension qui s’est déployée depuis le début et dont
elle est malgré elle, le témoin marqué à vie. 

 



 

 

 

L’action ne serait que tristement écœurante, s’il n’était le
sort du bébé qui occupe la question de bon nombre de tableaux
; on peine parfois à soutenir les images du pauvre nourrisson
auquel on inflige des perfusions du liquide censé le nourrir….
claire  référence  aux  victimes  collatérales  sacrifiées  sans
l’once d’un regret, sur l’autel des certitudes abjectes. Au
contraire, la mort du bébé, sert la phraséologie retorse et
vicieuse de l’ignoble « Guru ». 

https://www.classiquenews.com/wp-content/uploads/2024/02/armando-noguera-guru-laurent-petigirard-opera-classiquenews-opera-critique-annonce-opera-de-nice-GURU-classiquenews-creation.jpg


Mais le livret va plus loin encore ; il ajoute aussi outre le
suicide collectif, le sacrifice des enfants donc, l’horreur du
viol  le  plus  brutal  à  l’endroit  de  Marie,  la  seule  voix
clairvoyante, d’autant plus haïe qu’elle est venue  « détruire
le faux prophète » [mais à quel prix]. 

Musicalement,  Laurent  Petit  Girard  déborde  d’idées  et  de
climats dont l’activité permanente nourrit le drame avec un
équilibre entre réalisme et onirisme. C’est surtout à partir
de l’air de la mère endeuillée qui comprend qu’elle a laissé
mourir son enfant, puis le grand solo du Guru suivant, qui
exprime  la  conscience  de  sa  toute  puissance,  que
l’enchaînement des tableaux gagne un souffle certain, juste et
progressif. 

Le  profil  du  guru  est  parfaitement  brossé  dans  sa  folie
démentielle,  son  hyper  violence  aussi  et  sa  duplicité
démoniaque.  

D’une  façon  générale,  le  réalisme  cru  sert  admirablement
l’ignominie du sujet ; le souci d’intelligibilité est constant
surtout incarné par le baryton Armando Noguera qui fait en
«  Guru  »,  une  prise  de  rôle  saisissante,  son  personnage
réellement habité par la noirceur infinie [et nuancée] du
personnage ; le chanteur donne l’illusion de celui qui s’amuse
des fidèles comme de ses proies, -vraies brebis manipulées
consentantes, avec un sadisme assumé, manifeste ; comme enivré
par la jouissance de la toute puissance sur des âmes perdues
et débiles; ce gourou délirant teste son pouvoir manipulateur
sur  tous,  jusqu’à  l’ultime  limite,  expression  de  leur
soumission totale : leur propre mort. Il n’est pas question
ici de s’y soustraire… 

Présence productive et de grande valeur,  le compositeur au
pupitre délivre de sublimes moments de symphonisme suspendu,
intranquilles,  étranges,  instants  d’autant  plus  appréciés
qu’ils sont rares chez les compositeurs contemporains, plus
désireux de surprendre en convulsions stridentes qu’en syntaxe



néo tonale – que d’ailleurs, maîtrise parfaitement Laurent
Petigirard.  L’équilibre  sonore  produit  par  les  presque  80
musiciens sur le plateau, en fond de scène, est remarquable,
créant ce ruban orchestral continu ; l’animation vidéo offre
de superbes portraits du chef en pleine action (malgré le
décalage entre les mouvements réels des bras et leur image
démultipliée  de  face  sur  le  grand  écran)  ;  le  dispositif
révèle avec bonheur l’activité incessante du maestro pendant
la  représentation  ;  maître  à  bord,  et  défendant  avec  la
première  énergie,  sa  propre  œuvre,  il  veille  à  la
synchronicité, la clarté, la balance, l’intelligibilité. Ce
avec d’autant plus de mérite qu’il dirige faisant dos aux
chanteurs [solistes et choristes]. 

En 2h continues, sans entracte, l’action file entre tragédie
et réalisme sociétal. Certains passages mériteraient à être
resserrés  (le chœur est souvent répétitif), … – vétilles en
réalité car la partition traite avec force et mordant, un
sujet de société tristement répandu. 

 

 

https://www.classiquenews.com/wp-content/uploads/2024/02/guru-opera-de-nice-armando-noguera-sonia-petrovna-laurent-petitigirard-opera-contemporain-creation-classiquenews-critique-opera-classiquenews-orchestre-philharmonique-de-nice-bertrand-rossi.jpg


Armando Noguera (Guru) et sa dénonciatrice Marie (Sonia
Petrovna) © Opéra de Nice

 

 

 

 

_________________________________

CRITIQUE opéra. NICE, La Cuisine [théâtre National de Nice],
le 20 février 2024. Laurent PETITGIRARD : Guru, création
française. Armando Noguera, Sonia Petrovna,.. Orchestre

Philharmonique de Nice. Laurent Petitgirard, direction. Encore
à l’affiche du Théâtre National de Nic, La Cuisine, les 22 et

24 février 2024 – production événement à Nice

Réservez vos places directement sur le site de l’Opéra de Nice
:

https://www.opera-nice.org/fr/evenement/1041/guru

et aussi sur le site du Théâtre National de Nice TNN :
https://www.tnn.fr/fr/spectacles/saison-2023-2024/guru-opera

 

 

distribution

Direction musicale: Laurent Petitgirard
Mise en scène : Muriel Mayette-Holtz
Décors et costumes : Rudy Sabounghi
Réalisation vidéo : Julien Soulier

Guru : Armando Noguera
Marie : Sonia Petrovna
Iris : Anaпs Constans

https://www.opera-nice.org/fr/evenement/1041/guru
https://www.tnn.fr/fr/spectacles/saison-2023-2024/guru-opera


Victor : Frédéric Diquero
Carelli : Nika Guliashvili

Marthe : Marie-Ange Todorovitch
Six adeptes : Rachel Duckett ; Noelia Ibaсez ; Aviva Manenti ;

Raphael Jardin ; Eduard Ferenczi Gurban ; Trystan Daguerre

Chњur de l’Opéra de Nice
Orchestre Philharmonique de Nice

CRITIQUE, opéra. REIMS, Opéra
de Reims, le 10 février 2024.
J. MASSENET / F. MODARRESIFAR
:  Belboul.  Les  Frivolités
Parisiennes  /  Alexandra
Lacroix  (conception  &
scénographie).

Dans le cadre de la 5ème édition du festival
pluridisciplinaire de Reims FARaway, qui porte
cette année le thème de « La Méditerranée »,

l’Opéra de Reims a présenté un diptyque combinant
L’Adorable Bel-Boul de Jules Massenet et la

création mondiale de la dernière pièce de la
compositrice iranienne Farnaz Modarresifar : Des
Rires au Jasmin. Au centre de ces deux œuvres, il

https://www.classiquenews.com/critique-opera-reims-opera-de-reims-le-10-fevrier-2024-massenet-modarresifar-belboule-les-frivolites-parisiennes-alexandra-lacroix-conception-scenographie/
https://www.classiquenews.com/critique-opera-reims-opera-de-reims-le-10-fevrier-2024-massenet-modarresifar-belboule-les-frivolites-parisiennes-alexandra-lacroix-conception-scenographie/
https://www.classiquenews.com/critique-opera-reims-opera-de-reims-le-10-fevrier-2024-massenet-modarresifar-belboule-les-frivolites-parisiennes-alexandra-lacroix-conception-scenographie/
https://www.classiquenews.com/critique-opera-reims-opera-de-reims-le-10-fevrier-2024-massenet-modarresifar-belboule-les-frivolites-parisiennes-alexandra-lacroix-conception-scenographie/
https://www.classiquenews.com/critique-opera-reims-opera-de-reims-le-10-fevrier-2024-massenet-modarresifar-belboule-les-frivolites-parisiennes-alexandra-lacroix-conception-scenographie/
https://www.classiquenews.com/critique-opera-reims-opera-de-reims-le-10-fevrier-2024-massenet-modarresifar-belboule-les-frivolites-parisiennes-alexandra-lacroix-conception-scenographie/
https://www.classiquenews.com/critique-opera-reims-opera-de-reims-le-10-fevrier-2024-massenet-modarresifar-belboule-les-frivolites-parisiennes-alexandra-lacroix-conception-scenographie/


y a la question du voile.
 

 

Dans L’Adorable Bel-Boul (1874) – une opérette (opéra-comique)
de salon de Jules Massenet pour cinq chanteurs et un petit
ensemble sur un livret de Paul Poirson et Louis Gallet -, la
belle Zaïza perd son voile à la mosquée de Samarcande où elle
vit. Hassan, qui l’aide à fuir, tombe amoureux d’elle. Ali
Bazar, riche marchand et tuteur de la jeune femme, tient à
marier en premier sa sœur aînée Bel-Boul, dont l’apparence est
beaucoup moins gracieuse. Le derviche-tourneur Sidi-Toupi veut
maintenant  lui  aussi  épouser  Zaïza.  Fatime,  la  servante,
invente alors un extraordinaire stratagème…

Cette histoire de voile, traitée en farce dans le contexte de
l’exotisme très à la mode à la fin du XIXe siècle, devient un
sujet extrêmement délicat dans notre société d’aujourd’hui.

https://www.classiquenews.com/wp-content/uploads/2024/02/belboul-Massenet-Opera-de-Reims-les-Frivolites-parisiennes-Critique-classiquenews.jpg


Mais la metteuse en scène et dramaturge Alexandre Lacroix a
choisi de ne rien toucher à l’œuvre de Massenet, mais d’y
ajouter  un  regard  contemporain,  qui  plus  est  celui  d’une
compositrice  iranienne.  Pour  symboliser  les  contraintes,
L’Adorable Bel-Boul se joue entièrement dans un cercle couvert
d’un  tissu  élastique  semi-transparent  qui  incarnent  bien
entendu le voile. Les personnages sont complètement enfermés
dans cet espace étroit et hermétique, et la beauté et la
laideur des deux jeunes femmes ne se voient pas. D’ailleurs,
Bel-Boul est absente parmi tous les personnages ! On songe
donc que tout jugement est plus ou moins arbitraire, basé sur
de  simples  ouï-dire.  Farnaz  Modarresifar  observe  de
l’extérieur ce qui se passe dans cette capsule étrange, et
intervient de temps à autre, notamment dans la très belle
scène des fleurs. En effet, le sens très significatif des
fleurs dans la culture persane, également présent dans le
livret, est ici pleinement mis en avant. Les fleurs reviennent
d’ailleurs  dans  la  deuxième  partie  avec  toujours  autant
d’importance.

On quitte L’Adorable Bel-Boul avec la disparition ingénieuse
du voile, Fernaz Modarresifar se donne beaucoup de peine pour
faire  sortir  du  cercle  les  personnages,  inconscients.
Maintenant,  c’est  elle  la  protagoniste  de  l’histoire.  Sa
composition,  Des  rires  au  jasmin,  est  d’abord  remplie  de
dissonances, graves et chaotiques, qui se dissipent petit à
petit.  Puis,  à  la  fin,  elle  fait  entendre  les  belles  et
harmonieuses  sonorités  du  santûr  (ou  santour),  cithare  de
table  iranienne,  proche  du  cymbalum  –  dont  elle  est  une
virtuose. C’est un apaisement, une sorte de libération, et la
salle  soupire  avec  elle.  Tout  au  long  de  la  soirée,  les
poétiques vidéos en noir et blanc de Jérémie Bernaert – et les
lumières  au  ton  dominant  de  blanc  –  de  Flore  Marvaud
complètent  ces  tableaux  originaux.

Cette belle histoire d’un peu plus d’une heure est menée avec
minutie par des musiciens issus des Frivolités Parisiennes,



les directeurs artistiques de l’institution rémoise. Marion
Vergez-Pascal  (Zaïza),  Angèle  Chemin  (Fatime),  François
Rougier  (Sidi-Toupi),  Mathieu  Dubroca  (Hassan)  et  Antoine
Philippot (Ali Bazar) tiennent bien leurs rôles, vocalement
très homogènes – ou le fait de les entendre tous derrière le
voile, sans distinction, rend-il notre écoute plus équilibrée
? La diction, importante car l’œuvre est donnée sans sous-
titrage, est agréablement distincte chez les messieurs, avec
une assise solide, alors que chez les chanteuses, les mots
sont quelque peu avalés par moments, autant dans les paroles
dites que chantées.

Outre Fernaz Modarresifar, les musiciens (Thomas Tacquet, chef
de chant et piano ; Jean-Frédéric Neuburger, piano ; Mathieu
Franot,  Clarinette  ;  Vincent  Radix,  Trombone)  réalisent
d’incroyables variations de timbre avec un instrumentarium si
restreint. Placés juste devant le mur côté salle de la fosse,
bien cachés ainsi des regards des spectateurs, l’espace sous
la scène devient une caisse de résonance efficace, si bien que
les instruments deviennent parfois un peu trop sonores par
rapport  au  plateau.  Par  la  beauté  et  l’inventivité  de  la
scénographie  et  par  l’ingéniosité  d’associer  deux  regards
différents sur un même objet, ce diptyque poétique mériterait
d’être présenté partout et de vivre sa vie !

__________________________________________________________

 

CRITIQUE, opéra. REIMS, Opéra de Reims, le 10 février 2024.
J.MASSENET  /  F.  MODARRESIFAR  :  Belboul.  Les  Frivolités
Parisiennes / Alexandra Lacroix (conception & scénographie).
Photos (c) Pascal Gely.

 

VIDEO : Alexandra Lacroix raconte « Belboul » qu’elle met en
scène à l’Opéra de Reims



 

OPÉRA DE MASSY. Vendredi 1er
mars 2024 : Daniel D’ADAMO :
UND, création. Julie Delille,
TM+

Événement lyrique de mars 2024 : l’Opéra
de Massy présente une création pour

soprano et ensemble instrumental d’après
l’œuvre théâtrale « Und » d’Howard
Barker. Proche de la forme épurée,

intense de la Voix Humaine de Poulenc et
Cocteau, le drame lyrique de Daniel

D’Adamo met en scène une seule chanteuse,
aux prises avec les tourments amoureux,

quand le désir et l’attraction se jouent
de la raison… Elle est seule et celui qui

se fait attendre, toujours hors scène,
mais présent. Jusqu’à l’obsession.

 

Und attend quelqu’un. Il est en retard. Elle est suspendue à
ce temps hors du temps. La cloche sonne. Est-ce lui ? S’agit-

https://www.classiquenews.com/opera-de-massy-vendredi-1er-mars-2024-daniel-dadamo-und-creation-julie-delille-tm/
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il d’une histoire d’amour ou d’un combat à mort ? Und habite
l’attente par le langage, tandis qu’au dehors le monde se fait
de  plus  en  plus  oppressant,  …  surgissent  alors  ses
contradictions  les  plus  intimes  et  radicales.

Und est une symphonie en solo,
un monologue où chacun des mots
se répercute et résonne dans la
partition.  L’écriture  poétique
et brutale d’Howard Barker, la
musique  puissante  de  Daniel
D’Adamo,  tracent  le  parcours
suspendu,  à  la  fois  irréel  et
magnétique  d’une  femme  qui  se

transforme  ;  à  la  fois  victime  et  instigatrice,  elle
interroge,  analyse,  provoque,  …  Daniel  D’Adamo  tisse  une
matière  sonore  adapté  à  ce  parlé-chant  dont  il  relance
continument l’intranquillité, la fragilité, le déséquilibre…
Aimer, c’est se détruire ou se (re)construire ? C’est aussi,
en  filigrane,  l’histoire  d’une  des  plus  grandes  tragédies
contemporaines qui se prépare à entrer dans le Mythe. Photo :
© J Jung

 

 

_______________________________

CRÉATION : Und de Daniel d’Adamo
Julie Delille / TM+

[Monodrame contemporain –
création]

1 représentation à l’Opéra de
Massy

Vendredi 1er mars 2024 – 20h

https://www.opera-massy.com/fr/und.html?cmp_id=77&news_id=1008&vID=3
https://www.opera-massy.com/fr/und.html?cmp_id=77&news_id=1008&vID=3


Réservations directement sur le site de l’opéra de Massy :
https://billetterie.opera-massy.com/selection/event/date?produ

ctId=10228662242331&gtmStepTracking=true

Informations :
https://www.opera-massy.com/fr/und.html?cmp_id=77&news_id=1008

&vID=3

DURÉE : 1h15 sans entracte

 TARIFS : Cat.1 normal 20€ | massicois 15€  /    Cat. 2 normal
15€ | massicois 11€  /   Cat. 3 normal 11€ | massicois 8€  /

  -18 ans : -50% | étudiants : 10€

 

Julie Delille, extrait de la note d’intention :

Und est une femme qui attend
Entité, figure ou … Immobile,
Debout, au milieu d’un désastre.
Und est une réponse en forme de question
Obscurité, absurdité et arbitraire peuplent son monde
d’infra-vie, d’outre-tombe, d’imperceptibles mouvements.
Barker ébauche et dessine les contours d’une figure féminine
enfermée
Victime ou tortionnaire : prisonnière de sa propre situation
Und  se  débat  et  ce  faisant,  resserre  les  liens  qui
l’entravent.
(…)
La parole-chant qui se déploie alors dans l’espace est ce qui
survit, l’art est ce qui reste. Comme le mythe reste dans les
mémoires.

 

 

Daniel D’Adamo – A propos de la musique de Und :

https://billetterie.opera-massy.com/selection/event/date?productId=10228662242331&gtmStepTracking=true
https://billetterie.opera-massy.com/selection/event/date?productId=10228662242331&gtmStepTracking=true
https://www.opera-massy.com/fr/und.html?cmp_id=77&news_id=1008&vID=3
https://www.opera-massy.com/fr/und.html?cmp_id=77&news_id=1008&vID=3


Und est seule sur scène.
Ce et ceux qui l’entoure(nt) ne sont présents que par le son,
par la musique. Elle peut se faire amant, lieu, destin : elle

est le dehors.
Mais le son est aussi le dedans : il s’incarne dans sa voix,
dans sa relation à l’invisible, dans son mystère, dans les

états qu’elle traverse.
La musique est à la fois accompagnement et menace : le péril

est sonore.
Entendre Und signifie entrer dans un rythme fait de densités
frénétiques et d’espacements extrêmement fragiles. Un va et
vient, un balancement entre deux états de sa parole-chant.

Le flux sonore de Barker est terrifiant. Il constitue l’axe de
la musique de Und : rythme, mécanicité, textures menaçantes,
circularités obsessionnelles, parfois à peine un son fragile

et minuscule, suivi de…
Comme la ligne imaginaire qu’Und semble parcourir

éternellement, le fil musical se tend entre l’irréel et le
réel, la vie et la mort, en équilibre transitoire et fragile

traversant les mondes.

 

 

_____________________________

Aller plus loin / conférence
Ven. 1er mars à 19h, par Laurent Cuniot
(directeur musical de TM+, ensemble en résidence à l’Opéra de
Massy)

 

 

 



critique
NOTRE CRITIQUE : LIRE notre critique complète de UND, opéra de
Daniel D’Adamo d’après Howard Baker, création mondiale le 1er

mars 2024 – par Alexandre Pham :
https://www.classiquenews.com/critique-opera-opera-de-massy-le

-1er-mars-2024-daniel-dadamo-und-creation-mondiale-gaelle-
mechaly-tm-laurent-cuniot-direction-julie-delille-mise-en-

scene/

 

CRITIQUE, opéra. MASSY, opéra de Massy, le 1er mars 2024.
DANIEL D’ADAMO : UND (création mondiale. Gaëlle Méchaly, TM+
; Laurent Cuniot, direction / Julie Delille, mise en scène.

 

 

 

 

 

 

 

entretien
 

ENTRETIEN avec le compositeur DANIEL D’ADAMO à propos de son
nouvel opéra UND, en création à l’Opéra de Massy (mars 2024)
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Daniel d’Adamo DR

 

 

 

CLASSIQUENEWS : Quels sont les éléments qui vous ont intéressé
dans la pièce originelle et que vous avez particulièrement
souhaité conserver dans votre ouvrage ?

DANIEL D’ADAMO : Parmi tous les sujets présents dans la pièce
de Barker, j’ai été tout de suite attiré par ceux qui ont un
rapport avec le son. Ils matérialisent la menace extérieure.
Ce sont des sons de cloches, de vitres brisées, de coups sur
la porte d’entrée … Autant de matières avec lesquelles générer
une partie électroacoustique que je voulais diffuser autour du
public et l’installer alors, dans une situation menaçante.
Cette  hypothèse  présentait  un  potentiel  dramaturgique
puissant.

https://www.classiquenews.com/wp-content/uploads/2024/02/CLASSIQUENEWS-entretien-UND-gaelle-mechaly-opera-critique-classiquenews-portrait-dadamo-chauvin-2014-01-copie.jpg


Le fait qu’il s’agisse d’un monologue a été aussi un point du
texte qui m’a séduit. La possibilité de composer un opéra pour
une chanteuse, une femme seule sur scène, pouvait donner à ce
projet  une  très  grande  force.  J’avais  déjà  composé  un
monodrame scénique et cette forme si particulière, m’attire.

Aussi, la structuration rythmique, la musique qui est déjà
présente dans le texte à travers le style et la technique
d’écriture  de  Barker,  ont  fonctionné  pour  moi  comme  un
hameçon : j’ai tout de suite entendu le potentiel musical qui
est présent dans son travail.

Puis, il y a un aspect qui est central dans UND, qui est celui
de l’ambigüité et qui traverse littéralement toute la pièce.
Non  seulement  la  situation  que  nous  présente  Barker  est
ambiguë, mais les actions et les décisions que UND prend, le
sont aussi. Elle est mise en permanence face à des contraires
: l’amour et la haine, la douceur et la furie, la vie et la
mort.  Elle  semble  comme  emprisonnée  par  des  contraires,
enfermée entre des situations extrêmes. Cela est produit par
le contexte dans lequel elle se trouve, qui est d’une très
grande  violence.  Barker  nous  met  devant  une  situation
impossible,  contradictoire,  catastrophique.  Travailler  avec
des  éléments  contraires,  opposés,  présente  un  potentiel
musical certain. Je pouvais ainsi naviguer entre la continuité
et la rupture, jouer avec la stabilité et le basculement,
l’expressivité et le statisme, composer le presque vide et le
presque plein.

Un autre aspect important est l’utilisation que fait Barker du
principe de retour. Certains thèmes du texte sont traités
comme des leitmotivs qui sont systématiquement variés. Ainsi,
Barker leur donne un poids particulier et renouvelle le sens
qu’il projette à chaque apparition. La force qu’il déploie est
alors  cumulative  :  cette  technique  est  une  technique  de
composition musicale. Barker ne le sait peut-être pas, ou il
ne le voit pas comme je le vois, mais il sait faire de la
musique, il sait composer. Et il le fait très bien !



 

 

 

CLASSIQUENEWS : Quel rôle joue la musique et comment avez-vous
conçu l’instrumentarium ?

DANIEL  D’ADAMO  :  Il  m’a  semblé  important  que  la  musique
incarne à la fois toutes les facettes de UND – ses pensées,
ses hésitations, ses passions, ses résolutions, ses ambiguïtés
– mais aussi le contexte dans lequel la situation se déroule.

Barker fait des choix extrêmement précis dans la manière avec
laquelle il structure ses écrits. Il y développe de nombreux
phénomènes qui sont liés à des processus musicaux. Barker
écrit  comme  s’il  composait,  comme  s’il  chantait,  criait,
récitait, comme s’il jouait d’un instrument de musique : une
batterie  ou  de  la  percussion.  Son  écriture  est  rythme,
intonation et son. Cela facilite la manière de faire chanter
son écriture, la manière d’entonner chaque mot prononcé par
UND  et  de  représenter  musicalement  la  temporalité  dans
laquelle Barker les énonce.

Les instruments suivent et prolongent en permanence le chant
de UND. L’écriture assume le sens et la résonance de ses
paroles. Dans La Haine de la musique Pascal Quignard rappelle
Lucrèce, qui dit que « tout lieu à écho est un temple »,
c’est-à-dire un espace construit pour et par la parole, par la
musique et le chant, mais aussi par l’écoute. C’est de cette
manière que j’ai construit l’espace musical et sonore de cet
opéra, par le prolongement musical et instrumental de la voix.
Les instruments ont été choisis pour pouvoir réaliser cette
idée.

UND est menacée par la musique et par les sons qui viennent du
monde extérieur. Pour accentuer ce danger, j’ai compris que
tous les instruments de l‘ensemble devaient jouer constamment,



que je ne devais pas composer des duos, trios, quatuors, etc.
Mais  que  la  présence  sonore  et  musicale  de  tous  les
instrumentistes  devait  traverser  tout  l‘opéra.

 

 

 

CLASSIQUENEWS : Quelle trajectoire suit le flux musical ? Y a-
t-il un point de bascule, un moment clé dans l’œuvre ?

DANIEL D’ADAMO : Comme UND le fait sur scène, la musique se
dévêt au fur et à mesure que l’œuvre avance. UND se dépouille,
elle perd ses vêtements, elle perd sa peau. La musique fait
alors de même : elle avance lentement vers un dépouillement.
Ceci se traduit à la fois par la présence de ce que j’appelle
des ossements sonores, quand la musique ne garde alors que
l’essentiel,  ce  qui  reste  ;  et  par  une  grande  profondeur
musicale,  au  niveau  même  des  tessitures  et  des  sonorités
utilisées. Dans ce contexte, qui a aussi un côté terrifiant,
le chant devient très expressif et à la fois doux et fragile.
Cela donne un caractère très particulier au dernier tiers de
l’opéra.

Le chant évolue lentement tout au long de la pièce. Le chant
plus syllabique et scandé du début, qui est marqué par les
ordres  violents  que  UND  donne  à  ses  domestiques,  va  se
transformer  en  un  chant  fait  de  lignes  plus  continues  et
expressives.  UND  reste  progressivement  seule,  elle  est
abandonnée. Elle traverse lentement la scène de jardin à cour.
Elle est flanquée par des chiens en grès, dont nous ne savons
pas s’ils la protègent ou s’ils la menacent. Ils tracent le
chemin que UND parcourra. Ce chemin est un terrain de bascule
: au bout, il y a un dénouement ou un éternel recommencement.
Mais UND peut aussi en permanence tomber d’un côté ou de
l’autre de ce fil. Elle pourra alors être enfin protégée ou
définitivement dévorée. Ce fil est tendu d’un bout à l’autre



de la pièce par la musique.

L’opéra est impacté par le jeu de douze coups de cloche : ce
sont les douze fois que l’amant-bourreau sonnera à la porte,
ce sont aussi les douze chiens qui flanquent UND sur la scène
qui sont subitement éclairés à chaque coup de cloche, ils
prennent vie. Ces cloches ont des fréquences qui varient et
qui structurent la musique qui les suit.

Il est aussi question de la présence constante d’un rôdeur.
Lors de ma rencontre avec Howard Barker chez lui dans le sud
de  l’Angleterre,  il  m’a  parlé  de  cette  présence  tournant
autour de la maison de UND. L’interprétation qu’il a faite de
son propre texte m’avait alors beaucoup frappé. Cette menace
est souvent traduite dans la partie électroacoustique de la
pièce qui, comme les cloches et autres bruits extérieurs, est
diffusée autour du public : ce monde sonore doit concerner
directement l’auditeur et le mettre également sous une forme
de menace. Le récit de UND est notre propre récit.

 

 

 

CLASSIQUENEWS : De votre point de vue, la musique permet-elle
de clarifier le texte, c’est à dire de donner un sens à la fin
?

DANIEL D’ADAMO : Quand UND donne des ordres à des domestiques
invisibles, la musique ordonne avec elle. Elle suit chacune
des syllabes qu’elle prononce. Non comme un double, mais comme
un amplificateur de sens : ses ordres sont projetés de manière
d’autant  plus  forte  qu’ils  sont  alors  augmentés  par  les
instruments. Quand UND rit ou pleure, ses rires et ses pleurs
deviennent musique. La musique suit à la trace les états de
UND et les matérialise. Comme elle bascule en permanence entre
différents états d’âme, souvent totalement contrastants, cela



se  reflète  dans  la  dynamique  musicale.  Cette  dynamique
changeante, caractérise la forme de la pièce.

Un moment terrible arrive vers la fin de l’opéra, un énorme
fracas, un bruit de masse qui tente de démolir la porte de la
maison et qui sonne – peut-être – la fin de UND. Mais c’est le
chant sur le mot « Nous » qu’elle répète trois fois dans sa
tessiture medium-grave, qui se confond volontairement dans le
son de l’ensemble et qui persistera à la toute fin de la pièce
:  encore  une  porte  qui  s’ouvre  vers  de  nouveaux
questionnements, de nouvelles ambiguïtés si chères à Barker.

 

 

CLASSIQUENEWS : Comment se situe Und à ce moment de votre
travail ? Y aura-t-il une suite, un prolongement dans cette
voie ?

DANIEL D’ADAMO : UND arrive à un moment important de mon
parcours où j’ai progressivement développé les matériaux et
les outils qui construisent aujourd’hui mon langage musical.
La  pièce  de  Barker  est  une  pièce  très  forte,  mais  aussi
complexe  dans  son  écriture.  J’ai  évoqué  plus  haut
l’élaboration de sa forme, mais je pourrais aussi parler de sa
syntaxe, qu’on doit parfois interpréter et compléter nous-
mêmes lors de la lecture. Barker n’utilise pas les points ou
les  virgules,  ne  finit  pas  certaines  phrases  :  il  sait
suggérer  et  provoquer  en  nous,  lecteurs,  un  engagement
radical. Je suis heureux d’avoir abordé ce texte exigeant et
de l’avoir déplacé sur le terrain de la musique et de l’opéra.

Le travail de réflexion et d’élaboration que nous avons fait
avec Julie Delille a été crucial dans le cheminement musical
du  texte.  Julie  m’a  beaucoup  apporté  à  travers  son
positionnement tant esthétique, que théâtral et politique face
à cette pièce implacable. Est venue ensuite l’étape du travail
avec Gaëlle Méchaly, pour qui j’ai en partie composé et ajusté



la partie vocale en tenant compte de ses immenses qualités de
chanteuse et d’artiste. Tout cela est présent dans la musique
de UND.

La  composition  d’un  opéra  est  le  fruit  d’échanges  et  de
collaborations.  Travailler  en  équipe  est  une  aventure
extraordinairement  riche  que  j’aimerais  pouvoir  poursuivre
rapidement dans le cadre d’un nouveau projet scénique, peut-
être dans un format plus grand. Howard Barker m’avait parlé
d’un livret d’opéra qu’il a écrit récemment. Il vient de me
l’envoyer par e-mail. Je vais m’y plonger tout de suite !

Parallèlement,  je  vais  poursuivre  mes  recherches  sur  des
pièces susceptibles d’être adaptées à l’opéra. J’ai été tenté
par la pièce de Bernard-Marie Koltès Combat de nègre et de
chiens qui a un potentiel musical et scénique fabuleux. Tout
ceci est à mûrir et à poursuivre, mais oui : j’ai besoin de
pouvoir prolonger mon travail sur l’opéra.

 

 

 

CLASSIQUENEWS : Pourquoi ce titre ?

DANIEL D’ADAMO : L’opéra reprend le titre original de la pièce
de théâtre. Je n’ai pas posé la question à Barker lui-même sur
le pourquoi de son titre, qui est assez énigmatique, en effet.
Il existe plusieurs interprétations à son sujet. Certains le
voient comme un trait d’union entre deux mondes qui, s’ils
sont  fatalement  liés,  resteront  toujours  antagoniques.
L’espace entre ces deux mondes est le fil que UND traverse. La
question que vous posez, n’a peut-être pas de réponse. Mais la
poser,  se  la  poser,  ouvre  alors  des  voies  et  laisse  les
questionnements ouverts. Cela alimente l’ambiguïté du récit :
c’est du Barker.



Propos recueillis en mars 2024

 

OPERA DE NICE / TNN : Laurent
Petitgirard : Guru, création
française  (les  20,  22,  24
février 2024)

CRÉATION LYRIQUE A NICE… Créé en
septembre 2018 (Castle Opera de Szczecin,

Pologne), l’opéra Guru de Laurent
Petitgirard, présenté par l’Opéra de

Nice,  réalise sa création française à
Nice (TNN) ; il évoque un fait

d’actualité, qui s’est déroulé aux USA
(Jonestown) en 1978 : comment le gourou
d’une secte recluse sur une île, emmène
tous ses enfants dans un ultime voyage…

 

L’opéra en 3 actes qui en découle, sur le livret de Xavier
Maurel d’après l’idée originale du compositeur aborde le sujet
sous  un  angle  critique  et  dramatique.  Dénonçant  l’emprise
idéologique  et  la  manipulation,  le  spectacle  débute  avec
l’arrivée  d’une  étrangère  Marie  ;  sa  présence  suscite
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immédiatement de vives réactions, d’autant que la nouvelle
venue remet en cause l’omnipotence du Gourou (Guru) de la
secte.  Menacé,  le  système  risque  de  s’effondrer.  Le  faux
prophète décide de conduire tous les membres vers le dernier
voyage…

EMPRISE IDÉOLOGIQUE
L’emprise  idéologique  qui  aliène  tous  les  individus  et
entraîne  tout  le  groupe,  sacrifiant  toute  individualité,
n’est-elle pas le miroir de nos sociétés, plus manipulées
qu’il n’y paraît ? L’opéra de Petitgirard aborde tous les
enjeux de la mécanique collective soumise à une seule règle :
les conflits de pouvoir, l’argent et le sexe. « Mettre en
scène le monstre qui par son aura, entraîne dans sa chute tous
les disciples de la secte. Traquer ce qui nous séduit en nous
détruisant ! Un rêve promis qui devient cauchemar, avec au
centre Marie seule en résistance », le regard de la metteuse
en scène Muriel Mayette-Holtz (directrice du Théâtre National
de Nice) relève les défis d’une partition forte et parfois
dérangeante.
Qu’est ce qui menace nos sociétés pourtant démocratiques ?
Liberté, propagande, contre-information, fakenews… L’actualité
croise les thèmes dénoncés dans l’opéra Guru dont l’Opéra de
Nice réalise ainsi la création française.
Sur le plateau, sont réunis plusieurs voix prometteuses :
Armando Noguera, Anaïs Constans… et Sonia Petrovna dans le
rôle de Marie, sous la baguette du compositeur en personne.

 

Laurent PETITGIRARD : Guru (2018), création française
mardi 20 févr. 2024  à  20h
jeudi 22 févr. 2024  à  20h
samedi 24 févr. 2024  à  15h

NICE, La Cuisine, 2h, sans entracte
155 Bd du Mercantour, 06200 NICE

https://www.opera-nice.org/fr/lieu/67/la-cuisine

https://www.opera-nice.org/fr/lieu/67/la-cuisine


Réservez vos places directement sur le site de l’Opéra de Nice
:

https://www.opera-nice.org/fr/evenement/1041/guru

et aussi sur le site du Théâtre National de Nice TNN :
https://www.tnn.fr/fr/spectacles/saison-2023-2024/guru-opera

 

 

distribution

Direction musicale: Laurent Petitgirard
Mise en scène : Muriel Mayette-Holtz
Décors et costumes : Rudy Sabounghi
Réalisation vidéo : Julien Soulier

Guru : Armando Noguera
Marie : Sonia Petrovna
Iris : Anaïs Constans
Victor : Frédéric Diquero
Carelli : Nika Guliashvili
Marthe : Marie-Ange Todorovitch
Six adeptes : Rachel Duckett ; Noelia Ibañez ; Aviva Manenti ;
Raphael Jardin ; Eduard Ferenczi Gurban ; Trystan Daguerre

Chœur de l’Opéra de Nice
Orchestre Philharmonique de Nice

 

 

 

Rencontre avec le compositeur Laurent Petitgirard, face à face
le 19 fév 2024, 18h à L’Artistique,

Centre d’art et de culture
https://www.opera-nice.org/fr/evenement/1054/face-a-face-guru

https://www.opera-nice.org/fr/evenement/1041/guru
https://www.tnn.fr/fr/spectacles/saison-2023-2024/guru-opera
https://www.opera-nice.org/fr/evenement/1054/face-a-face-guru


Avec Laurent Petitgirard et Muriel Mayette-Holtz

 

 

__________________________________

Guru de Laurent Petitigirard à l’Opéra de Nice. Créé au Castle
Opera de Szczecin en Pologne le 28 septembre 2018.Création
française.  Spectacle  en  français  surtitré  en  français  et
anglais.  Nouvelle production – Coproduction Théâtre National
de  Nice  et  Opéra  Nice  Côte  d’Azur.  Commande  d’Etat  de
2007-2009 avec le soutien du Fonds pour la Création Musicale.

 

 

 

 

entretien
LIRE aussi notre entretien exclusif avec Laurent Petitgirard à

https://www.tnn.fr/fr/spectacles/saison-2023-2024/guru-opera


propos de son 2è opéra  » GURU
 »  en création française au TNT

de Nice / Opéra de Nice :
https://www.classiquenews.com/en

tretien-avec-laurent-
petitgirard-a-propos-de-son-2e-
opera-guru-a-laffiche-du-tnt-a-

nice-pour-sa-creation-francaise-
les-20-22-24-fevrier-2024/

METZ,  Arsenal.  Le  Sacre  du
printemps  /  Portraits  of
Marilyn  Monroe  de  Brice
Pauset  (création  mondiale),
vendredi 23 février 2024
Commande de la Cité musicale-Metz, « Portraits of Marilyn
Monroe
« est la nouvelle partition du compositeur Brice Pauset qui
sera créée le 23 février prochain à l’Arsenal de Metz. L’œuvre
entre en résonance avec le travail comme artiste associé à
l’Arsenal pendant la saison 2021-2022. Elle est couplée avec
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la  partition  révolutionnaire  et  scandaleuse  de  Stravinsky,
alors jeune compositeur pour les Ballets Russes, Le Sacre du
Printemps (1913) qui donne son titre au concert.

A partir du livre « Stutter » (/ bégaiement) de Marc Shell
(professeur de littérature comparée à Harvard University), le
compositeur s’interroge lui aussi sur le parallèle entre le
mythe tragique de Marilyn Monroe, icône glamour par excellence
et figure majeure du cinéma américain, et Hamlet dont les
doutes noirs, ténébreux sur la vie et la condition humaine
croisent  la  pensée  de  l’actrice.  Les  poèmes  posthumes  de
Marilyn récemment (re)découverts témoignent d’un mal être très
profond, une angoisse existentielle qui rend son propre mythe,
d’autant plus bouleversant. 

 

________________________

METZ, Arsenal (Grande salle)
Vendredi 23 février 2024, 20h

Concert  Le Sacre du printemps de Stravinski
/ Brice Pauset : Portraits of Marilyn Monroe, création

Réservez vos places directement sur le site de l’Arsenal de
Metz :

https://www.citemusicale-metz.fr/fr/programmation/saison-23-24
/concert/le-sacre-du-printemps-de-stravinski

 

 

Programme :

 

Brice Pauset
Portraits of Marilyn Monroe, pour soprano, 3 instruments et

orchestre

https://www.citemusicale-metz.fr/fr/programmation/saison-23-24/concert/le-sacre-du-printemps-de-stravinski
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https://www.citemusicale-metz.fr/fr/programmation/saison-23-24/concert/le-sacre-du-printemps-de-stravinski


Sur des textes de William Shakespeare
Création mondiale, commande de la Cité musicale-Metz

Richard Strauss
Quatre Lieder : « Morgen! », « Cäcilie »

Till l’Espiègle

Igor Stravinski
Le Sacre du printemps

Orchestre National de Metz Grand Est

Maria Badstue, direction
Marianne Croux, soprano

Céline Steiner, viole d’amour
Shizuyo Oka, cor de basset

 

 

 

 

Marilyn et Shakespeare
«Marilyn  Monroe  est  une  icône
planétaire.  Ses  apparitions
cinématographiques  ont  souvent
renforcé  son  statut  quasi-
mythologique, tandis que sa vie
privée rebondissait d’échecs en
échecs.  C’est  ce  décalage  que
reflète  ses  poèmes,  écrits  le
plus  souvent  sous  forme
elliptique  ou  lacunaire.  »

Brice Pauset a composé en « travaillant la matière littéraire
léguée par Marilyn et Shakespeare : « J’ai repris alors chaque

https://www.classiquenews.com/wp-content/uploads/2024/02/20240223_onm_pauset_strauss_stravinski.webp


poème de Marilyn Monroe et l’ai « recouvert », à la manière
d’un palimpseste, par des fragments tirés de la tragédie de
Hamlet, fragments qui en reprennent terme à terme la structure
métrique, le sens et l’élocution. Il en résulte une situation
anachronique particulière : le théâtre élisabéthain exprime
pensées et doutes de la star – une star décalée qui projetait
de quitter Hollywood pour fonder une société de production
dédiée aux tragédies de Shakespeare….»

 

 

De l’écrivain au compositeur, de Marc
Shell à Brice Pauset

«  Marc Shell dresse le tableau de différentes figures
historiques ou littéraires liées au bégaiement ; parmi celles-
ci, Marilyn Monroe et le personnage central de la tragédie de

Hamlet, qui présentent de très nombreuses similitudes,
notamment du point de vue des qualités d’énonciation et de

l’expression d’une profonde noirceur existentielle ».

 

 

 

Rencontre vidéo avec Brice Pauset
Le compositeur alors « associé » à la saison 21-22 de la Cité

musicale-Metz présente son travail comme pianiste et comme
compositeur (mai 2022) :

Brice Pauset

Né en 1965, il étudie le piano, le violon, la musique de
chambre, l’analyse et l’écriture au Conservatoire de Besançon,



ensuite  au  Conservatoire  de  Boulogne-Billancourt  et  au
Conservatoire  national  supérieur  de  musique  de  Paris.  Il
partage ses activités entre la composition, l’interprétation
(au clavecin et au piano) de ses œuvres et des répertoires
baroques  et  classiques,  la  réflexion  esthétique  et
l’enseignement.  Brice  Pauset  collabore,  entre  autres,  avec
l’Ircam, le Festival d’Automne à Paris, Ars Musica, le Quatuor
Diotima, les ensembles Lucilin et Modern, le Klangforum Wien,
le  Konzerthaus  de  Berlin,  avec  des  solistes  comme  Irvine
Arditti,  Jean-Pierre  Collot,  Marc  Coppey,  David  Grimal,
Nicolas Hodges ou Andreas Steier, et les chefs Stefan Asbury,
Sylvain Cambreling, Johannes Kalitzke, Jonathan Nott, Emilio
Pomárico, Kwamé Ryan, Pierre-André Valade. Parmi ses pièces
récentes, citons son premier grand opéra « Strafen » d’après
Kafka (2020, Opéra de Dijon) ; « Vertigo – Infinite Screen »,
composition  intermédiale  (festival  ManiFeste  par  Klangforum
Wien, 2021).

CRITIQUE,  opéra.  LILLE,
Nouveau Siècle, le 25 janvier
2024.  George  BENJAMIN  :
Written  on  skin  (2012).
Magali  Simard-Galdès  ,  Evan
Hughes,  Cameron  Shahbazi…
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Orchestre National de Lille /
Alexandre Bloch

En version semi scénique, Written on skin
créé à Aix en 2012 fait le bonheur des
spectateurs lillois – heureux auditeurs
d’une œuvre puissante et onirique dont
l’Orchestre National de Lille et son

directeur musical, Alexandre Bloch
expriment les miroitements hallucinés, la

somptueuse parure symphonique.
 

En  présence  de  l’auteur  Sir
George  Benjamin,  invité  depuis
une  semaine  et  qui  a  piloté
toutes  les  répétitions
préalables,  en  complicité  avec
Alexandre  Bloch,  la  partition
s’affirme  à  la  hauteur  de  sa
réputation  depuis  sa  création
aixoise, telle un chef d’œuvre
musicalement  et  dramatiquement
saisissant…  une  œuvre
phénoménale  par  sa  concision

musicale, son urgence dramatique.

Dans ce jeu de dupes, trouble et barbare, l’héroïne soumise et
illettrée, épousée trop tôt [à 14 ans], réussira-t-elle à
s’émanciper ? C’est à dire rompra-t-elle l’emprise despotique
que lui impose en l’infantilisant, son mari le « Protector »,
figure  impressionnante  d’un  tyran  domestique…  À  la  fois
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séducteur et provocateur, l’Ange qui est The Boy prépare et
réalise la catastrophe, tout en permettant à l’épouse in fine,
de réaliser son destin…
Certes elle paye le prix de sa quête [de vérité et de liberté]
mais la jeune femme quitte la fonction quelle occupait jusque
là, devient « Agnès », prend possession de son corps, découvre
la force structurante de son désir, conquiert et revendique
enfin sa propre identité. Sa trajectoire est admirablement
menée; sa métamorphose, idéalement exprimée par la texture
d’un orchestre caméléon, aux harmonies proprement hypnotiques.

 

Harmonies hypnotiques,
sujet terrifique et fulgurant,…

l’approche superlative du National de
Lille

dans Written on skin
montre que la partition est bien

ce chef d’œuvre lyrique partout célébré
 

 



Written on skin par l’Orchestre National de Lille / Alexandre
Bloch – toutes les photos © Ugo PONTE / ON LILLE 2024

 

 

La force du sujet, qui fait de l’héroïne une figure lyrique
aussi passionnante et intense qu’une Tosca, bénéficie d’une
parure orchestrale des plus raffinées, une voie médiane et
originale entre Debussy, Bartok, Mahler… L’opéra de Benjamin
se joue allusivement des références aux opéras « classiques »
du XXe : il y a du Golaud dans ce protecteur dévoré par le
souci de sa toute puissance ; comme il y a dans le continuum
harmonique de Written on skin, des réminiscences du « Château
de  Barbe-Bleue  »,  soit  une  matière  musicale  continûment
mouvante et bouillonnante, qui exprime les zones les plus
enfouies (et les plus motrices) de la psyché humaine.
The  Boy  est  ici  une  instance  qui  pousse  chacun  dans  ses
retranchements insoupçonnés. Il est le catalyseur qui révèle
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et permet la cristallisation des désirs. Il y a de l’angélique
et  du  diabolique  dans  cette  silhouette  dérangeante,
énigmatique  et  charnelle.
La force enivrante de la musique assure le prolongement avec
l’orchestre  de  Debussy,  source  des  plus  admirées  par  le
compositeur  britannique  et  qui  a  d’ailleurs,  avant  la
représentation de son opéra à Lille, dirigé les musiciens de
l’Orchestre  National  de  Lille,  dans  un  programme  qui
comprenait  Messiaen,  Ligeti  et  …  La  Mer  de  Debussy.

Ici chaque accent, timbre, harmonie est intimement lié au
texte  ;  toute  l’écriture  musicale  sert  la  nécessite
dramatique. D’où cette action qui captive irrésistiblement du
début à la fin.
L’ayant déjà abordée à Tanglewood (précisément l’ayant alors
préparée), – il y a 10 ans, pour la création américaine de
l’opéra sous la direction de l’auteur, Alexandre Bloch dirige
la partition à Lille, avec une énergie continue, une attention
d’orfèvre idéale, révélant dans la texture orchestrale tous
les ressorts qui fondent son activité allusive et qui font de
la  partition,  un  flux  psychologique  et  viscéral  d’une
sensualité fulgurante. Les tableaux s’enchaînent les uns après
les autres, comme une course à l’abîme…

 

ENTRE RÊVE ET CAUCHEMAR… LA PUISSANCE DE L’AMOUR
L’action se déroule entre rêve et cauchemar, réalité
[médiévale] et métaphore contemporaine, avec cette

distanciation opérée dans l’énoncé même du texte : chaque
chanteur est à la fois son personnage et aussi le narrateur

qui décrit l’action qu’il est censé incarner. Ce double
registre à la fois action et récit, souligne l’essence

métaphorique qui porte l’œuvre vers le symbole et son sens
universel. Force du désir, puissance de la rencontre

amoureuse, courage libérateur d’une femme au début soumise et
infantilisée qui prend possession de son corps et devient

maîtresse de sa sexualité…



Les entrées pour mesurer l’incroyable magnétisme de l’œuvre
sont multiples : aussi nombreuses en réalité qu’insuffisantes
ou incomplètes, pour en embrasser la singulière attraction. En
cela le chant de l’orchestre au moment où Agnès devient femme
désirante et s’abandonne dans les bras du Garçon, exprime un
flux émotionnel d’une exceptionnelle intensité … on éprouve
alors une expérience musicale d’une justesse inédite… guère

ressentie et vécue que chez Wagner ; ce prodige est tout
autant révélateur d’un hédonisme formel qui souligne combien

Georg Benjamin est aussi un grand sensuel.

 

Magali Simard-Galdès (Agnès) / Evan Hugues (The Protector) ©
Ugo Ponte

 

 

https://www.classiquenews.com/wp-content/uploads/2024/01/written-on-skin-benjamin-bloch-orchestre-national-de-lille-opera-critique-classiquenews.jpg


CAST IDEAL… Au devant du plateau, les acteurs se succèdent,
s’affrontent, s’évaluent… aucun ne résiste à l’œuvre trouble
et ambivalente menée par The Boy : le contre-ténor Cameron

Shahbazi excelle dans sa partie à la fois séductrice et
démoniaque ; même engagement pour les deux anges, Krisztina
Szabó et Alasdair Kent, qui incarnent aussi Marie et John.
Aussi diseurs qu’impliqués dramatiquement, les deux rôles

essentiels sont magistralement défendus. Evan Hughes affirme
un Protector monolithique et noir, de plus en plus ébranlé

dans ses convictions profondes, totalement saisi même quand il
lit la page où par la voix du Garçon, Agnès lui révèle sa

liaison extra conjugale. Le baryton articule chaque mot en
totale fusion avec l’orchestre : son art prosodique est

exemplaire. Il a la violence des êtres faibles. Au final ce
despote domestique fait pitié, car il ne maîtrise rien, et
surtout pas sa jeune épouse. Celle-ci bénéficie du soprano
clair et diamantin de Magali Simard-Galdès : son Agnès se

révèle peu à peu dans sa féminité lumineuse, son courage aussi
et sa force morale ; l’illettrée soumise à son époux devient
une femme à la sensualité rayonnante, défiant son oppresseur
et sans jamais défaillir, jusqu’à la scène finale, à la fois
terrifiante et sublime (avec la brume onirique diffusée par

l’Harmonica de verre).
Alexandre Bloch montre combien il aime la partition, éclairant

et sa puissance tragique et sa sensualité organique quasi
extatique, en particulier les tableaux où se produisent

l’attraction progressive (IV), puis l’ivresse amoureuse (VI)
entre Agnès et The Boy (avec pour chacune le timbre de la

viole de gambe, comme chant de tendresse).
La parure orchestrale déborde littéralement de scintillements

de couleurs instrumentales et de vagues harmoniques d’une
exceptionnelle intensité. Aucune partition contemporaine

n’égale une telle écriture entre révélation et ravissement.
C’est assurément les deux séquences les plus hypnotiques de

l’œuvre. La force de l’amour, le désir qui conduit Agnès vers
son émancipation, sont exprimés avec une justesse fulgurante,
ce que l’intéressée résume admirablement d’ailleurs, à la fin



de la seconde scène « L’amour n’est pas une image : l’amour
est un acte ».

 

NOUVEAU JALON POUR ALEXANDE BLOCH ET L’ON LILLE
En présence de Sir George Benjamin qui vient saluer à la fin
aux côtés de ses interprètes, Alexandre Bloch signe derechef
un  nouveau  jalon  décisif  dans  l’évolution  de  l’Orchestre
lillois.  Il  aura  aussi  permis  aux  instrumentistes  de
travailler  avec  le  compositeur  (pour  préparer  le  concert
symphonique préalable, dirigé par George Benjamin), comme il
aura aussi offert aux musiciens l’expérience inestimable de
recueillir les indications du compositeur lui-même au cours
des répétitions préludant aux représentations de l’opéra (ce
soir et demain à Calais). Précis et très imagé, Benjamin a
indiqué clairement la part de mystère, l’action des forces
transcendantes de la psyché.

Après Mass de Bernstein, l’intégrale des symphonies de Mahler,
après les expériences lyriques déjà nombreuses (Les Pêcheurs
de perles, Carmen, … sans omettre La Voix humaine), cette
création lilloise de Written on skin confirme un peu plus
l’excellent  niveau  du  National  de  Lille,  sa  légitimité
convaincante à servir les écritures contemporaines. On attend
avec impatience ce que produira l’Orchestre National de Lille
dans … Wagner dont Tristan und Isolde est annoncé à l’Opéra de
Lille  du  13  au  28  mars  prochains,  les  musiciens  lillois
assurant la réalisation orchestrale depuis la fosse.
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Les saluts en présence du compositeur, Sir George Benjamin
(debout en veste bleue, à droite) © Ugo Ponte

 

 

 

______________________________

CRITIQUE, opéra. LILLE, Auditorium du Nouveau Siècle. George
BENJAMIN : Written on skin (2012). Magali Simard-Galdès , Evan
Hughes,  Cameron  Shahbazi…  Orchestre  National  de  Lille  /
Alexandre Bloch, direction.
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