
CRITIQUE,  opéra.  RAVENNE,
Teatro  Alighieri,  le  19
novembre  2024.  MONTEVERDI  :
Il  Ritorno  d’Ulisse  in
Patria.  M.  Borgioni,  D.
Galou,  V.  Contaldo…  Pier
Luigi PIZZI / Ottavio DANTONE

Aux côtés de son fameux Festival d’été, qui a lieu
chaque année (depuis 2012) au début de l’été, la

ville de Ravenne, en Italie, célèbre pour ses
somptueuses mosaïques paléochrétiennes, organise

aussi un festival d’Automne, consacrée entièrement
à la voix. Cette “Trilogia d’autunno” – intitulée

cette année “Eroi erranti in cerca di pace”
(“Héros errants à la recherche de la paix”) –

mettait à l’affiche trois spectacles : un récital
du contre-ténor star Jakub Josef Orlinski – et

deux opéras, tous deux mis en scène par
l’immarcescible Pier Luigi Pizzi (94 ans !), et

dirigés par Ottavio Dantone à la tête de son
Accademia Bizantina : Didon et Enée de Henry
Purcell, mais surtout le sublime Il Ritorno
d’Ulisse in Patria de Claudio Monteverdi.

 

Dans  le  testament  du  maître  de  Crémone,  en  dirigeant  du
clavecin son ensemble Accademia Bizantina, Ottavio Dantone a
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taillé et retaillé dans la partition, pour que l’esprit et le
rythme de la musique épousent ceux de la mise en scène. En
effet, il soutient que ce répertoire ne doit pas être traité
comme une pièce de musée, mais réinterprété, comme cela se
faisait au XVIIe siècle. Assimilant son travail à celui d’un
tailleur qui met au goût du jour un vêtement « rétro », mais à
l’étoffe toujours de bonne qualité, le chef manie les ciseaux
sans vergogne, ajoutant même au besoin quelques morceaux de
tissu pour remplir les vides. 

 

De son côté, Pier Luigi Pizzi – qui comme à son habitude –
signe également les décors et les costumes, conçoit un espace
qui sera commun aux deux mythes (ceux d’Ulysse et Penélope et
de Didon et Enée). La patrie d’Ulysse, comme celle de la Reine
de Carthage le lendemain, est montrée comme un environnement
blanc et rectangulaire, fait de hauts murs et de portes. Le
plafond est noir, ressemblant à un ciel nocturne. L’espace
n’est pas entièrement fermé, et les portes s’ouvrent pour
faire découvrir d’autres lieux, dont notre regard ne perçoit
que des couleurs vives. L’admirable perfection des proportions
et la succession des portes suffisent à définir un espace nu
et  accueillant,  idéal  pour  mettre  en  valeur  les  figures
humaines qui prennent ici une importance archétypale, en proie
à des sentiments, des douleurs, des passions, des pensées et
des mouvements de l’âme qui varient selon le contexte mais pas
dans la substantialité.

 

Et la sobriété de la scénographie n’a d’égale que l’austérité
des costumes, des gestes et des objets, peu nombreux mais
symboliques : le métier à tisser, le lit nuptial, le trône.
Certains accessoires définissent les personnages, comme les
attributs des dieux (la foudre, le trident, le casque) ou le
bâton de mendiant pour Ulysse. Coup de théâtre qui est aussi
un coup de génie, Jupiter est ici précédé d’un fauconnier qui



promène un aigle majestueux sur son bras, un fier rapace tout
ce qu’il y a de plus vivant… et une image qui fait sensation
sur le public. La mise en scène de Pier Luigi Pizzi est fidèle
au texte et au mythe, avec le mérite de ne pas imposer des
structures interprétatives à un imaginaire qui relève de plein
droit au bagage de tout spectateur sensible. Pizzi parvient
également à définir, en quelques traits efficaces, les dix-
neuf  personnages  qui  jouent  sur  scène,  dont  aucun  n’est
négligeable, ni au point de vue dramaturgique, ni musical.

 

 

Un plateau soigneusement composé habite l’ensemble. Il est
dominé par Mauro Borgioni, l’un des Ulisse du moment. Son
”Dormo ancora o son desto ?” déploie d’entrée une palette
dynamique grandiose, donnant véritablement la stature héroïque
du personnage, nonobstant la beauté de timbre préservée dans
les plus subtils piani. La mezzo française Delphine Galou
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possède  la  même  séduction  vocale,  et  l’actrice  nuance
supérieurement  le  mélange  doux-amer  propre  à  l’épouse
d’Ulisse. Tout à fait persuasifs, le Telemaco de de Valerio
Contaldo, dont la vigueur de timbre est bien en situation dans
ce rôle d’adolescent, et le touchant Eumete de Luca Cervoni,
qui  interprète  avec  émotion  ce  personnage  incarnant  la
fidélité et l’humanité. De même, la mezzo Margherita Maria
Sala incarne une touchante nourrice Euryclée, avec une voix
ample et corsée, pétrie d’humanité. Et encore, ouvrant le
Prologue, le superbe contre-ténor de Danilo Pastore, ou la
vigoureuse  Minerva  d’Arianna  Vendittelli,  dont  on  retrouve
avec plaisir la voix chaleureuse, à travers ses multiples et
toujours percutantes métamorphoses. De son côté, Robert Burt
brûle les planches en Iro, sans tomber dans les facilités de
la caricature, jusqu’à son émouvant suicide. Moins éclatant,
le reste du plateau n’appelle pourtant aucun reproche. On y
relève l’abattage de la jolie Melanto de Charlotte Bowden,
comme  la  drôlerie  du  Nettuno  de  Federico  Domenico  Eraldo
Sacchi, ou encore le Jupiter plus vrai que nature, avec ses
muscles  saillants  de  bodybuilder,  de  Gianluca  Margheri.
Finalement,  seule  Candida  Guida  affiche,  sans  démériter
vraiment  non  plus,  des  moyens  un  peu  minces  et  parfois
instables, en Giunone

Une salle (presque) comble  fait un triomphe mérité à ce très
beau succès d’ensemble.

__________________________________________
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CRITIQUE,  opéra.  PARIS,
Festival  d’Automne  à  Paris
(Grande  Halle  de  la
Villette),  le  23  novembre
2024. GLASS : Einstein on the
beach.  Susanne  Kennedy  /
André de Ridder.

La Grande Halle de la Villette et la Philharmonie
de Paris présentaient, dans le cadre du Festival

d’Automne à Paris, Einstein on the Beach, opéra de
Philip Glass, créé à Avignon en 1976 – et devenu

mythique dès sa création. Cette production du
Theater Basel (Suisse) en collaboration avec le

Berliner Festspiele (Berlin) et les Wiener
Festwochen (Vienne) propose une lecture sous

l’angle d’un rituel dans un temps apocalyptique.
 

Cette version, présentée à Bâle en juin 2022, a un fort impact
visuel, en grande partie grâce au mapping de Rodrik Biersteker
et de Markus Selg. Si bien, que sur le programme, les noms de
la metteuse en scène Susanne Kennedy et du plasticien Markus
Selg  sont  nettement  mis  en  avant,  alors  que  le  titre  de
l’œuvre est mentionné en petites lettres, et les noms des deux
créateurs écrits encore plus petits… Et quand on lit, dans un
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courriel préalablement envoyé, pour avertir les spectateurs de
la disposition scénique : « Vous allez assister à Einstein on
the Beach de Susanne Kennedy et Markus Selg […] », cela nous
rend forcément dubitatifs…

Avant d’entrer dans la Grande Halle, des affiches rappellent
les infos envoyées par mail : pendant le spectacle, le public
peut se déplacer librement dans les gradins et peut entrer sur
le plateau. Il peut également sortir et entrer dans la salle,
et se restaurer au bar qui reste ouvert pendant toute la durée
de la représentation (de plus de 3 heures 30 sans entracte).
Et en entrant dans la salle, le visage éclairé par une petite
lampe fixée sur un bandeau autour de la tête, des interprètes
répètent des chiffres en se déplaçant à leur gré. Sur le
plateau, un immense cercle est installé verticalement, entouré
d’une sorte de monticule, d’une grotte, d’un espace carré
ressemblant à un temple, avec des cariatides étranges. Des
images  numériques,  de  couleurs  vives  –  pour  ne  pas  dire
psychédéliques -, sont projetées sur cet ensemble en mapping.
Devant  le  plateau  qui  tourne  lentement,  une  «  fosse  »
d’orchestre  dans  laquelle  quelques  musiciens  de  l’Ensemble
Phoenix Basel répètent des motifs.

Puis,  l’opéra  commence  sans  un  véritable  début,  dans  la
continuité de la déambulation des « performeurs ». Dès lors,
nous sommes entraînés dans une boucle permanente divisée en
plusieurs  «  cellules  »  dont  le  motif  se  répète  en  se
transformant subtilement. Des spectateurs commencent à entrer
sur le plateau, d’abord timidement, puis en masse. Certains
s’assoient au bord de la fosse, regardant les musiciens jouer
et le chef donner des indications aux musiciens de l’Ensemble
Phoenix. André de Ridder dirige avec une précision sidérante
et avec un sang froid exemplaire. Au moment de ruptures nettes
entre deux « cellules », son indication est édifiante, tout
est  sous  son  contrôle  pour  le  changement  d’atmosphère
musicale.  Les  chanteurs  de  l’Ensemble  Vocal  Basler
Madrigalisten constituent une entité comme un personnage, et



les quatre solistes vocaux (Alfheiđur Erla Guđmundsdóttir et
Emily Dilewski, sopranos, Sonja Koppelhuber et Nadia Catania,
mezzo-sopranos) les rejoignent aux moments venus avec, elles
aussi,  une  étonnante  précision  dans  les  invraisemblables
intervalles. Et la violoniste Diamanda Dramm en solo au milieu
des  danseurs,  ou  sur  le  devant  du  plateau  tournant,  est
absolument incroyable à la fois pour son jeu qui s’apparente à
un travail d’orfèvre, et pour le charisme qui se dégage de son
corps aussi petit que celui d’un enfant !

Sur le plateau, les danseurs-performeurs exécutent des danses
rituelles  lentes  parfaitement  synchronisées,  promènent  deux
chevreaux  (on  se  demande  si  ce  n’étaient  pas  ceux  qui
mangeaient de l’herbe devant la Philharmonie…) pour symboliser
le retour du temps primitif après l’apocalypse, et font des
gestes  mystiques  pour  communier  avec  l’invisible…  Les
changements de costumes, intégrés dans la scénographie, se
font à vue, et chaque scène est ainsi conçue avec ingéniosité
sans aucune rupture de ton sur le plan visuel. Le livret est
modifié, « indépendamment des auteurs (Philip Glass et Robert
Wilson) ». Et c’est là que notre réaction intriguée du début
resurgit et que l’on se dit : il s’agit bien d’une nouvelle
création de Susanne Kennedy et de Markus Selg… sur la base de
l’œuvre de Philip Glass et de Robert Wilson !

 

 

______________________________________________________

CRITIQUE, opéra. PARIS, Grande Halle de la Villette, le 23
novembre 2024. GLASS : Einstein on the beach. Susanne Kennedy

/ André de Ridder. Photos © Ingo Hoehn

 

VIDEO : Trailer d’Einstein on the beach de Philip Glass à la
Grande  Halle  de  la  Villette  (dans  le  cadre  du  Festival



d’Automne 2023).

 

CRITIQUE,  opéra.  BERGAME,
Teatro  Sociale  (du  16
novembre  au  1er  décembre
2024). DONIZETTI : Zoraide di
Granata.  Z.  Markova,  C.
Molinari,  K.  Kim…  Alberto
Zanardi / Bruno Ravella

Au lendemain d’une inoubliable soirée d’ouverture,
un triomphale Roberto Devereux (avec Jessica Pratt

et John Osborn notamment…), le Donizetti Opera
Festival offrait un titre très rare du compositeur

bergamasque : Zoraida di Granata. 
 

Gaetano Donizetti n’a que 24 ans quand, le 28 janvier 1822, il
propose, au Teatro Argentina de Rome, Zoraida di Granata, sur
un livret de Bartolomeo Morelli. Comme pour Il barbiere di
Siviglia de Rossini, six ans plus tôt, la malchance s’acharne
sur le nouvel opéra : les partisans de Pacini, amant officiel
de Pauline Borghèse, ont organisé une véritable cabale et,
quelques semaines avant la première, le ténor Amerigo Sbigoli,
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prévu  dans  le  personnage  d’Abenamet,  déclare  forfait,
obligeant  Donizetti  à  adapter  le  rôle  pour  la  contralto
Adelaide Mazzanti ! Le succès est pourtant au rendez-vous, le
compositeur  révisant  sa  partition,  en  1824,  pour  le  même
théâtre… avec un heure de musique supplémentaire. C’est cette
partition,  d’une  durée  de  3h20,  qu’a  retenue  le  festival
bergamasque, en coproduction avec le Festival de Wexford en
Irlande – qui a eu droit à la primeur de l’événement, en
octobre 2023. 

 

Nous avons appris à oublier les conventions des livrets de
l’époque (ici, les amours contrariées de Zoraida, dans une
Grenade en guerre contre les Maures), quand la musique apporte
le soutien nécessaire à l’intrigue. Mais nous savons également
que Donizetti n’a pas été un génie précoce, comme Rossini ou
Bellini,  et  qu’il  n’a  pas  découvert  son  identité  dès  son
troisième opéra, comme Verdi. En ces années d’apprentissage,
le jeune Gaetano n’est encore qu’un élève très doué, très
appliqué, auquel le grand Giovanni Mayr apporte avec raison
son soutien (au point de le recommander au Teatro Argentina,
pour  la  composition  de  Zoraida).  Et  c’est  davantage  dans
l’opera buffa que Donizetti trouve sa voie à l’époque, avec Il
fortunato  inganno  (Naples,  1823)  ou  le  plus  connu  Ajo
nell’imbarazzo (Rome, 1824). Dans l’univers serio, Donizetti,
à  la  manière  du  jeune  Mercadante,  se  réfugie  du  côté  de
Rossini et de Pacini, comme d’ailleurs dans son Alahor in
Granata, autre drame se déroulant dans la ville andalouse,
composé  deux  ans  plus  tard  (en  1826).  Et  il  lui  faudra
attendre 1830, avec l’Anna Bolena milanaise défendue par une
Pasta au zénith, pour véritablement s’affirmer sur ce terrain.

 

Sublimée  par  des  voix  divines,  comme  les  compositeurs  du
belcanto  romantique  avaient  la  chance  d’en  posséder,  une
partition telle que Zoraida peut prendre son envol et nous



réserver  quelques  grands  moments  de  plaisir  musicaux  et
vocaux. Et c’est le cas ce soir, avec le trio de choix qui
porte  l’ouvrage.  Dans  le  rôle-titre,  la  soprano  tchèque
Zuzanna Markova fait étalage de tout l’art belcantiste qu’on
lui connaît, faisant fi de toute les pyrotechnies vocales
associées à sa partie, doublée d’une belle puissance vocale et
d’une rare musicalité. Le baryténor coréen Konu Kim est une
révélation,  alliant  une  voix  surpuissante  à  un  timbre
flatteur, des aigus puissamment émis en longuement tenus à un
cantabile digne des meilleurs chanteurs belcantiste du moment.
En Abenamet, la mezzo italienne Cecilia Molinari cherche un
peu ses graves, mais endosse néanmoins crânement ses habits de
guerrier, dardant des aigus sûrs autant que puissants, et ne
reculant pas devant les sauts d’intervalles (avec plus de
bonheur dans le registre aigu que grave cependant, comme déjà
explicité). Enfin, les comprimari – tous issus de la “Bottega
Donizetti” – assurent tous dignement leur tâche. Ainsi de
l’Almanzor de Tuty Hernandez, de l’Ines de Lilla Takacs et de
l’Ali  de  Valerio  Morelli,  une  basse  colorature  au  timbre
superbe.

 

Côté scénique, Bruno Ravella a décidé d’inscrire la soirée
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dans un lieu emblématique d’un conflit plutôt récent, et en
l’occurrence la Bibliothèque Nationale de Bosnie-Herzégovine,
construite à Sarajevo, à la fin du XIXe siècle, en style néo-
mauresque, ici fidèlement reproduite par Gary McCann dans son
état de destruction, juste après le bombardement de 1992.
Toute l’action se déroule dans ce cadre très sombre, y compris
quand, au II, Zoraida chante la beauté et le doux parfum d’un
jardin de roses. Pendant plus de trois heures, le spectateur
reste confronté à ce décor invariable, sauf lorsque descendent
ou remontent dans les cintres un grand moucharabieh brisé
(semblant  indiquer  une  scène  d’intérieur  plutôt  que
d’extérieur)  et  un  pilier,  lui  aussi  brisé…  L’action  est
transposée à la fin du XXe siècle : Almuzir est en costume
trois pièces et cravate, Abenamet en battle-dress, et Zoraida
en jupe plissée, gilet de laine et brushing millimétré. La
violence du livret est inégalement suggérée par la direction
d’acteurs,  avec  des  moments  de  grande  tension  dramatique,
surtout au second acte, mais aussi des baisses de régime à
d’autres moments. On reconnaîtra, en tout cas, la lisibilité
et la cohérence d’un spectacle qui, en respectant le lieto
fine obligé du seria, est porteur d’espérance. 

Dirigés par le chef italien Alberto Zanardi, les musiciens de
la formation Gli Originali jouent sur instruments d’époque,
formant un ensemble très équilibré avec le plateau vocal. Si
certains montrent quelques défaillance (notamment du côté des
cuivres),  nos  éloges  iront  vers  un  pianofortiste  toujours
éloquent pendant les nombreux récitatifs d’une partition qui
méritait d’être (re)découverte !

 

________________________________________________

CRITIQUE, opéra. BERGAME, Teatro Sociale (du 16 novembre au
1er  décembre  2024).  DONIZETTI  :  Zoraide  di  Granata.  Z.
Markova, C. Molinari, K. Kim… Alberto Zanardi / Bruno Ravella.
Toutes les photos © Gianfranco Rota



 

VIDEO  :  Une  Interview  de  Bruno  Ravella  au  sujet  de  sa
production de « Zoraida di Granata » de Donizetti au Festival
de Wexford, reprise à Bergame

 

CRITIQUE,  opéra.  BERGAME,
Teatro Donizetti (les 14, 23
et  28  novembre  2024).
DONIZETTI : Roberto Devereux.
J.  Osborn,  J.  Pratt,  R.
Luppinacci,  S.  Piazzola…
Riccardo  Frizza  /  Stephen
Langridge

C’est avec une production de Roberto Devereux,
l’un des ouvrages qui compose la “Trilogie Tudor”,

que le Donizetti Opera Festival de Bergame a
inauguré sa Dixième édition, dans une nouvelle

mise en scène que Francesco Micheli, le directeur
de la manifestation lombarde, a confié à son

“collègue” Stephen Langridge, actuel directeur
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artistique du prestigieux Festival de
Glyndebourne. Et le choix de la direction

artistique s’est porté sur la version originale de
la création napolitaine de 1837, une mouture qui
fait l’impasse sur l’habituelle Ouverture, que
Gaetano Donizetti ajoutera cependant l’année

suivante, en 1838, pour le Théâtre des Italiens à
Paris.

 

Le  principal  artisan  de  la  réussite  de  la  soirée  (en
coproduction  avec  le  Teatro  Sociale  de  Rovigo)  est
incontestablement le chef italien Riccardo Frizza, auteur d’un
authentique  tour  de  force,  en  imposant  une  lecture  d’une
virtuosité époustouflante, tour à tour ample et soucieuse du
détail,  expansive  et  intimiste,  à  la  tête  d’un  Orchestre
Donizetti Opera qui brille de 1000 feux. Sa marque se retrouve
également  dans  l’impeccable  préparation  des  solistes,  les
meilleures  que  l’on  puisse  trouver  aujourd’hui  dans  ce
répertoire.

 

A commencer par Jessica Pratt (Elisabetta) de bout en bout
fascinante, au chant impeccablement contrôlé et à la présence
vocale et dramatique plus féminine que ce qu’on a l’habitude
de voir et d’entendre dans ce rôle, trop souvent transformé en
dragon.  Ses  incroyables  notes  aiguës  filées  et  autres
pianissimi  la  rendent  profondément  humaine  et  totalement
bouleversante ! A ses côtés, le ténor américain John Osborn a
fière allure dans le rôle de son amant, le Comte d’essex, avec
sa voix de ténor lyrique de tout premier ordre, son chant
constamment séduisant, possédant toute l’étoffe et le métal
nécessaires pour traduire la dimension pré-verdienne de la
grande scène de la prison, à l’acte III.  Il ne brille pas
moins dans son duo avec Sara (un des sommets de la soirée !),



incarnée  ici  par  la  fabuleuse  mezzo  italienne  Raffaella
Lupinacci (applaudie l’an passé dans le même rôle dans la
Trilogie Tudor donnée à La Monnaie de Bruxelles sous forme de
“pasticcio”),  aussi  ardente  vocalement  que  physiquement
stupéfiante, et qui remporte un triomphe personnel méritée aux
saluts. Las, l’excellent baryton italien Simone Piazzola, est
en méforme ce soir (le fait de se pincer continuellement le
donner et de mettre sa main devant son oreille gauche sont des
signes qui ne trompent pas…), et il n’a malheureusement pu
faire étalage de ses pourtant magnifiques et impressionnants
moyens. Enfin, le ténor bien projeté de David Astorga (Cecil)
et le beau timbre du baryton-basse lithuanien Ignas Melnikas
(Gualtiero) ajoutent au bonheur distillé par la soirée.

 

Selon ses notes d’intention, le metteur en scène britannique
signé  une  “mise  en  scène  contemporaine  dans  un  monde
élisabéthain  fantasmé”.  Stephen  Langridge  y  parvient  avec
beaucoup de goût, même si celui-ci est volontiers macabre,
avec la morte qui règne de toute part, à travers un squelette
fantomatique, actionné par deux marionnettistes, qui suit la
Reine dans ses pas, mais également ce crâne qui trône sur une
grande  table  placée  à  jardin,  aux  côtés  de  divers  autres
objets symboliques qui rappellent les Natures Mortes du XVIIe
siècle hollandais.
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Des  écrits  du  rôle  éponyme,  Robert  Devereux  (1565-1601),
écrivain et poète à ses heures, sont projetés par moments sur
les  surfaces  noires  qui  constitue  l’essentiel  de  la
scénographie lugubre imaginée par Katie Davenport (qui signe
aussi les costumes, dont la robe d’Elisabetta qui reprend, en
motif, le même crâne que celui posé sur la table). Unique
autre élément de décor, le lit rouge vif de Sara suspendu à
mi-hauteur,  pendant  le  deuxième  acte,  ainsi  que  le  trône
d’Elisabetta, de la même couleur. Enfin, il faut saluer les
superbes éclairages dramatiques de Peter Mumford, qui tiennent
une place primordiale, notamment dans la scène conclusive,
avec des projecteurs qui descendent des cintres pour se placer
au  niveau  du  sol,  inondant  la  salle  de  leur  lumière
aveuglante.

C’est  un  triomphe  qui  est  fait  à  l’ensemble  de  l’équipe
artistique de la part d’un public survolté, et le Donizetti
Opera Festival ne pouvait débuter sous de meilleurs augures !…
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___________________________________________

CRITIQUE, opéra. BERGAME, Teatro Donizetti (les 15, 23 et 28
novembre 2024). DONIZETTI : Roberto Devereux. J. Osborn, J.
Pratt, R. Luppinacci, S. Piazzola… Riccardo Frizza / Stephen
Langridge. Toutes les photos © Gianfranco Rota

 

AUDIO : Jessica Pratt chante l’air « Vivi ingrato » dans
Roberto Devereux au Festival Donizetti de Bergame 2024

 

CRITIQUE, opéra. AMSTERDAM ,
De  Nationale  Opera,  le  15
Novembre  2024.  MONTEVERDI,
CACCINI, PERI : Le Lacrime di
Eros. G. Orendt, J. De Bique,
K. Ledoux, Z. Wilder… Romeo
Castellucci / Raphaël Pichon

La nouvelle et très attendue création de Raphaël
Pichon et Romeo Castellucci a été présentée avec
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beaucoup de succès à l’Opéra National d’Amsterdam.
Fresque poétique découpée en six « Libri », comme
le faisaient les poètes de la Renaissance et du

XVIIe, cette œuvre composite se construit autour
de l’âme humaine, de l’amour et de la souffrance.

Aboutissement d’un projet de plus de 7 ans,
Raphaël Pichon avait déjà enregistré un certain

nombre de pièces (ré-utilisées ici) dans le très
beau disque “Stravaganza d’amore” (Harmonia mundi

2022).
 

 

Romeo Castellucci est un génie incontestable de la beauté. Il
n’est pas une seconde de ce spectacle qui ne soit d’une beauté
parfaite  :  composition,  couleurs,  choix  des  costumes,
lumières…  Tout  hypnotise  le  regard  et  se  marie  avec  le
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caractère parfois très abstrait de la musique du XVIIe. La
violence de certains tableaux (torture, mises à mort, faux
sang) n’enlève rien à cette beauté et ne provoque jamais au
dégoût. Au contraire, on entre au plus profond de ce que veut
dire le mot “baroque”. Au-delà de ça, Castellucci y mêle avec
beaucoup d’intelligence ce qui a inspiré les artistes du début
du XVIIe dans leur invention de l’opéra : la noblesse poétique
du  XVIe  siècle.  Les  «  Libri  »  qui  divisent  l’œuvre  sont
illustrées  par  des  grandes  couvertures  élégantes  sur
lesquelles le titre est inscrit, et l’économie de mouvement
participent de cet imaginaire renaissant.
On peut pourtant questionner le sens des choix artistiques de
la mise en scène par rapport à la partition (ou bien des choix
musicaux par rapport à une mise en scène…), l’image exprimant
parfois un sentiment opposé au texte des airs ou des madrigaux
choisis. Quand bien même le sens ne serait pas celui du texte,
il est dommage que ce soit si difficile de trouver le lien.

 

Musicalement,  l’Ensemble  Pygmalion,  ici  à  son  plus  haut
niveau, sert un plateau de choix. La soprano Janine de Bique
nous touche au plus profond de notre âme. Son expressivité
passe par un arc en ciel de couleurs et de nuances, allant
jusqu’à des pianissimi déchirants, notamment dans ce qui est
un des chefs-d’œuvre de Monteverdi : « La Lettera amorosa », à
la fin de l’avant-dernier « libro ».
À ses côtés, jusqu’à un suicide final, le baryton roumano-
hongrois  Gyula  Orendt  est  à  l’aise  avec  ce  répertoire
difficile et exigeant qu’il sert avec puissance et précision.
Katia  Ledoux  fait  montre  de  beaucoup  de  caractère,  de
puissance  et  d’assurance.  Parfois,  la  diction  manque  de
clarté. Zachary Wilder, enfin, est un ténor des plus gracieux
dont la légèreté et la clarté font honneur au texte musical.
Son dynamisme très précis et sa connaissance de ce répertoire
en font l’artiste idéal pour cette musique.

Enfin les 5 madrigalistes Camille Chopin, Perrine Devillers,



Renaud Brès, Constantin Goubet et Guillaume Gutierrez donnent
un impression de cohésion et d’unité magnifique grâce à un
travail de dentelle avec Raphaël Pichon. Ce dernier a fait
pour  ce  spectacle  un  travail  des  plus  titanesques.
L’agencement des pièces les unes par rapport aux autres est
parfait, tout se tuile avec un grand naturel, en passant de
pièces  anonymes  du  milieu  du  XVe  siècle,  à  la  musique
contemporaine composée pour l’occasion par Scott Gibbons.
Et  comme  toujours  avec  l’Ensemble  Pygmalion,  nous  sommes
subjugués par ce chœur inoubliable, souple, exact, coloré et
touchant.

Un grand moment musical et scénique où nous n’avons pas vu le
temps passer !

____________________________________

 

CRITIQUE,  opéra.  AMSTERDAM  ,  De  Nationale  Opera,  le  15
Novembre 2024. MONTEVERDI, CACCINI, PERI : Le Lacrime di Eros.
G.  Orendt,  J.  De  Bique,  K.  Ledoux,  Z.  Wilder…  Romeo
Castellucci  /  Raphaël  Pichon.  Toutes  les  photos  ©  Monika
Ritterhaus

 



CRITIQUE,  opéra.  PARIS,
Théâtre de l’Athénée, le 15
novembre 2024. MOZART : Don
Giovanni. T. Varon, M. Croux,
M. Poguet, A. Fournaison, A.
Zamora,  N.  Tavernier…  Jean-
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Yves Ruf / Le Concert de la
Loge  /  Julien  Chauvin
(direction)

Dans la comédie musicale Le Fantôme de l’opéra
d’Andrew Lloyd Webber, le terrifiant et spectral
Erik impose à la direction de l’Opéra de Paris,

atterrée, la création de son opéra. Une sorte de
spin-off de Mozart quasi atonal : Don Juan

Triumphans dont le duo embrasera les planches de
sensualité mais révélera encore un crime du

monstrueux hôte des souterrains du Palais Garnier.
Déjà ce manuscrit était l’œuvre maîtresse du
Fantôme éponyme de Gaston Leroux, peut-être y
cherchait-il la séduction instantanée que la

nature lui refusa. Don Juan Triomphant semble être
la fable amorale du séducteur, un burin aux

passions déchaînées conçu par un être en
souffrance face au mépris général et dévoré par

ses complexes.
 

« Past the point of no return, the final
threshold. The bridge is crossed so stand and

watch it burn » (Andrew Lloyd Webber – The Phantom
of the opera)

 

Don Giovanni de Da Ponte/Mozart est aussi une fable à la
morale galvaudée malgré la damnation finale issue directement
de la pièce de Tirso de Molina, El burlador de Sevilla. Oeuvre
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d’une modernité glaçante et diamant de jais de la célèbre
Trilogie conçue avec Da Ponte, Don Giovanni peut passer pour
une critique du séducteur fanfaron et cynique. Cependant la
réalité semble apparaître à travers les faux semblants de
quelques « maschere galanti« . Ce postulat semble motiver la
mise  en  scène  de  Jean-Yves  Ruf  dans  cette  très  belle
production  de  la  compagnie  ARCAL,  dirigée  par  Catherine
Kollen.

Le dispositif en tréteaux surplombe l’orchestre sur le plateau
qui  est  une  des  signatures  du  metteur  en  scène.  Certains
procédés  dramatiques  sont  assez  classiques.  On  ne  lui
reprochera pas cet académisme longtemps puisque sa direction
d’acteurs est brillante. Alors que l’on connaît ad nauseam cet
opéra, Jean-Yves Ruf le métamorphose et sait envelopper les
solistes de toute la sincérité brutale du livret de Lorenzo da
Ponte. Les personnages sortent de leur caricature pour devenir
totalement  humains.  Paradoxalement  c’est  Don  Giovanni  qui
tombe parfois dans l’approximatif. Or, Don Giovanni, dans la
conception de M. Ruf, est le révélateur des hypocrisies des
autres. Les vertus des uns, portées en bandoulière, ne sont
que les atours des pires défauts. Ici Donna Anna est une
fausse prude à la tartufferie manifeste. Don Ottavio est un
être  tourmenté,  un  véritable  romantique,  sincère  mais
complexe.  Elvira  porte  les  stigmates  de  la  victime
consentante, enivrée d’amour parce qu’abusée. La pire étant
Zerlina, petite chipie manipulatrice, faussement revêche et
coquette. Masetto est une sorte de niguedouille, une brute
épaisse.  Le  Commandeur  cesse  d’être  la  figure  hiératique,
marmoréenne de morale, il est frustre et ivre de vengeance,
aveuglé par ses principes rétrogrades. Leporello se révèle
finalement un être fragilisé par les frasques de son maître et
touchant,  un  pierrot  quasiment  rêveur.  Jean-Yves  Ruf  nous
propose des lames de tarot où Don Giovanni tire la carte de la
mort au moment où sa liberté est au zénith. Le triomphe de Don
Giovanni finalement est celui des êtres libres ? Corollaire
cynique et quelque peu désenchanté. Dans cette mise en scène



fantastique, Jean-Yves Ruf a réinventé un mythe et le rend
encore plus légendaire, il renoue ainsi avec le « burlador »
qui n’est autre chose qu’un « desengañado« , un blasé avec une
soif d’absolu que rien ni personne peuvent désaltérer.

 

Avec une telle mise en scène, le partenariat musical de Julien
Chauvin et ses musiciennes et musiciens du Concert de la Loge
ont  interprété  cette  partition  avec  une  telle  fraîcheur,
mâtinée de sincérité, qu’il nous semblait redécouvrir un bijou
inconnu de Mozart. Les attaques d’une justesse à la perfection
et les nuances explosant de couleurs nous ont passionné. Les
pupitres  d’un  équilibre  parfait  ont  secoué  la  charmante
bonbonnière  de  la  salle  de  l’Athénée,  avec  les  passions
déchaînées de Don Giovanni et ses interminables conquêtes.
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Intégralement composé de jeunes solistes, la distribution est
tout bonnement parfaite et équilibrée. Giovanni est campé par
Timothée Varon au timbre sombre et souple, malgré parfois
quelques limites dans l’agilité et un jeu souvent raide. Face
à  lui  la  cohorte  féminine  est  menée  tambour  battant  par
l’Elvira  de  rêve  de  Margaux  Poguet  au  timbre  riche  et
puissant, formidable dans les nuances. Marianne Croux est une
Anna tout aussi formidable, avec des moyens extraordinaires et
des  aigus  diamantins.  Zerlina  est  Michèle  Bréant  dont  le
timbre est d’une agilité impressionnante, nous eussions voulu
peut-être un peu plus de projection par moments. Abel Zamora
est un Ottavio avec une tessiture aux mille couleurs et d’une
belle sincérité dans le jeu, il nous fait découvrir toutes les
nuances musicales et histrioniques du rôle avec un immense
talent. Mathieu Gourlet a une voix magnifique et une présence
scénique hors pair malgré le côté benêt de Masetto. Adrien
Fournaison  est  un  Leporello  idéal  avec  une  tessiture  aux
graves veloutés et une incarnation émouvante d’un rôle souvent
cantonné  aux  sbires.  Captivante  distribution  pour  cette
production,  leurs  voix  demeurent  dans  l’esprit  des  heures
après avoir vu le spectacle.

Don  Giovanni  triomphe  ainsi  de  la  mort  et  passe  par  nos
émotions comme une ombre mystérieuse. Doit-on tourner le dos à
cet « anti-héros » fascinant ou simplement nous regarder dans
son reflet ? N’oublions pas que la plus rude morale drape sous
la  bure  sévère,  la  somptueuse  soie  vermillon  qui  nous
détermine  et  nous  conduit  à  la  quête  irrépressible  de
l’absolu.

 

 

_______________________________

CRITIQUE, opéra. PARIS, Théâtre de l’Athénée, le 15 novembre
2024. MOZART : Don Giovanni. T. Varon, M. Croux, M. Poguet, A.



Fournaison,  A.  Zamora,  N.  Tavernier…  Jean-Yves  Ruf  /  Le
Concert de la Loge / Julien Chauvin (direction). Toutes les
photos © Simon Gosselin

 

 

CRITIQUE,  opéra.  SAINT-
ETIENNE,  Opéra,  le  17  nov
2024.  MASSENET  :  Thaïs.
Jérôme  Boutillier,  Ruth
Iniesta,  Léo  Vermot-
Desroches,  Carlo  D’Abramo…
Victorien Vanoosten / Pierre-
Emmanuel Rousseau

Voilà 15 ans (2009) que Thaïs n’avait pas
été représentée à l’Opéra de Saint-

Étienne. C’est une réussite éclatante qui
renoue avec les grandes heures de la

Maison stéphanoise, quand Massenet dont
elle porte le nom, suscitait un festival
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lyrique… L’ouvrage concentre le meilleur
Massenet, centré sur les deux rôles
principaux, Thaïs et Athanaël, deux

personnages qui exigent énormément des
interprètes en particulier pour le

baryton qui chante vertiges et démons
intérieurs du moine cénobite Athanaël

dont l’ardent désir pour la courtisane
alexandrine, s’avère irrépressible,

impérieux, destructeur.
 

Inscrite dans cette fin XIXè – début du XXè, où règnent les
courtisanes  parisiennes,  souveraines  des  cœurs  et  des
fortunes,  la  mise  en  scène  (et  les  décors  et  costumes
somptueux)  de  Pierre-Emmanuel  Rousseau,  s’affirme,  claire,
efficace,  puissante,  esthétique.  Tout  en  contextualisant
habilement le monde du luxe et de la sensualité (chez Nicias à
Alexandrie), au style éclectique propre au Second Empire et à
la  IIè  République,  l’homme  de  théâtre  nous  rappelle  que
l’ouvrage est propre au style français fin de siècle ; il sait
remarquablement  dessiner  le  profil  psychologique  de  chaque
protagoniste, tout en éclairant aussi sa propre évolution…
trajectoire opposée, brillamment symétrique et inversée ; à la
progressive  élévation  spirituelle  de  Thaïs,  qui  passe  de
courtisane  à  recluse,  fortifiant  sa  propre  certitude,
correspond l’implosion psychique du moine débordé, détruit peu
à peu par son désir pour elle. Si Thaïs meurt comme une
Sainte, apaisée, comblée ; rien de tel chez le moine que les
déchirements ultimes transpercent et agitent jusqu’à la fin.

Du cabaret avec ballets et péripéties collectives effrénées,
on passe au dénuement total du désert, aride, desséché… que



traversent alors les deux héros, exténués, presque à l’agonie.
Chaque point de maturation spirituelle signifie épreuve et
lutte  intérieure,  ainsi  que  l’exprime  la  fine  direction
d’acteur ; ce qui rapproche le spectacle du cinéma : il y
manque les effets de plans serrés qu’auraient pu apporter des
écrans géants à l’appui du dispositif (on aime rêver). Mais le
rapport salle / public permet de suivre avec intensité le
parcours respectif de Thaïs et d’Athanaël.

Parmi les réussites éclatantes de la performance visuelle,
saluons la présence très juste du danseur, Carlo D’Abramo,
vedette des festivités chez Nicias, puis figure centrale du
ballet inédit (dans ses deux volets ainsi restitués dont le
Sabbat final), les « 7 esprits de la Tentation » qui finit
d’exprimer la défaite totale et définitive d’Athanaël après la
mort  de  Thaïs…  Plusieurs  images  fortes  s’imposent  alors,
accréditant la réussite de la mise en scène : évidemment, le
moment de bascule qui nous vaut la sublime « Méditation de
Thaïs » : un morceau d’anthologie pour orchestre et violon
solo déployant le génie mélodique si voluptueux de Massenet ;
où  convaincu  par  le  prêche  d’Athanaël,  Thaïs  rompt  (ici
physiquement) le charme de sa beauté, source de son entrave
sociale et qui fait d’elle l’esclave du désir masculin : elle
s’entaille  le  visage  ;  scène  violente  qui  fonctionne
idéalement à mesure que chante alors un orchestre des plus
envoûtants et enivrés.

Tableau purement festif et lascif pendant la fête chez Nicias
(le  ténor  requis,  Léo  Vermot-Desroches,  est  impeccable  :
tendresse et puissance des aigus, présence naturelle, finesse
du chant), ou images obsédantes qui s’imposent dans l’esprit
du moine dévoré, chaque tableau est un marqueur important de
cette nouvelle production. La somptuosité des décors ne gêne
jamais la force ni le sens du drame. Elle les renforce.
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L’orchestre avance, droit, sans fioritures, parfois de façon
un  peu  sèche  ;  mais  nous  n’en  voudrons  pas  à  Victorien
Vanoosten  d’écarter  tout  alanguissement  douteux,  toute
fioriture  inadéquate.  Son  Massenet  sonne  comme  Verdi,  en
maître  de  l’action  et  des  situations  particulièrement
dramatiques.  Et  l’Orchestre  Symphonique  Saint-Étienne  Loire
démontre ses indéniables qualités en couleurs et nuances dans
justement la Méditation de Thaïs, axe majeur qui bouleverse le
sens du drame. D’autant que le Chœur lyrique Saint-Étienne
Loire,  (dirigé  par  Laurent  Touche),  défend  une  même
implication,  parfois  saisissante,  pour  chaque  tableau.

Aucun des rôles « secondaires » ne démérite ; c’est même la
cohérence indiscutable du plateau vocal, dans sa globalité,
qui convainc de bout en bout. Chaque profil est travaillé dans
l’exigence cinématographique que nous avons relevée. Artisan
impressionnant et pilier de la nouvelle production, l’Athanaël
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de  Jérôme  Boutillier  est  bouleversant,  d’humanité,  de
sincérité, de finesse surtout, dans un cheminement qui exprime
l’ineffable, dans une gravité centrale parfaitement maîtrisée.
Rongé,  psychiquement  atteint,  en  péril  constant,  le  moine
amoureux se consomme littéralement, mais avec une noblesse et
une grande intelligence dramatique comme vocale pour tous ses
airs et parties, ce qui signifie, pendant tout le spectacle ;
le baryton reste quasiment toujours en scène, délivrant un
chant affirmé et naturel, sans aucune tension, restant de
surcroît intelligible du début à la fin. Moine fanatique que
la frustration précipite dans la folie sauvage. Radical voire
incandescent, le chanteur, formidable acteur également, sait
s’économiser tout du long. L’incarnation demeure mémorable.
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Déjà applaudie ici même dans La Traviata, et ce soir Thaïs
très humaine, la soprano Ruth Iniesta trouve elle aussi des
accents  justes  entre  chant  voluptueux  et  profond  de  la
courtisane, mais aussi clairvoyance et déjà renoncement de la
femme qui est obsédée par la mort et la finitude. La justesse
de l’actrice, l’intensité du chant aux très belle couleurs
apportent  un  complément  idéal  à  l’Athanaël  de  Jérôme
Boutillier. Leur duo est remarquable de vérité. En outre, la
version proposée, fusionne celles de 1894 et celle de 1898
(avec les ballets inédits déjà cités). De quoi se régaler
musicalement,  dramatiquement,  vocalement,  visuellement.  Que
demander de plus ?
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VIDÉO REPORTAGE

Pour 3 dates événements (15, 17 et 19 novembre 2024), l’Opéra
de Saint-Etienne présente une nouvelle production de THAIS de
Jules Massenet, l’enfant du pays, dans la mise en scène de

Pierre-Emmanuel ROUSSEAU. Inspiré des maisons closes du Second
Empire, à l’époque des courtisanes souveraines d’un Paris voué
au luxe et au plaisir, le spectacle fusionne versions de 1894
et 1898 : il intègre en particulier plusieurs ballets très

rarement réalisés dont partie des 7 esprits de la Tentation où
le moine cénobite Athanaël exprime sa complète destruction
psychique, dévoré par un désir qui le submerge et ne l’a

jamais vraiment quitté, son désir pour Thaïs, d’autant plus
inaccessible que l’ancienne courtisane alexandrine, elle, a

trouvé en fin d’action, la paix spirituelle… Production
événement – reportage CLASSIQUENEWS.TV © 2024

 

CRITIQUE,  opéra.  MASSY,
Opéra,  le  17  nov  2024.
Ambroise  THOMAS  :  Hamlet.
Armando  Noguera,  Florie
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Valiquette,  Ahlima  Mhamdi,
Kaelig  Boché…Chœur  d’Angers
Nantes  Opéra,  Chœur  de
l’Opéra  de  Massy,  Orchestre
National  d’Île  de  France,
Hervé  Niquet  /  Frank  Van
Laecke

C’est un Hamlet de première valeur à
laquelle nous avons assisté. Somptueuse

et ténébreuse à souhaits, la mise en
scène de Frank Van Laecke est servie, à
l’Opéra de Massy où elle faisait escale
les 15 et 17 nov, par une distribution

proche de l’excellence.
 

Le raffinement des lumières, la force du dispositif scénique
qui délimite sur la scène, un vaste espace fermé qui pourrait
être  la  représentation  de  ce  qui  se  passe  dans  l’esprit
d’Hamlet,  la  qualité  dramatique  et  vocale  des  solistes,
l’engagement des musiciens dans la fosse (sous la baguette
ample et détaillée du chef Hervé Niquet) … produisent devant
le public massicois, un sans faute mémorable. De sorte que la
production créée par Angers Nantes Opéra en 2019, revêt à
Massy,  un  surcroît  de  vérité  et  d’intensité,  passionnant.
Photo  ci  dessus  :  Hamlet  et  la  Reine  Gertrude  /  Armando
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Noguera et Ahlima Mhamdi © Jérôme Mainaud.

 

Ce  soir  la  fosse  est  contrastée  et  engagée  comme  jamais,
déployant la soie à la fois noble, grandiose d’un Thomas,
emblème éloquent de l’art musical du Second Empire ; le style
est volontiers spectaculaire, dans l’esprit du grand opéra
français (mais sans ballet) qu’enrichit aussi une sensibilité
ciselée pour les vertiges tendres (bouleversante et tragique
trajectoire  d’Ophélie).  De  Shakespeare,  Ambroise  Thomas
reprend et amplifie même pour son ouvrage créé en 1868, le
caractère  fantastique  (à  travers  le  spectre  paternel  qui
s’impose dans l’esprit d’Hamlet et s’adresse directement à lui
:  ici  la  voix  projetée  de  la  basse  Jean-Vincent  Blot,
sépulcrale et foudroyante depuis les cintres). Les éclairages
subtils, – de la pénombre inquiétante à l’obscurité mortifère
(signés  du  metteur  en  scène  lui-même  et  de  Jasmin  Sehic)
brossent  à  la  façon  d’un  peintre,  1001  nuances  de  gris
profonds  ;  autant  d’accents  qui  dessinent  la  lente  et
inéluctable  folie  vengeresse  d’Hamlet,  sa  destruction
progressive,  sa  possession  maladive  (où  participe  aussi
l’alcool,  si  l’on  se  réfère  au  nombre  de  bouteilles  qui
jonchent  le  sol…).  Le  Prince  danois  est  bien  cet  enfant
démuni, témoin d’un assassinat auquel il est exigé qu’il fasse
réparation : en somme le pendant masculin d’une Elektra (chez
Richard Strauss) ; pas de répit ni aucune issue sauf …la
vengeance ; de quoi accaparer toute l’énergie et rendre fou ;
c’est  la  trajectoire  d’Hamlet,  superbement  incarné  par  le
baryton Armando Noguera qui soigne autant l’intensité du verbe
que la justesse de chaque geste ; le rôle est aussi exigeant
voire éreintant pour l’interprète (quasiment toujours en scène
et chantant) que celui d’Athanaël de Thaïs de Massenet : deux
Everest pour tout baryton.

 

La sincérité du chanteur fait mouche dans chaque jalon de son



cheminement  noir  et  sacrificiel  :  l’air  du  vin,  la
dénonciation de son oncle criminel (après la Pantomime) à
l’acte II ; puis à l’acte III, son monologue entre errance et
vertige à vide (« être ou ne pas être »), surtout son terrible
duo avec sa mère la reine Gertrude (percutante Ahlima Mhamdi),
d’une violence âpre, qui se serait achevé par un matricide si
le spectre paternel ne l’en avait pas empêché. La présence du
baryton, son souci du texte suscitent l’admiration. Tout le
personnage se construit comme une lente et impérieuse course
de vengeance, irrépressible, inextinguible… et dans le même
temps, dans un temps compté qui mène à la mort,… ainsi jusqu’à
la destruction finale.



Armando Noguera (Hamlet) et Ahlima Mhamdi (Gertrude) © Jérôme
Mainaud

 

 

Autre  absolu  tragique,  l’Ophélie  de  la  soprano  Florie
Valiquette  dont  l’assurance  et  l’agilité  du  timbre  fruité
s’affirme particulièrement dans son grand air de folie de
l’acte III (enchaîné au duo Hamlet / Gertrude précédemment
cité) ; un air d’une difficulté optimale pour la soprano et
d’une exigence dramatique tout aussi redoutable ; fragilité
hallucinée et coloratoure intense, juste, naturelle, la jeune
diva bouleverse elle aussi par la sincérité maîtrisée de sa
performance  ;  l’Ophélie  désirante,  amoureuse  d’Hamlet,  et
pourtant négligée par lui (malgré lui), s’enfonce peu à peu
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dans  la  mort  à  mesure  que  son  chant  s’élève  inversement,
jusqu’à la noyade spectaculaire : un grand moment vocal et
théâtral.

Palmes spéciales également pour le ténor très ardent et lui
aussi  percutant,  Kaelig  Boché  dont  le  Laerte,  frère  de
Ophélie,  brûle  les  planches  par  sa  sincérité  franche  et
claire,  en  particulier  à  son  retour  de  Norvège,  quand  il
reproche à Hamlet d’avoir écarté Ophélie.
Les  chœurs  maison  (de  l’Opéra  de  Massy)  associés  à  ceux
d’Angers  Nantes  Opéra  (dirigés  par  Xavier  Ribes)  sont
impeccables,  dans  chaque  tableau  collectif,  furieusement
festifs et enivrés aux I et II ; d’une tendresse funèbre et
complice pour le suicide d’Ophélie et ses funérailles aux IV
et V.

 





Florie Valiquette, éblouissante et déchirante Ophélie ©
Michelle Soubelet

 

 

A mesure que la soirée se déroule, les épisodes plongent dans
une encre tragique de plus en plus enveloppante ; même si
Hamlet parvient enfin à venger son père, chaque épreuve et
défi relevé, le détruit irrémédiablement ; cette inéluctable
descente aux enfers est magistralement exprimée dans la mise
en scène brillante et juste de Frank Van Lecke.

Dans la fosse, baguette précise, détaillée, Hervé Niquet, à la
tête de l’Orchestre National d’Île de France, insuffle la
fièvre dramatique requise ; la lecture est puissante et
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chambriste ; elle sait indiquer le tempérament lyrique
spécifique du verdien Ambroise Thomas, son goût pour la
couleur et l’atmosphère (lesquelles varient à chaque tableau
particulier grâce à une intelligence des timbres très
originale) ; pour preuve chaque solo d’instruments, en
particulier le saxophone qui lance le divertissement préparé
par Hamlet à l’adresse du couple criminel… (acte II). Une
nouvelle superbe soirée à l’Opéra de Massy.

 

CRITIQUE, opéra. Hamlet d’Ambroise Thomas à l’Opéra de Massy,
le 17 nov 2024.

Distribution

Hamlet : Armando Noguera
Ophélie : Florie Valiquette
Claudius : Patrick Bolleire
Gertrude : Ahlima Mhamdi
Laërte : Kaelig Boché
Marcellus : Yoann Le Lan
Horatio : Florent Karrer
Le Spectre : Jean Vincent Blot
Polonius : Nikolaj Bukavec
Premier fossoyeur : Pablo Castillo Carrasco
Deuxième fossoyeur : Bo Sung Kim

Orchestre National d’Ile-de-France
Chœur d’Angers Nantes Opéra
Chœur de l’Opéra de Massy

Direction musicale : Hervé Niquet
Mise en scène : Frank Van Laecke
Décors et Costumes : Philippe Miesch
Lumières : Frank Van Laecke, Jasmin Šehić
Chorégraphie : Tom Baert

______________________

 

 



 

 

à venir à l’Opéra de Massy…
Prochain  spectacle  incontournable  à  l’affiche  massicoise  :
SOLOMON,  une  »serenata  »  de  William  Boyce,  perle  baroque
réalisée par l’ensemble Opera Fuoco, David Stern, ven 29 nov
2024 (20h) / infos et réservations directement sur le site de
l’Opéra  de  Massy  :
https://www.opera-massy.com/fr/solomon.html?cmp_id=77&news_id=
1078&vID=3

Prochain opéra à l’affiche de l’Opéra de Massy : La Belle
Hélène d’Offenbach, les 13 et 14 déc 2024. Olivier Desbordes,
mise en scène. Dominique Rouits, direction. Avec entre autres
:  Ahlima  Mhamdi  (Hélène),  Raphaël  Jardin  (Pâris)…  et
l’Orchestre  de  l’Opéra  de  Massy.  INFOS  &  RÉSERVATIONS  :
https://www.opera-massy.com/fr/la-belle-helene.html?cmp_id=77&
news_id=1082&vID=80

 

______________________
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Théâtre de l’Opéra (les 8, 10
et 12 novembre 2024). PUCCINI
:  Edgar.  S.  La  Colla,  E.
Bakanova, V. Boi, D. Jenis…
Nicola  Raab  /  Giuliano
Carella

Splendide Edgar de Giacomo Puccini à
l’Opéra de Nice ! Pour le centenaire de

la mort de Puccini, Nice affiche une
œuvre rare de jeunesse, de surcroît dans
sa version intégrale (en 4 actes), ce qui
place le théâtre niçois comme le créateur

en France de la partition sous cette
forme. Et les solistes – comme la

fabuleuse direction du très inspiré chef
italien Giuliano Carella – défendent avec

ardeur et justesse ce premier chef
d’œuvre; jusque là trop méconnu, du

compositeur toscan…
 

Créé en avril 1889, juste après Le Villi, Edgar est boudé par
les  spectateurs  de  la  Scala  de  Milan.  Puccini  révise,
restructure son ouvrage, passant des 4 actes originels à 3.
Mais le succès ne sera pas pour autant au rendez-vous… Voilà
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donc un retour bienvenu de l’action en 4 actes, en guise de
Première française. Dans cette oeuvre de jeunesse est en germe
tout ce que Puccini fera par la suite, et Edgar préfigure
nombre de ses futurs ouvrages, tels Tosca ou La Fanciulla del
West…  subtilité  émotionnelle,  génie  mélodique,  intelligence
dramatique, qu’il s’agisse de l’écriture des solistes comme du
chœur.

Et  l’excellent  Giuliano  Carella  sait  attiser  la  fièvre
musicale incluse dans la partition, des instrumentistes comme
des chanteurs et des choristes, le tout dans une cohérence
expressive admirable – soulignant, en réalité, les ressorts et
l’intensité de la version choisie. Puccini adapte la pièce de
Musset, La coupe et les lèvres, drame passionnel placé la fin
du XVIIIème siècle, où un jeune homme, Edgar, est tiraillé
entre deux femmes aux profils tout à fait opposés : Fidelia la
douce et Tigrana, la femme fatale, féline et éruptive. Deux
visages de l’amour, mais diamétralement opposés. Des portraits
qui ,manquent parfois de nuances dans une action taillée à la
serpe, mais le compositeur sait exploiter musicalement tout
son potentiel expressif, voire poétique. Dans un huis-clos
souvent  étouffant,  le  chant  exprime  l’impuissance  et  la
solitude finale d’êtres en butte à la force amoureuse qui les
submerge, souvent à leur détriment.

A l’inverse d’une action puissante, voire sauvage, et des
situations souvent tendues (à l’issue tragique…), la mise en
scène de la metteure en scène allemande Nicola Raab reste
sobre,  discrète  même,  ne  gênant  en  rien  la  continuité  du
drame, avec quelques beaux visuels, comme la scène où Edgar se
fait  passer  pour  mort  afin  d’éprouver  davantage  les  deux
femmes, tableau où l’on passe d’un linceul banc à un drap
rouge sang…

 

L’arène passionnelle se situe plus au niveau des voix, très
sollicitées  par  Puccini  ;  en  particulier  chez  les  deux



amoureuses,  aux  emplois  évidemment  contrastés,  et  d’autant
plus opposés qu’elles sont chacune très caractérisées : la
mezzo  Valentina  Boi  impose  son  timbre  âpre,  voire  acéré,
incarnant une Tigrana mordante et agressive. Tout à fait à
l’opposé de la suavité, tout en phrasés, de la soprano russe
Ekaterina Bakanova, (applaudie tout dernièrement dans Manon de
Massenet au Teatro Regio de Turin), idéale visage de l’amour
caressant (superbe « Addio, mio dolce amor »). Entre elles, le
ténor  Stefano  La  Colla  (livournais,  comme  Valentina  Boi…)
aborde  les  deux  facettes  d’Edgar,  à  la  fois  lumineux  et
tendre,  des  aigus  puissants  voire  héroïques,  une  belle
intensité et une expressivité enflammée : il y a du belcanto
et du chant spinto, doublement assumé dans l’écriture du rôle,
ce que maîtrise le chanteur. De son côté, Dalibor Jenis (dans
le rôle de Franck) réussit le seul air de l’opéra qui soit
connu des chanteurs et du public, « Questo amor, vergogna mia
», porté avec une ivresse idéale.
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Tout opéra de Puccini ne serait rien sans son orchestre. La
preuve en est déjà donnée ici dans un ouvrage de jeunesse,
certes encore maladroit dans le profil des personnages, un
rien monolithiques, mais dont les couleurs et la sensualité
des lignes instrumentales suffit à lever toute réserve. La
qualité de l’Orchestre Philharmonique de Nice, porté à son
plus haut niveau par Giuliano Carella, s’avère électrisante
tant les musiciens se surpassent, fédérés, encouragés ainsi
dans les nombreux climax dramatiques de la partition.

Somptueuse  création,  d’autant  plus  marquante  pour  le
centenaire  Puccini  qu’elle  dévoile  un  opéra  puccinien  de
jeunesse  dans  sa  parure  originelle.  Belle  initiative  de
l’Opéra Nice Côte d’Azur... et de son directeur Bertrand Rossi
!

 

_________________________________________

CRITIQUE, opéra. NICE, Opéra (les 8, 10 et 12 novembre 2024).
PUCCINI : Edgar (version en 4 actes, création française). S.
La  Colla,  E.  Bakanova,  V.  Boi,  D.  Jenis…  Nicola  Raab  /
Giuliano Carella. Toutes les photos © Dominique Jaussein

 



CRITIQUE,  opéra.  BORDEAUX,
Auditorium  (les  7,  8  et  9
novembre 2024). N. ROTA : Un
Chapeau  de  paille  d’Italie.
D. Maniscalchi, R. Sorensen,
M.  Goso,  M.  Khatri…  Julien
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Duval / Salvatore Caputo

L’auteur de la musique du Guépard (de Luchino
Visconti), et des principaux films de Federico
Fellini, fut fécond sur la scène lyrique. En

effet, Nino Rota a composé, outre des ballets et
des symphonies, une quinzaine d’opéra : Le chapeau

de paille d’Italie (Il Cappello di paglia di
Firenze en italien), d’après la comédie éponyme

d’Eugène Labiche (créée en 1851 à Paris), en est
le 4ème…

 

C’est une mise en lumière bienvenue, et plutôt convaincante, à
laquelle  nous  convie  l’Opéra  national  de  Bordeaux  (dans
l’espace de son bel Auditorium) qui a eu la bonne idée de
remettre ce titre à son affiche, quand bien même dans une
version “réduite” – 1h15 sans entracte, accompagnée au piano
mis en images ici par le jeune Julien Duval… -, soulignant
combien Nino Rota maîtrise l’écriture lyrique et possède le
sens du drame. Ses collaborations avec les grands cinéastes,
dont encore une fois principalement Fellini (La strada, La
dolce  vita…),  nourrissent  son  propre  théâtre  musical.
D’ailleurs, ce dernier est clairement cité dans les éléments
de décor et ses couleurs criardes, qui renforcent rythme et
verve dans le jeu des acteurs (tout cela nous fait penser en
particulier au film « 8 et demi« …). Telle une arène en rouge
et blanc, claire référence au cirque familier de Fellini et
Rota, la scène et ses coulisses sont visibles par tous, et
offrent un cadre ordonné et juste (scénographie signée par
Olivier Thomas), d’autant plus apprécié qu’il est le résultat
de la politique 100 % recyclage voulu par Emmanuel Hondré (et
la Mairie “verte” de la Capitale girondine) : décor, costumes
et  accessoires,  viennent  du  stock  réutilisé  de  l’Opéra
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national de Bordeaux.

 

Crédit photo © Pierre Planchenault

 

L’esprit du vaudeville, goguenard et boulevardier fait
merveille dans cette “Farce légère” (telle que l’a nommée
Rota…), avec une intrigue certes mince [le cheval de Fadinard,
qui a mangé le chapeau de paille d’Anaïs, provoque une série
de « catastrophes » bien enlevées, jusqu’au lieto finale…],
mais le schéma est prodigieusement efficace, propice aux
situations exquises. Rota, maître des rebondissements et des
airs et mélodies à foison, voilà qui explique sans aucun doute
le succès de l’ouvrage depuis sa création en 1955 au Teatro
Massimo de Palerme. Les airs et les duos s’enchaînent sans
omettre des ensembles particulièrement réussis – dont le
dernier finale. La musique a capacité à nourrir et réactiver
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constamment la vivacité de l’action, ce que comprend tout à
fait le chef Salvatore Caputo (le chef des Choeurs de l’Opéra
national de Bordeaux), qui donne les indications de départ au
pianiste, aux chœurs et aux solistes, déguisé à l’instar de
tous ses camarades. Le travail de Julien Duval s’est concentré
sur l’efficacité du jeu individuel et collectif, ce que
confirme aussi ce “chambrisme” musical proche du texte : pas
d’orchestre, mais une version épurée pour chœur, solistes et…
piano, placé ici à jardin, que pilote Martin Tembremande, très
investi lui aussi, est d’une tenue impeccable tout du long.

Les voix gagnent un relief particulier, dans la “bonbonière”
de l’auditorium bordelais, ce qui favorise la caractérisation
de chaque personnage ; ainsi également de l’intervention du
violoniste Tristan Chenevez, pour chaque air de La Baronessa,
dans cette version musicalement “allégée”, et réduite à 2
instruments, ce dont profitent les tempéraments des solistes
qui sont en fait tous ici des membres du Chœur de l’Opéra
national de Bordeaux, qui assument ainsi tous les rôles de la
pièce  de  Labiche.  Très  bien  préparés  par  leur  directeur,
Salvatore Caputo, les chanteurs font valoir leurs qualités
évidentes,  l’expressivité  vocale  et  dramatique  de  chacun
nourrissant la grande cohérence de la distribution. Aguerris
aux  exigences  du  théâtre  musical  et  de  l’opéra,  chaque
chanteur ainsi mis en avant soigne le profil propre de son
personnage, ce qui assure aussi la réussite des séquences
collectives et des ensembles… Les jeunes mariés (Maria Goso et
Daniele Maniscalchi), l’oncle (Mitesh Khatri), Elena (Rebecca
Sørensen) comme la modiste d’Héloïse Derache, Felice (Olivier
Bekretaoui), Achille (Luc Default), Nonancourt (Loïck Cassin),
Emilio (Jean-Philippe Fourcade), ou encore Beaupertuis (Jean-
Pascal Introvigne) partagent une joie manifeste dans un chant
franc  et  astucieusement  accordé  les  uns  aux  autres.
Tempérament qui se détache cependant, celui de la Baronne
délirante  d’Eugénie  Danglade,  qui  affirme  un  alto  et  une
présence qui laissent envisager une belle carrière de soliste.
Dans un dispositif qui les valorise, les chanteurs du Chœur de



l’Opéra national de Bordeaux ne pouvaient imaginer meilleur
tremplin.

Du sur mesure plus que convaincant… Bravi  les artistes !

_____________________________________________
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2024).  N.  ROTA  :  Un  Chapeau  de  paille  d’Italie.  D.
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VIDEO : Trailer de « Un Chapeau de paille d’Italie » selon
Julien Duval à l’Opéra national de Bordeaux

 


