
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

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.
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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/


CRITIQUE, opéra. LIEGE, Opéra
Royal  de  Wallonie,  le  28
février  2024.  VERDI  :
Falstaff.  Jacopo  Spirei  /
Giampaolo Bisanti.

Le tout dernier opéra de Giuseppe Verdi, Falstaff
(1893), fait parti de ces ouvrages dont on n’a pas

fini d’explorer les richesses, tant celui-ci
regorge d’inventivité dans les moindres recoins de
la partition, tout particulièrement au niveau de
l’orchestration pétillante et quasi-pointilliste
dans sa caractérisation des situations. A presque

80 ans, le maître italien émerveille par sa
capacité à varier les atmosphères, de la verve

haute en couleurs du rôle-titre, ridiculisé pour
ses petitesses et sa vantardise, aux mélodies plus

épanouies des deux jeunes tourtereaux Fenton et
Nannetta (dont le lyrisme frémissant évoque le

vérisme, alors en ascension). Que dire, aussi, de
la palette subtile aux bois pour ciseler les

atmosphères fantastiques au dernier acte, avant
une magistrale fugue entre les dix interprètes

pour conclure l’opéra ? Coté chant, Verdi laisse
de côté la primauté d’une expression ardente pour

préférer un quasi parlando continu, à même de
coller au plus près des situations comiques. Avec

l’aide du compositeur et librettiste Arrigo Boito,
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Verdi rend ainsi un digne hommage à son dramaturge
préféré, Shakespeare, tout en faisant mentir le
fielleux Rossini (qui avait déclaré que Verdi

n’avait pas la fibre comique).
 

 

Pour mettre en valeur cet ultime chef d’oeuvre, l’Opéra Royal
de  Wallonie-Liège  a  eu  la  bonne  idée  de  reprendre  la
production très réussie de Jacopo Spirei (né en 1974), qui
avait été créée en 2017 à Parme : l’ancien assistant de Graham
Vick donne d’emblée le ton en montrant un immense drapeau
britannique en guise de rideau de scène, aussi défraîchi et
sale  que  Falstaff  lui-même.  La  transposition  contemporaine
montre le laisser-aller du vrai-faux héros, autant dans son
aspect physique dégradé que son intérieur exigu. Très fidèle
au livret, ce travail s’appuie sur un décor déstructuré et
volontiers cubiste, qui ravit par sa fantaisie bon enfant,
tout  en  insistant  sur  les  oppositions  sociales  entre  les
protagonistes. Les éclairages très variés, comme les costumes
inventifs,  donnent  une  identification  visuelle  de  toute
beauté, même si la dernière partie reste plus timide dans
l’évocation du merveilleux.

Avec Pietro Spagnoli, on tient un des meilleurs interprètes du
rôle-titre, capable de rendre crédible la grandeur tragique de
ce  noble  désargenté,  par  un  mélange  subtil  entre  verbe
éloquent et prétention ridicule. C’est peu dire qu’il possède
le  physique  du  rôle,  autour  d’une  présence  scénique  qui
impressionne tout du long, entre débit sonore, aussi fluide
que parfaitement articulé. On aime aussi l’autorité naturelle
de  Simone  Piazzola  (Ford),  à  la  projection  insolente  de
facilité sur toute la tessiture, de même que le timbre velouté
et harmonieux de Marianna Pizzolato (Mrs Quickly), toutefois
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plus timide dans le médium. Tout le reste du plateau se montre
d’une homogénéité superlative, à l’instar d’une Marie-Andrée
Bouchard-Lesieur (Meg Page), toujours aussi impressionnante au
niveau technique.

Falstaff ne saurait être réussi sans un maestro accompli dans
la fosse : ainsi de Giampaolo Bisanti, qui confirme là tout le
bien qu’on pense de lui (voir notamment les récents Contes
d’Hoffmann in loco), en directeur musical attentif à la mise
en place de ce bijou de précision qu’est Falstaff. Le geste
vif et allant reste toujours au plus près de la narration,
sans  jamais  couvrir  ses  chanteurs  (hormis  dans  la  fugue
conclusive, un rien trop sonore). De quoi donner beaucoup de
hauteur à l’ensemble, à même d’expliquer l’accueil chaleureux
du public, venu en nombre pour l’occasion.

 

__________________________________________

CRITIQUE, opéra. Liège, Opéra Royal de Wallonie, le 28 février
2024. VERDI : Falstaff. Pietro Spagnoli (Falstaff), Carolina
López Moreno (Alice Ford), Marie-Andrée Bouchard-Lesieur (Meg
Page), Marianna Pizzolato, Anna Maria Chiuri (Mrs Quickly),
Francesca Benitez (Nannetta), Simone Piazzola (Ford), Giulio
Pelligra (Fenton), Alexander Marev (Dr Caius), Pierre Derhet
(Bardolfo),  Patrick  Bolleire  (Pistola),  Giampaolo  Bisanti
(direction  musicale)  /  Jacopo  Spirei  (mise  en  scène).  A
l’affiche de l’Opéra royal de Wallonie à Liège jusqu’au 9 mars
2024, puis au Palais des Beaux-Arts de Charleroi, le 16 mars.
Photos : ORW-Liège / J. Berger.

 

VIDEO : Teaser de « Falstaff » selon Jacopo Spirei à Liège
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CRITIQUE,  opéra.  GENEVE,
Grand-Théâtre (du 21 février
au  2  mars  2024).  MOZART  :
Idomeneo.  B.  Richter,  L.
Desandre,  G.  Semenzato…
Leonardo  Garcia  Alarcon  /
Sidi Larbi Cherkaoui.

Directeur du ballet du Grand théâtre de Genève
depuis 2022, Sidi Larbi Cherkaoui met en scène
l’un  des  opéras  serie  les  plus  réussis  de
l’histoire du genre : Idomeneo du jeune Wolfgang
Amadeus  Mozart.  La  patte  du  jeune  compositeur
salzbourgeois  y  est  certainement  pour  quelque
chose : souffle de l’orchestre, relief vocal des
protagonistes,  importance  du  choeur…  mais  la
production genevoise ajoute un autre ingrédient :
la danse.  Dans la fosse, Leonardo García Alarcón
poursuit  ici  même  son  exploration  de  l’opéra-
ballet  (Les  Indes  Galantes  de  Rameau
chorégraphiées par Demis Volpi en 2019, puis Atys
avec le concours d’Angelin Preljocaj en 2022…).
Pour autant, même si l’ouvrage mozartien ne relève
pas à proprement parler du genre, ses multiples
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séquences où domine le chant de l’orchestre se
prêtent à une extension chorégraphique : ce qui
inspire Cherkaoui comme Alarcon. Le défi comme
l’affiche étaient alléchants et prometteurs. La
danse semble même souligner la bascule tragique du
sujet, et la fin a été modifiée dans ce sens…
 

A Genève, un Idoménée tragique
de cordes et de sang

 

 

Dans les faits, les danseurs (outre le Ballet du Grand Théâtre
de  Genève,  la  Compagnie  Eastman  est  également  requise)
enrichissent  l’action  scénique,  soulignant  le  nœud  des
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situations qui contraignent les protagonistes, tous inféodés
au bon vouloir des dieux ; ici, les chanteurs dansent aussi,
exprimant autant par le mouvement et leur interaction avec les
autres corps, que leur chant, la soumission aux épreuves,
l’inflexibilité d’un destin auquel ils doivent obéir. La loi
contraint toute liberté individuelle. Cette oppression se lit
dans  l’enchevêtrement  des  êtres,  dans  l’écheveau  des  fils
rouges qui matérialise autant d’entraves ou qui assimile les
acteurs  à  des  marionnettes.  C’est  tout  le  travail  de  la
plasticienne et scénographe Chiharu Shiota – dont les cordes
omniprésentes tissent un labyrinthe tissé, véritable champs de
bataille et d’obstacles pour chaque personnage qui s’y perd et
s’y révèle dans l’épreuve…

Un code couleurs dévolus aux costumes (conçus par le couturier
japonais Yuima Nakazato) fixent les rapports : blanc pour les
Troyens  (bientôt  maculés  de  sang),  bleu  pour  la  royauté
crétoise,  le  roi  Idomeneo  et  son  fils  Idamante.  L’art  de
Cherkaoui soigne les tableaux collectifs, équation très habile
entre  symétrie  et  multitude  faussement  dépareillée,  où  la
gestuelle précise rehausse chaque sentiment éprouvé, chaque
situation souvent radicale ; avec aussi une part préservée
pour la magie et le fantastique quand paraît le monstre marin,
autre manifestation du pouvoir divin sur les hommes (très
évocatrices  structures  de  fils  rouges  conçus  par  la
plasticienne Chiharu Shiota). Jusqu’au final, réécrit (c’est
la  mode  aujourd’hui…)  :  alors  que  Mozart  les  souhaitait
finalement sauvés, Ilia et Idamante sont ici sacrifiés manu
militari.

 



 

La  distribution  réunie  par  Aviel  Cahn  est  dominée  par
l’Idomeneo du ténor suisse Bernard Richter (pour Stanislas de
Barbeyrac initialement annoncé), au timbre corsée et prenant,
aussi  émouvant  et  expressif  dans  les  airs  que  dans  les
récitatifs. Dans le fameux « Fuor del mar », le chanteur n’est
jamais  pris  en  défaut  dans  l’exécution  des  vocalises,
soutenues par un souffle d’une belle longueur et, surtout,
véritablement  chargées  de  sens  (les  roulades  sur  le  mot
minacciar traduisent bien la menace des flots déchaînés). Ilia
a le charme et la délicatesse de la voix veloutée, lumineuse
autant que sensuelle de Giulia Semenzato, alors qu’Idamante
convient idéalement au timbre charnu de l’excellente mezzo
italo-française Lea Desandre, aussi intense que touchante. De
son côté, la soprano italienne Federica Lombardi triomphe des
écueils d’Elettra, avec beaucoup de précision et d’efficacité,
notamment dans sa dernière aria « D’Oreste, d’Aiace ». On est
également séduit par le surprenant Arbace d’Omar Mancini : sa
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voix attachante apporte une dose d’humanité à ce personnage
secondaire.  Enfin,  citons  la  Voix  de  l’Oracle  de  William
Meinert qui délivre son message implacable (et le pouvoir d’un
Neptune inflexible) tout en haut de l’escalier monumental, une
des images fortes du spectacle. 

Habitué  des  lieux,  le  chef  Leonardo  García  Alarcón  prend
possession  de  l’espace,  déployant  une  énergie  riche  en
contrastes,  déployant  une  sonorité  active  d’autant  plus
présente  qu’elle  est  produite  par  la  réunion  de  deux
orchestres expréssément pour cette production : son ensemble
Cappella Mediterranea et plusieurs membres de l’Orchestre de
Chambre de Genève. Enfin, le Chœur du Grand Théâtre de Genève
montre qu’il sait s’affirmer dans un chant plein et nuancé.
Mené jusque dans son finale ainsi reconstruit, le spectacle
fait  mouche  :  Cherkaoui  trouve  le  geste  juste,  avec  un
mouvement ample ; son Idomeneo chorégraphié, dans sa parure
japonisante, a le souffle d’une grande tragédie grecque !

 

_______________________________________________________

CRITIQUE, opéra. GENEVE, Grand-Théâtre (du 21 février au 2
mars 2024). MOZART : Idomeneo. B. Richter, L. Desandre, G.
Semenzato… Leonardo Garcia Alarcon / Sidi Larbi Cherkaoui.
Photos © Magali Dougados

 

VIDEO : Trailer de « Idomeneo » de Mozart au Grand-Théâtre de
Genève

 

 



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

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.
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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
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
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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
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
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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 ». 
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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. 
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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. NANCY, Opéra
national de Lorraine, le 18
février  2024.  HAYDN  :  La
Création.  J.  Roset,  J.
Hacker, S. Car… Kevin Barz /
Marta Gardolińska.

Imaginer une mise en scène de La Création de Josef
Haydn, en alliant le récit biblique à des

inventions scientifiques avérées : voilà le défi
que l’Opéra National de Lorraine a confié au

metteur en scène Kevin Barz. Ce projet ambitieux
qui introduit, dans un décor entièrement composé

d’écrans LED, un androïde à la pointe des
recherches actuelles – est ici retransmis via le

Métavers.
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Les  tentatives  d’introduire  dans  une  œuvre  musicale  et
scénique des technologies de pointe ne sont pas nouvelles. En
2012, au Théâtre du Châtelet, Hatsune Miku, personnage virtuel
issu d’un logiciel de synthèse vocale, a chanté dans un opéra
The End de Keiichiro Shibuya. Le compositeur a multiplié les
expériences : en 2018, dans son nouvel opus intitulé Scary
Beauty, un androïde doté d’une intelligence artificielle a
dirigé un orchestre… et chanté ! En 2022, à Dubaï et en 2023 à
Paris (toujours au Théâtre du Châtelet), il a créé Mirror, un
«  androïde-opéra  »  dans  lequel  des  chants  de  moines
bouddhistes  anciens  de  1200  ans,  un  orchestre  symphonique
(l’Orchestre Appassionato), et des chants avec les paroles
générées spontanément par l’IA de l’androïde ont résonné dans
une musique hypnotisante. Les mouvements de ces personnages
technologiques  étaient  certes  naturels,  mais  visiblement
réglés selon certains critères, ce qui rendait les spectacles
ennuyeux au bout d’un moment.
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Dans la production de l’Opéra National de Lorraine, le robot
humanoïde  n’est  pas  la  finalité,  mais  apparaît  comme  la
conséquence  la  plus  récente  de  l’évolution  scientifique
retracée depuis la Création. En effet, l’enjeu de ce spectacle
est,  selon  le  directeur  général  de  l’institution  Matthieu
Dussouillez,  d’illustrer  «  comment  l’opéra  peut  s’emparer
d’une question contemporaine à travers une œuvre de répertoire
». Pour ce faire, le metteur en scène Kevin Barz « entreprend
de relire l’œuvre à l’aune de nos connaissances scientifiques
actuelles sur l’histoire de l’univers ». Ainsi, sur le gradin
de la structure entièrement construite de LED et ouverte vers
la salle, est installé le chœur des scientifiques, composé
d’Archimède  et  d’Aristote  jusqu’à  Stephan  Hawking  et  la
climatologue Friederike Otto, en passant par Copernic, Newton,
Marie Curie ou Einstein (scénographie et costumes de Anika
Stowasser). Les murs de la structure sont animés en permanence
par des vidéos 3D (Johannes Wagner) : on y voit des astres
comme le soleil, les étoiles et toute la galaxie, ainsi que la
Nature comme des rochers, de la verdure ou encore des éléments
liquides ; il y a aussi des micro-organismes, des insectes,
des animaux… qui évoluent vers l’Homo neanderthalensis, l’Homo
sapiens, puis l’« Homo digitalis » pour aboutir à la fin à
notre androïde. Des termes comme « gravité », « molécule », «
photosynthèse », « biologie », « génétique », ou encore «
technologie » s’affichent au début de certaines séquences pour
accompagner les sept jours de la Création, sous des lumières
souvent changeantes (Victor Egéa).

On reconnaît entre le texte et les images une recherche de
correspondance.  par  exemple,  sur  «  Et  la  lumière  fut  »
apparaît  l’image  d’un  immense  globe  solaire  projetant  des
gerbes  de  feu;  sur  «  Soyez  féconds  »,  on  voit  des  œufs
fécondés  se  diviser  en  cellules  qui  se  multiplient.  En
revanche,  l’immobilité  des  choristes  et  l’absence  d’action
chez les solistes font de cette mise en scène  plutôt une
« mise en espace », qui se réduit souvent à des déplacements
sommaires. Il faudra donc comprendre que le centre d’intérêt



est avant tout la lecture du livret tiré de la Genèse d’un
point de vue contemporain.

Parmi les trois solistes, la soprano française Julie Roset se
distingue  pour  la  clarté  du  timbre,  pour  la  justesse  des
propos et pour la projection étonnamment naturelle et droite.
Particulièrement appréciée dans le répertoire baroque (elle
chante sous la direction de Leonardo Garcia Alarcón, Raphaël
Pichon, William Christie, Sébastien Daucé…), elle fait preuve
d’une  grande  classe  dans  des  phrasés  gracieux,  dans  des
souffles toujours frais, et ce dans toutes les tessitures. Le
ténor Jonas Hacker, au timbre clair, et la basse Sam Carl,
avec une résonance large, ont tous les deux une ampleur qui
porte loin, mais chacun a quelques difficultés d’émission et
de justesse, en cette première représentation.

La cheffe polonaise Marta Gardolińska, cheffe musicale de la
maison nancéienne, tire de l’Orchestre de l’Opéra National de
Lorraine  une  sonorité  aérée  proche  d’instruments  d’époque.
L’articulation claire fait ressortir chaque pupitre au moment
voulu. Quelques décalages plus ou moins importants sur les
fugues entre le plateau et la fosse rentreront certainement
dans l’ordre dans les soirées suivantes. Le chœur maison, au
début  un  peu  disparate,  trouve  rapidement  une  unité  qui
s’améliore nettement au fil du temps, malgré quelques voix qui
vibrent excessivement par rapport à l’ensemble.

On peut assister à chaque représentation de La Création via le
Métavers,  dans  la  salle  de  l’Opéra  National  de  Lorraine
virtuellement reconstruite. S’il s’agit d’un formidable outil
de vulgarisation de cette œuvre de Haydn en particulier, et de
l’opéra et de la musique classique en général, il reste la
question de la qualité du son ainsi que de l’émotion procurée
en contact direct avec la vibration musicale dans un espace
traditionnel de théâtre. Dans cette production, le robot ne
remplit qu’un rôle de figurant démonstratif, ne laissant le
sentiment que nous sommes encore au stade d’expérimentation. À
vrai  dire,  cet  aspect  démonstratif  ne  suscite  pas



artistiquement  d’enthousiasme  particulier…  Cependant,
l’initiative de l’Opéra National de Lorraine ouvre la voie
pour une nouvelle possibilité à l’opéra et c’est cet aspect
qu’on loue et félicite.

______________________________________________________

CRITIQUE, opéra. NANCY, Opéra national de Lorraine, le 18
février 2024. HAYDN : La Création. J. Roset, J. Hacker, S.
Car… Kevin Barz / Marta Gardolińska. Photos © Simon Gosselin

 

VIDEO : Teaser de « La Création » de Josef Hayn selon Kevin
Barz à l’Opéra National de Lorraine

 

CRITIQUE,  opéra.  NANTES,
Théâtre Graslin (du 20 au 28
février 2024). J. STRAUSS :
Die Fledermaus. S. Genz, E.
Marguerre, C. de Sévigné, S.
Houtzeel…  Jean  Lacornerie  /
C. Schnitzler.
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Après l’Opéra de Rennes le mois dernier, Angers-Nantes
Opéra – avant les Opéras d’Avignon et de Toulon, autres

maisons co-productrices du spectacle,- propose
actuellement (du 20 au 28 février) une réjouissante
production de Die Fledermaus (La Chauve-Souris) de
Johann Strauss, signée par Jean Lacornerie, l’ex-

directeur du Théâtre de la Croix-Rousse, dont on a pu
goûter moult fois le talent grâce à ses coproductions
avec l’Opéra de Lyon. La première bonne idée qu’il a

eue a été de mélanger les versions allemandes et
françaises de l’ouvrage, en gardant la langue originale
pour les airs et le français pour les parties parlées.

Mais il a surtout eu l’idée géniale de confier à un
seul et même personnage, exogène au livret, le soin de
les déclamer à leur place. D’une part cela facilite la
compréhension pour les spectateurs néophytes, et cela
confère un incroyable dynamisme à la soirée, surtout

quand on choisit Anne Girouard, la célèbre et
drôlissime Guenièvre dans la série Kaamelott, pour

incarner cette narratrice / femme-orchestre / caméléon
– qui endossera également les habits de Frosch

(l’impayable gardien de prison) dans le dernier acte.
Habillée alla Marlène Dietrich tant qu’il s’agit de

mener le bal, elle quitte ses oripeaux pour incarner un
Frosch accroc au Cognac dont il s’imbibe de matin au

soir, faisant crouler de rire les spectateurs présents
dans une salle pleine à craquer en cette soirée de

Première !
 



Du spectacle lui-même, il faut saluer l’ingénieux et superbe
décor de Bruno de Lavenère, composé au I d’un immense cadre à
foyers multiples (sous forme de cadres aussi : voir la photo),
représentant la demeure du couple Eisenstein/Rosalinde, tandis
qu’une simple rampe d’escalier et des rideaux dorés suffiront
à poser le décor du palais du Prince Orlofsky lors du bal
costumé qu’il organise. L’acte III garde l’escalier (qui mène
aux cellules) et une cage à transformation voit défiler un à
un les principaux protagonistes de cette histoire de fous dont
Falke tire les ficelles par vengeance…

La soprano allemande Eleonore Marguerre et son compatriote
Stephan Genz se retrouvent à Nantes pour incarner le couple
Rosalinde / Eisenstein, après l’avoir déjà défendu à l’Opéra
de  Lausanne  en  2018.  La  première  propose  une  remarquable
Rosalinde, sophistiquée et sûre d’elle. Le timbre est à la
fois corsé et brillant, et la célèbre « Czardas » s’avère un
moment de félicité, couronné d’un contre-Ut final qui nous a
laissé pantois ! Même satisfaction pour son Eisenstein de
mari,  dont  Stephan  Genz  souligne  la  parfaite  fatuité
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bourgeoise, avec une voix qui en revanche possède toute la
rondeur et le moelleux requis. De son côté, la jeune soprano
colorature Claire de Sévigné (Adèle) possède l’éclat vocal et
la présence scénique exigés par sa partie, notamment dans la
scène « du rire ». Annoncé souffrant, sans que cela n’impacte
sa prestation (en dehors d’une quinte de toux vite réprimée),
le ténor d’origine serbe Milos Bulajic campe un Alfred digne
du théâtre de boulevard, avec une voix qui fait preuve de
puissance,  en  plus  de  qualités  d’émission  et  d’un  timbre
agréable qui ajoutent au charme du personnage. Efficacement
grimée, la mezzo allemande Stephanie Houtzeel joue à merveille
les travestis, et campe un Prince Orlofsky impeccable, sombre
de timbre et magnétique de présence. Enfin, Horst Lamnek tient
son rang en Frank, aux côtés d’un Falke tout aussi solide
(Thomas Tatzl), d’une Ida (Veronika Seghers) pleine d’aplomb,
et d’un François Piolino toujours aussi impayable dans chacun
de ses rôles (ici le Dr Blind).

A la tête d’un Orchestre National de Bretagne en excellente
forme,  le  vétéran  Claude  Schnitzler  (qu’Anne  Girouard
interpelle à moult reprises par des « Monsieur Claude ! »
pendant son numéro du III) n’en a pas moins imposé un rythme
soutenu,  en   faisant  ressortir  toutes  les  couleurs  de  la
merveilleuse  partition  de  Johann  Strauss.  Enfin,  de  leurs
côtés, les membres du Chœur de chambre Mélisme(s) (superbement
préparés par Gildas Pungier) de même que les six formidables
danseurs  (remarquables  chorégraphies  signées  par  Raphaël
Cottin) complètent le tableau d’un spectacle qui s’avère être
une éclatante réussite !

 

_______________________________________________

 

CRITIQUE, opéra. NANTES, Théâtre Graslin (du 20 au 28 février
2024). J. STRAUSS : Die Fledermaus. S. Genz, E. Marguerre, C.



de Sévigné, S. Houtzeel… Jean Lacornerie / C. Schnitzler.
Photos (c) Laurent Guizard.

 

VIDEO  :  Carlos  Kleiber  dirige  l’Ouverture  de  “La  Chauve-
Souris”  de  Johann  Strauss  à  la  tête  du  Philharmonique  de
Vienne

 

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
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compositrice iranienne Farnaz Modarresifar : Des
Rires au Jasmin. Au centre de ces deux œuvres, il

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
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l’exotisme très à la mode à la fin du XIXe siècle, devient un
sujet extrêmement délicat dans notre société d’aujourd’hui.
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

 

CRITIQUE, opéra. PARIS, Opéra
Bastille, le 13 février 2024.
T.  Wilson,  P.  Pati,  Q.
Kelsey… BELLINI : Beatrice di
Tenda. Peter Sellars / Mark
Wigglesworth

Beatrice di Tenda, avant-dernier opéra de Vincenzo
Bellini, fait son entrée au répertoire de l’Opéra

de Paris : un événement incontestable, tant ce
diamant noir drapé de mille beautés vénéneuses

envoûte tout du long, magnifié par une direction
de haut vol.
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Echec à sa création, Beatrice di Tenda (1833) pâtit alors de
sa proximité avec le chef d’oeuvre Norma, créé deux ans plus
tôt : loin d’être une pâle copie comme l’ont répété à l’envi
ses pourfendeurs, l’avant-dernier ouvrage lyrique de Bellini
impressionne  par  son  atmosphère  résolument  sombre,  d’une
intensité psychologique digne d’un huis-clos étouffant (ce qui
n’échappe pas à la perspicacité du metteur en scène Peter
Sellars, nous y reviendrons). On aura rarement entendu Bellini
aussi inspiré par un drame, imposant la concentration sur les
états d’âme de ses protagonistes dès le début de l’opéra,
étirant plus encore ses mélodies pour embrasser les angoisses
sourdes, qui planent comme autant de menaces à venir. Son
écriture  montre  aussi  davantage  d’épure  pour  coller  à  la
vérité  théâtrale  du  livret,  offrant  à  ses  personnages  de
nombreuses réparties a capella, en contraste avec les envolées
belcantistes  attendues.  Excédé  par  les  retards  de  son
librettiste, Bellini doit composer sa partition quasiment d’un
trait, ce qui lui donne finalement une sorte d’évidence dans
ses enchaînements naturels, et ce malgré la répétition de
certains motifs mélodiques. Si le livret de Felice Romani a
été écrit à la hâte entre plusieurs projets, il reste l’un de
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ses plus ambitieux au niveau littéraire, en donnant à ses
personnages une complexité peu commune, entre obscurs complots
et ambiguïtés de sentiments. Peu à peu, malgré une action
réduite, les nombreux non-dits textuels créent une sorte de
suspens intriguant, à même de donner toute son originalité à
l’ouvrage.

Il fallait certainement un metteur en scène de la trempe de
Peter  Sellars,  plus  connu  pour  son  travail  avec  ses
contemporains John Adams et Kaija Saariaho (voir notamment
Only the sound remains, ici-même en 2016), pour nous aider à
pénétrer les arcanes de ce drame complexe. Sellars choisit
d’enfermer tout son petit monde dans l’étroitesse d’une sorte
de Palais métallique, aux hauts murs sécurisés, dont le jardin
labyrinthique se déploie en majesté au milieu de la scène.
Même si Sellars nous refait le coup du décor unique pendant
toute la représentation, il faut lui reconnaitre une capacité
à revisiter le plateau d’une variété d’éclairage splendide :
de  quoi  faire  ressortir  plusieurs  motifs  géométriques  en
arrière-scène, comme une métaphore de l’esprit perturbé de
Filipo  Visconti  (un  lointain  ancêtre  du  cinéaste  Luchino
Visconti),  dont  l’autoritarisme  n’est  qu’un  leurre  pour
masquer  sa  faiblesse.  La  transposition  contemporaine  fait
apparaitre  les  inévitables  treillis  et  kalachnikovs  pour
entourer  le  monarque  paranoïaque,  mais  surprend  par  ses
jardiniers affairés à plusieurs moments de l’action : comme si
ces  petits  gestes  quotidiens  immuables  rassuraient  les
angoisses de Visconti, emporté dans un drame qui le dépasse.
Si la direction d’acteurs reste l’atout principal de Sellars,
on regrette toutefois que ce travail n’insiste pas davantage
sur la compréhension des enjeux en début d’opéra, où l’on
peine  à  percevoir  les  jeux  de  masque  amoureux  entre  les
personnages.

Quoi qu’il en soit, la force théâtrale qui se dégage de cette
production permet de maintenir tout du long la tension, et ce
d’autant plus que la direction de Mark Wigglesworth (né en
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1964) est l’une des plus passionnantes qu’il nous ait été
donné  d’entendre  dans  le  répertoire  de  belcanto.  Il  faut
entendre comment le chef britannique ralentit les tempi pour
ciseler les phrasés d’une respiration toujours en lien avec le
récit : le respect des silences et l’allègement des textures
donnent aux chanteurs un confort sonore d’un luxe inouï, leur
permettant  de  ne  jamais  forcer  leur  instrument  face  à  la
fosse.

Le  plateau  vocal  réuni  a  la  particularité  d’offrir  à  ses
interprètes autant de prises de rôle, ce qui a pu dérouter les
amateurs de belcanto très présents dans la salle, qui auraient
volontiers espéré une Jessica Pratt dans le rôle-titre. Avec
Tamara  Wilson,  on  trouve  une  Beatrice  d’une  vaillance
redoutable dans l’aigu, parfois un peu dur, à l’intensité
théâtrale toujours éloquente. On pourrait souhaiter davantage
de souplesse et de rondeur dans les vocalises, mais la soprano
américaine impressionne une nouvelle fois par la force de son
incarnation, très touchante également dans les réparties plus
intimistes. Si Tamara Wilson ne convainc pas autant que lors
de ses autres prestations parisiennes récentes (notamment ici-
même dans Turandot), on ne peut qu’applaudir son audace et sa
curiosité pour tous les répertoires.

A ses côtés, Quinn Kelsey impose un Filippo Visconti d’une
humanité  déchirante,  faisant  valoir  ses  qualités
d’articulation et sa projection toute de résonance sonore. Son
timbre légèrement fatigué colle bien au rôle de souverain
désorienté,  offrant  un  contraste  parfait  avec  la  jeunesse
rayonnante de Pene Pati (Orombello). Le ténor samoan fait
valoir ses habituelles qualités en pleine voix, entre timbre
solaire et précision de la diction. Le médium est plus terne
en comparaison, mais parvient toutefois à tenir la distance.
Son frère Amitai Pati (Anichino) a certes des moyens plus
modestes, mais donne des trésors de subtilité et de souplesse
d’émission  pour  ce  petit  rôle.  Enfin,  Theresa  Kronthaler
souffle  le  chaud  et  le  froid  en  Agnese,  avec  quelques
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difficultés d’intonation dans le suraigu en première partie,
avant d’emporter l’adhésion par la chaleur de son incarnation,
très investie au niveau dramatique.

______________________________________________________

 

CRITIQUE, opéra. PARIS, Opéra Bastille, le 13 février 2024.
BELLINI  :  Beatrice  di  Tenda.  Tamara  Wilson  (Beatrice  di
Tenda), Quinn Kelsey (Filippo Visconti), Theresa Kronthaler
(Agnese  del  Maino),  Pene  Pati  (Orombello),  Amitai  Pati
(Anichino),  Taesung  Lee  (Rizzardo  del  Maino),  Choeur  de
l’Opéra national de Paris, Ching-Lien Wu (chef de chœur),
Orchestre  de  l’Opéra  national  de  Paris,  Mark  Wigglesworth
(direction  musicale)  /  Peter  Sellars  (mise  en  scène).  A
l’affiche de l’Opéra Bastille jusqu’au 7 mars 2024. Photo :
Franck Ferville /ONP.

 

VIDEO : Teaser de « Beatrice di Tenda » selon Peter Sellars à
l’Opéra Bastille

 

CRITIQUE,  opéra.  LUXEMBOURG,
Grand-Théâtre,  le  8  février
2024. GLUCK/BERLIOZ : Orphée
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et  Eurydice.  Marie-Claude
Chappuis,  Mirella  Hagen,
Julie Gebhart. Aurélien Bory
/ Vaclav Luks.

Après avoir fait le bonheur des spectateurs de
l’Opéra-Comique à Paris, de l’Opéra Royal de

Wallonie et du Théâtre de Caen, c’est au tour du
public du Grand-Théâtre de Luxembourg de goûter

aux sortilèges d‘Orphée et Eurydice de Christoph
Willibald Gluck, dans la version que Hector

Berlioz remania en 1859 à l’intention des moyens
de la célèbre cantatrice Pauline Viardot, mais

aussi dans la mirifique production réalisée par le
chorégraphe/plasticien toulousain Aurélien Bory. 
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Dans sa mise en scène, Aurélien Bory s’efforce d’obtenir des
mouvements serrés et une présentation sans émotion du drame.
Il laisse toute la place à la musique pour transmettre au
public  ses  nombreuses  valeurs  émotionnelles.  Bory  montre
également  l’action  scénique  au  travers  d’un  énorme  miroir
accroché  en  diagonale  au-dessus  de  la  scène.  L’image
d’ouverture est immédiatement frappante : Eurydice s’allonge
sur un grand tissu noir qui l’entoure comme un linceul. Autour
d’elle, les bergers et les nymphes se rassemblent dans leurs
lamentations… Dans de multiples tableaux, des danseurs sont
ainsi à l’origine du contenu émotionnel des scènes, comme dans
la scène de fureur, à l’arrivée d’Orphée aux enfers, où une
breakdance collective et démoniaque a lieu au sein d’un cercle
où se retrouve Orphée. Avec l’aide de danseurs qui mettent en
mouvement un énorme cerceau, la montée de l’Amour vers les
cintres prend le caractère d’un miracle surnaturel. A l’instar
du célèbre tableau de Camille Corot qui représente Orphée
tenant par la main Eurydice loin devant elle sans la regarder,
et  en  s’éloignant  du  royaume  des  ombres,  les  chanteurs
prennent ici la même pose stylisée, tandis qu’ils chantent à
la fois leur amour et leur méfiance dans des volutes de plus
en plus passionnées. Deux danseurs enroulent à ce moment-là un
long tissu noir autour des deux, représentant l’inévitabilité
du  destin.  Et  Eurydice  meurt  une  seconde  fois  en  étant
absorbée par cette toile (réplique de l’image d’ouverture) et
se  voit  emportée  par  les  fantômes  du  monde  souterrain,
laissant Orphée, seul et éploré, derrière elle… tandis que les
spectateurs ont de leur côté la gorge étreinte !

La distribution réunie à Luxembourg par Tom Leicke-Burns sert
le(s) compositeur(s) avec grandeur. Dans la version Berlioz,
l’orchestre  est  élevé  au  rang  de  protagoniste  aux
interventions musclées, et le chef tchèque Vaclav Luks, à la
tête son formidable ensemble Collegium 1704, ne laisse passer
aucune occasion de rendre aux instruments le rôle prépondérant
qui leur est réservé. C’est ainsi qu’il empoigne la partition
avec une énergie qui frise parfois la hargne, comme peut le



faire  un  Marc  Minkowski  quand  il  dirige  l’œuvre,  et  les
instrumentistes  de  la  phalange  tchèque  le  suivent  (malgré
quelques approximations en tout début de représentation) avec
enthousiasme. De son côté, le Chœur Collegium 1704 travaillent
la couleur et l’expressivité, retrouvant ainsi l’esprit de
l’original. 

Et c’est un Orphée de rêve qu’incarne la mezzo suisse Marie-
Claude  Chappuis,  qui  porte  le  travesti  avec  une  vérité
troublante, sachant accorder sa démarche virile aux accents
véhéments de son chant. Avec une voix qui n’a rien perdu de sa
beauté ni de sa souplesse, on continue d’admirer la franchise
de son émission autant que ses inflexions pathétiques tant
dans sa supplication aux portes des Enfers que dans sa célèbre
plainte « J’ai perdu mon Eurydice ». De son côté, la jeune et
talentueuse soprano allemande Mirella Hagen soulève également
l’enthousiasme en Eurydice, en jouant parfaitement – avec son
timbre délicieusement fruité – la transparence, l’irréalité,
et la fragilité d’un personnage qui n’est en définitive qu’une
ombre  en  sursis  jusqu’à  l’extrême  fin  de  l’œuvre.  Enfin,
l’Amour de la soprano belge Julie Gebhart, lumineux, léger et
gracieux n’a plus qu’à esquisser quelques pas de danse pour
que le sceau des Dieux et du destin marquent le récit.

Nous sommes sortis de la salle les yeux plein d’étoiles (ce
qui est suffisamment rare pour être souligné ici) !

 

_____________________________________________________

 

CRITIQUE, opéra. LUXEMBOURG, Grand-Théâtre, le 8 février 2024.
GLUCK/BERLIOZ  :  Orphée  et  Eurydice.  Marie-Claude  Chappuis,
Mirella Hagen, Julie Gebhart. Aurélien Bory / Vaclav Luks.

 



VIDEO : Teaser de « Orphée et Eurydice » selon Aurélien Bory

 

CRITIQUE,  opéra.  STRASBOURG,
opéra,  le  5  février  2023.
PORPORA  :  Polifemo.  F.
Fagioli,  P.  A.  Bénos-Djian,
J. Coca Loza… Bruno Ravella /
Emmanuelle Haïm.

C’est à mettre au crédit de l’Opéra national du
Rhin que d’assurer la Création française de

Polifemo de Nicola Porpora (1686-1768), une oeuvre
d’importance pour son auteur et la seule à (très
épisodiquement) être mise à l’affiche (Salzbourg,
Schwetzingen…), aux côté de Germanico in Germania
(encore plus rare). Créé en 1735 à Londres où il
était arrivé deux ans plus tôt pour concurrencer

Haendel, ce dernier dirigeant l’Académie Royale de
Musique tandis que son rival crée l’Opéra de la
Noblesse (the Opera of Nobility), l’ouvrage ne

pourra cependant faire de l’ombre aux deux chefs
d’oeuvres de Haendel qui le précède (Ariodante) et
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le suit (Alcina) à quelques semaines d’intervalle…
 

 

Le livret de Paolo Antonio Rolli mêle habilement le Polyphème
d’Homère, dont Ulysse parvient à crever l’œil unique après
l’avoir  enivré,  et  celui  d’Ovide,  qui  tue  Acis  parce  que
Galatée le lui préfère. Mais à la différence des livrets de
Haendel,  où  le  chant  est  mis  au  service  du  drame  et  du
théâtre, celui de Rolli ne fait que répondre à l’esthétique de
Porpora dont le but n’est que de mettre en valeur les voix
dont il disposait, et quelles voix : les castrats Farinelli et
Senesino et la soprano Francesca Cuzzoni, excusez du peu ! Si
les personnages sont ici un peu comme des marionnettes, les
airs  au  fil  de  l’action  prennent  néanmoins  de  l’ampleur
jusqu’au sublime air “Alto Giove” d’Acis (le plus connu de son
auteur). 

https://www.classiquenews.com/wp-content/uploads/2024/02/Polifemo-ravella-Porpora-Haim-Opera-Rhin-Franco-Fagioli.jpg


 

Le plateau est dominé par la plus grande
star  des  contre-ténors  du  moment,
l’argentin Franco Fagioli (Acis), qui dans
l’air pré-cité allie extrême virtuosité à
la plus bouleversante émotion. Cependant,
son homologue français Paul-Antoine Bénos-
Djian lui tient tête en Acis, avec un
timbre d’une beauté et d’une projection
stupéfiantes, qui lui valent un véritable
triomphe au moment des saluts. La jeune
soprano néo-zélandaise Madison Nonoa est
une révélation en Galatée, et son air de

déploration “Smanie d’affanno” étreint les gorges tout autant
que le fameux “Alto Giove”, avec sa voix toute de fraîcheur et
d’agilité. La basse bolivienne Josè Coca Loza apporte son
timbre caverneux au cyclope Polyphème, mais manque d’épaisseur
scénique pour rendre pleinement justice à son personnage. La
délicate  Nerea  d’Alysia  Hanshaw  (qui  a  fait  ses  armes  à
l’Opéra Studio de l’OnR), brillante dans son air “Une beltà
che  sa”,  prend  le  pas  sur  la  Calypso  –  il  faut  dire
curieusement  reléguée  au  second  plan  ici  –  de  la  mezzo
française Delphine Galou, malgré toutes qualités vocales et
stylistiques de la chanteuse.

 

Confiée à Bruno Ravella, signataire in loco d’un mémorable
Stifellio de Verdi, la production rend hommage aux nombreux
Péplums sortis de Cinecittà au tournant des années 60, et dont
l’affiche  typique  de  ce  genre  de  productions
cinématographiques fait ici office de rideau de scène. Mis en
abîme, le livret est le sujet d’un tournage dans lequel Ulysse
(bodybuildé) est courtisé par ses fans, Acis est peintre de
décors et Polyphème (boursouflé de latex) campe un metteur en
scène jaloux qui finira par faire s’écraser sur son rival un
lourd projecteur (contre le rocher de la légende) ! L’humour
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est tout au long du spectacle le moteur d’une action qui évite
ainsi l’ennui pendant les 3 heures qu’il dure, une gageure à
mettre au crédit du facétieux metteur en scène !

 

En fosse, Emmanuelle Haïm – placée à la tête de son Concert
d’Astrée – fait un sort à la partition de Nicola Porpora, et
officie avec l’intelligence et la vivacité qu’on lui connaît.
Elle  a  toute  sa  place  dans  la  réussite  de  cette  superbe
redécouverte !

 

_____________________________________________________________

CRITIQUE, opéra. STRASBOURG, opéra, le 5 février 2023. PORPORA
: Polifemo. F. Fagioli, P. A. Bénos-Djian, J. Coca Loza… Bruno
Ravella / Emmanuelle Haïm. Photos : Klara Beck.

 

VIDEO : Teaser de “Polifemo” de Nicola Porpora selon Bruno
Ravella à l’Opéra national du Rhin

 


