
CRITIQUE,  opéra.  OPÉRA  DE
LILLE, le 6 oct 2026. HAENDEL
:  Alcina.  Karine  Deshayes,
Adèle  Charvet…  Emmanuelle
Haïm / Ewelina Marciniak

Dans cette production d’Alcina mise en
scène par Ewelina Marciniak, le saphisme
et l’amour libre sont à l’honneur ; ils

rebattent les cartes des attractions
amoureuses. Le Chevalier sarrasin

Ruggiero, guerrier magnifique transmis
par L’Arioste, pourtant très épris de

Bradamante, est ce soir… une femme
[épatante Adèle Charvet aussi à l’aise

vocalement que scéniquement] ; il devenu
elle, paraît aux côtés de la magicienne
Alcina, qui la retient envoûtée sur son

île.
___________________________________________________________

Photos : © Simon Gosselin / Alcina / Opéra de Lille

 

Bradamante de son côté n’est plus l’aimée de Ruggiero mais une
amie  qui  accompagne  l’époux  de  Ruggiero,  Melisso…  Cette
nouvelle distribution renforce l’idée des couples libres à la
sexualité ouverte, aux chassés croisés assumés, exposés… comme
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ne cessent de le rappeler la guirlande sinueuse et souple des
5 danseurs complétant l’action. Leurs gestes lascifs, leurs
costumes masculins / féminins brouillent les pistes [surtout
chez les 4 danseurs] ; ils nourrissent la volupté trouble des
apparences.  Cette  Alcina  multiplie  l’artificiel  factice,
consacre le désir souverain… mais à ce jeu là, les victimes ne
sont pas celles que l’on croit. Si dans l’ouvrage originel de
Haendel, Bradamante réussit à reconquérir son aimé Ruggiero,
rien  de  tel  dans  le  spectacle  lillois,  mais  une  fin  qui
réécrit le choix final du chevalier femme, avec à la clé des
distorsions relationnelles qui affectent surtout le sens ainsi
dénaturé  des  airs  de  Bradamante…  Cependant  la  ligne
sentimentale  contrariée  entre  Alcina  et  Ruggiero,  trame
principale de l’ouvrage, reste tout à fait lisible, entre le
désarroi  persistant  de  Ruggiero  (son  discernement
intermittent,  son  indécision  maladive)  et  l’inquiétude
délirante d’Alcina qui n’est rien sans sa Ruggiero. Dans la
vision d’Ewelina Marciniak, ce n’est pas l’Amour omnipotent
qui gagne (laissant au final, dans le drame original, une
Alcina défaite, détruite, impuissante malgré sa magie et ses
sortilèges), mais bien la Magicienne, souveraine des cœurs
dont reste éprise, sa compagne Ruggiero jusqu’à la fin.

 

En femme amoureuse (é)perdue,
Ruggiero demeure fidèle à Alcina
 



Acte
III : Le grand air de Ruggiero, associé à un numéro de pole
dance, dans la mise en scène d‘Ewelina Marciniak – Photo ©

Simon Gosselin

 

Parlons immédiatement des voix qui sont le maillon fort de
cette nouvelle production. Génie de l’Opéra, Haendel, alors
champion de l’opéra sera à Londres (1735), réussit en partie
sur  deux  principaux  points  :  l’examen  psychologique  des
protagonistes et la capacité à exprimer chaque étape de leur
cheminement  émotionnel  d’autant  plus  mis  à  mal  dans  ce
labyrinthe  des  passions  irrépressibles,  incontrôlables  (un
élément souvent au cœur du théâtre baroque depuis Monteverdi)
;  c’est  aussi  une  écriture  orchestrale  particulièrement
somptueuse [où s’illustrent, en plus des cordes, 2 hautbois, 1
piccolo pour le final et 2 trompettes pour le dernier air de
Ruggiero, sans omettre quelque beaux solos instrumentaux dont
la viole de gambe]. Outre de sublimes arias dévolus à Alcina
ainsi portraiturée dans un lent et inéluctable effritement de
son pouvoir, Haendel éblouit tout autant dans plusieurs airs
remarquables,  orchestralement  flamboyants  qu’il  sait
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judicieusement réserver aux autres caractères, en particulier
Morgana et Oronte ; sans omettre le fameux trio des 3 cœurs
liés : Alcina, Ruggiero, Bradamante, à l’acte III.

De ce point de vue l’Alcina de Karine Deshayes est somptueuse,
humaine, tragique, royale et victime à la fois, vocalement
sans tension, une souveraine dans son royaume dont le premier
air  souligne  son  accord  amoureux  avec  la  Nature  ;  plus
dramatiques, précisant une femme profondément atteinte : ses
deux grands airs qui jalonnent le drame amoureux : « Ah ! Mio
cor » puis « Ombre pallide »… ils dessinent la fragilité de
l’amoureuse plus humaine que magicienne, prise dans la toile
de sa propre magie, dans cette nuit amoureuse de plus en plus
inquiétante, à mesure que se précise l’éloignement (apparent)
de Ruggiero…
Soumise à cet empire dont on pense qu’elle ressent peu à peu
l’artifice, le Ruggiero d’Adèle Charvet captive de bout en
bout, déployant une soie vocale dont la couleur s’inscrit
idéalement dans cette conception globale qui privilégie la
volupté, le désir, l’arc impérial de la sensualité. L’un des
sommets de ce cheminement vocal affublé de la mise en scène
érotico-lascive précédemment évoquée, est réalisé au III, dans
son air guerrier (se préparant à la bataille présumée contre
les  armées  d’Alcina  :  «  Sta  nell’Ircana  »,  avec  2  cors,
impeccables de justesse). Exaltée, conquérante, la magnifique
mezzo inspire comme un double sensuel, un numéro de pole dance
réalisé simultanément par l’un des danseurs…

 







Et si
Ruggiero était une femme… comment s’exprimerait son

attachement à Alcina ?
Photo © Simon Gosselin

 

 

Côté rôles « secondaires », la pétulante et brillante Morgana
de Lilit Davtyan, éprise de Bradamante (travestie en beau
Riccardo)  séduit  par  sa  vivacité  dramatique  ;  même
enthousiasme pour le Bradamante de Jasmin White : le mezzo
riche en grave et d’un abattage tout aussi assuré, affirme un
superbe tempérament vocal et psychologique pour celle qui n’a
rejoint l’île enchantée que pour aider Melisso à reconquérir
son épouse Ruggiero.
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Les deux voix masculines sont également solides en particulier
l’Oronte de Josh Lovell : d’abord démuni après que Morgana l’a
trahi pour… Riccardo [Bradamante] ; puis ardent, astucieux,
voire facétieux pour la reconquérir au III : son superbe air
[« un momento di contento »] déploie finesse et intensité d’un
cœur dont Haendel sait exposer la flamme sincère et la joie
intérieure  retrouvée  [autant  dans  la  partie  vocale
qu’instrumentale  :  l’amant  écarté  sait  ainsi  comment
reconquérir celle qui l’a fait souffrir]. Comme une comète
embrasée paraît également l’Oberto de Camille Chopin, à la
recherche de son père [transformé par l’enchanteresse] : son
2ème  air  [«  Barbara  »],  incandescent,  éruptif,  véritable
réquisitoire contre la barbarie d’Alcina fuse et captive par
sa justesse.

Dans la fosse, pilote avec efficacité et entrain Emmanuelle
Haim, digne ambassadrice des vertiges amoureux haendéliens. La
directrice  musicale  du  Concert  d’Astrée  exprime  tous  les
vertiges d’un opéra musicalement sans défauts. Visuellement et
scéniquement, chacun se fera son propre jugement – était-il
bien nécessaire de réécrire l’équilibre des relations et le
jeu des attractions / résistances, tels que légués par Haendel
et son librettiste Broschi en 1735 ? Nonobstant, solistes,
orchestre et chef sont indiscutables et méritent amplement
d’être applaudis.

 

APPARTENANCE... Pour autant la relecture proposée s’inscrit
idéalement  dans  la  thématique  générique  de  cette  nouvelle
saison  de  l’Opéra  de  Lille  («  l’Appartenance  »)…L’opéra
originel de Haendel soulignait un renversement cynique : sur
une  île  où  règnent  sortilèges  et  illusions,  seul  l’amour
d’Alcina pour Ruggiero est bien réel et par ironie se retourne
contre  la  magicienne  :  Haendel  analyse  cette  lente  et
progressive  désillusion.
Mais relecture opportune dans cette production [eu égard à la
thématique  de  saison],  Ruggiero  in  fine  [après  bien  des



balancements], fait justement acte d’appartenance, en décidant
de rejoindre… Alcina et de lui rester fidèle [quand Melissa et
Bradamante  n’ont  cessé  depuis  le  début  de  l’action  de
convaincre Ruggiero qu’il était la proie d’un enchantement].

 

 

 

____________________________________
CRITIQUE, opéra. Opéra de Lille, le 6 octobre 2026. ALCINA –
Opéra de Georg Friedrich Händel (1685-1759).

Livret de Riccardo Broschi d’après Orlando
furioso de L’Arioste

Créé en 1735 à Londres.
Nouvelle production de l’Opéra de Lille – à
l’affiche les 8, 11, 13, 15 puis 17 octobre 2026 – Réservez

vos places directement sur le site de l’Opéra de Lille :
https://www.opera-lille.fr/spectacle/alcina/

 

Avec
Karine Deshayes : Alcina
Adèle Charvet : Ruggiero
Jasmin White : Bradamante

Josh Lovell : Oronte
Lilit Davtyan : Morgana
Camille Chopin : Oberto
Ashley Riches : Melisso

Danseurs
Warren Anicet-Siger, Yohann Baran, Camerone Bida, Florie

Laroche, Hartmut Reichel

Le Concert d’Astrée
Direction musicale : Emmanuelle Haïm
Mise en scène : Ewelina Marciniak

https://www.opera-lille.fr/spectacle/alcina/
https://www.opera-lille.fr/spectacle/alcina/


Scénographie et costumes : Natalia Mieczak
Lumières : Monika Stolarska

Chorégraphie : Mikolaj Karczewski
Assistante mise en scène : Lea Theus

Dramaturgie : Miron Hakenbeck

Charvet : Ruggiero
Jasmin White : Bradamante

Josh Lovell : Oronte
Lilit Davtyan : Morgana
Camille Chopin : Oberto
Ashley Riches : Melisso

5 danseurs

Le Concert d’Astrée
Emmanuelle Haïm

Mise en scène : Ewelina Marciniak

 

 



Photo ©
Simon Gosselin

 

 

 

Présentation / annonce
LIRE aussi notre annonce de la nouvelle production d’Alcina à

L’opéra de Lille :
https://www.classiquenews.com/opera-de-lille-haendel-alcina-6-
17-oct-2026-karine-deshayes-ewelina-marciniak-emmanuelle-haim/

OPÉRA DE LILLE. HAENDEL : Alcina (nouvelle production), du 6
au 17 oct 2026. Karine Deshayes, Adèle Charvet, Jasmin White…
Ewelina Marciniak / Emmanuelle Haïm

 

________________________________________________
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OPÉRA  DE  LILLE.  HAENDEL  :
Alcina (nouvelle production),
du 6 au 17 oct 2026. Karine
Deshayes,  Adèle  Charvet,
Jasmin  White…  Ewelina
Marciniak / Emmanuelle Haïm

NOUVELLE PRODUCTION événement … Construite en «
constellations », chacune aux couleurs de chaque
saison, la première série d’événements musicaux à

L’Opéra de Lille met à l’honneur l’opéra baroque ;
c’est l’un des chefs d’œuvre de Haendel, ALCINA,
qui occupe le cœur de la constellation d’automne.
Sous la direction d’Emmanuelle Haïm, c’est moins

la puissance de la magicienne que sa solitude
amoureuse et même son impuissance qui enrichissent
chez Haendel, un remarquable portrait de femme :

un être fragile et inquiet, ce malgré le spectacle
de sa plénitude heureuse voire voluptueuse, au

début de l’opéra, alors souveraine soumettant le
beau Ruggiero à ses plaisirs sensuels…
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Portrait de femme
L’œuvre  est  d’autant  plus  bouleversante  que  c’est
l’ouvrage d’un Haendel mûr, maître de son art et qui
propose  depuis  20  ans  à  Londres,  les  vertiges  de
l’opéra seria italien. Un genre qui même très codifié,
emprunte grâce au génie haendélien, une souplesse et
une  profondeur  musicale,  psychologique  inédite.  La
succession  parfois  sèche  arias  /  recitativos  se
brouille  et  les  mouvements  entre  épisodes  d’action
(recitativos)  et  exposition  des  sentiments  (arias)
fusionnent indistinctement. Ainsi la place du récitatif
accompagné, tel le sublime « Ombre pallide », où Alcina
démuni, détruite, «  invoque les esprits des ombres
afin  qu’ils  lui  viennent  en  aide,  tout  ce  qui
constituait  jusque-là  le  matériau  musical  semble  se
dissoudre.

On entre alors dans une forme d’errance qui nous fait
quitter le cadre traditionnel de l’air », précise avec
justesse Emmanuelle Haïm. Et pour mieux souligner le
relief voluptueux, lascif d’Alcina, Haendel redessine
le profil de Bradamante, l’épouse de Ruggiero, dont il
fait à l’inverse, la figure de la fidélité combattive :
Bradamante recherche Ruggiero sans hésiter. Coûte que
coûte. De son côté Ruggiero, chanté à la création par
le castrat Carestini, semble engourdi, cotonneux, moins
volontaire, comme envoûté par la Sorcière amoureuse ;
puis, comme réveillé d’un songe qui l’illusionnait, le
chevalier  condamne  les  plaisirs  de  l’île  enchantée
(« Verdi prati »)…

Dans le rôle titre, l’Opéra de Lille retrouve Karine
Deshayes (qui avait chanté  dans Tamerlano pour la
réouverture de la maison lilloise en 2004) et autour
d’elle, une distribution de jeunes chanteurs venus de



France, d’Afrique du Sud et d’Arménie, avec lesquels la
cheffe Emmanuelle Haïm a conçu chaque reprise des da
capo, selon leur identité vocale respective. — LIRE
l’intégralité  de  l’entretien  avec  Emmanuelle  Haïm  :
«  la  solitude  des  magiciennes  »,   sur  le  site  de
l’Opéra  de  Lille  :
https://www.opera-lille.fr/magazine/la-solitude-des-mag
iciennes/
 

 

_______________

HAENDEL : Alcina à l’Opéra de Lille
6 représentations

Mardi 6 octobre19h30
Jeudi 8 octobre19h30

Dimanche 11 octobre16h
Mardi 13 octobre19h30
Jeudi 15 octobre19h30
Samedi 17 octobre18h

RÉSERVEZ VOS PLACES directement sur le site de l’Opéra de
Lille :

https://www.opera-lille.fr/spectacle/alcina/

Durée : +/- 3h30 entracte compris
Chanté en italien

Surtitré en français et en anglais
Tarif A : 77 €|56 €|36 €|14 €|6 €

 

ALCINA
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Opéra de Georg Friedrich Händel (1685-1759)
Livret de Riccardo Broschi d’après Orlando furioso de

L’Arioste
Créé en 1735 à Londres

Avec
Karine Deshayes : Alcina
Adèle Charvet : Ruggiero
Jasmin White : Bradamante

Josh Lovell : Oronte
Lilit Davtyan : Morgana
Camille Chopin : Oberto
Ashley Riches : Melisso

Danseurs
Warren Anicet-Siger, Yohann Baran, Camerone Bida, Florie

Laroche, Hartmut Reichel

Le Concert d’Astrée
Direction musicale : Emmanuelle Haïm

Mise en scène : Ewelina Marciniak
Scénographie et costumes : Natalia Mieczak

Lumières : Monika Stolarska
Chorégraphie : Mikolaj Karczewski

Assistante mise en scène : Lea Theus
Dramaturgie : Miron Hakenbeck

Nouvelle production de l’Opéra de Lille

_________________________

 

CRITIQUE,  opéra.  ZURICH,
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Opernhaus, le 02 avril 2026.
LECLAIR : Scylla et Glaucus,
C.  Skerath,  E.  Benoit,  A.
Gregory,  G.  Blondeel…  Claus
Guth / Emmanuelle Haïm

Grâce au Festival Zurich Barock, l’unique opéra du
lyonnais Jean-Marie Leclair –Scylla et Glaucus –

retrouve les honneurs de la scène ; il est
brillamment défendu par Emmanuelle Haïm et son

Concert d’Astrée, et une distribution sans faille,
mais la mise en scène très gauchement décalée de

Claus Guth peine à convaincre.
 

Scylla et Glaucus, tragédie lyrique en un prologue et cinq
actes, n’est plus totalement inconnue, bénéficiant d’au moins
quatre enregistrements discographiques, même si les versions
scéniques  sont  assez  rares,  depuis  la  célèbre  production
lyonnaise de 1986 dirigée par John Eliot Gardiner. On saluera
donc l’initiative de l’opéra de Zurich qui voue un certain
intérêt pour le répertoire baroque (Haendel tout dernièrement,
ou Eliogabalo de Cavalli dans une mise en scène ratée de
Bieito). Claus Guth, qui nous avait ébloui dans le récent Il
viaggio, Dante de Dusapin, reste fidèle à son obsession de la
transposition,  adepte  d’un  regietheater  modéré,  qui  a
néanmoins le mérite de la cohérence, même s’il ne nous a
convaincu qu’à moitié. Comme c’est souvent le cas pour ce
genre de répertoire extrêmement codé (le même problème se pose
pour l’opéra seria), le prologue, musicalement superbe, passe
à la trappe. Les metteurs en scène contemporains, généralement
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débordant d’imagination, ne savent qu’en faire et le supprime
purement et simplement. L’intrigue, déjà traitée avec succès
plus d’une quarantaine d’années auparavant par Teobaldo di
Gatti (Scylla, 1701), conte les amours malheureuses de la
nymphe  des  mers  Scylla  et  de  la  divinité  marine  Glaucus,
amours  contrariées  par  la  jalouse  Circé  qui  à  la  fin
transformera Scylla en rocher, danger suprême pour les marins
imprudents qui s’y aventurent. Guth transpose l’action dans un
lycée,  qui  porte  le  nom  du  compositeur  ;  les  deux
protagonistes sont devenus des adolescents chastement amoureux
qui partageant la même classe, gravitant de manière obsédante
devant la source transformée ici en ballon d’eau potable. 

Les décors contemporains de Etienne Pluss et les costumes très
« british college » et aussi très colorés de Ursula Kudrna,
contribuent à donner de la vigueur et à insuffler un certain
dynamisme à une action qui ne l’est pas vraiment. On y voit
ainsi  un  décor  modulable,  représentant  tour  à  tour  une
bibliothèque  bien  achalandée,  une  salle  de  classe  et  un
gymnase, dont la responsable, Circé, tente de briser le couple
nouvellement  constitué.  Mais  dans  la  tragédie  lyrique,  le
statisme relatif de l’intrigue est compensé par le dynamisme
pathétique des vers (l’opéra français est et reste d’abord une
tragédie) et surtout par le merveilleux, ici souvent tourné en
dérision (la salle riait au comportement souvent désinvolte de
Circé, quand elle s’assoit en bouddha ou quand elle sort de la
douche en sifflotant La vie en rose, ou encore aux minauderies
au moment des danses, alors qu’il n’y a pas une once d’humour
dans  cet  opéra).  Les  effets  sont  en  outre  excessivement
appuyés  (les  coups  de  tonnerre  à  répétition  qui  couvrent
l’orchestre  et  brise  les  tympans  dans  le  4e  acte.  La
chorégraphie, assurée par Sommer Ulrikson, est d’un intérêt
inégal,  oscillant  entre  des  gestes  banalement  adaptés  au
rythme de la musique (comme dans le premier menuet), la danse
lascive expressionniste (dans la marche des sylvains), ou en
étant carrément à contre courant du rythme (comme dans la très
belle passacaille).



Heureusement, cette mise en scène, ringarde plus que d’avant-
garde (ce genre de transposition pullule chez les tenants du
regietheater) est brillamment compensée par une distribution
de très haute volée. Dans le rôle de Scylla, Elsa Benoit
impressionne  par  un  timbre  à  la  fois  juvénile  et
magnifiquement projeté, ne sacrifiant jamais l’intelligibilité
du texte, y compris dans le registre aigu. On a pu assister,
tout au long des plus de deux heures de l’opéra, à une palette
d’affects subtilement distillés. Face à la nymphe infortunée,
Anthony Gregory incarne un magnifique Glaucus : sa voix à la
fois précise et puissante de ténor allie une grande aisance
dans  les  vocalises  et  une  élégance  maîtrisée  dans  la
déclamation, doublée d’une présence scénique qui constamment
fait mouche. La soprano belgo-suisse Chiara Skerath campe une
Circé dynamique, très expressive, grâce à une voix charnue,
aussi à l’aise dans le médium que dans le registre aigu (avec
parfois  quelques  défauts  de  justesse  quand  son  chant  se
transforme  en  cri  dans  l’acte  des  Enfers).  Elle  parvient
cependant à offrir elle aussi une palette de sentiments, de la
plainte déchirante à la fureur ardente. Les seconds rôles sont
brillamment défendus, notamment Témire, la suivante de Scylla,
par l’impeccable Gwendoline Blondeel, à la ligne de chant
parfaitement  homogène,  frisant  l’épure,  sans  renoncer  pour
autant à une certaine véhémence expressive. C’est le cas aussi
de  Jehanne  Amzal  qui  prête  à  Dorine  sa  voix  superbement
étoffée, à l’émission franche et aux aigus cristallins. Une
mention spéciale pour les chœurs de la Zürcher-Sing-Akademie,
d’une qualité exceptionnelle, puissants et toujours précis,
d’une diction sans faille.

Dans la fosse, légèrement surélevée, Emmanuelle Haïm dirige Le
Concert  d’Astrée  des  grands  jours  :  netteté,  homogénéité,
équilibre  remarquable  des  pupitres,  c’est  à  un  véritable
dialogue dramatique avec les voix auquel on assiste ; par sa
direction toujours alerte, magnifiée par un grand sens du
théâtre, elle met en valeur, dès la brillante ouverture, puis
dans les nombreuses danses qui ponctuent la partition, le



génie  de  l’orchestration  qu’était  Jean-Marie  Leclair.  Au
final, une production qui se laisse voir sans déplaisir, avec
un peu de frustration tout de même, mais qui vaut surtout pour
sa musique, chef-d’œuvre incontesté du genre.

 

 

____________________________________

CRITIQUE, opéra. ZURICH, Opernhaus, le 02 avril 2026. Leclair
: Scylla et Glaucus, C. Skerath, E. Benoit, A. Gregory, G.

Blondeel… Claus Guth / Emmanuelle Haïm. Crédit photographique
(c) Monika Ritterhaus

 

 

CRITIQUE,  opéra.  GENÈVE,
Grand-Théâtre,  le  22  (et
jusqu’au au 26) février 2025.
PURCELL : Dido & Aeneas par
la Compagnie PEEPING TOM / Le
Concert d’Astrée / Emmanuelle
Haïm (direction)
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Victime de la fermeture des théâtres durant la
pandémie de Covid-19, Didon et Énée de Henry
Purcell, présenté en streaming en mai 2021, a

finalement retrouvé le public du Grand-Théâtre de
Genève. Cette production, dirigée par Emmanuelle
Haïm et mise en scène par Franck Chartier (de la
célèbre compagnie belge Peeping Tom), est l’une

des rares à avoir survécu aux contraintes
sanitaires. Si le spectacle avait été salué lors
de sa diffusion en ligne, sa réception en salle
révèle une expérience sensiblement différente,

voire déroutante.
 

Franck Chartier propose une relecture audacieuse de l’œuvre de
Purcell, où l’opéra devient un « décor » pour une pièce de
théâtre centrée sur les personnages de la troupe Peeping Tom.
Les  protagonistes  de  l’opéra,  comme  Didon  et  Énée,
apparaissent en arrière-plan, presque ébauchés, tandis que les
danseurs-comédiens de Peeping Tom occupent le devant de la
scène. Leur performance, mêlant danse, théâtre et éléments
circassiens, est remarquable, bien que parfois déconcertante.
Des scènes insolites, comme une jeune femme versant du thé
dans une tasse trop petite ou un violoncelliste recouvert de
mousse, captivent autant qu’elles perturbent.

La musique de Purcell, interprétée par Le Concert d’Astrée
sous  la  direction  d’Emmanuelle  Haïm,  est  magnifiquement
exécutée. Cependant, elle est entrecoupée par des compositions
additionnelles d’Atsushi Sakaï, qui créent une ambiance post-
classique et dissonante. Ces interludes, bien que poétiques,
nuisent à l’unité de l’œuvre originale. L’air final de Didon,
« When I am laid in earth », perd ainsi une partie de son
émotion, noyé dans une scène apocalyptique de corps dénudés et
de lumières éblouissantes.



Les  chanteurs,  pourtant  excellents,  semblent  relégués  au
second plan. Marie-Claude Chappuis (Didon) déploie un chant
soyeux et noble, mais sa présence scénique est amoindrie par
une mise en scène qui privilégie les danseurs. Jarrett Ott
(Énée) et Francesca Aspromonte (Belinda) brillent vocalement,
mais leurs rôles manquent de direction d’acteurs, les rendant
presque anonymes. Le Chœur du Grand Théâtre de Genève, quant à
lui, impressionne par sa précision et sa musicalité, bien
qu’il  soit  utilisé  davantage  comme  un  élément  visuel  que
musical.

La  production  de  Chartier  est  ambitieuse,  mêlant  théâtre,
danse et opéra dans un spectacle visuellement époustouflant.
Cependant, cette déconstruction de l’œuvre de Purcell laisse
certains  spectateurs  perplexes.  Les  ajouts  scéniques  et
musicaux,  bien  que  poétiques,  éloignent  l’auditeur  de
l’intrigue originale et de la psyché des personnages. Les
amateurs d’opéra traditionnel pourront se sentir décontenancés
par cette vision transgressive, où l’œuvre de Purcell sert de
prétexte  à  une  exploration  onirique  et  mélancolique,  mais
l’expérience vaut vraiment la peine d’être vécue !

 

 

____________________________________________

CRITIQUE, opéra. GENÈVE, Grand-Théâtre, le 22 (et jusqu’au 26
février) 2025. PURCELL : Dido & Aeneas. Compagnie PEEPING TOM
/ Le Concert d’Astrée / Emmanuelle Haïm (direction). Crédit

photo © Carole Parodi

 

 



CRITIQUE,  opéra.  PARIS,
Théâtre  des  Champs-Elysées,
le 13 février 2025. HAENDEL :
Semele. P. Yende, A. Coote,
B.  Sherratt,  C.  Vistoli…
Oliver  Mears  /  Emmanuelle
Haïm

Les histoires des maîtresses et favorites sont
intrinsèquement liées au destin des puissants. De
Messaline et Poppée à Stormy Daniels, en passant
par la Sémélé devenue Junon, ou encore Camilla

Parker-Bowles. Même les présidents de la vertueuse
République française ont eu leurs déboires

d’antichambre, le plus célèbre étant
l’intransigeant Félix Faure mort dans les bras de

sa maîtresse au coeur du Palais de l’Elysée.
L’opéra n’a pas cessé de s’inspirer des plus

« royales » amours indélicates du coureur Zeus,
ses innombrables amours et leur châtiment par la
jalousie d’Héra, la gardienne de l’hyménée et des

vertus conjugales. Dans une optique plus
contemporaine, ces livrets ont quelque chose du

tabloïd de La Calisto à Powder her face. Une
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succession de drames des moeurs aux entrefilets
sensationnalistes et scandaleux. 

 

«  À  quoi  m’ont  servi  toutes  ces  scènes?  »  (Ovide,  Les
Métamorphoses,  L.  I,  III,  Junon  et  Sémélé)

 

Sémélé  est  la  maîtresse  la  plus  proche  d’une  bimbo  aux
ambitions démesurées, une arriviste châtiée par ses désirs et
ses  excès.  Sémélé  n’est  pas  une  victime,  elle  consent
absolument  et  cherche  à  s’embraser  dans  les  affres  de  la
passion. Sémélé est la figure même de la favorite en quête de
pouvoir par la séduction. A aucun moment dans les livrets ou
les adaptations, Sémélé est une victime : elle n’aime que son
reflet et ce qu’elle représenterait en tant qu’immortelle. Le
livret que Georg Frederic Haendel met en musique est l’un des
meilleurs écrits de toute sa production. Conçu en 1706 pour
l’opéra  éponyme  de  John  Eccles,  Semele  a  été  écrit  par
l’excellent dramaturge William Congreve. Roué et romanesque,
Congreve  a  la  plume  aiguisée  et  précise  d’un  Molière  et
brocarde  sans  ambages  les  puissants  et  les  mortels.  Dans
Semele,  encore  plus  avec  la  musique  sensuelle  de  Eccles,
Congreve n’en fait pas un personnage positif mais une sorte
d’hétaïre capricieuse, égoïste et affreusement ambitieuse, à
l’image de Lady Castlemaine, maîtresse du roi Charles II,
encore  dans  toutes  les  mémoires  en  1706.  Absent  de
l’adaptation de Haendel, mais sublimement mis en musique par
Eccles, l’air « I love an I am loved » exprime les véritables
intentions de Semele : « Tho’ daily I prove the pleasures of
Love, I die for the joys of ambition« . C’est clair, Semele
est  victime  de  sa  propre  folie,  une  sorte  d’influenceuse
pathétique.

 

Coproduction entre le Théâtre des Champs-Elysées et la Royal



Opera House Covent Garden de Londres, quelle idée absurde est
passée par la tête au metteur en scène Oliver Mears de tordre
le mythe et le livret de Congreve pour en faire une fable
passablement  ridicule  sur  le  «  patriarcat  »  ponctuée  de
tableaux à la teneur plus que douteuse. Oliver Mears fait de
Semele une victime des privautés de Jupiter, une sorte de Tom
Selleck sans charme. Conspirant à découvert la Junon dans la
« vision » du metteur en scène est une « desperate housewife »
pataude à la choucroute capillaire digne de Claudia Islas. Les
autres personnages sont des images de carton pâte sans fond,
comme si Oliver Mears refusait obstinément de s’y intéresser
pour faire des « blagues » de peur que le public s’ennuie ou
ne comprennent pas. Oliver Mears montre ici une arrogance
doublée d’un irrespect total de l’oeuvre qu’il adapte. Il
serait temps que les metteuses et metteurs en scène prennent
conscience que leurs visions détruisent le véritable message
d’un objet de sensibilité du passé. Malheureux Haendel qui
voit en quelques semaines sur des scènes parisiennes deux de
ses chefs d’oeuvre diffractés dans des images abstruses pour
coller aux combats de notre époque insensée. Cette mise en
scène  rappelle  un  mot  de  Sacha  Guitry,  repris  à  l’envi:
« l’art cesse d’être de l’art dès lors qu’il est couvert par
l’ordure. »

Ce qui nous a totalement révolté dans la réalisation scénique
nous a ravi musicalement. Pretty Yende a la voix de ce rôle
conçu pour Elisabeth Duparc. Avec un timbre riche et une belle
agilité ; Pretty Yende permet à sa Semele de nous charmer
encore et toujours malgré parfois une maladresse théâtrale
sans  doute  liée  à  l’atroce  mise  en  scène.  Ben  Bliss  se
distingue de son Tom Rakewell a l’Opéra de Paris par une belle
couleur et une présence bien plus aguerrie, mais encore un
manque d’engagement dramatique manifeste. En Junon délaissée,
Alice Coote peine à atteindre les exigences vocales du rôle,
un manque de soutien constant, un souffle erratique et des
couleurs assez fades ont épousé le manque d’imagination de la
mise en scène d’Oliver Mears. En revanche l’Ino sublime de



Niamh O’Sullivan nous a ravi et a donné au rôle d’Ino toute
son épaisseur avec un timbre riche et débordant de nuances.
L’Athamas de Carlo Vistoli explose dans son air à la fin de
l’opéra avec toute l’immense talent que l’on connait à cet
extraordinaire  soliste.  Marianna  Hovanisyan  est  une  Iris
truculente mais d’une très belle aisance. Brindley Sherratt a
un talent comique sans doute mais un timbre sans nuances ni
agilité en Somnus et Cadmus.

Superbes  choristes,  musiciennes  et  musiciens  du  Concert
d’Astrée qui ont un talent rare pour rendre à Haendel toute sa
magnificence.  Emmanuelle  Haïm  a  su  mener  l’intégralité  de
cette partition vers l’Olympe et nous faire découvrir des
nouveaux joyaux dans cette mer de merveilles. A l’égal que
l‘Orlando du Châtelet, c’est musicalement que cette production
a atteint des hauteurs céruléennes.

Gageons que le Théâtre des Champs-Elysées, dans sa tradition
de scène baroque et Haendélienne saura à l’avenir choisir les
mises en scène dans le respect de l’oeuvre plutôt qu’avec
l’adaptation  égocentrique  des  débats  hystériques  de  notre
époque. La terrible jalousie de Junon saura sans doute garder
le mariage de la fosse et du plateau.

_______________________________________________
CRITIQUE,  opéra.  PARIS,  Théâtre  des  Champs-Elysées,  le  13
février  2025.  HAENDEL  :  Semele.  P.  Yende,  A.  Coote,  B.
Sherratt, C. Vistoli… Oliver Mears / Emmanuelle Haïm. Crédit
photo © Vincent Pontet

CRITIQUE,  opéra.  STRASBOURG,

https://www.classiquenews.com/critique-opera-strasbourg-opera-le-5-fevrier-2023-porpora-polifemo-f-fagioli-p-a-benos-djian-j-coca-loza-bruno-ravella-emmanuelle-haim/


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
le suit (Alcina) à quelques semaines d’intervalle…
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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
est tout au long du spectacle le moteur d’une action qui évite

https://www.classiquenews.com/wp-content/uploads/2024/02/Polifemo-Porpora-Opera-national-du-Rhin-Haim-Ravella-Fagiolo-Benos-Djian.jpg


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

 

CRITIQUE, opéra. LILLE, opéra
(du 5 au 16 octobre 2023).
MOZART  :  Don  Giovanni.  T.
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Murray,  E.  Barath,  V.
Buialskiy,  C.  Skerath…  Guy
Cassiers / Emmanuelle Haïm.

C’est un double anniversaire que fête l’Opéra de Lille, avec
le centenaire de son magnifique bâtiment historique et les 20
ans à la fois de sa réouverture (après de longs travaux) et du

début de mandat de Caroline Sonrier – qui avait initié sa
première saison en 2003 avec… Don Giovannide Mozart (dans une
mise en scène de David McVicar). Mais autant la proposition

scénique du premier était “sage”, autant celle de son collègue
flamand Guy Cassiers est radicale… puisqu’il transpose
l’essentiel de l’action dans une boucherie ! Celle, en

l’occurence, tenue par Masetto et Zerlina, pour lesquels
viande et sexe font bon ménage, puisqu’au milieu des amas de
viande disposés sur leur établi, la jeune fille lui offre une
turlutte au I avant qu’elle ne lui grimpe dessus, au II, pour

avoir sa part de coït. Au fur et à mesure du spectacle,
toujours plus de sang au point que tous les protagonistes
finissent par en être totalement barbouillés, quand ils

s’ébattent, au milieu du II, parmi des monceaux de viandes
sanguinolentes mises sous vide, dont des membres humains… Bien

que de manière grand-guignolesque, on comprend le propos de
Guy Cassiers qui assimile cette orgie carnée à notre société

actuelle, toujours plus avide de pouvoir, de sexe et d’argent,
la parabole nous apparaissant quand même ici un peu trop

facile et outrée.
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Par bonheur, l’excellent plateau réuni par Josquin Macarez à
Lille suffit à notre bonheur, et parvient à faire passer au
second plan des images qui ne vont pas forcément dans le sens
du chant et de la musique. Si ce n’est qu’Emmanuelle Haïm
semble adopter la frénésie carnassière de la mise en scène, et
adopte ici des tempi qui mettent parfois à mal une équipe
valeureuse, mais encore jeune et parfois inexpérimentée, et
qui doit s’adapter tant bien que mal à la vélocité de sa
direction  musicale.  Mais  les  qualités  de  brillance  et  de
souplesse de son superbe ensemble du Concert d’Astrée ne sont
néanmoins pas remises en cause, et le bonheur est aussi dans
la fosse.

Sur le plateau, rendons d’abord hommage au rôle-titre, c’est-
à-dire au baryton étasunien Timothy Murray, qui incarne avec
une plénitude et une intelligence exemplaires le personnage
équivoque de Don Giovanni, avec un physique idéal pour le
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rôle,  et  une  voix  à  l’intonation  claire  et  homogène  sur
l’ensemble de la tessiture. Modèle de musicalité, parfait de
goût et de style (superbe demi-teintes dans la sérénade « Deh,
vieni alla finestra »), d’une intelligibilité formidable dans
les  récitatifs,  il  campe  un  excellent  Don  Giovanni.  Nous
succombons également au Don Ottavio de son compatriote Eric
Ferring, empreint de tendresse et de poésie, car comment ne
pas fondre devant son air « Il mio tesoro« , délivré avec une
élégance et une tenue de souffle incomparables, au point de
faire oublier le carnage autour de lui. Dommage que le baryton
franco-mexicain  Sergio  Villegas  Galvain  connaît  de  sérieux
problèmes d’intonation et de justesse dans ses interventions,
car  le  timbre  est  flatteur  et  l’acteur  particulièrement
convaincant.  En  Leporello,  la  basse  ukrainienne  Vladyslav
Buialskiy rallie, en revanche, tous les suffrages, grâce à ses
qualités de phrasé égalant son incroyable verve dramatique,
toute de vivacité et de truculence mêlées.Quant à la basse
britannique James Platt, il campe un parfait Commandeur, aux
graves abyssaux.

Côté féminin, toutes les solistes apportent satisfaction à
l’oreille comme au drame. A commencer par la soprano hongroise
Emoke Barath, qui confère sa belle voix corsée à Donna Anna et
distille une sensualité et une incandescence remplies de sens
tragique qui suscitent l’admiration. Elle donne de magnifiques
accents au superbe air « Or sai chi l’onore », et nous réserve
de somptueuses vocalises. Dans le rôle d’Elvira, la jeune
soprano  belgo-suisse  Chiara  Skerath  fait  preuve  d’un
engagement dramatique tout aussi remarquable, avec des aigus
aussi sûrs que percutants, mais les ardues vocalises de son
air “Mi tradi” la mettent un peu en difficulté. Enfin, la
splendide soprano suisse Marie Lys offre sa pétulance, sa
fraîcheur  et  sa  belle  sensibilité  à  Zerlina,  toute  de
musicalité délicate – se prêtant par ailleurs bien volontiers
(et avec beaucoup de crédibilité ) à toutes les excentricités
du metteur en scène !



 

__________________________________________________________

CRITIQUE,  opéra.  Lille,  opéra  (du  5  au  16  octobre  2023).
MOZART : Don Giovanni. T. Murray, E. Barath, V. Buialskiy, C.
Skerath…  Guy  Cassiers  /  Emmanuelle  Haïm.  Photos  ©  Simon
Gosselin.

 

VIDEO : Teaser de “Don Giovanni” selon Guy Cassiers à l’Opéra
de Lille

Compte-rendu,  Opéra.  Dijon,
Auditorium,  le  28  février
2016.  W.  A.  Mozart  :
Mitridate.  Emmanuelle  Haïm,
Clément Hervieu-Léger.
Les productions de Mitridate de W. A. Mozart sont plus que
rares.  Ces  vingt  dernières  années,  on  les  compte  sur  les
doigts  d’une  seule  main.  La  raison  n’en  est  pas  tant  la
méfiance des directeurs de théâtre pour le premier opera seria
d’un gamin de quatorze ans, que la difficulté de réunir une
distribution  cohérente  et  à  la  hauteur  des  exigences
inhumaines de l’écriture vocale. En 1770, Mozart avait attendu
l’arrivée de ses interprètes à Milan pour composer les vingt-
deux  numéros  de  sa  partition,  à  la  mesure  des  ultimes
possibilités de chacun. Près de 250 ans plus tard, il s’agit
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de  faire  le  chemin  inverse  et  de  s’adapter  aux  volontés
mozartiennes. Ce qu’a presque totalement réussi l’Opéra de
Dijon, avec cette nouvelle production créée au Théâtre des
Champs-Elysées quelques jours plus tôt.

Avec  sa  collection  de
contre-Ut,  ses  contre-Ré
suraigus, ses intervalles
diaboliques et toutes la
variété  de  ses
coloratures,  c’est
évidemment  le  rôle-titre
qui  pose  les  problèmes
les  plus  épineux.  Le
ténor  américain  Michale
Spyres  triomphe  des
obstacles  comme  en  se
jouant, et sans faire l’économie d’un beau timbre au riche
médium au profit de la volubilité. Il fait mieux : il donne
une véritable épaisseur au personnage du roi cynique et rusé.
Doté d’un timbre plutôt rêche mais sonore et véhément, le
contre-ténor  français  Christophe  Dumaux  s’avère  plus  que
crédible dans le rôle de Farnace, le traître et méchant de
service.  Celui  de  velours  du  jeune  ténor  Cyrille  Dubois
(Marzio), en revanche, agit comme un baume lors de son unique
mais magnifique aria « Se di regnar ».
Côté féminin, il est difficile d’isoler les mérites de chaque
voix, tant elles sont complémentaires et forcent l’admiration.
Patricia Petibon impose une Aspasia d’une maîtrise absolue et
qui, dès son air d’adieu à Sifare, trouve des accents d’une
intensité bouleversante. Elle transfigure d’ailleurs, tout au
long  de  l’opéra,  une  vertigineuse  ligne  de  chant  en  pure
musique. Et puis elle trouve en Myrto Papatanasiu (Sifare) une
voix, certes autrement corsée, mais qui s’accorde cependant à
merveille  à  la  sienne,  ce  qui  fait  de  l’unique  duo  de
l’ouvrage un des sommets de la matinée. Dans un registre plus
limité, mais avec une pureté de timbre et de style inouïe, des
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aigus stratosphériques, ainsi qu’une musicalité jamais prise
en défaut, la jeune soprano française Sabine Devieilhe incarne
la pus touchante des Ismene. Enfin, Jaël Azzaretti fait preuve
d’une belle prestance dans le rôle d’Arbate.
C’est  une  litote  de  dire  qu’Emmanuelle  Haïm  se  sent
parfaitement  à  l’aise  dans  cette  partition  tour  à  tour
virtuose, tendre et impérieuse, libérant une belle fougue dans
les sections rapides. En ce sens, l’Ouverture, d’une belle
vitalité, et certains airs acrobatiques (« Al destin che la
minaccia  »  d’Aspasia  ou  «  Parto.  Nel  gran  cimento  »  de
Sifare…) sont étourdissants. Le Concert d’Astrée est, il est
vrai, à son meilleur : les basses se montrent superbes et
ronflantes, les cordes étincelantes et les bois ductiles à
souhait.
Quant  à  Clément  Hervieu-Léger  –  jeune  pensionnaire  de  la
Comédie Française qui avait signé une production de La Didone
de Cavalli au TCE il y a quatre ans -, il est apparemment
convaincu que, dans un opera seria de ce type où il ne se
passe quasiment rien en termes de rebondissements et de coups
de théâtre, il est parfaitement inutile d’imaginer une mise en
scène…  la  sempiternelle  mise  en  abyme  du  théâtre  dans  le
théâtre ne pouvant plus – à nos yeux – en constituer une… Le
soin  de  créer  l’atmosphère  revient  alors  aux  superbes
éclairages  de  Bertrand  Couderc  et  au  magnifique  décor
(figurant un vaste théâtre décrépi) qu’a imaginé Eric Ruf, le
nouveau patron de la maison de Molière.
Malgré  la  longueur  de  l’ouvrage  (plus  de  3h30  entracte
compris), le public bourguignon ne boude pas son plaisir et
fait un triomphe à tout rompre aux artistes à l’issue de la
représentation.

Compte-rendu, Opéra. Dijon, Auditorium, le 28 février 2016. W.
A.  Mozart  :  Mitridate.  Avec  Michael  Spyres  (Mitridate),
Patricia  Petibon  (Aspasia),  Myrto  Papatanasiu  (Sifare),
Christophe  Dumaux  (Farnace),  Sabine  Devieilhe  (Ismene),
Cyrille  Dubois  (Marzio),  Jaël  Azzaretti  (Arbate).  Mise  en
scène : Clément Hervieu-Léger, Décors : Eric Ruf, Dramaturgie



: Frédérique Plain, Costumes : Caroline de Vivaise, Eclairages
:  Bertrand  Couderc.  Le  Concert  d’Astrée.  Emmanuelle  Haïm
(direction). Photo © Vincent Pontet.

Xerse de Cavalli à Caen
CAEN, Théâtre. Cavalli: Xerse. Les 10 et
12  janvier  2016.  Xerse  de  Cavalli
démontre  l’ampleur  du  génie  cavallien,
capable de solennité, de raffinement, de
sensualité  mais  aussi  de  surenchère
(mesurée) dans la fusion des registres
poétiques  :  comique,  tragique  et
pathétique.  L’héroïsme  y  convoite  le
cynisme  et  la  comédie  aime  jouer  des
quiproquos  voire  des  travestissements
trompeurs d’une délicieuse confusion. On

la compris : Cavalli, digne disciple de Monteverdi avec Cesti
poursuit l’âge d’or de l’opéra vénitien : c’est d’ailleurs à
sa source que naîtra en 1673, l’opéra français grâce au génie
assimilateur  de  Lulli.  Xerse,  opéra  historique  d’après
Hérodote, fait suite aux opéras de maturité propre aux années
1640… tels Didone (1641), Egisto (1643), L’Ormindo (1644), La
Doriclea  (1645)  surtout  le  mythique  Giasone  de  1649  qui
prélude à l’accomplissement esthétique des années 1650 dont
fait partie et de façon éclatante voire spectaculaire Xerse,
composé comme Erismena et La Statira en 1655. Année féconde
qui poursuit la poétique multiple et furieusement sensuelle de
La Calisto (1651). Tous ces ouvrages ont été jadis dévoilés
par René Jacobs, défricheur visionnaire s’il en est, que les
nouveaux  champions  de  l’approche  baroqueuse  entendent
poursuivre  aujourd’hui  ;  ainsi  l’argentin  Leonardo  Garcia
Alarcon et son épouse, Mariana Flores (lire notre annonce du
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coffret Héroïnes cavaliennes édité chez Ricercar en septembre
2015, réalisation CLIC de classiquenews). L’ouvrage a été joué
devant la Cour de France à l’initiative de Mazarin, amateur
d’opéra  italien.  Le  commanditaire  soucieux  de  plaire  à
l’audience  française,  commande  aussi  des  ballets  au  jeune
Lulli.

 

 

L’opéra vénitien à Paris (1660)
 

Déjà  avant  Ercole  Amante,  nouvel  ouvrage  composé  pour  le
mariage du jeune Dauphin futur Louis XIV, Xerse est un opéra
de Cavalli présenté devant la Cour de France. L’ouvrage a été
composé en 1654 et donc reprise à Paris en 1660, soit 6 années
après sa création vénitienne, dans la Galerie d’Apollon du
Louvre. Comment la figure du roi de Perse, qui entend vaincre
et  soumettre  Athènes  inspire-t-elle  les  acteurs  de  cette
nouvelle production ? Réponse le 2 puis jusqu’au 10 octobre
2015.
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Le  livret  signé  de  Nicolo  Minato  renforce  la  puissante
imagination théâtrale de Cavalli : Minato a écrit pour Cavalli
pas moins de 8 drames musicaux : Orimonte, Xerse, Artemisia,
L’Antioco, Elena -récemment révélé au festival d’Aix 2013 et
sujet  d’un  somptueux  dvd  édité  chez  Ricercar-,  Scipione
l’Africano,  Mutio  Scevola,  Pompeo  Magno.  S’il  est  surtout
inspiré par l’Histoire (et les chroniques d’Hérodote), Minato,
qui succède au premier librettiste de Cavalli (Faustini décédé
en 1651), ne partage pas la même conscience littéraire que
l’inégalable  Busenello,  librettiste  de  Moneverdi  et  pour
Cavalli de Didone, Giulio Cesare, Statira). Minato est surtout
un dilettante, avocat de son métier qui flatte surtout l’ouïe
des spectateurs moins stimule leur intellect. Avec le temps,
Minato privilégie surtout les airs et les formes formées,
plutôt que ce recitatif libre et ample, proche de la parole
qui avait fini par lasser le public vénitien. Ses héros à
l’inverse de l’effeminato pervers passionné Nerone ou Giasone,
affirme une maîtrise des passions nouvelle, qui augure de
l’esthétique métastasienne au siècle suivant, celle du héros
vertueux et moral, clément et compatissant. En 1669, Minato
rejoint la Cour de Vienne pour y écrire encore plus de 20
livrets. Trait propre à Cavalli et sa sensibilité spécifique
pour  exprimer  les  passions  humaines,  le  profil  d’Adelante
s’affirme aux côtés du héros vainqueur et conquérant : la
jeune femme y développe une langueur émotionnelle irrésistible
en soupirant à l’évocation de celui qu’elle aime sans retour,
Arsamène, le frère de Xerse… (Acte II, scène 18). C’est elle
qui incarne les vertiges d’un cœur impuissant et douloureux :
ses airs sont les plus désespérés et le plus sensuels, quand
triomphe  déterminés  et  fidèles  l’un  à  l’autre,  Romida  et
Arsamène, le couple des amants inséparables. Face à ce modèle
amoureux, le roi lui-même s’infléchit et de raison épouse
celle qui lui est fidèle, Amastre.

René Jacobs l’avait enregistré en 1985 en un album aujourd’hui
non réédité. Xerse de Cavalli a marqué l’histoire  de l’opéra
en France : Mazarin en demande une reprise à Paris pour le



mariage du jeune Dauphin, le futur Louis XIV en 1660. Devant
la Cour de France, l’ouvrage est réécrit et adapté au goût
français : le rôle titre n’est plus chanté par un castrat mais
une voix virile, telle que l’aime l’audience gauloise : un
baryton. Car le héros de l’action c’est évidemment le Roi.

VOIR notre CLIP VIDEO de Xerse de Cavalli, nouvelle production
créée à l’Opéra de Lille en octobre 2015 

 

 

CAEN, Théâtre
Xerse de Cavalli

Les 10 et 12 janvier 2016
Nouvelle production

Emmanuelle Haïm, direction
Guy Cassiers, mise en scène
Maud Le Pladec, chorégraphie

Musique de Francesco Cavalli (1602-1676)
Livret de Nicola Minato (revu par Francesco Buti)
Ballets – Musique de Jean-Baptiste Lully (1632-1687)

Direction musicale: Emmanuelle Haïm
Mise en scène: Guy Cassiers
Décors et costumes: Tim Van Steenbergen
Chorégraphie: Maud Le Pladec
Vidéo: Frederik Jassogne
Lumières: Maarten Warmerdam
Dramaturgie: Willem Bruls
Conseillère musicologique: Barbara Nestola

Avec
Xerse: Ugo Guagliardo
Arsamene: Tim Mead
Ariodate: Carlo Allemano
Romilda: Emöke Barath
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Adelanta: Camille Poul
Eumene Emiliano: Gonzalez Toro
Elviro: Pascal Bertin
Amastre: Emmanuelle de Negri
Aristone: Frédéric Caton
Le Gardien: Pierre-Guy Cluzeau (figurant)

Le Concert d’Astrée
Compagnie Leda

VOIR aussi notre grand reportage sur l’atelier vocal dédié à
l’interprétation du récitatif dans l’opéra français et italien
du XVIIème siècle

 

Xerse version 1660 à l’Opéra de Lille. 

Ce que nous pensons de la production. C’est un vrai défi de
jouer  la  reprise  de  Xerse  à  Paris.  L’ouvrage  vénitien
de Cavalli créé à Venise en 1654 est un tout autre opéra
adapté  et reformaté au goût français quand il est joué au
Louvre en 1660 pour le mariage du jeune Louis XIV;  c’est même
un nouvel ouvrage, avec des transformations notables comme le
changement de tessiture pour le rôle titre  (baryton plutôt
que contre ténor), surtout nouvelle structure en 5  actes,
disparition  des  rôles  comiques   (même  si  le  suivant  et
confident du roi Perse a conservé son caractère bouffon qui en
fait un double sarcastique cynique et mordant du pouvoir),
surtout intégration des ballets dans le goût français signés
du proche de Louis XIV, le florentin Lulli.
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Le spectateur moderne peut mesurer à loisirs le fossé des
esthétiques italienne et francaise : intercalés à la fin de
chaque  acte,  ces  ballets  joués  sur  un  autre  diapason  que
l’orchestre  vénitien  tranchent  nettement  par  leur  vivacité
avec la lyre si sensuelle du Vénitien : déjà l’affirmation de
cette folle insolence créative dont rafole le jeune monarque
danseur car il le divertit. La confrontation est passionnante
et souligne la forte identité des manières ici associées : en
réalité  plus  juxtaposées  que  vraiment  fusionnées  mais
qu’importe, sur le modèle importé  vénitien, Lulli présente
ses superbes et facétieux ballets : il saura puiser dans cette
totalité éclectique mais fascinante de 1660, les composantes
de sa future tragédie en musique inaugurée 13 ans  plus tard
avec Cadmus  et Hermione. Emmanuelle Haïm emporte ce projet
ambitieux malgré la multiplicité des défis et des contraintes
techniques inouïes  (faire jouer deux orchestres diapasons
différents avec mis en espace spécifique : centralisé autour
de son clavecin pour le continuo vénitien,  éclaté en deux

http://www.classiquenews.com/wp-content/uploads/2015/10/tiziano-582-390-cavalli-xerse-1660-opera-de-lille.jpg


groupes distincts aux deux extrémités de la fosse  (cordes à
jardin, flûtes et hautbois à cour). La chef révèle et le
profil  profond  du  héros  trop  naïf  et  maladroit  dans  sa
relation aux autres confronté dans le dédale d’un labyrinthe
amoureux au cynisme du pouvoir associant devoir et sentiment.
La  torride  sensualité  du  récitatif  cavallien  à  la  quelle
répond en seconde partie  (actes IV et V) l’émergence d’airs
plus fermés  (composante propre au Cavallien le plus mûr)
affinant  davantage  la  solitude  douloureuse  de  chaque
protagoniste se dévoilent ainsi à Lille contrepointant avec le
rire solennel d’un Lulli jeune  et rafraîchissant. C’est un
spectacle dont le cohérence convainc, dramatiquement unifié
dans la réalisation du flamand  Guy Cassiers qui en plaçant
l’action  dans  la  galerie  d’Apollon  du  Louvre  son  lieu  de
création originelle, rétablit un parallèle pertinent entre le
destin  sur  scène  de  Xerse,  son  mariage  de  raison  final  
(épousant Amastre plutôt  que Romida), et le mariage de Louis
XIV,  occasion  de  cette  confrontation  Lulli  /  Cavalli.  La
représentation de Xerse à Paris en 1660 est d’autant plus
décisive qu’outre sa participation à l’éclosion du  futur
opéra  français  baroque,  il  s’agit  aussi  de  la  première
représentation  du  souverain  sur  scène…  de  sorte  que  nous
sommes alors à l’amorce du mythe lyrique de Louis XIV ensuite
généreusement explicité et précisé dans les opéras à venir de
Lully devenu surintendant de la musique du Roi. Production à
ne pas  manquer jusqu’au  10 octobre 2015 à l’Opéra de Lille.

 

 

 

 

XERSE de Cavalli 
Synopsis



Le Roi perse Xerse est en campagne contre
la ville d’Athènes. Il stationne avec ses
armées dans la ville amie d’Abydos, sur la
rive orientale du détroit de l’Hellespont,
juste en face de la rive grecque. L’action
traitée  par  Cavalli  et  son  librettiste
Minato  dévoile  la  résistance  d’un  seul
couple amoureux Arsamene le frère du roi Xerse et la belle 
d’Abydos, Romilda. Contre eux se dresse Xerse qui veut épouser
l’amante  de  son  frère,  mais  aussi  Adelante,  la  soeur  de
Romilda  qui  est  tombée  amoureuse  d’Arsamene.  Heureusement
survient  la  belle  princesse  de  Suse,  Amastre  qui  sous  le
déguisement  d’un  homme,  entend  reconquérir  l’homme  de  son
coeur, Xerse. De fait touché par la détermination d’Amastre,
Xerse renonce à Romilda et épouse Amastre. Le couplé initial
éprouvé  Romilda  /  Arsamene  confirmé,  a   vaincu.  Dans  la
version parisienne présentée à Lille, tous les ballets de
Lulli  sont  joués  par  un  orchestre  différent  (diapason
différent)  à  la  fin  de  chaque  acte).

 

 

 

 

 

 

 

PREMIERE PARTIE
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Acte I

 

Pendant que Xerse confie à l’ombre d’un platane ses états
d’âme avant l’assaut, son frère Arsamene fait sa cour à une
habitante d’Abydos, la belle Romilda, qui l’aime en retour.
Interrompant l’entretien, Xerse, qui a seulement entendu la
voix de Romilda, décide sur le champ de l’épouser lui-même. Le
roi et son frère sont ainsi deux rivaux amoureux.

Pour Adelante, la soeur de Romilda, la passion subite du roi
est une aubaine : si Xerse pouvait épouser Romilda, elle-
même aurait enfin le champ libre pour se rapprocher d’Arsamene
qu’elle aime en secret. Mais quand, accompagné d’Eumene son
fidèle confident, Xerse vient offrir sa main et son trône à
Romilda, la jeune fille le repousse fermement, fidèle à ses
sentiments  pour  le  frère  du  roi.  Xerse  use  alors  de  son
pouvoir royal pour bannir son propre frère et rival, mais
Romilda demeure inflexible. La princesse du royaume de Suse,
Amastre, semble une promise plus digne du Roi Xerse. C’est en
tout cas ce qu’elle-même imagine : elle vient, déguisée sous
des vêtements d’homme et accompagnée d’Aristone, pour tenter
de faire la conquête de Xerse.

 

 

 

 

Acte II

 

Sous  prétexte  de  gratifier  ses  alliés,  Xerse  déclare
officiellement qu’il souhaite remercier la ville d’Abydos, en
donnant un époux de sang royal à la jeune Romilda. S’il pense



satisfaire  ainsi  sa  nouvelle  passion,  la  déclaration  peut
aussi  être  mal  interprétée  :  son  frère  rival,  Arsamene,
pourrait être lui aussi un époux de lignée royale. Chacun
comprenant la situation selon ses intérêts et ses sentiments,
la confusion règne pour savoir qui épousera Romilda. Amastre,
toujours déguisée en homme, demeure persuadée d’être toujours
l’élue du roi. Arsamene confie alors à Elviro, son page, une
lettre destinée à Romilda, sa bien-aimée. Les deux soeurs
mettent à jour leur rivalité amoureuse et en viennent à se
déclarer la guerre.

 

 

 

Acte III

 

La  lettre  d’Arsamene  pour  Romilda  est  interceptée  par
Adelanta, ce qui achève de semer la confusion. Elle l’utilise
pour  persuader  Xerse  de  lui  donner  pour  époux  son  frère
Arsamene. Xerse y voit l’occasion de renouveler sa demande à
Romilda. Forts de leurs sentiments, les deux amants Romilda et
Arsamene ne cèdent pas aux propositions du roi, au risque de
déclencher sa fureur et de mettre leur vie en danger.

 

 

 

 

DEUXIEME PARTIE

 



 

 

Acte IV

 

La  princesse  Amastre  manque  à  plusieurs  reprises  d’être
découverte, malgré ses habits d’homme, en tentant d’approcher
Xerse. Adelanta avoue avoir menti au roi et au page Elviro,
croyant  bien  faire…  Alors  que  Romilda  et  Arsamene
s’entretiennent, Xerse survient et trouble l’harmonie entre
les deux amants. Il demande à Romilda sa main : celle-ci,
cherchant à gagner du temps, lui répond humblement qu’il doit
la demander à son père. Xerse promet à ce dernier un époux de
sang royal et envoie Eumene apprêter la future reine. Devant
les refus répétés de Romilda d’accepter ce titre de reine,
Xerse, pris de fureur, condamne à mort son rival : son propre
frère !

 

 

 

Acte IV

 

Prévenu du danger qu’il court, Arsamene retrouve Romilda et
quand  son  père  les  surprend,  il  comprend  que  le  royal
époux promis était bien le frère du roi. Xerse, se voyant
devancé, exige dans sa colère qu’Arsamene tue Romilda. C’est
la princesse Amastre qui s’interpose, et le roi reconnaît
enfin  sous  ses  habits  d’homme  la  princesse  de  Suse,  sa
promise. Ému par son courage, il consent à l’épouser et à
pardonner  aux  deux  amants,  Arsamene  et  Romilda,  avant  de
célébrer leur mariage.


