CRITIQUE, opéra. PESARO,
Teatro Rossini, le 21 aoit
2026. ROSSINI : Le Siege de
Corinthe. Davide Livermore /
Carlo Rizzi

Présenté pour la premiere fois dans sa version
intégrale au Rossini Opera Festival de Pesaro en
2000, puis repris en 2017, Le Siege de Corinthe
fait son retour dans la ville natale de Gioacchino
Rossini : pour féter le bicentenaire de la
création, une nouvelle production est confiée
cette année a Davide Livermore, qui s’interroge
sur les illusions du patriotisme et les méfaits de
la guerre, autour d’un plateau vocal de toute
beauteé.

Quoi de plus passionnant que de pouvoir comparer 1’évolution
stylistique de Rossini sur deux soirées consécutives dédiées a
des partitions que tout oppose ? Entre la farce en un acte
L’occasione fa il ladro (1812) et la tragédie lyrique en trois
actes Le Siége de Corinthe (1826), on pourrait croire que des
compositeurs différents sont a la manoeuvre. Il n’en est
pourtant rien, et c’est bien la la preuve du génie rossinien
que de nous éblouir dans le brio irrésistible de ses crescendi
pétillants, puis de dévoiler un art dramatique grandiose et
non moins accompli, tout en se pliant au go(t francais pour
l’'occasion. Le Siége de Corinthe a en effet été adapté d’un
précédent opéra écrit en italien, Mahomet II (1820), qui
n'avait pas rencontré le succes a la création a Naples. C'est
peut-étre la raison pour laquelle Rossini a eu envie de le
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remettre sur le métier, en le faisant traduire dans la langue
de Moliére, puis en composant plusieurs passages originaux,
notamment pour le ballet et pour une grande partie du 3e acte.
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Si 1’ouvrage montre quelques raideurs dans les verticalités
des actes extérieurs, il le doit avant tout a son livret
particulierement belliqueux, qui raconte les suites de
L'affrontement contre 1l'agresseur turc, apres la chute de
L’empire byzantin. Etonnamment réduit sur la durée, le drame
amoureux 1impossible entre tenants des camps opposés se
concentre surtout au 2e acte, laissant entrevoir quelques
parentheses apaisées, parmi les plus réussies. Déja
problématique dans les années 1820, l'opéra s’inscrit dans le
souvenir tres vif de la guerre d’indépendance grecque, alors
en cours, et réactive 1'opposition manichéenne entre chrétiens
et musulmans. On mesure toute la difficulté de représenter un
tel ouvrage de nos jours, avec un ennemi aussi clairement
désigné du doigt, surtout dans un contexte ou certains
cherchent a imposer 1’idée d’'un affrontement de civilisation
entre Occident et Orient, aux conséquences mortiferes.

La mise en scene a donc une responsabilité évidente, afin
d'éviter de reconduire le message passéiste d’'un « péril
héréditaire », incarné par 1l’envahisseur musulman. Pour
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pallier cet écueil, Davide Livermore choisit de montrer une
vision idéalisée de la Grece antique, a travers des vidéos
omniprésentes au kitsch assumé, mais dont la naiveté méme
participe au propos. Temples immaculés, paysages
paradisiaques, mer azurée : toute une civilisation se trouve
ainsi érigée en objet de contemplation, comme si 1'humanité
avait toujours su identifier ce qu’elle avait de plus beau,
sans jamais parvenir a le préserver. Le paradoxe du Siége de
Corinthe est bien 1la : pour garder leur morale sauve, les
Grecs sont préts a tout sacrifier, jusqu’'a refuser la seule
issue permettant d’'éviter la guerre, c’'est-a-dire le mariage
entre Mahomet II et Pamyra.

Les images contemporaines qui envahissent progressivement le
plateau, jusqu’aux déchets a 1l'arriere-scene, prennent des
lors une signification moins univoque qu'’'une simple
dénonciation de la barbarie humaine. Elles évoquent 1’avenir
incertain d’une civilisation qui a atteint son zénith, a
rebours de 1'illusion d’'un progres éternel, professée par un
oracle mensonger (« la patrie reverra ses beaux jours »). La
mise en scene touche aussi a notre fascination pour les
ruines, notre empressement a exhumer et a documenter les
vestiges des civilisations disparues, comme si l’'archéologie
pouvait réparer ce que l'histoire a détruit. Livermore tend au
spectateur un miroir assez cruel : pourquoli sommes-nous
capables de déployer des trésors d’ingéniosité pour exhumer ou
piller les fragments du passé, quand cette méme énergie
pourrait étre consacrée a préserver l'homme des destructions
et des massacres qui les accompagnent ? On notera toutefois
une certaine redondance dans la mise en scéne, au fil des
trois actes, comme si Livermore voulait appuyer son propos
jusqua lui donner une parfaite lisibilité : celui d’une
nécessaire concorde entre les humains.



Pour porter ce drame flamboyant, Pesaro parvient a réunir un
plateau vocal de haute volée, particulierement a 1’aise dans
la prononciation du francais, ce qui est d’autant plus
remarquable qu’aucun francophone ne figure dans 1la
distribution. Maxim Mironov (Néocles) s’impose dans un role
exposé, ou sa voix blanche et sa projection modeste sont
compensées par une tenue de ligne d’'une souplesse exemplaire,
au raffinement toujours en phase avec le style déclamatoire de
la tragédie lyrique. On aime aussi la technique vocale
superlative d’Adrian Sampetrean (Mahomet II), qui allie force
et sensibilité pour tenter de convaincre la versatile Pamyra.
C’est précisément dans ce role que Vasilisa Berzhanskaya brile
les planches, en recueillant des applaudissements nourris,
amplement mérités, en fin de représentation. La chanteuse
russe montre un instrument ample sur toute la tessiture, aux
couleurs superbes, sans parler de ses accents tranchants,
impressionnants dans les scéenes tragiques. Seules Tles
vocalises se montrent plus timides, a 1l’'instar de la diction
précipitée dans les accélérations. A ses cotés, Matteo Roma
donne a son Cléomene une présence vocale solide, a 1’émission
franche, tandis que Simén Orfila s’impose par son autorité
solaire, parfaitement projetée, lors de son air brillant en
fin de soirée.

Enfin, Carlo Rizzi empoigne ses troupes avec des tempi vifs,
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insufflant beaucoup de vigueur au drame. Il sait aussi
s'apaiser dans les parties mesurées pour laisser s’exprimer la
musicalité des timbres de 1’0Orchestre du Teatro Comunale de
Bologne, tres investi tout au long du spectacle.

CRITIQUE, opéra. PESARO, Teatro Rossini, le 21

ao(it 2026. ROSSINI : Le Siege de Corinthe. Adrian Sampetrean
(Mahomet II), Matteo Roma (Cléomene), Vasilisa Berzhanskaya
(Pamyra), Maxim Mironov (Néocles), Simén Orfila (Hiéros),
Tianxuefei Sun (Adraste), Giuseppe De Luca (Omar), Anna[Doris
Capitelli (Isméne), Coro del Teatro Ventidio Basso, Pasquale
Veleno (chef de choeur), Orchestra del Teatro Comunale di
Bologna, Carlo Rizzi (direction musicale) / Davide Livermore
(mise en scene). A l'affiche du festival Rossini a Pesaro, les
11, 14, 17 et 21 aoiit 2026. Photo (c) Rossini Opera Festival

CRITIQUE, opéra. MADRID,
Teatro Real, le 10 juin 2026.
GOUNOD : Roméo et Juliette.
J. Camarena / I. Jordi, N.
Sierra / V. Santoni, B. Appl
/ C. Pachon, R. Tagliavini /
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J. Teitgen.. Thomas JOLLY /
Carlo RIZZI

I1 était particulierement significatif que 1'opéra
Roméo et Juliette de Charles Gounod n’ait pas été
représenté sur la sceéne du Teatro Real depuis plus
d’un siecle, une absence difficilement explicable
s’agissant de 1'un des ouvrages les plus
populaires et emblématiques du répertoire lyrique
francais. Certes, l'euvre avait été donnée en 1987
au Teatro de la Zarzuela avec la participation du
légendaire ténor espagnol Alfredo Kraus —
représentations auxquelles cette reprise tres
attendue rendait hommage —, mais son retour sur la
premiere scene madrilene relevait d’une véritable
réparation historique et constituait, a lui seul,
un grand événement.

Pour célébrer ce retour, le Teatro Real n’a pas lésiné sur les
moyens en proposant, en coproduction avec 1’'Opéra national de
Paris, la monumentale et foisonnante mise en sceéne du comédien
et metteur en scene francais Thomas Jolly, tout en réunissant
une distribution vocale d’une remarquable solidité et d’un
engagement exemplaire.

A commencer par Juliette, incarnée par la charismatique
soprano américaine Nadine Sierra qui, dans un état de grace
manifeste et dans un r6le taillé sur mesure pour ses qualités,
a livré une interprétation proche de 1’idéal, confirmant
qu’elle compte aujourd’hui parmi les plus grandes titulaires
du personnage. Dotée d’'une voix au lyrisme généreux, souple et
lumineux, soutenue par une technique irréprochable, elle a
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fait preuve d’une admirable aisance dans les vocalises de la
célebre valse d’entrée, « Je veux vivre.. », prélude éclatant a
une incarnation dont 1’'intensité dramatique n’a cessé de
croitre jusqu’a atteindre son sommet dans 1’air du troisieme
acte « Amour, ranime mon courage.. », servi par une ligne de
chant d’'une grande pureté, de magnifiques graves et une
palette d’inflexions expressives d’une rare richesse.
Alternant dans le rbéle avec une approche plus intériorisée, la
soprano francaise Vannina Santoni, qui faisait ses débuts in
loco, a proposé une Juliette plus retenue, mais extrémement
soignée, portée par une voix au timbre clair et généreux,
nuancée avec golt et précision et servie par une présence
scénique tres naturelle.

Dans le role de Roméo, le ténor mexicain Javier Camarena s’est
acquitté de sa tache avec professionnalisme, sans toutefois
trouver dans le répertoire romantique francais un terrain
particulierement favorable a 1’épanouissement de toutes les
qualités de son instrument. Son émission homogene, 1’étendue
de sa tessiture et son aisance dans les aigus s'’accompagnaient
d'une diction raffinée, mais 1le personnage requiert une
progression dramatique qu’il n’a guere été en mesure de
déployer pleinement. Son air « Ah ! Léve-toi, soleil ! » a
davantage séduit par 1’irréprochable maitrise vocale que par
sa portée émotionnelle. Dans la méme partie, le ténor espagnol
Ismael Jordi a remporté un véritable triomphe avec un Roméo
noble, passionné et séduisant, servi par un style d'une grande
élégance et une adéquation vocale idéale aux exigences du
réle. Ses duos avec Vannina Santoni, avec laquelle il
entretenait une remarquable alchimie, ont offert quelques-uns
des plus beaux moments de la soirée.



Du c6té des Montaigu, les débuts du baryton allemand Benjamin
Appl ont été particulierement remarqués. En Mercutio, il a
fait valoir une voix élégante et riche en couleurs, ainsi
gu’un chant d’un raffinement exquis, quoique d’'une
expressivité relativement contenue. Le baryton espagnol Carles
Pachén, au tempérament plus extraverti et démonstratif, a
quant a lui proposé un cousin de Roméo impulsif et
provocateur, soutenu par des moyens vocaux de grande qualité
et une solide présence scénique, captivant 1'attention a
chacune de ses apparitions. Dans le rbéle travesti de Stéphano,
la mezzo-soprano francaise Héloise Mas — comme 1l'espagnole
Carmen Artaza - se sont distinguées par la fraicheur et
l'’agilité de 1leurs voix, la premiere se montrant
particulierement fideéle au style francais, la seconde
conférant au personnage un caractere plus insolent et moqueur.
Le Benvolio de Pablo Martinez s’est également révélé tout a
fait satisfaisant.

Chez les Capulet, le basse-baryton francais Laurent Naouri a
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incarné un patriarche autoritaire et violent, avec 1’aisance
naturelle de l’artiste rompu aux plus grandes scenes. Dans le
ro6le du fougueux Tybalt, le jeune ténor polonais Maciej
Kwasnikowski a fait preuve d’un potentiel vocal prometteur et
d’un engagement scénique sans réserve, tandis que l’espagnol
David Alegret, irréprochable sur le plan vocal, s’est montré
un peu plus rigide dans son jeu sur scene. Le role de Frere
Laurent était remarquablement servi par Roberto Tagliavini et
Jean Teitgen : le premier s’est distingué par le velours de
son timbre, la profondeur de ses graves et la beauté de son
legato — et le second par la noirceur de sa couleur vocale et
la précision de sa diction. David Lagares s’'est montré tres
efficace en Duc de Vérone, tandis que Sonia Ganassi campait
une Gertrude pleine d’'autorité et de ressources dramatiques.
Il convient également de saluer la breve mais excellente
prestation de Tomeu Bibiloni dans le rdéle du comte Paris,
ainsi que celle, tout a fait correcte, de Josep-Ramon 0livé en
Grégorio. Parfaitement préparé sous la direction de José Luis
Basso, le cheur maison a livré une prestation de tout premier
ordre.

A la téte de 1’Orchestre du Teatro Real, le chef italien Carlo
Rizzi a proposé une lecture animée d’un remarquable souffle
théatral, énergique mais toujours attentive a 1la ligne
lyrique, assurant avec une grande maitrise 1’équilibre entre
la fosse et le plateau.

A prendre ou a laisser, la production de Thomas Jolly, concue
en coproduction avec 1’'0Opéra national de Paris, se
caractérisait par une profusion visuelle et théatrale
impressionnante, mais aussi par une certaine surcharge
scénique qui nuisait parfois a la lisibilité dramatique. Le
recours constant aux doubles, aux figurants et aux présences
fantomatiques finissait par diluer certains des moments les
plus intimes de 1’euvre, détourner l’'attention de l'essentiel
et, parfois méme, faire disparaitre les solistes au sein de la
foule. Dominée par une monumentale reproduction noire de



l'escalier du Palais Garnier installée sur une plateforme
tournante, la scénographie de Bruno de Lavenére constituait
1’un des éléments les plus marquants du spectacle, assurant
avec fluidité les transitions et la continuité dramatique.
L’action était transposée dans un univers gothique évoquant a
la fois 1'imaginaire de Tim Burton et celui des comédies
musicales de Broadway, a été renforcée par les costumes de
Sylvette Dequest, mélant références renaissantes et
contemporaines a des évocations du XIXe siecle, dans une
palette dominée par le blanc, le noir et le rouge, qui
contribuait puissamment a faconner 1’univers imaginé par le
metteur en scene. Les lumieres d’Antoine Travert, fondées sur
de saisissants contrastes de clair-obscur, accentuaient encore
l’'atmosphére sombre de la proposition et allaient jusqu’'a
intégrer le public a 1’action a certains moments. Inspirée par
les langages du théatre contemporain, 1la production trouvait
également un solide appui dans les chorégraphies de Joséphine
Madoki, notamment lors du ballet du quatrieme acte, ou un
groupe de « Juliette », vétues en mariées, composait une image
d’une grande puissance visuelle et d’'un fort impact scénique.

Au tomber du rideau, l’enthousiasme du public envers les
interpretes fut unanime, tandis que la proposition scénique
suscita des réactions beaucoup plus partagées, recueillant
tout autant les applaudissements que les manifestations de
désapprobation.

CRITIQUE, opéra. MADRID, Teatro Real, le 10 juin 2026. GOUNOD
: Roméo et Juliette. J. Camarena / I. Jordi, N. Sierra / V.
Santoni, B. Appl / C. Pachon, R. Tagliavini / J. Teitgen..
Thomas JOLLY / Carlo RIZZI. Crzdit photographique (c) Javier
del Real



CRITIQUE, opéra. PARIS, Opéra
Bastille, 1le 2 mai 2025.
PUCCINI : Il Trittico. A.
Grigorian, R. Burdenko, M.
Kiria, J. Guerrero, K.
Mattila.. Christoph Loy /
Carlo Rizzi

Il Trittico de Giacomo Puccini, actuellement
présenté a 1’'0Opéra Bastille — dans une production
(1ssue du Festival de Salzbourg) réunissant Asmik

Grigorian dans les trois roles féminins
principaux, Christoph Loy a la mise en scéne et
Carlo Rizzi a la direction musicale -, est un
événement lyrique d’une rare puissance, ou la
cohérence artistique et émotionnelle atteint des
sommets. Ce triptyque puccinien — Il Tabarro, Suor
Angelicaet Gianni Schicchi (ici inversé en faisant
commencer le spectacle par Gianni Schicchi et
finir avec Suor Angelica, pour mieux respecter le
crescendo émotionnel des trois partitions
pucciniennes..), bien que composé de trois opéras
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aux tonalités contrastées, trouve ici une
interprétation unifiée, profondément humaine,
portée par une distribution exceptionnelle, a
commencer par Asmik Grigorian, quli livre une
incarnation bouleversante dans ses trois roles.

La soprano lituanienne, déja acclamée dans 1la cité
autrichienne pour ses interprétations de Salomé et Tosca,
releve ici un défi d’ampleur : incarner les trois héroines
principales, chacune radicalement différente. Dans Gianni
Schicchi, elle incarne Lauretta, déployant une voix plus
légere, presque espiegle, tout en gardant une présence
scénique irrésistible. Son « 0 mio babbino caro », sans
mievrerie, est un moment de grace absolue. Dans Il Tabarro,
elle est Giorgetta, épouse tourmentée, prisonniere d’un
mariage sans amour. Son timbre a la fois chaud et tranchant,
son jeu physique intense, traduisent une sensualité désespérée
et une vulnérabilité poignante. Enfin, Suor Angelica est
incontestablement son plus grand moment : son « Senza mamma »
est déchirant, d’une pureté vocale et d’une expressivité qui
rappellent les grandes tragédiennes lyriques. Elle incarne 1la
douleur sacrée de 1la religieuse avec une sobriété
bouleversante, et cette performance confirme Grigorian comme
1’une des plus grandes chanteuses-actrices de sa génération,
capable de traverser tous les registres — du vérisme sombre a
la comédie piquante — avec une maitrise stupéfiante.

Si Asmik Grigorian domine légitimement les critiques par son
tour de force vocal et dramatique, les autres membres de la
distribution méritent tout autant les éloges pour leur
contribution a cette production magistrale d’'Il Trittico.
Puccini exige des chanteurs a la fois puissants et subtils,
capables d’'incarner des personnages complexes en quelques
phrases musicales, et cette édition a 1'Opéra Bastille comble
toutes les attentes. Dans Gianni Schicchi, Misha Kiria est



tout simplement irrésistible dans le role-titre. Son sens du
timing comique, sa voix puissante et son charisme scénique
font de lui le pivot de cette farce noire. Son « Ah!
Birbante! » est un régal d'expressivité. Alexey Neklyudov
apporte une fraicheur juvénile et une voix rayonnante a son
ré6le, notamment dans son air « Firenze e come un albero
fiorito », chanté avec une ardeur contagieuse. Tous les
interpretes de la Famille Donati (dont Scott Wilde en Simone
et Enkelejda Shkosa en Zita) forment un ensemble hilarant et
parfaitement coordonné, alternant grotesque et cynisme avec
brio. Dans Il Tabarro, Roman Burdenko impose une présence
vocale et scénique formidable. Son monologue « Nulla!
Silenzio! » est un moment d’une intensité poignante, ou sa
voix riche et son jeu empreint de rage contenue font de
Michele bien plus qu’un mari trompé : un homme brisé par la
vie. De son co6té, Joshua Guerrero (Luigi) livre une
interprétation ardente et désespérée du jeune amant. Son « Hai
ben ragione » fuse avec une clarté et une puissance qui
contrastent tragiquement avec son destin funeste, tandis
qu’Enkelejda Shkosa apporte une touche a la fois grotesque et
touchante a son role, avec un timbre chaud et une
caractérisation savoureuse. Dans Suor Angelica, la légendaire
soprano finlandaise Karita Mattila incarne une Zia Principessa
a l'autorité glacante. Sa voix assombrie par les ans, et son
phrasé implacable font de leur duo avec Grigorian (« Nel
silenzio ») 1'un des sommets dramatiques de la soirée. Toutes
les seurs du couvent brillent par leur engagement, créant une
atmosphere a la fois sacrée et oppressante, avec une mention
spéciale pour la Genovieffa souple et gracieuse de Margarita
Polonskaya.



Christoph Loy, connu pour son approche introspective, opte
pour une esthétique dépouillée mais hautement symbolique.
Plutét que de coller au réalisme traditionnel, il propose un
cadre unifié : un méme décor modulable (une structure de bois
évoquant tour a tour la péniche de Il Tabarro, le cloitre de
Suor Angelica et la chambre mortuaire de Gianni Schicchi)
souligne les themes communs — la mort, la culpabilité, 1la
rédemption. Gianni Schicchi, plus dynamique, joue sur
1'absurdité grincante de la famille vorace, tout en gardant
une noirceur sous-jacente. Il Tabarro devient une tragédie
claustrophobique, ou les corps s’entrechoquent dans 1’ombre,
tandis que la lumiere (signée Olaf Winter) joue un role
narratif crucial. Quant a Suor Angelica, sa mise en scene
s’avere d'une sobriété monacale, presque cinématographique,
centrée sur le visage de Grigorian, dont les micro-expressions
racontent toute 1la douleur. Loy évite le pittoresque pour
creuser 1'ame des personnages, et cela fonctionne
magnifiquement.


https://www.classiquenews.com/wp-content/uploads/2025/05/Gianni-Schicchi-a-la-Bastille.jpg

Enfin, sous la baguette de Carlo Rizzi, et a la téte d’un
Orchestre de 1’0Opéra national de Paris des grands soirs, la
musique de Puccini respire, explose et chuchote avec une
précision diabolique. L’'orchestre déploie une palette infinie
les piquants éclats comiques de Gianni Schicchi, ou chaque
instrument semble participer a 1la farce, les sombres
grondements d’'Il Tabarro, ou les cuivres menacants évoquent le
destin implacable, ou encore les cordes envoltantes et les
harpes célestes de Suor Angelica, d’'une spiritualité
envoltante. Rizzi capte parfaitement les nuances de chaque
volet, tout en maintenant une cohérence musicale globale.

A ne manquer sous aucun prétexte — un des sommets de la saison
lyrique parisienne !..



https://www.classiquenews.com/wp-content/uploads/2025/05/Suor-Angelica-a-la-Bastille.jpg

CRITIQUE, opéra. PARIS, Opéra Bastille, le 2 mai 2025. PUCCINI
: I1 Trittico. A. Grigorian, R. Burdenko, M. Kiria, J.
Guerrero, K. Mattila.. Christoph Loy / Carlo Rizzi. Crédit
photographique © Guergana Damianova

VIDEO: Teaser d’' « Il Trittico » par Christoph Loy a 1’Opéra
Bastille




