
CRITIQUE,  opéra.  ZURICH,
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
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pour l’opéra seria), le prologue, musicalement superbe, passe
à la trappe. Les metteurs en scène contemporains, généralement
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.
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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. PARIS, Opéra
Bastille,  le  10  mai  2025.
VERDI  :  Rigoletto.  G.
Gagnidze, S. Zamecnikova, D.
Korchak… Andrea Battistoni /
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Claus Guth

Un des chefs-d’œuvre de Giuseppe Verdi revient à
l’affiche de l’Opéra de Paris, Rigoletto, dans la

mise en scène de Claus Guth, créée en 2016 et
reprise pour la seconde fois cette saison. Si la

production n’est pas nouvelle, elle s’avère
toujours aussi efficace et intéressante : une mise

en scène moderne qui sert parfaitement l’œuvre,
sans tomber dans un classicisme ronronnant, ni à
chercher à raconter une autre histoire que celle

du livret.
 

L’opéra  s’ouvre  avec  la  présence  d’un  acteur,  double  de
Rigoletto vieilli (interprété par Henri Bernard Guizirian),
portant au bras le lourd carton de ses souvenirs. Il en tire
sa veste de bouffon, puis la frêle robe blanche tachée de sang
de Gilda. De ce carton ouvert ressortent tous les souvenirs
obsessionnels  d’un  père  brisé.  Derrière  lui,  le  carton
gigantesque qui compose la scénographie s’ouvre d’abord vers
le haut puis sur les côtés. La cour de Mantoue est rassemblée
à l’intérieur, comme une caisse de tristes jouets qui encombre
un grenier. Les costumes sont issus de la Renaissance, tandis
que  la  direction  d’acteurs  est  réglée  avec  beaucoup
d’équilibre,  les  chanteurs  étant  toujours  à  l’aise  pour
s’exprimer. 

Dmitry Korchak (Le Duc de Mantoue) joue admirablement son
personnage  détestable,  dégageant  par  ses  mouvements  une
dégoûtante assurance, pleine de prétention. Si les qualités
d’acteur du ténor sont indéniables, et que sa voix est très
belle,  il  lui  arrive  cependant  d’être  en  retard  avec
l’orchestre. Le chœur maison, que l’on sait parfois réticent
au jeu scénique, est plus vivant qu’à son habitude, jouant des
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sentiments de surprise et de frayeur à l’arrivée de Monterone,
glaçant Daniel Giulianini à la diction parfaite et au timbre
précis. Frappé par la malédiction, Rigoletto – incarné par
Georges Gagnidze – apparaît abattu, comme le souffle coupé.
Nous apprenons à l’entracte que le rôle-titre est souffrant,
mais  qu’il  assurera  tout  de  même  l’intégralité  de  la
représentation… ce qui peut expliquer le léger voile sur sa
voix, sans obérer les grandes qualités artistique et vocale du
baryton  géorgien.  Gilda  est  interprétée  par  la  très  «
callasienne » Slàvka Zámečníková. Tout lui semble naturel et
facile,  l’air  “Caro  Nome”  est  chanté  avec  le  détachement
candide  et  charmant  d’une  adolescente  devenant  femme.
Brillante idée à ce moment, où Rigoletto ne regarde jamais
directement sa fille, car il ne la voit pas, mais seulement
des doubles de Gilda, enfant ou adolescente. Les trois doubles
de Gilda sont élèves à l’école de danse de l’Opéra de Paris :
elles dansent avec grâce et innocence. Gilda, devenue adulte,
les quitte. L’enlèvement de Gilda est également porté par une
magnifique idée de mise en scène, où les chœurs sont vêtus de
noir et sont masqués de blanc, distillant une atmosphère à la
fois infernale et élégante. Sparafucile est interprété par la
basse russe Alexander Tsymbalyuk, hiératique et discret, comme
doit être un bon tueur à gages. La voix est pleine et sonore,
mais  la  diction  approximative.  Enfin  Maddalena  se  fait
terriblement  méchante  et  diabolique,  sous  les  traits  de
Justina Gringytė.

Le Chœur et l’Orchestre de l’Opéra de Paris s’avèrent à la
fois précis et lyriques, sous la baguette du chef italien
Andrea Battistoni. Pendant l’ouverture, vibrante, il ose des
nuances forte sans concession, laissant pleinement s’exprimer
les passions propres à la partition de Verdi. Lors des airs et
des  chœurs,  l’orchestre  ne  se  fait  pas  bêtement  un
accompagnateur discret mais se pose un véritable acteur du
drame, riche et éloquent à la fois !
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CRITIQUE, opéra. PARIS, Opéra Bastille, le 10 mai 2025. VERDI
: Rigoletto. G. Gagnidze, S. Zamecnikova, D. Korchak… Andrea

Battistoni / Claus Guth. Crédit photographique © Benoîte
Fanton

 

 

 

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


LIVE  STREAMING.  MOZART  :
Mitridate roi du pont, ven 4
avril 2025, 19h (live depuis
Le Teatro Real, Madrid / Elsa
Dreisig,  Franco  Fagioli…  /
Ivor Bolton, Claus Guth _

Dans l’un de ses premiers opéras sérias
[Mitridate fait figure avec Lucia Silla

de premiers chefs d’œuvre lyriques
absolus], le jeune MOZART (14 ans)

comprend et maîtrise déjà tous les enjeux
du genre lyrique le plus noble. Outre le

raffinement et l’élégance de son
orchestre, c’est surtout la capacité de
son écriture vocale qui subjugue ; elle

exprime au plus près des passions
humaines, chaque sentiment qui anime
voire dévore le cœur et l’âme de ses

personnages.
 

 

QUAND MITRIDATE PART A LA GUERRE… Des héros de l’histoire
romaine [et Racine], le jeune dramaturge fait des êtres de
chair  et  de  sang,  voire  des  individus  qui  sur  la  scène
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théâtrale  souffrent,  s’aiment  et  se  désespèrent…  Le  roi
Mitridate part à la guerre, confiant son empire à ses fils
Sifare et Farnace. Dupé par la rumeur de la mort de son père,
Farnace déclare son amour à Aspasia, la fiancée du roi. Celle-
ci  demande  la  protection  de  Sifare.  Mitridate  revient  en
proposant à Farnace d’épouser Ismène. Lorsqu’il apprend la
culpabilité de Farnace, il décide de le tuer… Aura-t’on droit
à  une  fin  heureuse  malgré  ces  rivalités  politiques  et
amoureuses ? Qui tirera leçon des manipulations et mensonges
énoncés ?

En mars 1770, le jeune Mozart, alors âgé de 14 ans, présente 3
magnifiques arias lors d’une soirée chez le comte Firmian à
Milan. Le succès rencontré lui vaut sa première commande,
celle d’un opéra seria pour l’un des trois principaux théâtres
italiens. L’opéra qui en résulte, Mitridate, re di Ponto, a
l’avantage d’être tiré d’une grande pièce du même nom de Jean
Racine. Ici, la tension est maintenue tout au long de la
pièce, ce qui était impossible pour les tragédies du 18ème
siècle, caractérisées par plus de douceur et moins de sang. Le
siècle  des  Lumières  aimait  les  fins  heureuses  et,  fait
inhabituel chez Racine, personne ne meurt, à l’exception du
vieux roi féroce.

Le metteur en scène Claus Guth revient à Madrid présenter
cette nouvelle production, créée ainsi en avril 2025. Pour la
première de cet opéra à Madrid, le Teatro Real a réuni une
distribution  prometteuse  –  parmi  laquelle  Juan  Francisco
Gatell, Sara Blanch, Elsa Dreisig et Franco Fagioli – bien
armés pour affronter les exigences de virtuosité vocale des
nombreux airs de Mozart, sans nul doute de plus en plus beaux
et justes, à mesure que l’action progresse. Et que chaque
personnage se révèle à lui-même et aux autres.

 



________________________________
VOIR MITRIDATE sur OperaVision le 4 avril 2025, 19h CET :

https://operavision.eu/performan
ce/mitridate-re-di-ponto

Live streaming ven 4 avril 2025,19h CET
EN REPLAY jusqu’au 4 octobre 2015, 12h

Chanté en italien
Sous-titres en italien, espagnol, anglais

DISTRIBUTION

Mitridate : Juan Francisco Gatell
Aspasia : Sara Blanch
Sifare : Elsa Dreisig

…

Wolfgang Amadeus Mozart : MITRIDATE
Texte, livret

Vittorio Amedeo Cigna-Santi

Direction musicale : Ivor Bolton
Mise en scène : Claus Guth
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Critique,  opéra.  PARIS,
Palais  Garnier  le  21  mars
2025.  DUSAPIN  :  Dante,  il
viaggio.  B.  Skhovus,  C.
Loetzsch… Claus Guth / Kent
Nagano

Créé en juillet 2022 au Festival d’Aix-en-
Provence, l’ultime opus de Pascal Dusapin remporte

un triomphe pour son entrée au répertoire de
l’Opéra national de Paris, porté par une mise en

scène magistrale de Claus Guth et une distribution
sans faille. 

 

 

Voyage au bout de la lumière
Des grandes épopées de la littérature italienne, la Divine
comédie  est  sans  doute  celle  qui  a  le  moins  inspiré  les
compositeurs (si l’on excepte l’épisode de Francesca da Rimini
ou  celui  de  Gianni  Schicchi),  un  paradoxe  pour  celui  qui
définissait la poésie comme « une fiction rhétorique mise en
musique ». On connaît la Dante-Symphonie de Liszt tandis que,
dans le domaine lyrique, l’opéra de Saint-Étienne avait eu la
bonne idée d’exhumer en 2019 le Dante de Benjamin Godard, créé
à  l’Opéra-comique  en  1890.  Plus  près  de  nous,  le  Palais
Garnier avait accueilli en mai 2023 un vaste ballet de Thomas
Adès, The Dante-Project.
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Comme Adès, Pascal Dusapin s’inspire des trois cantiques de la
Divine Comédie, et comme chez Adès, l’Enfer y occupe une place
prépondérante. Cet opéra en un prologue et sept tableaux, sur
un livret en italien de Frédéric Boyer, cite abondamment les
vers de Dante (on reconnaît le célèbre incipit du premier
chant ou celui du chant III, à l’entrée des Enfers : « Laissez
toute espérance, ô vous qui entrez ») habillés d’une musique
d’une exigence redoutable et constante. Le compositeur avait
déjà puisé dans l’œuvre du Sommo poeta (dans Comœdia, inspiré
de trois extraits du Paradis et surtout Passion qui débute par
une citation du chant II de l’Enfer). Dans Dante, il viaggio,
le compositeur de Perelà, l’uomo di fumo, colle au plus près
de  la  prosodie  dantesque  (il  y  convoque  également  le
prosimètre de la Vita nova à travers le personnage du jeune
Dante)  et  signe  en  moins  de  deux  heures  une  fascinante
synthèse  du  poème  qu’il  ne  cherche  pas  à  illustrer
pompeusement  et  prétentieusement.

Toute adaptation lyrique d’une grande œuvre littéraire se fait
toujours  au  prix  d’une  réduction  parfois  drastique  de  la
source,  avec  ici  six  chanteurs,  un  narrateur,  un  chœur  à
quatre voix et un orchestre d’une quarantaine de musiciens. Le
flux  musical  initial  nous  installe  d’emblée  dans  une
atmosphère  angoissante  qui  verra  s’alterner  morceaux
instrumentaux tour à tour sombres et chatoyants et passages en
recitar  cantando,  voire  parlando  (comme  pour  le  rôle
époustouflant de la Voix des damnés entièrement improvisée),
tandis que les rôles féminins sont constamment sollicités dans
l’aigu  et  le  suraigu.  L’œuvre  oscille  ainsi  entre  opéra
d’intrigue  et  opéra  de  paroles,  soulignant  la  dimension
contemplative  et  allégorique  du  voyage,  celui  de  toute
humanité en souffrance, qui expérimente la solitude et la
déraison avant de connaître l’ultime ataraxie. L’envoûtement y
est total.



 

 

 

 

La mise en scène de Claus Guth est un modèle du genre et nous
plonge d’emblée dans une esthétique cinématographique à la
David Lynch : on y voit un homme entre la vie et la mort à la
suite d’un accident de voiture (qui défile à travers une forêt
labyrinthique), tandis que le rideau qui entoure de temps à
autre la scène symbolise le seuil fragile entre la vie et la
mort.  Cette  esthétique  cinématographique  (les  projections
vidéo débutent et achèvent l’opéra) est en outre rendue par
les éclairages remarquables de Fabrice Kebour qui évoquent le
mouvement par l’alternance d’ombres et de lumières crue –
projetées sur le narrateur par exemple. Le metteur en scène
respecte en outre le mélange des registres propre à la poésie
dantesque : le tragique côtoie l’ironie grotesque (la Voix des
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damnés est un vieux travesti hystérique et la danse macabre
tour à tour langoureuse et convulsive se déroule dans une
atmosphère aux lumières blafardes dont on ne sait si elle
évoque le cirque ou l’asile psychiatrique). L’intérieur d’un
salon bourgeois – très beau décor mobile d’Étienne Pluss –
joue  de  ses  parois  coulissantes  pour  faire  apparaître
Béatrice, comme surgie du film initialement projeté et rend
d’autant plus saisissant le contraste avec l’évocation des
Enfers,  dont  les  différents  cercles  sont  évoqués  avec  un
laconisme d’une admirable efficacité théâtrale.  

La distribution a quelque peu évolué par rapport à la création
aixoise. Dans le rôle du poète, Bo Skhovus paraît légèrement
moins solide que Jean-Sébastien Bou, malgré la chaleur de son
timbre et une probité dans le jeu sans faille : sa présence
scénique compense ainsi une faiblesse d’intonation dans le
registre  grave.  Déjà  présente  à  Aix,  Christel  Loetzsch,
entendue  dans  Penthesilea  et  Lady  Macbeth,  affronte  avec
justesse et ferveur la tessiture hybride du jeune Dante : son
timbre magnifique de mezzo crée une illusion parfaite. Nouveau
changement, la Lucie est défendue de manière impressionnante
par la soprano grecque Danae Kontora (et n’a rien à envier à
Maria Carla Pino Cury de la création aixoise…) : son timbre
diaphane et ses aigus cristallins font constamment mouche,
comme ceux de la Béatrice de Jennifer France, déjà créatrice
du rôle en 2022, la virtuosité époustouflante ne tombe jamais
dans l’histrionisme gratuit et reste constamment musical. Une
mention spéciale doit être accordée à Dominique Visse, dont la
voix  flûtée  reste  toujours  d’une  incroyable  fraîcheur.
Également habitué du répertoire contemporain (on a pu le voir
au Châtelet en 1999 pour la création parisienne d’Outis de
Berio), il campe une Voix des damnés totalement improvisée qui
oscille entre le récit, le chant et le cri. Les deux derniers
rôles  masculins  ont  aussi  été  nouvellement  distribués  :
Virgile trouve en David Leigh un bien meilleur interprète que
le timide Evan Hughes : une basse caverneuse alliée à une
posture  hiératique,  l’incarnation  est  idéale.  Quant  au



narrateur Giovanni Battista Parodi, sa diction impeccable n’a
rien à envier à la remarquable prestation de Giacomo Prestia.

Dans la fosse, Kent Nagano continue à défendre avec passion et
précision cet opéra à la fois exigeant et envoûtant, grâce à
une  attention  constante  aux  contrastes  que  distille  une
partition pourtant d’une grande sobriété expressive. Le Chœur
et l’Orchestre de l’Opéra national de Paris se sont substitués
aux  forces  lyonnaises,  mais  l’excellence  est  toujours  au
rendez-vous,  magnifiée  en  outre  par  l’efficace  dispositif
électroacoustique de Thierry Coduys qui achève de faire de
cette soirée de première un grand moment de théâtre musical.

 

 

 _____________________________________________________________
_

Critique, opéra. PARIS, Palais Garnier le 21 mars 2025.
DUSAPIN : Dante, il viaggio. B. Skhovus, C. Loetzsch… Claus

Guth / Kent Nagano  Bo Skovhus (Dante), David Leigh
(Virgilio), Christel Loetzsch (Giovane Dante), Jennifer France
(Beatrice), Danae Kontora (Lucia), Dominique Visse (Voce dei
dannati), Giovanni Battista Parodi (Narratore), Claus Guth

(Mise en scène et chorégraphie), Karine Girard (Responsable de
la reprise de la chorégraphie), Gesine Völlm (Costumes)

Étienne Pluss (Décors), Fabrice Kebour (Lumières), Roland
Horvath (Vidéo), Yvonne Gebauer (Dramaturgie), Thierry Coduys
(Dispositif électroacoustique), Alessandro Di Stefano (Chef

des chœurs), Orchestre et chœurs de l’Opéra national de Paris,
Kent Nagano (direction). Crédit photo © Monika Rittershaus

 

 

 



VIDÉO : Teaser de « Dante, Il Viaggio » de Pascal Dusapin à
l’Opéra national de Paris

CRITIQUE, opéra. PARIS, Opéra
Comique,  le  19  mars  2025.
RAMEAU : Samson. J. Ott, A.
M.  Labin,  J.  Roset,  M.
Palazzi… Claus Guth / Raphaël
Pichon

Présentée au festival d’Aix-en-Provence à l’été
dernier, la nouvelle production de Samson de Jean-
Philippe Rameau fait cette fois étape à l’Opéra-
Comique : de quoi découvrir un ouvrage perdu et

reconstruit en forme de pasticcio, suite au
méticuleux travail opéré conjointement par Raphaël
Pichon et Claus Guth, à partir du livret original

écrit par Voltaire. Tout, dans ce spectacle,
passionne, jusque dans ses excès d’enthousiasme

dans la fosse.
 

Après  le  projet  déjà  audacieux  de  réunir  des  raretés
schubertiennes dans une dramaturgie originale, appelée L’Autre
voyage (voir l’an passé), Raphaël Pichon choisit à nouveau de
sortir des sentiers battus, en se situant à mi-chemin entre
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reconstitution  historique  et  création  originale.  Accusé
d’impiété par la censure, Samson ne trouve en effet jamais le
chemin  de  la  scène,  expliquant  pourquoi  la  musique  est
recyclée entre plusieurs autres chefs d’oeuvre raméliens, ce
qu’attestent  plusieurs  correspondances  concordantes.  Tel  un
archéologue à la recherche du moindre indice, le chef français
s’est attaché à recréer cet ouvrage composé en 1734, dans la
foulée du succès du premier opéra de Rameau, Hippolyte et
Aricie.

Plusieurs  éléments  de  la  volonté  initiale  manifestée  par
Voltaire  ont  été  respecté,  comme  la  faible  place  des
récitatifs et des divertissements dansés, mais aussi le choix
d’une fin tragique, inhabituelle pour l’époque. D’autres choix
sont plus contestables, tel que celui de renoncer à suivre la
lettre du livret de Voltaire, afin de le réécrire au service
d’une nouvelle dramaturgie. Il faut évidemment accepter ce
parti-pris (assumé par le chef et le metteur en scène) pour
donner sa chance au spectacle. Parmi les innovations, Claus
Guth choisit de retourner au récit de l’Ancien testament, au
moyen de nombreuses citations projetées, qui narrent la vie du
héros depuis son enfance. Les références messianiques autour
de la naissance de Samson, annoncée par un ange, prennent
ainsi une place inattendue. Outre l’ajout du rôle de l’Ange,
celui de la mère de Samson permet de recentrer l’histoire
autour de sa tragédie personnelle, en victime collatérale des
velléités guerrières infatigables de son fils. Les monologues
interprétés par la comédienne Andrea Ferréol, au ton juste et
déchirant, rythment l’action en donnant une autre temporalité,
à  même  de  donner  une  distance  bienvenue  par  rapport  aux
événements passés.

 



 

La volonté de mettre en relief les musiques de Rameau avec une
création  contemporaine  en  «  sound  design  »  est  moins
indispensable, même si elle donne au spectacle une tonalité
plus actuelle. Les ambiances éthérées agissent davantage comme
des marqueurs de transitions, auxquels on s’habitue peu à peu.
On préfère les autres aspects décisifs du spectacle, de la
superbe scénographie revisitée par des éclairages variés et
inventifs  (notamment  un  immense  néon  qui  s’abaisse
horizontalement pour accentuer les événements surnaturels) à
la  direction  d’acteur  mouvante  et  bondissante,  telle  une
chorégraphie.  Les  effets  de  ralentis  ou  d’immobilisme,
toujours  surprenants,  opposent  bien  les  deux  camps  en
présence.

En  dehors  de  quelques  détimbrages  en  première  partie  de
soirée, Jarrett Ott compose un Samson vibrant et incarné,
d’une  humanité  très  touchante.  La  prononciation  idéale  du
français se pare d’un léger vibrato, admirablement projeté. On
aime la voix puissante d’Ana Maria Labin (Dalila), certes
moins à l’aise dans la diction, mais dont le caractère fait
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ressortir son timbre corsé. Parfois en difficulté dans les
accélérations, Julie Roset (Timna) ravit dans les passages
plus  apaisés,  faisant  valoir  des  phrasés  et  un  timbre
délicieux. Aux cotés des superlatifs Laurence Kilsby (Elon) et
Camille Chopin (l’Ange), seul Mirco Palazzi (Achisch) montre
quelques  limites  dans  les  graves,  tout  en  assurant
l’essentiel.

Enfin, la direction de Raphaël Pichon emporte tout sur son
passage, à force d’énergie incandescente dans les attaques, de
tempi survitaminés et d’une volonté d’articulation prononcée.
Cette direction « en technicolore« , aux forte omniprésents,
donne un vent de jeunesse à Rameau, qui ne vise pas à faire
l’unanimité. Ce geste tempétueux sait heureusement trouver le
chemin  d’une  musicalité  plus  déliée  dans  les  parties
doucereuses,  comme  un  baume  apaisant,  surtout  en  dernière
partie de soirée.

 

 

 

_____________________________________________

CRITIQUE, opéra. PARIS, Opéra Comique, le 19 mars 2025. RAMEAU
: Samson. Jarrett Ott (Samson), Ana Maria Labin (Dalila),

Julie Roset (Timna), Mirco Palazzi (Achisch), Laurence Kilsby
(Elon), Camille Chopin (l’Ange), Richard Pittsinger (Premier
juge, un Convive), Andrea Ferréol (la Mère de Samson), Pascal

Lifschutz (un sans-abri), Orchestre et choeur Pygmalion,
Raphaël Pichon (direction musicale) / Claus Guth (mise en

scène). A l’affiche de l’Opéra-Comique jusqu’au 23 mars 2025.
Crédit photo © Stefan Brion

 

 



CRITIQUE, opéra. PARIS, Opéra
Bastille,  le  10  décembre
2024. VERDI : Rigoletto. R.
Burdenko,  L.  Avestisyan,  R.
Feola,  G.  Janelidze,  A.
Extrémo… Claus Guth / Domingo
Hindoyan

Intrigue complexe, rayant avec le censurable et
d’une force magnétique, Rigoletto de Giuseppe
Verdi a construit sa renommée dans le monde

musical depuis sa création. Que ce soit avec
l’envol de la valse « La donna è mobile » ou le

divin quatuor « Bella figlia dell’Amore« , cette
partition est entrée dans la culture populaire. Le

quatuor a été un des personnages principaux de
l’émouvant film Quartet réalisé par Dustin

Hoffmann avec Dame Maggie Smith et nulle autre que
Dame Gwyneth Jones en rivale de scène dans une

maison de retraite dans la belle campagne de la
Merry England. Source de tubes incomparable,

Rigoletto n’est pas moins une partition fascinante
aux ressorts dramatiques cruels. Rigoletto est
l’inverse de Don Giovanni puisque le scélérat
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finit par l’emporter. Le malheureux Rigoletto
semble subir une punition injustifiée malgré les

brimades attachées à son emploi courtisan.
Rigoletto a subi la censure et demeure la fable

d’un être contrefait, il est choquant d’y voir un
personnage négatif et ne pas s’apitoyer sur

l’acharnement (« bullying ») des courtisans et du
destin.

 

Reprenant de cette production de Claus Guth, l’Opéra national
de Paris nous propose cette partition sous un jour différent.
Claus Guth nous ouvre un dispositif scénique dépouillé, une
boîte  de  carton  à  l’image  de  la  vacuité  des  intrigues
courtisanes. Jouant sur les ressorts de la Commedia dell’arte
avec subtilité (masques, mime), Claus Guth adapte le livret de
Francesco  Piave  avec  une  maîtrise  des  émotions  et  de
l’intrigue.  Nous  apprécions  que  les  circonvolutions
contemporaines soient dosées à bon escient et avec éloquence.
Le quatuor accompagné par une chorégraphie digne des revues du
Lido est un tableau d’une grande beauté tout comme l’évocation
de la mort de Gilda, là où les masques s’écroulent dans un
fracas de soie. La mise en scène de Claus Guth et de son
équipe  porte  la  marque  de  l’intelligence  et  nous  sommes
heureux de redécouvrir cette oeuvre dans sa vision.

 

La distribution est fantastique et équilibrée. Malgré une
raideur dans son jeu qui demandait peut-être un peu de
souplesse, le Rigoletto de Roman Burdenko est bouleversant.
Musicalement il nous saisit de la complexité et des tourments
de Rigoletto. Nous sommes émus de bout en bout par son
interprétation. Contrastant avec lui, le Duca de Liparit
Avetisyan déborde de sensualité et d’insolence. Vocalement
nous ne demandons pas mieux, le phrasé est précis et



contrasté, la ligne est puissante et magnifique. En bon anti-
héros charismatique, il nous émerveille par une présence
scénique splendide et dynamique. Face à lui la divine Gilda de
Rosa Feola est idéale avec une incarnation toute en fragilité
et innocence. La soprano italienne nous ravit avec des nuances
finement dosées. Le Sparafucile de Goderdzi Janelidze semble
parfois un peu en dehors de son rôle mais donne une belle
interprétation tout comme la Maddalena d’Aude Extémo que nous
adorons dans ce rôle. Marine Chagnon est fantastique dans le
comprimari de Giovanna, tout comme l’excellent Florent Mbia en
Marullo, que des talents plus que prometteurs.

Le maestro Domingo Hindoyan est divin dans ce répertoire. Déjà
nous avions adoré le voir à Montpellier par le passé dans des
chefs d’oeuvre de Mascagni (Iris) et Giordano (Siberia). Dans
Verdi, il fait exploser le cadre en mille et une nuances d’un
raffinement inégalé. Dynamique et précise, sa direction mène
les extraordinaires musiciennes et musiciens de l’Orchestre et
des Choeurs de l’Opéra national de Paris dans ce voyage aux
limbes de l’être humain avec toute l’émotion et le style d’un
grand verdien.

 



 

Rigoletto n’est pas simplement ce clown contrefait qui porte à
rire ou à jaser, c’est le parangon de notre propre ridicule.
Attaché.e.s que nous sommes à l’inanité des choses et portés
par des destins funestes, nous avons toutes et tous la double
nature de bourreau et victime. Suite à la vision de Claus
Guth, il est certain que la quintessence de nos existences,
notre monde, qu’on soit roi ou mendiant, ne tient même pas
dans une boîte en carton. Rigoletto n’est pas un mélodrame,
c’est un proverbe qui nous engage à l’humilité.

__________________________________________

 

CRITIQUE, opéra. PARIS, Opéra Bastille, le 10 décembre 2024.
VERDI : Rigoletto. R. Burdenko, L. Avestisyan, R. Feola, G.
Janelidze, A. Extrémo… Claus Guth / Domingo Hindoyan. Toutes
les photos © Benoîte Fanton
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VIDEO : Trailer de la production de « Rigoletto » par Claus
Guth à l’Opéra national de Paris

LIVE  STREAMING,  opéra.  ARTE
TV, vendredi 12 juillet 2024
:  21h30.  SAMSON  de  RAMEAU,
depuis  le  festival  d’Art
lyrique d’Aix en Provence.

On connaît évidemment le superbe Samson
(et Dalila) de Saint-Saëns, sommet

romantique français qui souligne à juste
titre le génie de Saint-Saëns à l’opéra…
En revanche, le Samson de Jean-Philippe

Rameau est moins connu ; ce qui n’est pas
surprenant s’agissant d’une partition

laissée lettre morte, bien que Voltaire
ait souhaité coopérer avec l’illustre
compositeur français pour le sujet de

Samson dont il écrivit jusqu’au livret…
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Au Théâtre de l’Archevêché d’Aix-en-Provence, le metteur en
scène  Claus  Guth  et  le  chef  d’orchestre  Raphaël  Pichon
reconstituent à partir d’extraits d’autres œuvres de Rameau,
ce Samson légendaire… Après l’exode hors d’Égypte, le peuple
d’Israël se fixe en Judée. Bafouant le premier commandement
divin et cédant au polythéisme, ses membres sont tombés sous
le joug des Philistins. Élu de Dieu, Samson tire sa force
herculéenne d’une chevelure abondante qu’il doit préserver à
tout prix. Volontaire et impulsif, il exhorte son peuple à la
révolte contre ses oppresseurs. Mais l’amour et ses traîtrises
rôdent…

 

Le SAMSON souhaité par Voltaire   
En 1732, Voltaire s’associait avec Rameau, le plus grand

compositeur français de son temps, pour
un opéra biblique dont le sujet

était Samson. Le livret fut interdit par
les censeurs royaux en 1734 ; rameau et
Voltaire abandonnèrent le projet et la

partition fut perdue. Néanmoins, Voltaire
fait paraître son texte intégral à

Amsterdam et Rameau réutilisa plusieurs
passages musicaux de ce Samson avorté
dans plusieurs opus ultérieurs, dont

l’opéra ballet Les Indes galantes, et les
opéras Castor et Pollux, Zoroastre.  Le

metteur en scène Claus Guth et le chef d’orchestre Raphaël
Pichon relève le défi de restituer ce que put être Samson de

Rameau et Voltaire. Retransmise depuis le Théâtre de
l’Archevêché, la création mondiale librement inspirée de la
vie du héros biblique, crée l’événement du Festival aixois

2024..

 

https://www.arte.tv/fr/videos/121074-001-A/rameau-samson/


___________________________________

VOIR le live-stream opéra : SAMSON de Rameau, un opéra
recomposé par Raphaël Pichon et son ensemble Pygmalion :
https://www.arte.tv/fr/videos/121074-001-A/rameau-samson/

Filmé le 12 juillet 2024 au Festival d’Aix-en-Provence.

 

Distribution

Jarrett Ott (Samson)
Jacquelyn Stucker (Dalila)

Lea Desandre (Timna)
Nahuel di Pierro (Achisch)
Laurence Kilsby (Elon)
Julie Roset (L’ange)

Antonin Rondepierre (Premier juge / Un convive)
Andréa Ferréol (La mère de Samson)

Gabriel Coullaud-Rosseel (Samson jeune)
Pascal Lifschutz (Un sans-abri )

Mise en scène : Claus Guth
Direction musicale : Raphaël Pichon

Orchestre et Choeurs Pygmalion
Chorégraphie : Sommer Ulrickson

CRITIQUE, opéra. PARIS, Opéra
Bastille,  le  21  septembre
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2023. MOZART : Don Giovanni.
P.  Mattei,  A.  Esposito,  G.
Arquez…  Antonello  Manacorda
/Claus Guth
La saison lyrique de l’Opéra de Paris s’ouvre avec l’entrée au

répertoire de l’étonnante production salzbourgeoise de Don
Giovanni, signée Claus Guth. Créée en 2008 lors du célèbre

festival lyrique de Salzbourg, la mise en scène de l’allemand
resserre et transpose l’action dans un lieu unique : la

forêt ! La distribution orbite autour de l’impressionnante
interprétation du baryton Peter Mattei dans le rôle-titre. La
direction musicale est assurée par le chef d’orchestre italien

Antonello Manacorda.

 

Prédateur blessé, proies volontaires…
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Le mythe de Don Juan appartient à l’histoire universelle de la
littérature et des légendes populaires. Il est l’incarnation
préromantique  du  libertin  qui  se  fiche  du  monde,  des
conventions sociales, des « lois divines » et qui méprise
profondément les femmes tout en ayant un besoin impérieux et
inéluctable de les conquérir (toute similitude avec les hommes
de notre époque serait pure coïncidence)… L’élément surnaturel
de la trame et surtout les traits psychologiques du personnage
original de l’auteur espagnol Tirso de Molina ont fortement
stimulé le génie créateur de Mozart. Dans ce deuxième opus
issu de la fructueuse et heureuse collaboration entre W. A.
Mozart et Lorenzo Da Ponte (auteur des livrets des Noces et de
Così, le mythe du Don Juan est mis au service de l’expression
musicale  des  passions  humaines  contrastantes,  allant  de
l’effusion naïve de l’amour, passant par la violence sexuelle
et jusqu’à l’horreur de la mort.

Sur le plateau de l’Opéra Bastille, le décors unique tournant
à  l’infini  et  habité  d’un  clair-obscur  permanent  mais
dynamique est l’endroit où se dévoilent toutes les ambiguïtés
du chef-d’œuvre lyrique (décors de Christian Schmidt, lumières
d’Olaf Winter). Sans le côté fantastique et fantasmagorique,
nous sommes plus directement confrontés aux aspects les plus
sombres et réalistes de l’œuvre, sans pour autant renoncer
entièrement à l’humour (il s’agît après tout d’un drame tragi-
comique).  Ici,  le  soupçon  habituel  d’une  Donna  Anna
secrètement éprise de Don Giovanni et blasée de son fiancée
Don Ottavio est clairement dépourvu de mystère (elle couche
volontairement avec le libertin) : elle doit sans doute subir,
elle aussi, le poids des choses arbitraires… le parti pris
global de la production est un qui veut d’un Don Giovanni
blessé après son duel avec le Commandeur, et qui chercherait à
profiter au maximum de sa (fin de) vie. Un prédateur blessé,
entouré des proies volontaires.
 

Peter  Mattei  incarne  dignement  le  personnage  :  il  est
bouleversant dans son jeu d’acteur et complètement ravissant
dans son chant. Un Don Giovanni bien plus que confirmé qui
nous offre l’une des plus belles et touchantes interprétations



de l’air avec mandoline « Deh vieni alla finestra, o mio
tesoro  ».  Son  complice  Leporello  est  interprété  par  le
baryton-basse italien Alex Esposito, qui, comme presque tous
les solistes, intervient parfois sur la partition pour faire
de variations étonnantes, plus ou moins efficaces, souvent
habiles. Une prestation pleine de brio saisissante surtout au
niveau  de  l’investissement  scénique.  La  Donna  Anna  de  la
soprano  Adela  Zaharia  est  très  à  l’aise  dans  ses  airs
redoutables, surtout dans l’aigu, et propose des variations
singulières  et  réussies  lors  de  certains  passages  de
colorature.  Elle  fait  preuve  d’une  aisance  et  flexibilité
bienvenues  au  niveau  théâtral  également.  La  mezzo-soprano
Gaëlle Arquez campe une Donna Elvira habitée d’une rigidité
fragile : elle l’est très probablement en raison du fait que
c’est le seul rôle mu par l’amour sincère, un amour auquel
elle  ne  peut  que  s’abandonner.  Son  chant  s’accorde
parfaitement  à  la  situation,  parfois  magistral,  parfois
hésitant, mais toujours agrémenté d’un timbre de velours. Le
Don Ottavio du ténor Ben Bliss, faisant ses débuts à l’Opéra
national  de  Paris,  est  tout  particulièrement  réactif  sur
scène. Il s’agît d’un rôle parfois ingrat en raison de ses
pages sublimes mais au sort fastidieux, voire carrément sot…
contre toute attente, le ténor paraît prendre énormément de
plaisir à interpréter ses airs avec beaucoup de souplesse
vocale et une grande musicalité. Plus piquant mais aussi plus
inégal au niveau musical est le couple populaire de Zerlina et
Masetto, interprété par la soprano Ying Fang et le baryton-
basse Guilhem Worms. Ils entrent sur l’immensité de la scène
plutôt timidement mais gagnent progressivement en brio. Les
ensembles sont très réussis, remarquons particulièrement le
finale de l’acte 1, avec sept des huit solistes : un véritable
sommet d’expression lyrique qui n’a pas manqué de susciter des
frissons  et  les  plus  vifs  et  chaleureux  applaudissements,
mérités.  Enfin,  la  basse  John  Relyea  dans  le  rôle  du
Commandeur, sans le moindre aspect fantastique visuellement,
réussit à inspirer et l’effroi et l’admiration par la seule
force du chant : imposant.
 

Le chef Antonello Manacorda prend un certain temps à instaurer
un équilibre satisfaisant entre la fosse et le plateau. Les
instrumentistes  de  l’orchestre  interprétèrent  la  partition



convenablement, avec un groupe des vents réactif et des cordes
toujours à l’attaque, tranchantes. Nous avons parfois trouvé
le tempo plus rapide que d’habitude ce qui crée une sensation
d’urgence tout à fait pertinente. Une première réussie mais
non sans périls.
 

______________________________________________________________
CRITIQUE, opéra. PARIS, Opéra Bastille, le 21 septembre 2023.
MOZART : Don Giovanni. P. Mattei, A. Zaharia, A. Esposito, G.
Arquez…  Antonello  Manacorda  /Claus  Guth.  Photos  (c)  Bernd
Uhlig / OnP.
 

VIDÉO : Trailer de Don Giovanni selon Claus Guth à l’Opéra
National de Paris
 

______________________________________________________________

 

 

CRITIQUE, opéra. PARIS, Opéra
Bastille,  le  8  mai  2023.
PUCCINI : La Bohème. Michele
Mariotti / Claus Guth
 

La  Bohème  dans  l’espace  ?  C’est  l’idée  pour  la  moins
déconcertante  qu’a  eu  Claus  Guth,  voilà  six  ans,  pour
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renouveler l’intérêt autour de La Bohème : et si Rodolfo et
ses amis, perdus dans un vaisseau spatial à la dérive, se
retrouvaient à cours de ressources vitales ? Autour de cette
trame  audacieuse,  Guth  fait  revivre  les  événements  de  la
tragique  disparition  de  Mimi  en  mettant  en  miroir  les
dernières  tentatives  des  spationautes  pour  survivre.  Aussi
léchée que celle du film 2001, « l’Odyssée de l’espace » de
Kubrick, la scénographie splendide réserve plusieurs surprises
tout au long des deux premiers tableaux, en animant le huis-
clos  de  scènes  d’étrangeté  parfois  trop  statiques,  mais
incontestablement originales. Ainsi la procession macabre du
deuxième  tableau,  orchestrée  par  un  maître  de  cérémonie
énigmatique, évoquant la mort qui rode. On le retrouve tel un
fil  rouge  par  la  suite,  particulièrement  dans  les  scènes
précédant la mort de Mimi, où les interprètes se produisent
tels deux chanteurs de variété : un ultime pied de nez au
lyrisme enivrant de Puccini, qui se joue de la mort en dansant
au bord du précipice, tout juste avant la catastrophe. 

 

Mimi et Rodolfo dans l’espace
Si la transposition reste séduisante au niveau visuel, il lui
manque toutefois ce petit quelque chose pour nous embarquer
dans le torrent d’émotion attendu pour La Bohème, notamment

lors de la scène finale. Il faut dès lors compter sur le
plateau vocal, plus réjouissant, à quelques réserves près. On

aurait ainsi aimé une Ailyn Pérez (Mimi) autrement plus
engagée, au service d’une composition plus saisissante. On

peut bien entendu arguer que cette conception entre en
résonance avec la mise en scène, mais on attend davantage

qu’un chant parfaitement posé (aux pianissimi de rêve), aux
syllabes parfaitement déliées, pour nous emporter pleinement.

On note aussi, par rapport aux autres interprètes, une
incapacité à embrasser la vaste salle de Bastille en termes de

volume, de même qu’un manque de chair dans le medium.



D’intensité et de présence, Slávka Zámecníková (Musetta) ne
manque pas, imposant une composition d’un naturel confondant,
à juste titre vivement applaudie en fin de représentation. 

A ses côtés, se distingue le Rodolfo de Joshua Guerrero, au
timbre  gorgé  de  soleil  et  d’intentions,  d’une  aisance
superlative  sur  toute  la  tessiture.  Que  dire  aussi  du
pénétrant  Colline  de  Gianluca  Buratto,  d’une  facilité  de
projection déconcertante, mais aussi capable de phraser avec
beaucoup de sensibilité, en dernière partie de soirée ? Enfin,
Andrzej  Filończyk  (Marcello)  et  Simone  del  Savio
(Schaunard) composent de solides compères, aussi enjoués que
complices, au chant parfaitement en place. Tous les seconds
rôles complètent admirablement cette distribution, de même que
les choeurs très bien préparés pour l’occasion.

Autre grand atout de cette reprise : la direction ivre de
couleurs de Michele Mariotti, qui se délecte des chatoiements
de  phrasés  en  première  partie,  autour  d’un  jeu  aérien  et
transparent sur la pulsation rythmique, jouant sur des effets
de contrastes dans les passages plus lents, aux phrasés plus
délicatement étagés. L’actuel directeur musical de l’Opéra de
Rome  montre  ainsi  qu’il  est  l’une  des  baguettes  les  plus
stimulantes  du  moment,  manifestement  admiré  par  plusieurs
membres  de  l’Orchestre  qui  l’applaudissent  en  fin  de
représentation.

 



 

__________________________________

CRITIQUE, opéra. Paris, Opéra Bastille, le 8 mai 2023. PUCCINI
: La Bohème. De Giuseppe Giacosa, Luigi Illica, dirigé par

Michele Mariotti. Avec Ailyn Pérez (Mimi), Slávka Zámecníková
(Musetta), Joshua Guerrero (Rodolfo), Andrzej Filończyk

(Marcello), Simone del Savio (Schaunard), Gianluca Buratto
(Colline), Franck Leguérinel (Alcindoro), Luca Sannai
(Parpignol), Bernard Arrieta (Sergente dei doganari),

Pierpaolo Palloni (Un doganiere), Paolo Bondi (Un venditore
ambulante), Chœur de l’Opéra national de Paris, Ching-Lien Wu

(chef de chœur), Orchestre de l’Opéra national de Paris,
Michele Mariotti (direction musicale) / Claus Guth (mise en
scène). A l’affiche de l’Opéra national de Paris, au Palais

Garnier, jusqu’au 4 juin 2023. Photos : Guergana / OnP
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Compte-rendu,  OPERA.  LYON,
Opéra,  le  17  déc  2018.
HAENDEL, Rodelinda, Orchestre
de  l’opéra  de  Lyon,  S
Montanari / C Guth
Compte-rendu  critique.  Opéra.  LYON,  HAENDEL,  Rodelinda,  17
décembre  2018.  Orchestre  de  l’opéra  de  Lyon,  Stefano
Montanari. Jamais donné à Lyon, Rodelinda est présenté dans
une superbe production qui vient du Teatro Real de Madrid où
elle fut donnée en 2017. Un casting superlatif et une mise en
scène d’une rare intelligence et efficacité qui prouve combien
l’opéra seria peut être, quand on s’en donne les moyens, un
genre magnifiquement incarné.

 

Rodelinda exceptionnelle

 

Inspiré d’une pièce peu connue de Corneille, Pertharite, déjà
mis en musique par Giacomo Perti (sur un livret d’Antonio
Salvi,  Florence,  1710),  Rodelinda  compte  parmi  les  grands
chefs-d’œuvre du Caro Sassone. Cette histoire lombarde du VIe
siècle – qui alimentait déjà l’intrigue du précédent Flavio –
est d’une finesse psychologique rare et il fallait tout le
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talent de Claus Guth pour rendre vivant un genre extrêmement
codifié.  Sur  scène,  un  décor  unique,  une  maison  blanche
transversalement coupée et pivotante dans le style victorien,
dont on voit simultanément les deux niveaux (le salon, sur un
fond noir où se détachent les étoiles, tandis que les lumières
de Joachim Klein et les fascinantes projections vidéo d’Andi
Müller transforment les lieux avec bonheur pour les scènes
d’extérieur,  injectant  à  la  mise  en  scène  un  parfum
fantastique du meilleur effet. La sobriété de la scénographie
est l’écrin idéal pour cette histoire d’un roi fantôme qui
revient semer le trouble dans les sentiments des personnages
et  révéler  in  fine  les  vertus  de  courage  et  d’abnégation
associées à la figure du héros.

Une excellente idée a été de mettre au cœur de la dramaturgie
le rôle muet de Flavio (joué par un acteur plus vrai que
nature, l’excellent Fabián Augusto Gómez Bohórquez), l’enfant
du couple royal objet de toutes les convoitises. Ses dessins,
parfois inquiétants, témoins des péripéties du drame, sont
efficacement  projetés  sur  les  murs  blancs  de  la  maison.
Surtout,  les  nombreuses  et  splendides  arias  sont  enfin
illustrées de façon très convaincante grâce à une mobilité
constante  des  personnages  ;  parfois,  ils  s’arrêtent
brusquement  ou  évoluent  au  ralenti  en  fonction  du  texte
chanté, l’air étant, dans ce type de répertoire difficile à
mettre  en  scène,  la  quintessence  rhétorique  du  récitatif
précédent.
Dans le rôle de la reine éplorée, la soprano espagnole Sabina
Puértolas,  déjà  présente  à  Madrid,  est  bouleversante  de
vérité, comme le révèle son air pathétique d’entrée (« Ho
perduto  il  caro  sposo  »).  Sa  longueur  de  souffle
exceptionnelle, son ambitus vocal hors normes et sa diction
impeccable (à peine entachée dans le registre suraigu) en font
une  Rodelinda  idéale,  doublée  d’une  excellente  actrice  à
l’aise  dans  toute  la  gamme  des  affects.  Le  contre-ténor
anglais Laurence Zazzo est un impressionnant Bertarido, à la
voix puissante (superbe « Confusa si miri ») et d’une finesse



rare (il faut entendre sa messa di voce dans « Dove sei, amato
ben  »)  et  les  deux  protagonistes  forment  un  couple  vocal
magnifique en particulier lors du célèbre duo qui achève le
second acte (« Io t’abbraccio »). Grimoaldo trouve avec le
ténor polonais Krystian Adam une belle incarnation : voix
d’une  grande  séduction  et  d’un  engagement  dramatique  sans
faille. Qualités que l’on retrouve également chez le baryton
Jean-Sébastien Bou ; si son style trahit parfois une relative
inexpérience  dans  ce  répertoire,  la  beauté  du  timbre,  la
clarté de la diction et son jeu d’acteur stupéfiant en font un
magnifique personnage, d’une noirceur terrifiante, notamment
dans les tortures qu’il inflige à Unulfo, très bien défendu
par le contre-ténor Christopher Ainslie, timbre moins puissant
que celui de Zazzo, mais d’une belle musicalité. Enfin, le
rôle de la rivale Edvige échoit à la superbe mezzo Avery
Amereau,  voix  élégante  et  solidement  charpentée,  fabuleuse
actrice à l’élocution admirable (son duel tournoyant de jeux
d’éventails avec Rodelinda, l’une habillée en robe blanche,
l’autre  en  robe  noire,  constitue  l’un  des  grands  moments
dramatiques de la production). Hélas victime d’un malaise à
l’entracte,  elle  n’a  pu  assurer  la  deuxième  partie  du
spectacle, nous privant de beaux moments qui ne pouvaient
inspirer que d’infinis regrets.
À  la  tête  de  l’orchestre  de  Lyon,  Stefano  Montanari  fait
oublier les cordes modernes : sa direction électrisante, ses
tempi parfois rapides sans jamais bousculer la partition, son
sens  aigu  de  la  nuance,  sont  un  modèle  d’élégance,  de
justesse, d’intelligence dramatique. Une production qui sans
nul doute fera date.

______________________________________________________________
__________________________________

Compte-rendu.  Lyon,  Opéra  de  Lyon,  Haendel,  Rodelinda,  17
décembre  2018.  Sabina  Puértolas  (Rodelinda),  Krystian  Adam
(Grimoaldo),  Avery  Amereau  (Edwige),  Christopher  Ainslie
(Unulfo),  Laurence  Zazzo  (Bertarido),  Jean-Sébastien  Bou



(Garibaldo) Andi Müller (vidéo), Claus Guth (mise en scène),
Christian  Schmidt  (décors  et  costumes),  Joachim  Klein
(lumières),  Ramses  Sigl  (Chorégraphie)  Konrad  Kuhn
(Dramaturgie) Orchestre de l’opéra de Lyon, Stefano Montanari
(direction) / Illustration : © Javier del Real

 

 


