CRITIQUE, opéra. VERSAILLES,
Grande Salle des Croisades,
le 8 avril 2026. J. PERI :
Euridice. J. Sancho, F.
Hasler, P.-A. Benos-Djian, C.
Lefilliatre, L. De Donato..
Les Epopées, Stéphane Fuget
(direction)

Apres son prodigieux Morte d’Orfeo de Stefano
Landi qui nous avait ébloui la saison passée,
Stéphane Fuget et ses Epopées reviennent au méme
sujet avec le premier opéra de 1’'Histoire du genre
intégralement conservé. Une nouvelle réussite
exemplaire magnifiée par une distribution
superlative.

Apres plus de quatre cents ans d’'histoire de 1’opéra, donner
L'Euridice de Rinuccini et Peri pourrait sembler une gageure.
Cette fable pastorale d’un genre inoui pour 1’'époque, donné a
Florence pour les noces de Marie de Médicis et Henri IV n’'est
pas d’une séduction immédiate : peu de formes closes, une
intrigue sans péripéties et la mise en pratique — pour la
premiere fois dans une telle durée — de ce fameux recitar
cantando, une sorte de sprechgesang ante litteram, inventé par
les membres (lettrés, poetes, musiciens, philosophes) de la
Camerata Bardi florentine a la fin du XVIe siecle. L'objectif,
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en réalité, n’était pas de créer un opéra (le mot n’existe pas
encore, et l'Euridice n'est pas structuré en actes et ne
comporte que trois sceénes sans ouverture instrumentale), mais
de retrouver les conditions de représentations de la tragédie
grecque dominée par une sorte de mélopée, une déclamation a
mi-chemin entre le parler et le chanté. Stéphane Fuget est
L’'un des rares a avoir compris le fonctionnement de ce chant
particulier, dont 1’intensité expressive repose moins sur les
notes elles-mémes que sur la déclamation d’un texte poétique
porteur d’'affects. La poésie et la musique ayant les mémes
caractéristiques de rythme et d’harmonie (« Musique et Poésie
sont deux seurs » écrira plus tard le Cavalier Marin dans son
épopée d’'Adonis), 1’union de ces deux arts semblait finalement
assez naturelle aux yeux des Italiens qui venaient de créer en
musique une tragédie (le personnage apparait dans le prologue)
d’un genre nouveau.

C'est ce qu’ont compris également les interpretes réunis pour
cette recréation versaillaise dans la magnifique Grande Salle
des Croisades du Chateau de Versailles, a 1'acoustique
généreuse — et a la taille a peine plus importante que le
Grand Salon du Palais Pitti ou 1’cuvre fut créée le 6 octobre
1600. Dans le r6le d’Orphée, Juan Sancho est absolument
magistral, maitrisant a la perfection l’art oratoire de la
déclamation, modulant avec brio les moindres inflexions du
texte poétique d’un raffinement extréme, et s’essayant méme
avec une réussite époustouflante a de multiples passaggi, ces
variations vocaliques théorisées par Giulio Caccini Dans ses
Nuove musiche et dont 1’exemple le plus célebre est le «
Possente spirito » de L’Orfeo montéverdien. L’Eurydice de
Floriane Hasler, bien que peu présente, est vibrante
d’humanité, grace a un timbre superbement projeté, une
discrétion réjouissante qui n’obére pas une réelle présence
scénique. Paul-Antoine Bénos-Djian incarne un trés convaincant
Arcetro : son timbre chaleureux, a la fois sonore et délicat,
semble étre l’'incarnation du chant pathétique préné par les
Florentins. Claire Lefilliatre, dans le double rdéle de Vénus



et d'une nymphe, montre que le temps n’a guere de prise sur
l'expressivité toujours juste de son timbre, constamment
attentive aux micro variations affectives du texte, rappelant
ainsi que le drame est moins dans l’apparence des péripéties
que dans la force théatrale de la parole : car le but de
celle-ci, comme le chante la Tragédie, est « d’éveiller les
ceurs aux plus douces passions ». Luigi De Donato préte son
timbre caverneux et sculptural au réle infernal de Pluton (et
de Rhadamante). L’échange avec Orphée, a la scene II, restera
comme l’'un des grands moments de la soirée. Tanaquil Ollivier
campe une Proserpine a la fois juvénile et d’une grande
assurance vocale, maniant avec une dextérité qui force le
respect 1l’outil subtil et ductil du recitar cantando. Les
autres personnages sont excellemment distribués, a commencer
par la Tragedia de Helena Bregar, a la diction impeccable en
dépit d’une projection un poil trop sage (l’'excellente
acoustique de 1la salle des <croisades faisait que
L'instrumentarium tres riche couvrait parfois les voix) ; son
intervention est essentielle car c’'est elle qui annonce non
seulement le sujet (« D’Orphée le Thrace écoutez donc le chant
»), mais aussi et surtout la nouveauté absolue de 1’ecuvre
donner a entendre (« Et sur des cordes plus joyeuses mon chant
/ Je tempere, doux plaisir pour un ceur noble »). C'est elle
aussi, dans le rbéle de Daphné, qui est chargée d’annoncer 1la
terrible nouvelle de la mort d’Eurydice, montrant ainsi les
effets de la tragédie apres 1’avoir incarnée allégoriquement
dans le prologue. Le baryton franco-roumain Vlad Crosman est
un Amyntas a la fois vibrant d’allégresse au moment de
célébrer les noces de la nymphe et touchant d’humanité a la
fin de 1'opéra quand il rassure Orphée du retour d’'Eurydice.
Marco Angioloni met son tropisme toscan au service d’une
élocution ciselée, tandis qu’Alexandre Adra préte ses graves
d’airain a 1’inflexible passeur des Enfers.

Stéphane Fuget dirige 1les musiciens, tous profondément
investis, avec fougue et précision, soulignant par son geste
économe la riche architecture sonore du poeme d’Ottavio



Rinuccini. Ce soir-1a le chef des Epopées a réalisé le réve
évoqué par Peri dans la préface de son Euridice : « Imitar col
canto chi parla », « Imiter le parler en chantant », et par la
méme « muovere gli affetti », « mettre en branle les passions
», autrement dit émouvoir.

CRITIQUE, opéra. VERSAILLES, Grande Salle des Croisades, le 8
avril 2026. J. PERI : Euridice. J. Sancho, F. Hasler, P.-A.
Benos-Djian, C. Lefilliatre, L. De Donato.. Les Epopées,
Stéphane Fuget (direction). CRédit photographique (c) Droits
réserveés

CRITIQUE, opéra. ZURICH,
Opernhaus, le 02 avril 2026.
LECLAIR : Scylla et Glaucus,
C. Skerath, E. Benoit, A.
Gregory, G. Blondeel.. Claus
Guth / Emmanuelle Haim
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Grace au Festival Zurich Barock, 1’'unique opéra du
lyonnais Jean-Marie Leclair -Scylla et Glaucus -
retrouve les honneurs de la scene ; il est
brillamment défendu par Emmanuelle Haim et son
Concert d’Astrée, et une distribution sans faille,
mais la mise en scene tres gauchement décalée de
Claus Guth peine a convailncre.

Scylla et Glaucus, tragédie lyrique en un prologue et cingq
actes, n’'est plus totalement inconnue, bénéficiant d’'au moins
quatre enregistrements discographiques, méme si les versions
scéniques sont assez rares, depuis la célebre production
lyonnaise de 1986 dirigée par John Eliot Gardiner. On saluera
donc l’initiative de 1’opéra de Zurich qui voue un certain
intérét pour le répertoire baroque (Haendel tout dernierement,
ou Eliogabalo de Cavalli dans une mise en scene ratée de
Bieito). Claus Guth, qui nous avait ébloui dans le récent Il
viaggio, Dante de Dusapin, reste fidele a son obsession de la
transposition, adepte d’un regietheater modéré, qui a
néanmoins le mérite de 1la cohérence, méme s’'il ne nous a
convaincu qu’a moitié. Comme c’'est souvent 1le cas pour ce
genre de répertoire extrémement codé (le méme probleme se pose
pour l’'opéra seria), le prologue, musicalement superbe, passe
a la trappe. Les metteurs en scene contemporains, généralement
débordant d’imagination, ne savent qu’en faire et le supprime
purement et simplement. L’intrigue, déja traitée avec succes
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 a la fin
transformera Scylla en rocher, danger supréme pour les marins
imprudents qui s’y aventurent. Guth transpose l’action dans un
lycée, qui porte le nom du compositeur ; 1les deux
protagonistes sont devenus des adolescents chastement amoureux
qui partageant la méme classe, gravitant de maniere obsédante



devant la source transformée ici en ballon d’eau potable.

Les décors contemporains de Etienne Pluss et les costumes tres
« british college » et aussi tres colorés de Ursula Kudrna,
contribuent a donner de la vigueur et a insuffler un certain
dynamisme a une action qui ne 1l'est pas vraiment. On y voit
ainsi un décor modulable, représentant tour a tour une
bibliotheque 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 1’intrigue est compensé par le dynamisme
pathétique des vers (l’opéra francais 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 a répétition qui couvrent
l'’orchestre et brise les tympans dans le 4e acte. La
chorégraphie, assurée par Sommer Ulrikson, est d’un intérét
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 a contre courant du rythme (comme dans la tres
belle passacaille).

Heureusement, cette mise en scene, ringarde plus que d’avant-
garde (ce genre de transposition pullule chez les tenants du
regietheater) est brillamment compensée par une distribution
de treés haute volée. Dans le rdole de Scylla, Elsa Benoit
impressionne par un timbre a la fois juvénile et
magnifiquement projeté, ne sacrifiant jamais 1’intelligibilité
du texte, y compris dans le registre aigu. On a pu assister,
tout au long des plus de deux heures de 1'opéra, a une palette
d’affects subtilement distillés. Face a la nymphe infortunée,
Anthony Gregory incarne un magnifique Glaucus : sa voix a la



fois précise et puissante de ténor allie une grande aisance
dans les vocalises et une élégance maitrisée dans 1la
déclamation, doublée d’'une présence scénique qui constamment
fait mouche. La soprano belgo-suisse Chiara Skerath campe une
Circé dynamique, trés expressive, grace a une voix charnue,
aussi a 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 a offrir elle aussi une palette de sentiments, de la
plainte déchirante a la fureur ardente. Les seconds roles sont
brillamment défendus, notamment Témire, la suivante de Scylla,
par 1’impeccable Gwendoline Blondeel, a la ligne de chant
parfaitement homogene, frisant 1’épure, sans renoncer pour
autant a une certaine véhémence expressive. C'est le cas aussi
de Jehanne Amzal qui préte a Dorine sa voix superbement
étoffée, a 1’émission franche et aux aigus cristallins. Une
mention spéciale pour les cheurs de la Ziircher-Sing-Akademie,
d’'une qualité exceptionnelle, puissants et toujours précis,
d’une diction sans faille.

Dans la fosse, légerement surélevée, Emmanuelle Haim dirige Le
Concert d’Astrée des grands jours : netteté, homogénéité,
équilibre remarquable des pupitres, c’est a un véritable
dialogue dramatique avec les voix auquel on assiste ; par sa
direction toujours alerte, magnifiée par un grand sens du
théatre, elle met en valeur, des la brillante ouverture, puis
dans les nombreuses danses qui ponctuent la partition, le
génie de 1l’'orchestration qu'était Jean-Marie Leclair. Au
final, une production qui se laisse voir sans déplaisir, avec
un peu de frustration tout de méme, mais qui vaut surtout pour
sa musique, chef-d’euvre 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 Haim. Crédit photographique
(c) Monika Ritterhaus

CRITIQUE, opéra. LYON,
Auditorium, 1le 23 février
2026. M. A. CHARPENTIER : Les
Arts florissans / La Descente
d’'Orphée aux Enfers. R.
Pittsinger, C. Chopin, A.
Varga-Toth, T. Ollivier, S.
Fleilss, B. Rimondi, K.
Arboleda-0quendo.. Marie
Lambert-Le Bihan, Stéphane
Facco / William Christie

Dans le cadre de la saison baroque de
1’Auditorium-Orchestre de Lyon, Les Arts


https://www.classiquenews.com/critique-opera-lyon-auditorium-le-23-fevrier-2026-m-a-charpentier-les-arts-florissans-la-descente-dorphee-aux-enfers-r-pittsinger-c-chopin-a-varga-toth-t-ollivier-s-fleis/
https://www.classiquenews.com/critique-opera-lyon-auditorium-le-23-fevrier-2026-m-a-charpentier-les-arts-florissans-la-descente-dorphee-aux-enfers-r-pittsinger-c-chopin-a-varga-toth-t-ollivier-s-fleis/
https://www.classiquenews.com/critique-opera-lyon-auditorium-le-23-fevrier-2026-m-a-charpentier-les-arts-florissans-la-descente-dorphee-aux-enfers-r-pittsinger-c-chopin-a-varga-toth-t-ollivier-s-fleis/
https://www.classiquenews.com/critique-opera-lyon-auditorium-le-23-fevrier-2026-m-a-charpentier-les-arts-florissans-la-descente-dorphee-aux-enfers-r-pittsinger-c-chopin-a-varga-toth-t-ollivier-s-fleis/
https://www.classiquenews.com/critique-opera-lyon-auditorium-le-23-fevrier-2026-m-a-charpentier-les-arts-florissans-la-descente-dorphee-aux-enfers-r-pittsinger-c-chopin-a-varga-toth-t-ollivier-s-fleis/
https://www.classiquenews.com/critique-opera-lyon-auditorium-le-23-fevrier-2026-m-a-charpentier-les-arts-florissans-la-descente-dorphee-aux-enfers-r-pittsinger-c-chopin-a-varga-toth-t-ollivier-s-fleis/
https://www.classiquenews.com/critique-opera-lyon-auditorium-le-23-fevrier-2026-m-a-charpentier-les-arts-florissans-la-descente-dorphee-aux-enfers-r-pittsinger-c-chopin-a-varga-toth-t-ollivier-s-fleis/
https://www.classiquenews.com/critique-opera-lyon-auditorium-le-23-fevrier-2026-m-a-charpentier-les-arts-florissans-la-descente-dorphee-aux-enfers-r-pittsinger-c-chopin-a-varga-toth-t-ollivier-s-fleis/
https://www.classiquenews.com/critique-opera-lyon-auditorium-le-23-fevrier-2026-m-a-charpentier-les-arts-florissans-la-descente-dorphee-aux-enfers-r-pittsinger-c-chopin-a-varga-toth-t-ollivier-s-fleis/
https://www.classiquenews.com/critique-opera-lyon-auditorium-le-23-fevrier-2026-m-a-charpentier-les-arts-florissans-la-descente-dorphee-aux-enfers-r-pittsinger-c-chopin-a-varga-toth-t-ollivier-s-fleis/
https://www.classiquenews.com/critique-opera-lyon-auditorium-le-23-fevrier-2026-m-a-charpentier-les-arts-florissans-la-descente-dorphee-aux-enfers-r-pittsinger-c-chopin-a-varga-toth-t-ollivier-s-fleis/

florissants reprennent deux courts opéras de Marc-
Antoine Charpentier, déja donnés cet été dans les
jardins de William Christie a Thiré. La beauté des
timbres des Solistes du Jardin des voix,
1’élégance de la mise en scene et 1’excellence de
1’interprétation vocale et instrumentale
traduisent la totale réussite de ce spectacle
chorégraphié.

L'ample salle de 1'auditorium n’'a évidemment pas le charme des
jardins vendéens de William Christie, mais 1’excellente
acoustique de la salle permet aux plus de deux mille
spectateurs (salle comble ce soir-la) d’'apprécier au mieux ces
deux petits chefs-d’ecuvre de Marc-Antoine Charpentier composés
pour Marie de Lorraine, duchesse de Guise. Le premier, Les
Arts florissans, qui a donné son nom a l’ensemble baroque, est
une « idylle en musique » qui met en sceéne les Beaux-Arts
répondant a l’'invitation de la Musique pour célébrer le Roi-
Soleil, et rappeler aux guerriers la nécessité de 1’'harmonie,
mise a mal par la Discorde qui finit par étre vaincue par la
Paix, signalant ainsi l’'avenement d’un age d’or perpétuel. La
Descente d’Orphée aux Enfers, dernier petit opéra composé pour
la duchesse de Guise, est un peu le Combat de Tancréde de
Charpentier : la densité dramatique le dispute a la variété
des formules musicales déployées dans deux sections
distinctes, pastorale et infernale, durant moins d’une heure.
Si la source en est probablement les Métamorphoses d’'Ovide,
L’auteur anonyme du livret a pu s’inspirer de la tragédie de
Francois de Chapoton, La descente d’Orphée aux Enfers, qui
connut un vif succes en 1639, puis repris en 1647 et en 1662.

L’'originalité de ces deux spectacles est qu’ils ont été
intégralement chorégraphiés par Martin Chaix, avec une
fluidité, une homogénéité époustouflante, magnifiée par
1’élégance de la mise en scene de Marie Lambert-Le Bihan et
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Stéphane Facco. Ainsi, 1les quatre danseurs (Noémie
Larchevéque, Claire Graham, Andrea Scarfi et Tom Godefroid) se
fondent avec agilité aux chanteurs qui a leur tour se mettent
a danser dans une totale et parfaite harmonie, réglée avec la
précision entomologique d’un métronome. Costumes sobres et
modernes, accessoires limités et efficaces (le drap blanc qui
servira de linceul a Eurydice et de théatre d’ombres), détails
sur les costumes qui permettent de deviner a quel art on a
affaire dans le premier opéra (la clé de sol sur le costume de
la Musique par exemple), ou encore les cordes rouges fouettées
pour symboliser le Styx, au moment ou Orphée tente de le
traverser.

La distribution est issue de la 12e édition du Jardin des
Voix, et on peut dire une fois de plus qu’il s’agit d’un
excellent cru, cornaqué par Paul Agnew, Emmanuelle de Negri et
Florian Carré. Richard Pittsinger est un extraordinaire
Orphée, dont le timbre, d’une clarté vibrante, aux mille
nuances, est magnifiquement projeté : assurément 1’un des
grands haute-contre de demain. Dans le méme registre, Bastien
Rimondi ne démérite pas, bien au contraire, qui assure avec
brio et panache le double rdole de la Peinture et d’Ixion.
Camille Chopin est une excellente Musique, dans Les Arts
florissans et une touchante Eurydice dans la Descente
d’0Orphée. Une voix chaude, ronde, homogéene, a la diction sans
faille témoigne déja d’'un grand professionnalisme. Sarah
Fleiss, autre « dessus » remarquable, campe une Poésie tres
convaincante, puis une Proserpine d’un naturel confondant, qui
trouvent les mots et les justes affects pour convaincre
1’impassible Pluton, incarné par le timbre caverneux de la
basse Kevin Arboleda-Oquendo, en tous points exemplaire
(également remarquable Guerrier dans Les Arts florissans). On
soulignera encore 1’excellence de la soprano croate Josipa
Billic¢, dans la Paix et dans Daphné, qui impressionne par son
ambitus vocal et la générosité alliciante de son timbre.
Tanaquil Ollivier est une Gnone pleinement convaincante ; si
la voix est encore 1égere, elle est pleinement assurée, fort



bien projetée et séduit par une diction impeccable, une réelle
et généreuse présence scénique et un timbre fruité qui ne
demande qu’'a s’épanouir. Sydney Frodsham, souffrant a Thiré,
donne ici pleinement 1la mesure de son talent, en incarnant
avec conviction 1’Architecture et la nymphe Aréthuse qu’elle
fait vibrer de sa chaude voix de bas-dessus. Enfin, la basse-
taille Olivier Bergeron, dans le triple role de la discorde,
d’Apollon et de Titye, parvient a se différencier efficacement
par un jeu d'acteur agile et varié.

Depuis son clavecin, William Christie dirige avec discrétion
et un sens théatral redoutable une formation réduite de son
ensemble (a peine plus étoffé pour la Descente d’Orphée),
prouvant une fois de plus que le dialogue des instruments et
des voix n'est que la rencontre de deux éloquences.

CRITIQUE, opéra. LYON, Auditorium, le 23 février 2026. M. A.
CHARPENTIER : Les Arts florissans / La Descente d’Orphée aux
Enfers. R. Pittsinger, C. Chopin, A. Varga-Téth, T. Ollivier,
S. Fleiss, B. Rimondi, K. Arboleda-Oquendo.. Marie Lambert-Le
Bihan, Stéphane Facco / William Christie. Crédit
photographique (c) Droits réservés




CRITIQUE, opéra. FRANCFORT,
Oper Frankfurt, le 7 février
2026. STEFFANI : Amor vien
dal destino. M. M. Sala, M.
Porter, K. Makula, T.
Faulkner.. R. B. Schlather /
Vaklav Luks

S’il est moins célebre que Haendel ou Vivaldi,
Agostino Steffani n’est plus totalement un inconnu
depuis que Cecilia Bartoli lui a consacré tout un
album (« Mission », en 2012), que Donna Leon en a
fait le héros d’'un de ses romans (raté), et que
certains de ses opéras ont connu 1’honneur de la
scene et du disque (Alarico, Niobe regina di Tebe,
Orlando generoso — et récemment proposé au
festival de Potsdam : La lotta d’Ercole). Sur la
vingtaine de drammi per musica qu’'il a composés,
Amor vien dal destino est 1’un des plus beaux, si
ce n'est son chef-d’euvre. Le livret écrit par
Ortensio Mauro, librettiste favori du compositeur,
s’inspire du chant XII de 1’Enéide et conte les
amours contrastées d’Enée et Lavinie.

Celle-ci, promise a Turnus roi des Rutules, n’a d’yeux que
pour le héros troyen, au grand dam de son pere qui tremble
pour 1l'avenir de son royaume. L’action est compliquée par sa
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seur Giuturna, éprise de Turnus, qui va ainsi semer le doute
dans le ceur des deux protagonistes. Mauro n’'est pas
Busenello, et on a peine a croire a ce mariage politiquement
arrangé et dont les péripéties résultent d’un malentendu qui
mettra plus de trois heures a étre dissipé. Une faiblesse
dramaturgique largement compensée par une musique somptueuse.
Représenté a Diusseldorf en 1709, bien que composé quelques
années auparavant, en 1694 a Hanovre, cet opéra s’inscrit
encore dans la tradition vénitienne par la présence de
personnages comiques, Corebo et surtout Nicea, personnage
travesti, digne des plus impayables nourrices de la lagune.
Plus d’une cinquantaine d’arias et duos égrenent cette
partition de pres de quatre heures — écourtée ici d’une bonne
demi-heure —, autant de joyaux d’une inventivité constante,
sertis par un récitatif tres expressif d’'une grande ductilité,
tandis que les airs sont parfois a da capo et parfois mono-
strophiques, et tres souvent accompagnés par un instrument
soliste : la surprise, maitre-mot du baroque, est ainsi
toujours au rendez-vous.

C6té scene, on pourrait étre surpris par le choix de 1la
décoratrice Anna-Sofia Kirsch : un plateau tout vert
entierement nu et 1égerement incliné, qui laisse deviner
derriere des escaliers par ou entrent et sortent les
personnages. Aucun décor donc, mais de superbes costumes
XVIIIe siécle de Katrin Lea Tag qui rappellent ceux de la
production berlinoise. Les lumieres subtiles de Jan Hartmann
permettent de jouer sur les effets de clair-osbcur, en
fonction des affects exprimés par les personnages (comme dans
1’envoltant lamento de Lavinia, « Prendimi il cor », quand les
jeux volubiles de 1'’éclairage semblent sculpter les milles
nuances pathétiques de son visage). La simplicité du
dispositif scénique n’exclut pas la diversité des ambiances,
comme en témoignent les feux qui parsement la scene, laissant
au sol des trous qui permettront aux deux personnages comiques
de surgir juste avant le lieto fine.



La distribution réunie a Francfort n’est pas loin de dépasser
celle réunie par Jacobs a Berlin, déja remarquable. Dans le
role de Lavinia, on attendait beaucoup de Margherita Maria
Sala, mezzo exceptionnelle de justesse et d’engagement
dramatique, qu’on a pu voir notamment a Innsbruck dans
d’autres raretés (Idalma de Pasquini, Cesare in Egitto de
Giacomelli). C’'est a elle qu’échoient les plus beaux airs
pathétiques de la partition (« Nell’aura che spira », « Ah,
Lavinia se 1l corpo », deux airs parmi 1les plus
bouleversants), une voix chaude et une technique irréprochable
(superbes sons filés dans ses nombreux lamenti). Elle donne la
réplique a un Enée excellemment incarné par le jeune ténor
américain Michael Porter, pourtant peu rompu au répertoire
baroque (quelques incursions chez Haendel exceptées), mais
dont le timbre lumineux et agile fait merveille. Si les
pépites ne manquent pas (« 0 tu mi rendi il cor », avec
hautbois obligé ; « Corro pronto a vendicarmi », superbe aria
di sdegno), le héros troyen est généralement dépeint comme un
personnage falot et Steffani 1'a bien compris qui lui attribue
des airs de bravoure au style mécanique et standardisé («
Questo cor che mille spade »). Mais la star de la soirée est
sans conteste Karolina Makula qui campe un Turnus exceptionnel
de fougue, de virtuosité, a la tessiture sans limites et a la
diction superlative. Impossible de tout relever, entre les
airs d’'une difficulté époustouflante (« Cangi voglie »), ses
accents d’amoureux transi (« L’ardor dei tuoi lumi »), ses
airs de fureur irrésistibles (« Non piu squardi, non piu vezzi
») ou son grand air pathétique final (« Eccoti il petto »), un
des sommets de la partition. Latino, le pere de Lavinia, a le
timbre solidement charpenté de 1la basse Thomas Faulkner.
Steffani lui réserve toute une gamme d'affetti musicaux, de
l'air martial (« Ritorna a vivere »), a la mise en garde
paternaliste (« Semplicetta, ancor non sai »), en passant par
l’'extraordinaire aria d’ombra (« Larve, sogni »), proprement
envoltante. Dans le double role de Vénus et Giuturna et dans
celui de Jupiter et Coralto, la soprano tcheque Daniela Zib et
le contre-ténor allemand Constantin Zimmermann forment un



excellent duo d’acteurs, d’une aisance remarquable et qui se
voient confier de tres beaux airs (« Tu corri al mar » pour la
premiere, impressionnant aria di bravura « Non piu turbini »
pour le second). Un autre duo irrésistible est constitué par
les deux personnages comiques de Nicea et Corebo. Le premier a
les traits espiegles et la voix lumineuse et ductile de Theo
Lebow aux faux airs de Jérome Commandeur. Chacune de ses
apparitions déclenche des éclats de rire mérités, tandis que
Pete Thanap (qui interprete aussi le ro6le secondaire du
Faune), compense une voix parfois engorgée par une présence
scénique toujours captivante.

Dans la fosse, Vaklav Luks joue de ses ondulations corporelles
pour donner vie a cette partition opulente, alternant avec
brio l’ensemble de l’'orchestre du Frankfurter opern-und
museumorchester, avec la basse continue et les nombreux
instruments solistes (hautbois et chalumeaux en particulier),
toujours attentif a préserver 1'équilibre des pupitres avec
les voix porteuses d’'affects. Il est incompréhensible qu’'un
tel chef-d’euvre n’ait toujours pas été enregistré.

CRITIQUE, opéra. FRANCFORT, Oper Frankfurt, le 7 février 2026.
STEFFANI : Amor vien dal destino. M. M. Sala, M. Porter, K.
Makula, T. Faulkner.. R. B. Schlather / Vaklav Luks. Crédit
photographique (c)



CRITIQUE, opéra. BONN,
Theater Bonn, le 6 février
2026. RONNEFELD : Die Ameise.
D. Henschel, N. Wacker, S.
Blattert, R. Rachbauer, M.
Morouse.. Katerina Sokolova /
Daniel Johannes Mayr

« Die Ameise« , opéra kafkaien, surréaliste et
loufoque, est repris scéniquement pour la premiere
fois depuis 1969. Le chef-d’ecuvre de Peter
Ronnefeld, dont 1’insecte du titre est la
métaphore d’une moderne « confusion des sentiments
», est magnifié par une distribution sans faille
et une direction superlative, une direction
d’acteurs époustouflante et une scénographie qui
ne 1l’est pas moins.

On ne saurait assez gré au Theater Bonn d’avoir eu l'audace de
programmer cet ovni lyrique et entomologiste d'un compositeur
passionnant, éleve de Messiaen, mais hélas bien oublié. Créé a
L'Oper am Rhein de Dlusseldorf en 1961, alors que Ronnefeld
n'avait que vingt-cinq ans (il mourra tragiquement quatre ans
plus tard), 1l’'opéra apparait comme une « Métamorphose » de
Kafka revue par Freud. Le livret, rédigé par le dramaturge
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Robert Bletschacher, met en scene un professeur de chant,
Salvatore, accusé du meurtre de sa créature Formica, une jeune
chanteuse, mais clame son innocence devant le tribunal. Le
crime reste un mystere, alors que la jeune femme n’a subi
aucune violence et que le professeur se demande pourquoi elle
est partie en lui chantant un air italien en guise de
remerciement. Le spectateur assiste ainsi a une reconstitution
minutieuse des événements au cours des quatre actes de l'opéra
qui porte chacun un titre italien (« Atto Drammatico » ; «
Atto lirico » ; « Atto Commediante » ; « Atto Tragico ») et
qui combine parties déclamées et parties chantées, rythmes de
blues, ballets all’antica, sprechgesang et arias plus
classiques. On apprend que le geblier veut récupérer 1'espece
rare que Salvatore possede et qui manque a sa collection,
tandis que ce dernier s’'adresse a la fourmi comme s’'il
s'agissait de son éleve. Le réve et la réalité se mélent
confusément, jusqu’a l'acte final ou Salvatore se rend hagard
dans un théatre de music-hall qui reprend 1la méme
configuration que le tribunal du premier acte. Les filles du
cabaret se sont transformées en insectes, mais la fourmi est
malencontreusement foulée aux pieds provoquant 1’effondrement
de Salvatore.



Il fallait une distribution exceptionnelle pour incarner cette
partition proprement prodigieuse, aux lignes vocales tutoyant
les extrémes et d’une puissance dramatique rare. La
scénographie colorée, changeante et dramatiquement séduisante
de Nikolaus Webern (un tribunal formé de deux rangées de
tribunes qui se transforme en salon privé en trompe-1l'eil,
puis en théatre de music-hall) et les costumes trés réussis et
bigarrés, notamment dans 1'acte final de Constanza Meza-
Lopehandia, contribuent a magnifier la tres intelligente mise
en scene de Kateryna Sokolova qui dirige excellemment tous les
acteurs-chanteurs de la production. Dans le ré6le du professeur
Salvatore, Dietrich Henschel, baryton racé rompu a ce
répertoire (Der Prinz von Hamburg, Doktor Faust) est impérial
de justesse, de fragilité, déclinant toute une gamme
d’'affects, de 1’assurance a la folie, a travers une
électrisante présence scénique. Nicole Wacker campe une
Formica a 1’ambitus impressionnant et dont la ligne vocale de
soprano colorature est constamment tendue jusqu’a atteindre
des sommets stratosphériques. La mere de la chanteuse est
incarnée par 1’excellente mezzo Susanne Blattert (qui fut
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1’éleve de Christa Ludwig et Hermann Prey), particulierement
émouvante lors de 1’impressionnant trio avec formica et
Salvatore a 1l’acte III. Le professeur Mezzacroce, sorte de
double maléfique et tentateur de Salvatore, trouve en Mark
Morouse des accents de basse caverneuse qui font mouche,
combinés avec un incontestable talent d’'acteur. Dans le triple
role de 1’avocat de la défense, de 1’aumbnier et du directeur
de la prison, Roland Silbernagl parvient a accorder a chacun
des personnages sa spécificité grace a une voix d’une extréme
ductilité. Tous les autres rbdles atteignent le méme niveau
d'excellence, que ce soit l’'intransigeance du gardien de
prison Jan Rusko ou les pitreries facétieuses des deux
prisonniers Carl Rumstadt et Tae Hwan Yun. Une mention
spéciale au Cheur du Theater Bonn, d’une force et d’une
précision incroyables.

Dans la fosse du Theatre Bonn, Daniel Johannes Mayr est
littéralement habité par 1'euvre et dirige les forces du
Beethoven Orchester Bonn avec une rigueur évidemment digne
d’un entomologiste, soignant constamment les nuances d’une
partition qui oscille en permanence entre des passages
tonitruants d’'une variabilité constante ou tout 1'’orchestre
est convoqué, et les passages plus lyriques avec violon ou
violoncelle solo. La redécouverte d’'un authentique chef-
d'eeuvre !

CRITIQUE, opéra. BONN, Theater Bonn, le 6 février 2026.
RONNEFELD : Die Ameise. D. Henschel, N. Wacker, S. Blattert,
R. Rachbauer, M. Morouse.. Katerina Sokolova / Daniel Johannes
Mayr. Crédit photographique (c) Bettina Stodss



CRITIQUE, opéra. PARIS, Opéra
Bastille, le 30 janvier 2026.
VERDI : Un Bal masqué. M.
Polenzani, A. Netrebko, E.
Dupuis, E. DeShong, S.
Blanch.. Gilbert Deflo /
Speranza Scappuccil

Cette production d’Un Ballo in maschera de
Giuseppe Verdi, créée in loco il y a pres de vingt
ans en 2007 (et dirigée a 1’époque par Semyon
Bychkov, présent dans la salle, apres la récente
annonce de sa nomination comme futur directeur
musical de 1’institution parisienne..), s’avere
toujours aussi efficace, signée par les complices
de toujours Gilbert Deflo et William Orlandi, et
cette fois avec la star russe Anna Netrebko. Le
charme opere toujours grace a une distribution
exemplaire et une direction superlative.

Rarement un opéra de Verdi a subi autant les affres de 1la
censure et contraint le compositeur a transposer maintes fois
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l’intrigue inspirée du meurtre du roi Gustave III de Suede, a
la fin du XVIIIe siecle, point de départ d’un opéra d’Auber
(Gustave III ou le Bal masqué), plus fidele a la source
historique. Gilbert Deflo et son décorateur William Orlandi
(qui réalise également les superbes costumes), transposent a
leur tour l’intrigue, qui ne se passe plus dans 1'Amérique du
17e siecle, mais dans 1’Italie du 19e, contemporaine de
l'euvre. Les décors impressionnent par leur monumentalité et
leur effet terrifiant (l'aigle géant au-dessus du trone dans
la scene liminaire du conseil, rapace que l’'on retrouvera tel
un fil conducteur, ailes déployées au-dessus de gigantesques
poteaux, lors de la scene nocturne au début du II, ou enlacant
les lampes stylisées lors de la scene finale du bal et ses
costumes chamarrés).

Mais le plaisir des yeux se double du plaisir des oreilles,
grace a une distribution remarquable d’homogénéité et
d’excellence. Bien entendu, le public parisien attendait la
prise de role de la diva Anna Netrebko : apres trente ans de
carriere, la voix est toujours aussi immense, 1’ambitus
stupéfiant nous régale de graves somptueux et de notes filées
d’une incroyable jeunesse (son « Morro, ma prima in grazia »
est d’anthologie), qualités précieuses qui compensent une
diction manquant souvent de précision et quelque intonation
plus flottante, ce qui n'a pas empéché le public de l’'acclamer
apres chacune de ces interventions. De ce point de vue, la
comparaison pourrait presque sembler cruelle avec le Riccardo
exceptionnel de Matthew Polenzani ; on ne peut que louer 1la
technique d’acier du ténor américain, sa présence scénique
électrisante et surtout la clarté de la déclamation, plus
idiomatique que chez la diva russe (magnifique « Ma se m’e
forza perderti », un autre grand moment de la soirée). Etienne
Dupuis campe un Renato fort convaincant, malgré un timbre qui
pourrait étre plus séduisant, mais au tempérament bien
charpenté et conforme a 1’évolution du personnage, dont la
violence, apres l'air « Eri tu », éclate notamment dans le
superbe trio qui l'unit aux deux conspirateurs. Une mention



spéciale au réle ponctuel mais dramatiquement intense de la
devineresse Ulrica. La mezzo américaine Elizabeth DeShong
l'incarne avec une maestria et un souffle infini qui forcent
le respect. C’est avec un méme niveau d’excellence que 1l'on
doit saluer la prestation de la soprano espagnole Sarah Blanch
dans le role en travesti d’Oscar. Timbre léger mais virtuose,
présence virevoltante, en particulier dans la scene finale,
accentuant ainsi le contraste avec la tragédie a venir. Les
autres roles secondaires sont impeccables, notamment le duo
des conspirateurs Samuel et Tom formé par Christian Rodrigue
Moungoungou et Blake Denson, barytons racés, dont les qualités
vocales semblent contraintes par une direction d’acteur
manquant parfois de souplesse. Si Se-Jin-Hwang reste discret
en serviteur d’'Amelia, on soulignera le Silvano lumineux du
baryton Andres Cascante, que le public parisien suit déja
régulierement depuis trois ans, et on louera la prestation du
ténor coréen Ju In Yoon en Juge hiératique et impérieux.
Excellents également les Cheurs de 1’Opéra de Paris — fort
bien dirigés par Alessandro Di Stefano —, personnage a part
entiere, comme on le sait, chez Verdi, qui y voyait le symbole
d’une identité collective. Ils trouvent notamment leur pleine
expression dans la scene du bal, joliment chorégraphiée par
Micha van Hoecke.

Dans la fosse, la cheffe italienne Speranza Scappucci dirige
L'euvre pour la premiere fois, mais excelle comme toujours a
conduire la phalange parisienne avec vigueur, précision et
attention constante aux nuances, soulignant avec brio les
nombreux contrastes stylistiques qui égrenent cette partition
hybride, et a plus d’'un titre magnétique.



CRITIQUE, opéra. PARIS, Opéra Bastille, le 30 janvier 2026.
VERDI : Un Bal masqué. M. Polenzani, A. Netrebko, E. Dupuis,
E. DeShong, S. Blanch.. Gilbert Deflo / Speranza Scapucci.
Crédit photo (c) Benjamin Girette

CRITIQUE, opéra. LYON, opéra
de Lyon, le 29 janvier 2026.
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CHARPENTIER : Louise. G.
Philiponet, S. Koch, A.
Smith, N. Courjal, P. Ciofi..
Christoph Loy / Giulio Cilona

Reprise de la production aixoise de cet été, la
lecture de Christopher Loy décoit quelque peu
malgré la cohérence relative du propos et
1’excellence de la distribution, sans 1la
formidable Louise d’'Elsa Dreisig, courageusement
remplacée au pied levé par Gabrielle Philiponet.

Premier opéra naturaliste (l’opéra porte le sous-titre
significatif de « roman musical ») créé avec un immense succes
en février 1900 a 1'Opéra-Comique de Paris, Louise fut reprise
régulierement jusque dans les années 60, puis tomba dans un
relatif oubli. En cause sans doute les themes de la liberté
individuelle, de 1l’autorité parentale et du prestige de la
famille, qui apres 1968 semblaient obsoletes. La musique, dans
la filiation d’un Massenet dont Charpentier était 1’'éleve,
repose surtout sur une forme de déclamation « arioso », mais
ne manque pas d’alliciantes formes closes, de 1l'air célebre «
Depuis le jour », en passant par la romance de Julien « Dans
la cité lointaine » et la sublime berceuse du pere au 4e
acte. Le livret est écrit dans une langue simple, matinée de
tournures populaires (mais Charpentier, auteur également du
livret, n’est ni Zola, ni encore moins Céline qui adorait cet
opéra).

L’univers montmartrois du livret est relégué a un plan
secondaire, voire disparait totalement, par le metteur en
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scéne Christof Loy : décor unique, une salle d’'hopital qui
laisse apercevoir derriere de grandes et hautes fenétres les
toits de Paris (superbe décor de Etienne Pluss et lumiéres
efficaces de Valerio Tiberi), prétexte pour une lecture
névrotique de l’intrigue qui, pour séduisante qu’elle soit,
trahit 1’ecuvre en faisant de 1’émancipation de 1’héroine un
désir fantasmé (Julien apparait sous les traits d’un médecin a
la fin de 1'opéra), en ajoutant des gestes incestueux du pére
absents des intentions du compositeur, lecture qui n’est pas
dénuée d’incohérences (la mere que 1’'on voit parmi les
couturieres alors qu’elle avait menacé sa fille de travailler
a la maison, et qui apparait en tailleur Chanel, niant ainsi
son origine ouvriere). Car Paris est un personnage a part
entiere, voire le véritable protagoniste de l’'ecuvre (c’'est sur
le nom de Paris que s'acheve 1’opéra). Or, que font les
tableaux pittoresques des petits métiers de Montmartre, qui
rappellent les « cris de Paris » jadis chantés par Clément
Janequin, ou les festivités nocturnes du 3e acte dans un
hopital psychiatrique, si ce n’'est pour les réduire la encore
a des pathologies blamables ? Dommage, car la direction
d’acteurs est époustouflante, d’'une précision d’'entomologiste,
y compris pour les roles secondaires.

La distribution, en revanche, appelle tous les éloges. Hélas
souffrante, Elsa Dreisig qui avait créé le rdle-titre a Aix, a
été vaillamment remplacée par Gabrielle Philiponet qui a
appris en un temps record l’écrasante partie de 1’héroine.
Malgré une présence scénique parfois hésitante, notamment dans
les scenes de complicité amoureuse avec Julien, et un timbre
un peu voilé et moins séduisant dans le registre aigu, la
soprano albigeoise s’en tire avec les honneurs et sauve haut
la main cette soirée de premiere. Julien est toujours incarné
par Adam Smith, ténor racé aux aigus bien projetés qui séduit
par son jeu de scene et émeut dans sa romance quelque peu
gatée par une guitare trop sonorisée, et impressionne dans le
role secondaire du Noctambule. La solide mezzo de Sophie Koch
campe une mere cruelle et psychorigide du meilleur effet,



imperturbable face aux requétes de sa fille ; sa présence
électrisante est a 1’'image de ses médiums et ses graves
d’airain, méme si la fatiqgue de son timbre se fait sentir ici
ou la. Le pere est solidement défendu par Nicolas Courjal,
malgré un vibrato pas toujours bien maitrisé, mais se rattrape
dans le dernier acte par ses graves de basse caverneuse et ses
accents « véristes » d’homme en colere, soulignés par un
orchestre véhément au plus pres de la prosodie. Les rodles
secondaires plus ponctuels ne sont pas en reste, comme en
témoignent la Balayeuse de Patrizia Ciofi (qui remplace Annick
Massis entendue a Aix) dans son air tres « cabaret », 1’'Irma
de Marianne Croux, soprano léger mais a la projection non
moins assurée, la Laitiere 0 combien gracieuse de Julie
Pasturaud, le timbre velouté de la Gertrude de Carol Garcia,
1’abattage de la Madeleine de Marie-Thérese Keller ou encore
l’espiegle Gavroche de Céleste Pinel. Distribution modifiée
pour le Pape des Fous de Filipp Varik (Grégoire Mour a Aix), a
la prestation scénique et vocale impeccable, et pour la
Camille de Eva Langeland Gjerde, aussi lumineuse que Karolina
Bengtsson a Aix, tous deux artistes de 1’Opéra studio de Lyon.

Dans la fosse, en lieu et place de Giacomo Sagripanti, Giulio
Cilona dirige avec fougue et maestria les forces de
L'0Orchestre de 1’0Opéra de Lyon. L'opulence de la partition
(les pages symphoniques abondent dans la partition) est bien
mieux mise en valeur que dans l'espace en plein air du théatre
de 1’Archevéché. Les cheurs, toujours aussi bien préparés par
Benedict Kearns, sont impressionnants de justesse, tout comme
les enfants treés professionnels de la Maitrise des Bouches-du-
Rhone. Malgré une lecture contestable d’un metteur en scene
habitué aux raretés (cf : sa récente Fiamma de Respighi a
Berlin), Louise méritait largement de sortir de 1'oubli.



CRITIQUE, opéra. LYON, Opéra de Lyon, le 29 janvier 2026.
CHARPENTIER : Louise. G. Philiponet, S. Koch, A. Smith, N.
Courjal, P. Ciofi.. Christoph Loy / Giulio Cilona. Crédit photo
(c) Droits réservés

CRITIQUE, opéra. PARIS,
Théatre des Champs-Elysées,
le 3 décembre 2025. OFFENBACH
: Robinson Crusoé. S. Ratia,
J. Fuchs, A. Charvet, L.
Naouri, M. Mauillon.. Laurent
Pelly / Marc Minkowski

Prés de quarante ans que les Parisiens attendaient
une nouvelle production de Robinson Crusoé de
Jacques Offenbach, depuis la production guere

mémorable de Robert Dhéry (1986), et surtout sa
création a 1'Opéra-Comique en 1867. Et c’est un
nouveau chef-d’euvre du duo de choc Marc Minkowski
/ Laurent Pelly.

Depuis des décennies désormais, la magie opere sans faille
guand le fondateur des Musiciens du Louvre rencontre
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l’imagination fertile de Laurent Pelly. Apres Orphée aux
Enfers, Les Contes d’Hoffmann, La belle Hélene, La Périchole,
sans oublier 1’'inoubliable Platée, et bien d’autres, la
résurrection de Robinson Crusoé, opéra-comique qui obtint a
1'époque un succes tres mitigé, apres 1’échec sept ans
auparavant d’un autre chef-d’'euvre Barkouf, est une totale
réussite. Il était néanmoins difficile de proposer une lecture
littérale du livret de Cormon et Crémieux, théatralement
efficace mais traversé par des préjugés colonialistes (on en
veut pour preuve la suppression au début du troisieme acte de
l'ariette de Suzanne « Qui, c’est un brun » quli compare
Vendredi a un bien commercial). Comme toujours, la fidele
Agathe Mélinand adapte avec intelligence sans trahir : les
pirates disparaissent au profit de militaires de chez 1'’oncle
Sam, quand les anthropophages travaillent dans un abattoir
moderne, tout d’'orange vétus et aux pieds vert fluo, tandis
que la tribu adoratrice du dieu Saranha est grimée -
apparition hilarante — en un certain Républicain a la large
meche blonde. Vendredi lui-méme voit son idiome occidentalisé
(exit le sabir pseudo-indigene dont la tradition remonte au
moins au Bourgeois gentilhomme). L'acte londonien, loin
d’évoquer une gravure de Hogarth — comme 1’'indiquent les
didascalies du livret — présente un intérieur bourgeois
compassé, tres « seventeen », distillant un ennui qui incite
Robinson a prendre le large. Un premier acte qui peut décevoir
et qui peine a décoller s’il ne servait de prolégomene au
départ du héros et s’il n’était agrémenté d’une musique
délicieuse, souvent irrésistible, notamment son ébouriffante
ouverture et ses riches pages orchestrales.

Avec 1'humour et 1'ingéniosité qu’on lui connait, Pelly, avec
sa complice de toujours Chantal Thomas, a troqué 1’ile sauvage
pour 1’ile de Manhattan, dominée par quelques silhouettes de
gratte-ciels, et les huttes des sauvages en tentes de SDF
nouveaux naufragés de la société moderne et capitaliste : la
tente Quechua vaut méme comme métonymie de 1’ile tout entiere.
La scene ou les amis de Robinson, Toby et Suzanne, risquent de



servir d’ingrédients au célebre pot au feu mitonné par un Jim
Cocks survolté — début d’une série de gags hilarants —, est
transformée en grandiose usine a viande digne des temps
modernes symbolisé par un gigantesque EAT éclairé au néon,
dont il ne restera que la derniere lettre, symbole du
sacrifice christique d'Edwige sauvée in extremis par un
Vendredi téméraire, permettant ainsi a Robinson de s'arracher
a U'illusion dystopique.

Porté a la création par une distribution prestigieuse, dominée
par Célestine Galli-Marié, la créatrice de Carmen en Vendredi,
la résurrection parisienne de Robinson bénéficie a nouveau
d’une distribution de premier plan, certains fideles
compagnons de route du duo Minkowski / Pelly, comme Laurent
Naouri dans le role plutét frustrant de Sir William Crusoé.
Mais la voix est toujours aussi solide et magnifiquement
projetée et ses talents d’acteurs, jusque dans ses mimiques,
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ne sont plus a démontrer. Dans le rdle de son épouse inquiete,
Julie Pasturaud est une Deborah au tempérament bien trempé,
également rompu a ce répertoire (on se souvient d’elle en
reine Clémentine dans le désopilant Barbe-Bleue), mais elle
aussi frustrée d'étre en grande partie cantonnée au premier
acte dans une succession d’ensembles qui lui laisse peu
d'espace pour s’affirmer pleinement. Dans le role-titre,
initialement prévu pour Lawrence Brownlee, le ténor malgache
Sahy Ratia tire parfaitement son épingle du jeu, grace a un
timbre clair et homogene, parfois légerement nasillard, plus a
l'aise et plus convaincant dans les passages élégiaques.
Edwige, grimée en poupée hollywoodienne des années soixante,
est campée par une Julie Fuchs des grands jours, jouant avec
bonheur de ses talents d'actrice protéiforme, passant d’une
jeune fille de bonne famille au premier acte en fille
dévergondée dans les deux derniers. Sa voix a la fois
chaleureuse et cristalline, impressionnante de virtuosité
contenue (les suraigus ne tiennent pas longtemps mais ils sont
bien 1la), nous vaut de beaux et bons moments de théatre. Le
Vendredi d’Adele Charvet patit quelque peu de la méforme de la
chanteuse souffrante le soir de la premiere, mais si la voix
en est impactée (les aigus sonnent trop larges), elle joue
parfaitement le jeu par un timbre généreux et un engagement
sans faille. Discrets dans l’acte londonien, le Toby de Marc
Mauillon et la Suzanne d’Emma Fekete explosent vocalement dans
les deux derniers actes (irrésistible duo du sacrifice)

présence scénique et diction impeccable pour lui, sans la
gouaille excessive qu’on pouvait parfois lui reprocher, joli
timbre de soprano léger, bien que trop discrete dans les
dialogues parlés, mais toujours espiegle et piquant pour elle,
notamment face un Jim Cocks incarné par un Rodolphe Briand
haut en couleur qu’'on e(t dit tout droit sorti d’une scene de
Docteur Folamour. Le baryton Mathieu Toulouse, qui préte son
timbre bien charpenté au rb6le secondaire d’Atkins, le
capitaine des pirates, complete avec bonheur la distribution,
tous dirigés d’une main de maitre par Laurent Pelly, secondé
par la dramaturgie efficace des lumieres de Michel Le Borgne.



Une mention spéciale pour le Cheur Accentus magnifiquement
préparé par Louils Gal.

Dans la fosse, Marc Minkowski est comme un poisson dans 1’eau
avec une direction proprement électrisante, magnifiant avec
1L’éloquence qu’'on 1lui connait 1les nombreuses pages
orchestrales de la partition (une des plus riches de ce point
de vue d’'Offenbach), soulignant ici les couleurs incisives des
bois, ailleurs la ductilité des cordes, la la facétie des
cuivres, dans un méme élan théatral. Une production mémorable
dont on espere une captation pérenne.

CRITIQUE, opéra. PARIS, Théatre des Champs-Elysées, le 3
décembre 2025. OFFENBACH : Robinson Crusoé. S. Ratia, J.
Fuchs, A. Charvet, L. Naouri, M. Mauillon.. Laurent Pelly /
Marc Minkowski. Crédit photographique (© Vincent Pontet)

CRITIQUE, opéra. TURIN,
Teatro Regio, le 12 septembre
2025. ZANDONAI : Francesca da
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Rimini. B. Ismatullaeva, R.
Alagna, G. Gagnidze.. Andrea
Battistoni /Andrea Bernard

Créé in loco il y a cent onze ans, le chef-d’euvre
de Riccardo Zandonai, inspiré de la tragédie de
Gabriele D’Annunzio, inaugure la saison du Teatro
Regio de Turin, et triomphe sous la direction
précise et roborative d’Andrea Battistoni, avec
une mise en scene efficace de Andrea Bernard, plus
un plateau superlatif dominé par la Francesca
impressionnante de Barno Ismatullaeva.

Immortalisé par les vers célebres de Dante (Enfer, V), le
couple Paolo et Francesca inspira de nombreux compositeurs, de
Mercadante a Rachmaninov, de Tchaikovski a Franco Leoni (le
compositeur du merveilleux Oracolo, qui fit représenter la
méme année que Zandonai sa propre Francesca da Rimini). Le
livret de Tito Ricordi réduit avec bonheur 1la tragédie
ampoulée de D’'Annunzio (d’une durée de six heures !), et si
guelques archaismes persistent dans la syntaxe et le lexique,
ils donnent une couleur bienvenue a l’'intrigue historique.
L'opéra de Zandonai fut créé au Teatro Regio en février 1914,
mais l'ecuvre reste encore rarement jouée, malgré quelques
tentatives récentes et plutét heureuses, comme a Paris (2011),
Strasbourg et Milan (2018) et plus récemment Berlin (2021). A
Turin, la derniere production remonte a 1991, et depuis 1908,
plusieurs de ses opéras, aujourd’hui oubliés, y furent
représentés (Conchita, Il grillo del focolare, I cavalieri di
Ekebu, La farsa amorosa).

Pour cette production qui ouvre la nouvelle saison du Regio,
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la réussite est totale, et sur tous les plans. La mise en
scene de Andrea Bernard gomme certes les références a 1’'époque
médiévale, il troque néanmoins la lettre tout en préservant
l'esprit. La riche partition ne connait aucun temps mort,
alterne morceaux puissants et tranchants avec d’autres plus
élégiaques, et oscille entre différents styles (Debussy,
Mascagni, dont il fut 1’éleve, voire Puccini et anticipe le
chant constamment tendu de 1’'ultime Respighi), sans entamer la
cohérence de 1’ensemble d’une efficacité redoutable. On
retiendra la rencontre entre Paolo et Francesca a la fin du I
ou seule 1la musique s'exprime et exprime le désir
silencieusement éloquent des deux protagonistes, ou encore la
fin du premier tableau du dernier acte et une bonne partie du
deuxieme tableau, dont la musique, d’une douceur irrésistible,
devient proprement envoltante.

Sur scene, un espace épuré, quasi unique (la chambre de
Francesca), presque décevant au premier abord, quand on sait
1’importance que le compositeur attachait a la scénographie et
au respect des (tres) nombreuses didascalies ; les décors
de Alberto Beltrame, magnifiés par les lumieres judicieusement
choisies par Marco Alba, fonctionnent a la fois comme lieu ou
se noue la tragédie et allégorie d'un théatre intérieur
Francesca apparalt au début assise sur une chaise de cinéma
observant l’intrigue derrieére un voile qui fait office d’écran
de cinéma, tandis que les doublures de la protagoniste et de
sa seur que l’on voit enfant sur scene, incarnent ce théatre
de 1’'ame que les costumes d’Elena Beccaro semblent transposer
Ll’action a 1’'époque de la composition de 1’euvre. La scene de
la bataille au début du deuxieme acte rappelle par son
esthétique le fameux tableau Il quarto stato de Giuseppe
Pelizza da Volpedo, et seule la présence des arbaletes
rattache les soldats a 1’époque de l'’intrigue.

Le rb6le-titre, écrasant, musicalement fascinant, est porté
avec fougue, intelligence et une présence scénique
époustouflante par la soprano ouzbeke Barno Ismatullaeva ; une



amplitude vocale qui constamment impressionne, une Vvo0iX
chaude, moirée, aux mille nuances qui disent tour a tour sa
passion et son désespoir, son bonheur et son inquiétude. Paolo
a les traits de Roberto Alagna, dont l’insolente aisance fait
fi d’une écriture redoutable, et la beauté et le charme
indéniable d'un timbre qui se bonifie avec le temps, qui
renvoient a la longue expérience d’'un artiste racé. George
Gagnidze incarne excellemment un Gianciotto au timbre
solidement charpenté et dont la violence du geste et de la
parole est a l’image de sa difformité physique. Les deux
autres personnages cruels et agressifs, le borgne Malatestino,
frere du précédent, et Ostasio, frere de Francesca, sont
campés avec justesse par Matteo Mezzaro et David Cecconi. La
Samaritaine de Valentina Boi se démarque par son jeu délicat,
son timbre raffiné et d’'une grande intensité scénique, tandis
que l’esclave Smaragdli trouve en Silvia Beltrami des graves
caverneux qui révelent son incroyable amplitude vocale digne
d’une authentique contralto. Le Ser Toldo de Enzo Peroni,
hiératique a souhait, et le Giullare de Janusz Nosek, plus
vrai que nature dans ses pitreries au début du I, completent
avec bonheur une distribution sans faille qui compte également
les quatre excellentes dames de Francesca — Valentina
Mastrangelo (Biancofiore), Albina Tonkikh (Garsenda), Martina
Myskohlid (Altichiara) et Sofia Koberidze (Donella), double
choral de ses fluctuations pathétiques. Une mention spéciale
au Cheur du Teatro Regio qui, préparé et dirigé par Ulisse
Trabacchin, allie la puissance et 1la clarté de 1’élocution,
sans jamais s’'imposer artificiellement, malgré la masse de ses
effectifs.

Dans la fosse, le nouveau directeur musical de 1’opéra, Andrea
Battistoni, dirige les forces du Teatro Regio avec 1la
précision d’un horloger suisse (mais venu de Vérone),
parvenant a mettre en valeur, avec une évidence qui force le
respect, les nuances infinies de 1la partition, tour a tour
complexe et d’'une grande séduction immédiate (l'irrésistible
musique qui ouvre et traverse le deuxieme tableau du dernier



acte). Un immense talent a suivre, qui — cela ne fait aucun
doute — fera bientdét porter 1’'orchestre turinois a un degré
d’excellence que bien des théatres pourront 1égitimement
envier. Une production qui fera date !

CRITIQUE, opéra. TURIN, Teatro Regio, le 12 septembre 2025.
ZANDONAI : Francesca da Rimini. B. Ismatullaeva, R. Alagna, G.
Gagnidze.. Andrea Battistoni /Andrea Bernard. Crédit photo (c)
Gaido Ratti
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Dantone (direction)

Apres
la veille, Ottavio Dantone propose — a la
téte de son Accademia Bizantina — un concert
entierement consacré a 1’autre immense génie sous-
estimé qu’est Alessandro Scarlatti. Un programme
riche et varié qui permet de découvrir notamment
la dimension comique du grand compositeur
palermitain.

Dans la belle salle a 1’acoustique de réve qu’est la Haus der
Musik, la premiere partie du concert débute par un splendide
Concerto Grosso pour cordes et basse continue (le 3e des 6
concertos publiés posthumes a Londres en 1740), d’une rare
éloquence théatrale ; on y percoit des les premieres mesures
la maitrise et la précision techniques stupéfiantes de
1’Accademia Bizantina dirigée du clavecin par Ottavio Dantone,
avec une nonchalance (la fameuse sprezzatura de 1la
Renaissance) qui force le respect. Chaque pupitre constitue
une sorte de personnage a la faconde sans parole, mais non
moins efficace du point de vue rhétorique. S’ensuit une tres
belle sérénade, Diana ed Endimione, remarquable par sa grande
liberté formelle. Scarlatti, comme il le fit a 1’opéra, brise
ici les codes rigides du genre : les airs ont parfois
d’'inhabituelles structures « Pupille ardite », en AA’'BB’, et
les exemples sont nombreux). Si 1’alternance récitatif / aria
est maintenue, elle ne l’est qu’en surface, tant les deux
structures s’entremélent par de constants changements de
rythme (le récitatif débouche parfois sur un arioso, quand
l’aria peut étre interrompu par un récitatif), chaque fois que
la situation dramatique et pathétique du texte 1’exige. Pour
défendre ce bijou de concision musicale et théatrale, la
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soprano Carlotta Colombo, finaliste du concours Cesti en 2022,
incarne une Diane jouant a merveille la duplicité de ses
sentiments, méme si 1’'on peut regretter ici et la des aigus un
peu poussifs. L’Endymion de Paul-Antoine Bénos-Djian enchante
par la rondeur et la beauté du timbre, toujours aussi
magnifiquement projeté, les graves somptueux et les aigus
d’une aisance rare, magnifiés par une diction sans faille.
L’orchestre y apparait en tres grande forme : on ne saurait
assez louer le discours orné, presque parallele, qu’il déploie
en contrepoint d’une déclamation dont il révele les non-dits
nichés dans les interstices du livret.

La deuxieme partie présente de passionnantes raretés centrées
sur des scenes bouffes, non pas tirées d’'intermedes comiques,
traditionnellement insérés entre les actes des drammi per
musica, mais des drammi per musica eux-mémes, montrant une
fois de plus 1la modernité d’un compositeur pourtant a
L’origine de la création de 1’'opéra séria. Les trois extraits
d'opéras (L’Emireno, Il prigionier fortunato et La donna
ancora e fedele), tous donnés a Naples a la toute fin du XVIIe
siecle, se révelent d’'une irrésistible drdlerie. Le ténor
slovéne Ziga Copi, qui a débuté la saison passée dans l’Ulisse
de Monteverdi et le Dido and Aeneas de Purcell au Théatre
Alighieri de Ravenne sous la direction de Dantone, campe les
trois personnages féminins en voix de fausset chevrotante du
plus bel effet, tandis que le baryton-basse Marco Saccardin —
également luthiste de son état — joue brillamment les
matamores de sa voix bien posée et toujours attentif, comme
son compere, aux inflexions du texte. Ces scenes ont
précisément le mérite de révéler les qualités d’'acteur des
interpretes, et les deux chanteurs les révelent avec brio.

Apres un deuxieme Concerto Grosso, pour flite a bec, cordes et
basse continue ou brille 1le jeu époustouflant d’Alessandro
Nasello, le concert s’'acheve en beauté par un merveilleux
Salve Regina a quatro, tiré des Concerti sacri, publiés a
Amsterdam en 1707/1708. Cette ultime piece, breve dans sa



durée, mais d’'une intensité a couper le souffle, permet
d’'entendre les quatre solistes réunis dans une parfaite
osmose, en particulier le ténor qui, débarrassé de sa gangue
facétieuse, révele une voix naturelle, épanouie, claire et
immédiatement séduisante, tandis que la soprano déploie une
ligne de chant plus onctueuse et plus homogene.

CRITIQUE, festival. Festival de Musique Ancienne d’INNSBRUCK,
Haus der Musik, le 11 aoilit 2025. SCARLATTI : Concerti grossi,
sérénade et scenes bouffes pour ténor et basse. C. Colombo,
P.-A. Bénos-Djian, Z. Copi.. Accademia Bizantina, Ottavio
Dantone (direction). Crédit photo (c) Droits réservés



