Critique, opéra. PARIS,
Palalis Garnier le 21 mars
2025. DUSAPIN : Dante, 1l
viaggio. B. Skhovus, C.
Loetzsch.. Claus Guth / Kent
Nagano

Créé en juillet 2022 au Festival d’Aix-en-

Provence, 1’'ultime opus de Pascal Dusapin remporte

un triomphe pour son entrée au répertoire de

1’0Opéra national de Paris, porté par une mise en

scene magistrale de Claus Guth et une distribution
sans faille.

Voyage au bout de la lumiere

Des grandes épopées de la littérature italienne, la Divine
comédie est sans doute celle qui a le moins inspiré les
compositeurs (si 1'on excepte 1’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 connait la Dante-Symphonie de Liszt tandis que,
dans le domaine lyrique, l’opéra de Saint-Etienne avait eu la
bonne idée d’exhumer en 2019 le Dante de Benjamin Godard, créé
a l'Opéra-comique en 1890. Plus pres de nous, le Palais
Garnier avait accueilli en mai 2023 un vaste ballet de Thomas
Ades, The Dante-Project.
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Comme Ades, Pascal Dusapin s’inspire des trois cantiques de 1la
Divine Comédie, et comme chez Ades, 1'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 reconnait le célebre incipit du premier
chant ou celui du chant III, a l’entrée des Enfers : « Laissez
toute espérance, 6 vous qui entrez ») habillés d’une musique
d’'une exigence redoutable et constante. Le compositeur avait
déja puisé dans 1’'ecuvre du Sommo poeta (dans Comedia, 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 Perela, l’uomo di fumo, colle au plus pres
de la prosodie dantesque (il y convoque également Tle
prosimetre de la Vita nova a travers le personnage du jeune
Dante) et signe en moins de deux heures une fascinante
synthese du poeme qu’il ne cherche pas a illustrer
pompeusement et prétentieusement.

Toute adaptation lyrique d’une grande euvre littéraire se fait
toujours au prix d’une réduction parfois drastique de 1la
source, avec ici six chanteurs, un narrateur, un cheur a
quatre voix et un orchestre d’une quarantaine de musiciens. Le
flux musical initial nous installe d’emblée dans une
atmosphéere angoissante qui verra s'alterner morceaux
instrumentaux tour a tour sombres et chatoyants et passages en
recitar cantando, voire parlando (comme pour le réle
époustouflant de la Voix des damnés entierement improvisée),
tandis que les roles féminins sont constamment sollicités dans
l’aigu et le suraigu. L’'euvre oscille ainsi entre opéra
d'intrigue et opéra de paroles, soulignant 1la dimension
contemplative et allégorique du voyage, celui de toute
humanité en souffrance, qui expérimente la solitude et 1la
déraison avant de connaitre l’'ultime ataraxie. L’envoltement vy
est total.



La mise en scene de Claus Guth est un modele du genre et nous
plonge d’emblée dans une esthétique cinématographique a 1la
David Lynch : on y voit un homme entre la vie et la mort a la
suite d'un accident de voiture (qui défile a travers une forét
labyrinthique), tandis que le rideau qui entoure de temps a
autre la scene symbolise le seuil fragile entre la vie et 1la
mort. Cette esthétique cinématographique (les projections
vidéo débutent et achevent 1’opéra) est en outre rendue par
les éclairages remarquables de Fabrice Kebour qui évoquent le
mouvement par 1’alternance d’'ombres et de lumieres crue -
projetées sur le narrateur par exemple. Le metteur en scene
respecte en outre le mélange des registres propre a la poésie
dantesque : le tragique coétoie l’'ironie grotesque (la Voix des
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damnés est un vieux travesti hystérique et 1la danse macabre
tour a tour langoureuse et convulsive se déroule dans une
atmosphére aux lumieres blafardes dont on ne sait si elle
évoque le cirque ou l'asile psychiatrique). L’intérieur d’un
salon bourgeois — trés beau décor mobile d’Etienne Pluss —
joue de ses parois coulissantes pour faire apparaitre
Béatrice, comme surgie du film initialement projeté et rend
d’autant plus saisissant le contraste avec 1'évocation des
Enfers, dont les différents cercles sont évoqués avec un
laconisme d’une admirable efficacité théatrale.

La distribution a quelque peu évolué par rapport a la création
aixoise. Dans le rbole du poete, Bo Skhovus parait 1égerement
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. Déja présente a 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 maniere impressionnante
par la soprano grecque Danae Kontora (et n’a rien a envier a
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, déja créatrice
du réle en 2022, la virtuosité époustouflante ne tombe jamais
dans l’'histrionisme gratuit et reste constamment musical. Une
mention spéciale doit étre accordée a Dominique Visse, dont 1la
voix flOtée reste toujours d’'une incroyable fraicheur.
Egalement habitué du répertoire contemporain (on a pu le voir
au Chatelet 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
ré6les masculins ont aussi été nouvellement distribués

Virgile trouve en David Leigh un bien meilleur interprete que
le timide Evan Hughes : une basse caverneuse alliée a une
posture hiératique, 1’'incarnation est idéale. Quant au



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

Dans la fosse, Kent Nagano continue a défendre avec passion et
précision cet opéra a la fois exigeant et envoltant, grace a
une attention constante aux contrastes que distille une
partition pourtant d’'une grande sobriété expressive. Le Cheur
et 1’Orchestre de 1’0Opéra national de Paris se sont substitués
aux forces lyonnaises, mais 1’'excellence est toujours au
rendez-vous, magnifiée en outre par 1l’'efficace dispositif
électroacoustique de Thierry Coduys qui acheve de faire de
cette soirée de premiere un grand moment de théatre 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 scene et chorégraphie), Karine Girard (Responsable de
la reprise de la chorégraphie), Gesine Vollm (Costumes)
Etienne Pluss (Décors), Fabrice Kebour (Lumiéres), Roland
Horvath (Vidéo), Yvonne Gebauer (Dramaturgie), Thierry Coduys
(Dispositif électroacoustique), Alessandro Di Stefano (Chef
des cheurs), Orchestre et cheurs de 1’0Opéra national de Paris,
Kent Nagano (direction). Crédit photo © Monika Rittershaus



VIDEO : Teaser de « Dante, Il Viaggio » de Pascal Dusapin a
1’'0Opéra national de Paris

CRITIQUE, opéra. PARIS, Opéra
Bastille, le 6 février 2025.
BELLINI : I Puritani. L.
Oropesa, L. Brownlee, A.
Kymach, R. Tagliavinil..
Laurent Pelly / Corrado
Rovaris

Succes triomphal amplement mérité pour cette
production mémorable de I Puritani de Vincenzo
Bellini par Laurent Pelly, créée en 2013 et
reprise il y a six ans, servie par un casting
totalement renouvelé — écho d’'un récent
enregistrement — qui frole la perfection.

Sur scene, un décor dépouillé et non moins suggestif qui nous
plonge dans 1’Angleterre de Cromwell : l’'armature constituée
de tiges métalliques suggere un chateau, une simple cellule
éclairée par la tache blanche d’un lit, puis au 3eme acte, une
simple tour. L’austere et ingénieuse scénographie de Chantal
Thomas, complice de longue date du metteur en scene, fait
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efficacement écho a celle des costumes déclinant des teintes
de gris, marron et noir et contrastant avec la blancheur
éclatante de la robe d’Elvira. Les lumieres de Joél Adam
renforcent 1’impression d’austérité du monde puritain en
dessinant tour a tour des ombres chinoises et des gravures de
conte, et nous plongent d’emblée dans l’'univers onirique qui
traverse le tissu narratif. Dans sa note d’intention, Laurent
Pelly a précisé vouloir surtout partir du point de vue
d’'Elvira, l'histoire n’étant qu’un prétexte au trouble et au
délire qui gagne l’'héroine. La direction d’acteur, millimétrée
sans étre virtuose, souligne admirablement ce contraste entre
le hiératisme des autres personnages, surtout féminins, dont
les robes ne laissent transparaitre aucun pli, et la fluidité
animale d'Elvira, bientdét gagnée par 1'hystérie — theme qui
fit flores dans 1'opéra du XIXe siecle. Hiératisme qui
transparait également dans les cheurs (toujours aussi
excellemment dirigés par Ching-Lien Wu) ou dans le célebre duo
baryton-basse du deuxieme acte.

Dans le r6le d’Elvira, Lisette Oropea est époustouflante de
naturel ; sa voix brillante sans étre désincarnée, doublée
d’une remarquable présence scénique, n’escamote jamais une
diction toujours tres claire, y compris dans les passages les
plus virtuoses (impressionnante variation sur « Vieni al
tempio ! »). Quant a sa scene d’'égarement, elle est
d’anthologie. Lawrence Brownlee, coutumier du ro6le, campe un
Arturo au timbre toujours séduisant, mais au souffle un peu
court dans son air d’entrée. Les choses s’'arrangent au cours
de la soirée, notamment au 3e acte, et ces quelques « ratés »
sont largement compensés par une technique vocale hors pair.
Le Giorgio de Roberto Tagliavini mérite tous les éloges

timbre généreux, rond et profond, malgré une certaine raideur
dans le médium. I1 rend parfaitement justice a la générosité
de son personnage, magnifiée par une intelligibilité du texte
sans faille. Le Riccardo de Andrii Kymach ne manque pas de



qualités : sa noirceur efficace et ses aigus tranchants ne
manquent pas d’impressionner, malgré un timbre par trop
engorgé. Le reste de la distribution est complétée par trois
voix issues de la Troupe de 1'0Opéra, toutes tres prometteuses

le Bruno de Manase Latu est un ténor clair au timbre
velouté, Maria Warenberg insuffle a Enrichetta une jeunesse
bienvenue, malgré la difficulté de la tessiture du rodle,
tandis que Vartan Gabrielian incarne un Gualtiero convaincant,
malgré un timbre encore un peu vert.

Dans la fosse, Corrado Rovaris dirige les forces de
1’0Orchestre de 1’0Opéra national de Paris avec précision et un
sens aigu du théatre, toujours attentif au jeu des chanteurs,
malgré ca et la quelques 1légers décalages. Une soirée
mémorable.

CRITIQUE, opéra. PARIS, Opéra Bastille, le 6 février 2025.
BELLINI : I Puritani. L. Oropesa, L. Brownlee, A. Kymach, R.
Tagliavini.. Laurent Pelly / Corrado Rovaris. Crédit photo ©
Sébastien Mathe

CRITIQUE, opéra. PARIS,
Opéra-Comique, le 25 octobre
2024. G. BENJAMIN : Picture a
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day like this. M. Crebassa,
A. Prohaska, J. Brancy..
Christine Soma / Georges
Benjamin.

Reprise d’une production aixoise de cet
été, “Picture a day like this"”, 1le
quatriéeme opus lyrique de Georges
Benjamin fascine toujours autant. Encore
une réussite exemplaire !

Apres le flamboyant Lessons in Love and Violence sur le destin
tragique d’Edward II d’'apres Marlowe, George Benjamin et son
fidele dramaturge Martin Crimp reviennent vers la forme breve
de 1’'opéra en un acte qu’ils avaient éprouvé avec leur premier
opéra Into the Little Hill. Commande du Festival d’Aix-en-
Provence, cette fable ordinaire matinée de merveilleux fascine
par sa rigoureuse linéarité dramatique. Et comme toujours,
texte et musique frémissent a l’'unisson, retrouvant 1’'idéal du
genre a sa création. Sur une scene dépouillée, entourée de
miroirs, une femme pleure la mort de son enfant — évoquée par
les sonorités délicates de la harpe — qui ne pourra revenir a
la vie que si elle rencontre, dans 1l'espace d’'une seule
journée (l'unité de temps de la tragédie classique) une
personne heureuse qui voudra bien lui donner un bouton de sa
veste. Elle fera successivement la rencontre d’un couple
amoureux, d’'une compositrice bipolaire flanquée de son
assistant, d’'un artisan, d’un collectionneur ; tous se
réveleront, a la fin, malheureux, malgré les apparences
trompeuses. La derniere encontre acheve le conte dans la plus
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complete ambiguité quant a l’'issue du drame, puisque la jeune
mere rencontre une femme, Zabelle, sorte de miroir inversé de
1l'héroine, qui se dit heureuse précisément parce qu'elle
n'existe pas. Une création virtuelle qui est aussi une
allégorie de la création littéraire. Au cours de ces tableaux
successifs, la Femme ne rencontre donc que 1l'apparence du
bonheur, derriére laquelle se cachent en réalité la jalousie,
1’aliénation, la vanité et la solitude, constituant autant de
péripéties du drame, alors que la jeune femme, au terme d’un
véritable parcours initiatique, découvre dans sa main le
fameux bouton du salut.

Crédit photographique © Stefan Brion

Le décor imaginé par Daniel Jeanneteau et Marie-Christine
Soma, responsables également de la mise en scene, des lumieres
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et de la dramaturgie, évoque la traversée du miroir, idée
reprise d’'Alice au pays des merveilles de Lewis Carroll ;
trois murs aux portes réfléchissantes et pivotantes qui
laissent apparaitre quelques rares éléments de décor : un lit
pour le couple d’amants, une cage de verre pour Ll'Artisan, un
tapis roulant pour la compositrice avant que n’'apparaisse
1’élément 1le plus spectaculaire du drame, le jardin
paradisiaque de Zabelle, fait de plantes en croissance et de
concrétions de minéraux, superbement imaginé par le vidéaste
Hicham Berrada, qui permet de multiplier les effets de miroirs
et les perspectives et devient a son tour une allégorie de la
création artistique.

Dans le role principal, la mezzo Marianne Crebassa — pour qui
le role a été écrit — impressionne de bout en bout par son
timbre chaud, sombre et rond, et magnifiquement projeté, en
particulier dans 1les dernieres pages de 1la partition,
vocalement plus exigeantes. Anna Prohaska campe une Zabelle
sans faille, dont la voix de soprano est censée apporter une
réponse au questionnement de la Femme, dans une idéale
complémentarité vocale et dramaturgique. Les autres chanteurs,
tous excellents, interpretent deux rbéles. Beate Mordal incarne
tour a tour et magistralement 1’'Amante puis la Compositrice,
dans les deux cas, dans un rapport distancé des plus efficaces
a l'’égard de la Femme. Amant, puis assistant de 1la
Compositrice, Cameron Shahbazi préte son timbre flGté de
contre-ténor pour exprimer 1l’insolence éclatante de sa
jeunesse dans le premier rbéle, et l’'insolence tout court pour
le second. Enfin, remarquable Artisan puis Collectionneur, le
baryton John Brancy révele a la fois ses dons exceptionnels
d’acteur et une voix d’une étincelante puissance.

A la téte de 1’Orchestre Philharmonique de Radio France, aux
effectifs réduits mais d’une densité et d'une précision de
métronome, le compositeur dirige une partition luxuriante qui
méle harpe, célesta, cuivres, bois et cloche, et envolte le
spectateur des les premieres notes qui l’installe dans une



atmosphére mystérieuse qui ira crescendo. Avec Picture a Day
like this, Benjamin et Crimp signent un nouveau chef-d’euvre.

CRITIQUE, opéra. PARIS, Opéra-Comique, le 25 octobre 2024. G.
BENJAMIN : Picture a day like this. M. Crebassa, A. Prohaska,
J. Brancy.. Christine Soma / Georges Benjamin.

VIDEO : TEASER de « Picture a day like this » de G. Benjamin
1’'0Opéra-Comique (oct 2024)

CRITIQUE, opéra. MILAN,
Teatro alla Scala, 1le 28
septembre 2024. CESTI :
L’Orontea. S. D’'Oustrac, C.
Vistoli, S. Blanch, H.
Cutting.. Robert Carsen /
Giovannli Antinoni.
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La Scala de Milan avait donné, il y a plus de
solxante ans, la premiere mise en scene moderne de
ce chef-d’euvre de 1’opéra vénitien qu’est
L’0Orontea d’'Antonio Cesti. L’ouvrage triomphe a
nouveau in loco dans une mise en scéne truculente
et efficace de Robert Carsen, autour d’une
distribution de tres haute tenue, et brillamment
dirigée par Giovanni Antonini.

L’'Orontea de Cesti au Teatro alla Scala © Vito Lorusso

Venise a la fashion week

C'est en effet a la Scala (mais dans la petite salle) que fut
créée scéniquement L’Orontea en 1961, avec dans le réle-titre
rien moins que Teresa Berganza. Mais on était loin de
1’interprétation « historiquement informée » que René Jacobs
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allait proposer pour son concert d’'Innsbruck (ville chere a
Cesti, qui y créa plusieurs opéras, dont cette Orontea en
1656) avant de 1’enregistrer dans la foulée pour Harmonia

Mundi. Depuis, l'cuvre qui reste rare a l'affiche, a tout de
méme bénéficié de plusieurs récentes productions — comme a
Innsbruck en 2014, sous la direction de David Bates, et dans
mise en scene de Stefano Vizioli, ou 1’année suivante, a
Francfort, basée sur une nouvelle édition de la partition,
dirigée par Ivor Bolton qui l'enregistra dans la foulée pour
le label Oehms Classics, et plus récemment encore a Sydney, en
mai / juin 2022 (dans une production peu convaincante..).

La nouvelle production de Milan est un enchantement. La mise
en scene ingénieuse de Robert Carsen transpose l’action dans
une galerie d'art (milanaise, bien sir) qui porte le nom de la
reine d’Egypte. Les puristes pourront tiquer éventuellement
devant 1’incongruité d’une telle dénomination (Orontea n’a pas
grand-chose a voir avec l’art pictural, Carsen en fait ici une
femme d’'affaire..), mais qu’importe ; elle n’a au fond
d’'égyptienne que le nom, et l’'on sait que cet exotisme de bon
aloi n'est la que comme support d’une action pleine de
péripéties et de quiproquos sexuels, propres au répertoire
vénitien du Seicento. Dommage que le prologue, un débat entre
Philosophie et Amour, musicalement délectable, ait été
supprimé. Mais 1le spectacle n’en garde que davantage sa
cohérence, dont 1’'intrigue semble prendre 1le contrepied de
celui de Poppée (la chaste Orontea finira par succomber au
charme du jeune peintre Alidoro, dont on apprendra les
origines royales permettant de justifier 1’habituel Llieto
fine). Tous les ingrédients de 1’opéra vénitien y sont réunis
(les lamenti, la scene de sommeil, les airs de fureur, les
quiproquos liés au changement d’identité — la vieille Aristea,
normalement chantée par un ténor, ici par une alto, qui
s'éprend de l’esclave Giacinta travestit en homme -, les
personnages comiques, voire bouffons, l'ivrogne Gelone ou le
valet Tibrino), gages de son immense succes, l'’un des plus
durables du siecle, avec la Dori du méme Cesti ou Il Giasone



de Cavalli.

« L'Orontea est une sorte d’anti-Poppée,
qul multiplie d’ailleurs les clins d’eil
a U'ultime chef-d’ecuvre de Monteverdi »

Sur scene donc, une galerie d’'art qui pivote et laisse
apparaitre tour a tour un bureau avec divan et la skyline des
gratte-ciels milanais, un mur doré qui évoque celui de la
Fondation Prada, un sous-sol ou l'esclave Giacinta jette les
poubelles, et une bibliotheque remplie de livres d’art. La
foule nombreuse venue assister a l’'exposition témoigne de
l’extraordinaire direction d’'acteurs du metteur en scene,
respectueux — c'est le plus important — de l'esprit de
l'euvre. Tout y est théatralement efficace, grace également
aux lumiéres ad hoc de Carsen et Peter Van Praet et aux décors
et costumes élégants de Gideon Davey.

La distribution réunie pour cette résurrection milanaise force
le respect. Dans le role-titre, Stéphanie D’Oustrac déploie un
timbre généreux excellemment projeté et compense une légéere
tendance a emphatiser le recitar cantando par une présence
scénique époustouflante ; elle émeut a juste titre dans son
air célébre « Intorno all’idol mio ». Sa rivale Silandra est
magnifiquement incarnée par Francesca Pia Vitale qui allie a
la beauté de sa silhouette celle d’un timbre lumineux, a la
déclamation parfaitement idoine (son « Addio Corindo », 1'un
des sommets de la partition restera gravé dans les mémoires),
tandis que son amant malheureux et momentanément trahi,
Corindo, trouve dans le contre-ténor Hugh Cutting un
interprete au chant toujours juste, magnifié par une rondeur
alliciante du timbre et une aisance roborative dans le
registre aigu. Son duo avec Silandra, au début de 1'opéra,



fait merveille. Carlo Vistoli est le vrai triomphateur de 1la
soirée. Il campe un Alidoro magistral, fait pleurer les
pierres dans son lamento « Vieni, resta, no, si ? », et montre
de toute la gamme des affects quand il recoit la lettre
d’amour en conclusion du deuxieme acte (« Care note amorose
»), quand il rejette Silandra, apprenant qu’il pourra épouser
une reine, ou quand, finalement rejetée par les deux rivales,
il chante un air désabusé (« Il mondo cosi va ») du plus bel
effet. S'il ne chante aucun air, le philosophe Creonte du
toujours juste Mirco Palazzi prodigue des conseils aux
antipodes de son prédécesseur Séneque (L’Orontea est une sorte
d’'anti-Poppée, qui multiplie d’'ailleurs les clins d'®il a
1’ultime chef-d’'euvre de Monteverdi) avec une maitrise du
recitar cantando qui reste encore la forme musicale
privilégiée de ce répertoire. Le couple comique Gelone et
Tibrillo, respectivement défendu par la basse Luca Tittolo et
la soprano au timbre juvénile Sara Blanch (espiegle et non
moins attachante dans son bel air « Or se dir mi convien la
verita »), représente la caution nécessaire a faire baisser la
tension du drame (Corindo souhaite assassiner son rival) dans
un contre-point qui frise le comique le plus débridé,
irrésistible, quand Gelone fait 1’éloge du vin — éloge assez
fréquent dans 1’'opéra vénitien du XVIIe siecle — ou quand il
se moque, avec Tibrillo, des aléas du sentiment amoureux. La
vieille Aristea est campée par 1’alto Marcela Rahal, registre
inhabituel qui apparait dans 1’'une des quatre partitions
completes de 1'opéra, celle de Cambridge : son interprétation
est d'une telle justesse qu’on la prend réellement pour un
homme travesti en femme ! Enfin, Maria Nazarova joue
magistralement le role travesti de Giacinta / Ismero harcelé
par les avances libidineuses d’Aristea.

Dans la fosse, Giovanni Antonini dirige les forces du Teatro
alla Scala (qui jouent sur instruments anciens) avec une
maitrise saisissante, un sens du théatre inoui, constamment
attentif aux moindres inflexions du livret génial de Cicognini
et Apolloni. Ce faisant, il rappelle que, nonobstant la



primauté du texte poétique qui renferme les affects des
personnages, le théatre est aussi dans ce dialogue incessant
avec les personnages. Voila sans doute ce qui constitue
L’alchimie délicate et si fragile du théatre musical vénitien
qui continue a nous fasciner a pres de quatre siecles de
distance.

CRITIQUE, opéra. MILAN, Teatro alla Scala, le 28 septembre
2024. CESTI : L’'Orontea. S. D’'Oustrac, C. Vistoli, S. Blanch,
H. Cutting.. Robert Carsen / Giovanni Antinoni. Photos © Vito
Lorusso.

VIDEO : Trailer de « L’Orontea » de Cesti selon Robert Carsen
au Teatro alla Scala

CRITIQUE, festival. BEAUNE,
Festival International
d’'Opéra Baroque et Romantique

(Cour des Hospices), le 19
juillet 2024. HAENDEL :
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Alcina. A. M. Labin, A. Bré,
F. Hasler, S. Marino.. Les
Epopées / Stéphane Fuget.

Apres une magistrale trilogie montéverdienne,
Stéphane Fuget et son ensemble Les Epopées
s'attaquent avec brio a Alcina de Georg Friedrich
Haendel, ce qui nous vaut une soirée magique dans
1’écrin somptueux de la Cour des Hospices de
Beaune (dans le cadre du Festival d’opéra baroque
et romantique de Beaune). Une direction
exceptionnelle autour d’un casting quasi idéal,
malgré la défection de Luigi de Donato, souffrant,
qui a tenu, malgré tout, a assurer les récitatifs.

Pour le premier opéra de Haendel
des Epopées, c’est un coup de
maitre. La longue pratique du
recitar cantando abordée dans le
répertoire du Seicento est mis a
bon escient au service d’un
genre plus artificiel qui
présente souvent les longues
pages de récitatifs comme des
bornes d’ennui, avant la séduction des airs, virtuoses,
pathétiques, d'une extréme variété que compte
L’'opéra seria haendélien. Le théatre vibre également dans les
récitatifs qui sont toujours des joutes oratoires rhétoriques
préparant le concentré de discours qu’est l’'aria. D’emblée,
l'ouverture nous plonge au ceur du drame, sans jamais nhous
lacher durant les plus de trois heures trente de musique, et
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introduit le spectateur dans la scene liminaire du premier
acte in medias res. Le passage de la musique éloquente a la
parole qui ne l’est pas moins, se fait ainsi dans la plus
idoine des manieres.

La distribution réunie pour cette premiere frise 1’idéal. Dans
le rbéle-titre, la soprano roumaine Ana Maria Labin est
stupéfiante de justesse dramatique, incarnant avec passion son
personnage en étant constamment attentive aux moindres
inflexions du texte, capable de mille nuances pathétiques qui
bouleversent a chaque instant. Elle nous offre un « Ah, cor
mio » d’anthologie (méme les oiseaux qui piaillaient une bonne
partie au-dessus du ciel des Hospices se sont tus), et la
tension dramatique ne baisse guere dans les récits animés
d’'une vigueur roborative, comme dans les deux autres airs
fameux (« Ombre pallide » et « mi restano le lagrime »). Le
Ruggiero d’Ambroisine Bré nous a moins convaincu. Si la voix
est bien posée et suffisamment projetée (son « Sta
nell’Ircana » est sans doute la ou elle brille le mieux), elle
peche par une présence scénique trop sage, une absence de
réelle incarnation (comme 1’a montré son « Verdi prati »,
excessivement plat). Bradamante est superbement défendue par
le timbre rond, chaleureux et véhément de la mezzo Floriane
Hasler, qui fait mouche dans son air « E gelosia », ou elle
s’adresse a la fois a Oronte et a Morgana et est pleinement
convaincante dans les récits qu’elle déploie avec une grande
force dramatique. Il faut saluer 1’exceptionnel tour de force
de Gwendoline Blondeel, qui a remplacé la regrettée Jodie
Devos (a qui un hommage a été rendu avant le concert),
prévenue quinze jours seulement avant sa prise de role. Une
voix aérienne, ample et parfaitement ciselée qui nous a
enchanté dans chacune de ses interventions (magistrale
« Tornami a vagheggiar » qui clot le premier acte). Dans le
role du prétendant décu Oronte, Juan Sancho, une fois de plus
émerveille. L’unique ténor de la distribution possede un don
inné du théatre, une technique qu’il met, avec le méme entrain
et la méme force, au service des récitatifs (d’une



expressivité rare dans ce répertoire) comme des airs, qu’il
chante avec une facilité déconcertante, sans le moindre faux-
pas. Samuel Marifo campe un Oberto encore trop maniéré, méme
si des efforts ont été manifestement accomplis. Mais sa
prestation peche une fois de plus par une diction brouillonne
(un comble pour un latino) et son aisance manifeste dans le
registre aigu semble faire fi du sens de ce qu’il chante. On
oublie trop souvent que la séduction du chant ne doit jamais
oblitérer la sémantique du discours qui est aussi, dans ce
répertoire, le réceptacle essentiel des affects. Luigi de
Donato complete la distribution dans le réle secondaire du
précepteur Melisso. Hélas, souffrant d’une laryngite, il a été
incapable de chanter son unique air au début du deuxieme acte,
se contentant d’octavier dans le registre grave, donnant ainsi
une étrange impression de « parlar recitando » des origines de
1'opéra.

A la téte de son orchestre des
Epopées, Stéphane Fuget,
silhouette a la fois nerveuse et
délicate, est dans son élément,
gui nous ouvre de nouvelles
perspectives fascinantes
d'interprétation, dans
1l'ouverture, on 1l’'a dit, mais
aussi dans le ballet qui termine
le deuxieme acte, avec des
couleurs inédites, d'une
richesse harmonique proprement fabuleuse. Il semble anticiper
d'une certaine facon le nouveau langage développé par le
ballet dramatique qui suivra la réforme de Gluck : la musique
a aussi une grammaire théatrale qui peut se passer des mots.
Ce soir, Stéphane Fuget en a été son illustre porte-parole.

CRITIQUE, festival. BEAUNE, 42eme Festival International
d’Opéra Baroque et Romantique de Beaune (Cour des Hospices),
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le 19 juillet 2024. HAENDEL : Alcina. Ana Maria Labin
(Alcina), Ambroisine Bré (Ruggiero), Gwendoline Blondeel
(Morgana), Floriane Hasler (Bradamante), Juan Sancho (Oronte),
Luigi de Donato (Melisso), Samuel Marifo (Oberto), Orchestre
Les Epopées, Stéphane Fuget (direction). Photos (c) Ars
Essensia & DR.

VIDEO : Jane Archibald chante 1’air « Ombre pallide » extrait
d’Alcina de Haendel

CRITIQUE, opéra. MILAN,
Teatro alla Scala, le 12
juillet 2024. PUCCINI :
Turandot. Anna NETREBKO /
Davide Livermore / Michele
Gamba.

Apres la Rondine en avril dernier, le
Teatro alla Scala acheve les célébrations
du centenaire (de la disparition) de
Giacomo Puccini avec 1'ultime opus du
compositeur. Un spectacle flamboyant, un
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régal pour les yeux et les oreilles,
malgré une Anna Netrebko peu convaincante
et une direction poussive.

Une opulente Turandot du centenaire

C'est en effet a La Scala que fut créée, posthume, le 26 avril
1926, cette Turandot inachevée, dirigée par Toscanini qui
interrompit la représentation apres le cortege funebre de Liu,
la ou s’arréta la partition autographe de Puccini ; deux jours
plus tard fut représentée la version complétée par Alfano.
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Pour cette production du centenaire, des lumignons électriques
furent distribués aux spectateurs qui les allumerent au moment
ou apparut le portrait du compositeur sous-titré « Ici mourut
Puccini », les mots mémes que prononca Toscanini le jour de la
création de 1'euvre.

La mise en scene confiée au turinois Davide Livermore ne
manque pas d’attraits : une évocation de Pékin a la fois
intemporelle et moderne (les maisons mélent style ancien et
batiments plus contemporains ornés d’enseignes lumineuses),
une fluidité dans la direction d’acteurs grace a un habile jeu
de rideaux de scenes qui tour a tour se levent et s’abaissent
pour faire apparaitre les cheurs ou 1le peuple, une
scénographie grandiose, notamment au deuxieme acte, signée de
Livermore lui-méme, de Eleonora Peronetti et Paolo Gep Cucco,
et surtout 1les somptueux <costumes de Mariana
Fracasso contribuent au plaisir permanent des yeux, rappelant
que Turandot est d’abord un opéra spectaculaire. La tonalité
grise et sombre d’'un paysage urbain digne de certaine
périphérie orientale du premier acte, laisse la place a un
univers plus coloré, celui féérique de la cour impériale au
deuxiéeme acte, puis a un plateau dépouillé, dominé par une
immense lune, lors du duo final, tandis que les lumieres
d’Antonio Castro et les vidéos théatralement efficaces (la
lune changeante de couleur et d’aspect, déployant des fluides
tour a tour rouge et noir, révélant un somptueux arbre aux
feuillages rouge intense, et qui finit par faire apparaitre un
crane) du collectif D-Wok soulignent 1la dimension onirique et
fabuliste de l’'intrigue.

La singularité de la lecture de Livermore éclate au premier
acte, qui accorde une importance inédite au prince de Perse,
interprété par un performer (Haiyang Guo, excellent) au
physique avantageux (il apparait in fine dans le plus simple
appareil), entouré d'autres excellents danseurs magistralement
dirigés. Le deuxieme acte, fastueux, 1l’est sans doute un peu
trop, en particulier lors de la scene des énigmes (la masse



des figurants sur scene échappe parfois a une gestion
contr6lée), mais on apprécie l1’idée de 1’énigme qui prend
subitement flamme chaque fois que celle-ci est résolue par
Calaf ; Turandot est en outre doublée par un mime qui
symbolise son ancétre violée, idée intéressante mais
dispensable. Et le cheval transparent et mobile, manipulé par
trois hommes qui déambule tout au long de la production est
d’'un effet impressionnant mais dont 1la pertinence parait
douteuse.

On attendait bien slr la performance d’Anna Netrebko dans le
réle-titre. I1 faut bien avouer que la diva a perdu de sa
superbe : son timbre est apparu forcé, notamment dans les
aigus, 1’émission poussive et parfois méme instable ; nous
L’avons trouvé bien plus convaincante et émouvante dans le
registre grave et médian et surtout dans Tles
magnifiques pianissimi qui ont égrené sa prise de role.
Originellement destiné a Roberto Alagna qui a di déclarer
forfait pour raisons de santé, le ro6le de Calaf a été
parfaitement défendu par Brian Jagde. Le ténor américain a
fait montre d’une vaillance remarquable, réservant au public
un « Nessun dorma » vigoureux et attentif au texte, loin de
toute caricature belcantiste. Rosa Feola campe une Liu
magnifique de grace et de nuance, d’une musicalité rare et a
la diction sans faille : c’est de loin, l’'interprete le plus
convaincant. En Timur, Vitalij Kowaljow impressionne a la fois
par sa voix de basse caverneuse et par sa présence scénique,
et si le vétéran Raul Giménez décoit un peu par son jeu
statique et son chant maniéré, Sung-Hwan Damien Park, Chuan
Wang, Jinxu Xiahou, respectivement Ping, Pang et Pong,
séduisent par leur voix bien projetée et leur désinvolture
rafraichissante, malgré une prononciation de 1'italien parfois
aléatoire. Les autres interprétes secondaires remplissent
parfaitement leur réle : le mandarin Adriano Gramigni, les
deux servantes Flavia Scarlatti et Marzia Castellini, issue du
cheur du Théatre de la Scala, tandis que le cheur des Voix
Blanches est superbement dirigé par Marco de Gaspari, a 1la



fois compact, puissant, éloquent.

Dans la fosse, Michele Gamba dirige la phalange de 1'opéra en
accentuant exagérément la dimension tragique de 1’euvre par un
volume sonore du plus mauvais effet ; 1'exces de décibels
couvre tres souvent les voix et néglige les nombreuses
finesses de la partition, dont les effets « exotiques »
apparaissent a l’'inverse trop explicitement. Rien de plus
difficile que d’atteindre 1'équilibre des pupitres et de faire
montre de nuances, surtout pour l’'une des partitions les plus
bigarrées de Puccini. Au final, un spectacle des plus
agréables, scéniquement d’'une rare opulence, malgré un réle-
titre décevant et une direction quelque peu poussive.

CRITIQUE, opéra. Milan, Teatro alla Scala, Puccini, Turandot,
12 juillet 2024. Anna Netrebko (Turandot), Radl Giménez
(L"Empereur Altum), Vitalij Kowaljow (Timur), Brian Jagde
(Calaf), Rosa Feola (Liu), Sung-Hwan Damien Park (Ping), Chuan
Wang (Pang), Jinxu Xiahou (Pong), Adriano Gramigna (Un
mandarin), Flavia Scarlatti (Premiere Servante), Marzia
Castellini (Seconde Servante), Haiyang Guo (Le prince de
Perse), Davide Livermore (mise en scene), Eleonora Peronetti,
Paolo Gep Cucco, Davide Livermore (décors), Mariana Fracasso
(costumes), Antonio Castro (lumieres), D-Wok (video),
Orchestre et cheur du théatre de la Scala, Michele Gamba
(Direction).

TEASER VIDEO : Anna Netrbko chante « In questia regia » dans



Turandot de Puccini et dans 1la mise en scéene de Davide
Libvermore pour le Teatro alla Scala de Milan

approfondir

La TURANDOT de Netrebko en .. 2016

En 2016, dans un monde qui n’'a plus rien a voir avec celui
actuel, — une ere d’avant les guerres et la covid, DG Deustche
Grammophon publiait un récital titre de la diva austro-russe

VERISMO ou sa Turandot pourtant, dans deux airs aussi
éprouvant que dramatiquement sidérant (dont « In questa
Reggia »), exprimait la fragilité glacante de la princesse
chinoise.. LIRE notre critique complete du CD VERISMO d'’Anna
Netrebko :
https://www.classiquenews.com/cd-compte-rendu-critique-verismo
-boito-ponchielli-catalani-cilea-leoncavallo-mascagni-puccini-
airs-doperas-par-anna-netrebko-soprano-1-cd-deutsche-

grammophon/

CD, compte rendu critique. « VERISMO » : Boito, Ponchielli,
Catalani, Cilea, Leoncavallo, Mascagni, Puccini, airs

d’opéras par Anna Netrebko, soprano (1 cd Deutsche
Grammophon)



https://www.classiquenews.com/cd-compte-rendu-critique-verismo-boito-ponchielli-catalani-cilea-leoncavallo-mascagni-puccini-airs-doperas-par-anna-netrebko-soprano-1-cd-deutsche-grammophon/
https://www.classiquenews.com/cd-compte-rendu-critique-verismo-boito-ponchielli-catalani-cilea-leoncavallo-mascagni-puccini-airs-doperas-par-anna-netrebko-soprano-1-cd-deutsche-grammophon/
https://www.classiquenews.com/cd-compte-rendu-critique-verismo-boito-ponchielli-catalani-cilea-leoncavallo-mascagni-puccini-airs-doperas-par-anna-netrebko-soprano-1-cd-deutsche-grammophon/
https://www.classiquenews.com/cd-compte-rendu-critique-verismo-boito-ponchielli-catalani-cilea-leoncavallo-mascagni-puccini-airs-doperas-par-anna-netrebko-soprano-1-cd-deutsche-grammophon/
https://www.classiquenews.com/cd-compte-rendu-critique-verismo-boito-ponchielli-catalani-cilea-leoncavallo-mascagni-puccini-airs-doperas-par-anna-netrebko-soprano-1-cd-deutsche-grammophon/
https://www.classiquenews.com/cd-compte-rendu-critique-verismo-boito-ponchielli-catalani-cilea-leoncavallo-mascagni-puccini-airs-doperas-par-anna-netrebko-soprano-1-cd-deutsche-grammophon/
https://www.classiquenews.com/cd-compte-rendu-critique-verismo-boito-ponchielli-catalani-cilea-leoncavallo-mascagni-puccini-airs-doperas-par-anna-netrebko-soprano-1-cd-deutsche-grammophon/
https://www.classiquenews.com/cd-compte-rendu-critique-verismo-boito-ponchielli-catalani-cilea-leoncavallo-mascagni-puccini-airs-doperas-par-anna-netrebko-soprano-1-cd-deutsche-grammophon/

CRITIQUE, festival. BEAUNE,
42eme Festival International
d’Opéra Baroque et Romantique
(Basilique Notre-Dame), le 6
juillet 2024. F. COLIN de
BLAMONT : Les Fétes grecques
et romaines. M. C. Chappuis,
D. Witczak, H. Carpentier, C.

Dubois.. La Chapelle
harmonique / Valentin
Tournet.

Désormais habitué du Festival International
d’Opéra Baroque et Romantique de Beaune, Valentin
Tournet ressuscite Les Fétes grecques et romaines,
premier opéra de Francois Colin de Blamont — dont
la premiere entrée évoque les Jeux Olympiques.
Distribution et direction superlatives et
roboratives, hélas gatées par la suppression de la
derniere entrée..
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Les jeux en féte !

i Apres Versailles et 1la

LEEE-FETESGRECQU.ES"* Correze, Les Fétes grecques et
B & ROMAINES s - ’

R SLNRRSASIENSE . romaines achevent a Beaune 1la
B €8 . tournée de ce magnifique opéra-
ballet qui marque les débuts de
Francois Colin de Blamont sur la
scene lyrique. Compositeur qui
se situe dans le sillage de
Lully (et annonce Rameau), Colin
de Blamont composa ce ballet en
1723 pour célébrer la majorité
de Louis XV, qui connut wun
immense succes, confirmé par les nombreuses reprises qui
s'étalent sur pres d’'un demi-siecle. Constitué de trois
entrées indépendantes, mais reliées par une thématique
commune, les fétes de 1'Antiquité (Les jeux olympiques, Les
Bacchanales et Les Saturnales), l'opéra se distingue par la
présence de personnages historiques plutét que mythologiques
(Alcibiade, Marc-Antoine et Cléopatre, ou encore le poete
Tibulle) et par la premiere collaboration du compositeur avec
le prolifique librettiste Louis Fuzelier (qui signera
notamment le livret des Indes galantes de Rameau, parangon de
1’'opéra-ballet). Mais comme pour L'Olimpiade de Métastase (et
Vivaldi, Pergolese ou Hasse), les jeux ne sont en réalité
qu’'un prétexte pour des dialogues galants, interrompus par de
nombreux airs, duos, cheurs et pieces instrumentales du plus
bel effet. La partition est débordante d’inventivité mélodique
(en cela comparable au style de Campra), manifeste des
l’ouverture et le premier duo entre Clio et Erato, les
nombreux préludes et ritournelles ou, bien sir, les danses
(magnifique chaconne du prologue) qu’aurait magnifié une
chorégraphie ad hoc.
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Hélas, les spectateurs ont été privés de la troisieme entrée,
pourtant indiquée dans le programme, sans qu’aucune annonce
n'ait été faite. Ne boudons pas cependant notre plaisir. La
distribution réunie est sans faille. Cécile Achille déploie un
timbre séduisant dans la premiere et la deuxieme entrée (tres
bel air d’une Egyptienne, « Livrons sans alarmes »), Jehanne
Amzal impressionne par sa virtuosité, notamment dans le roéle
d’Aspasie, et Hélene Carpentier fait une entrée fracassante
des le prologue, Clio superbe de bravoure, dont le timbre
chaud et a 1’élocution impeccable triomphe davantage encore
dans le role suivant de Timée, révélant une présence théatrale
des plus efficaces. Mais la distribution féminine est dominée
plus encore par Marie-Claude Chappuis, immense connaisseuse de
ce répertoire, qui incarne avec grace et puissance
successivement une Erato solide et volontaire et une Cléopatre
d’une sensibilité alliciante, distribuant une grande palette
d’'affects, malgré le statisme relatif de 1’'intrigue. Chez les
hommes, David Witczak est un baryton racé et éloquent, mais
peut-étre un peu en retrait pour incarner des personnages de
la trempe d’Apollon, d’Alcibiade ou de Marc-Antoine. La beauté
de la voix compense malgré tout une faible présence scénique.
En revanche, Cyrille Dubois fait de nouveau preuve de ses
moyens vocaux phénoménaux, d'une aisance extraordinaire (des
son air d’entrée, dans le role d’'Amintas, de la premiere
entrée), ne fléchissant aucunement, y compris dans le registre
aigu qui maintient une diction parfaitement audible.

A téte de sa Chapelle Harmonique, Valentin Tournet dirige avec
rigueur et enthousiasme, toujours soucieux des équilibres
entre les pupitres ou chaque instrument sonne avec une tres
grande clarté, et entre les pupitres et les voix, faisant
ainsi preuve d’un tres grand sens du théatre qui, dans cette
partition, domine plus encore dans la rhétorique de la parole
que dans celle du geste. Les cheurs, tres présents, ajoute a
la splendeur d’une partition qui méritait d’étre exhumée. Les
spectateurs, frustrés de n'avoir pu entendre 1la tres belle
troisieme entrée, se reporteront a 1l'’enregistrement



discographique remarquable paru en 2023 sous le label chateau
de Versailles-Spectacles, célébrant ainsi olympiquement le
tricentenaire de l'ecuvre.

CRITIQUE, ballet héroique. BEAUNE, 42éme Festival
International d’Opéra Baroque et Romantique (Basilique Notre-
Dame), le 6 juillet 2024. Hélene Carpentier (Clio, Timée),
Marie-Claude Chappuis (Erato, Cléopatre), Cécile Achille
(Zélide, Plautine, Une Egyptienne, Une bergére), Jehanne Amzal
(Aspasie, Délie), David Witczak (Apollon, Alcibiade, Marc-
Antoine), Cyrille Dubois (Amintas, Eros, Tibule, un suivant
d’Apollon). La Chapelle Harmonique / Valentin Tournet
(direction).

CRITIQUE, opéra. METZ, Opéra-
Théatre, le 6 juin 2024. M.
DE FALLA : L’Amour sorcier /
La Vida breve. N. Goldman, V.
Kamenica, J. L. Ballestra..
Paul-Emile Fourny /José
Miguel Pérez-Sierra.

C’est une atmosphere empreinte de magie et de superstition qui
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impregne les deux ouvrages de Manuel de Falla, composées a dix
ans de distance, mais réunies par une méme mythologie
andalouse d’une grande force expressive. Le ballet-pantomime
L’Amour sorcier, postérieur a l'opéra est chorégraphié avec
épure par Gilles Schamber qui sait magnifiquement exalter 1la
puissance du désir — a savoir « l’immuable attraction qui
rapproche les corps » — qui émane de la partition. Sur scene,
dans un décor sobre qui servira a La Vida breve, sept danseurs
vétus de bleu indigo et sept danseuses en rouge grenat -
superbes costumes de Dominique Louis - magnifient
l’indifférenciation des corps et des sexes en faisant fi d’une
narration prétexte a un flamboyant déploiement de gestes
expressionnistes d'une grande force et d’une grande
originalité. Tous excellents, les danseurs servent d’écrin a
la voix envoltante et sensuelle de Patricia Illera, dont les
interventions sont autant de stases éloquentes, servant de
contrepoint a 1’éloquence du geste, efficace méme dans les
quelques interventions silencieuses. La musique habille et
déshabille les corps, intervertit les costumes, magnifiés par
les lumieres inventives de Patrick Méeiis, avant de culminer
dans le tourbillonnement fascinant de la célebre danse du feu.
La direction de José Miguel Pérez-Sierra rend justice a cette
partition foisonnante et roborative, méme si on e(t aimé, ca
et la, plus de mordant et de fureur contenue.



Pour La Vida breve, la scénographie déploie décors
(de Emmanuelle Favre) et costumes (de Giovanna Fiorentini) a
l’esthétique naturaliste, avec une fontaine centrale surmontée
d’une gigantesque Vierge éplorée en azulejo, sans pour autant
tomber dans le cliché facile d’'une Espagne folklorique,
cantonnée a la musique, encore que celle-ci parvient a s’en
détacher habilement a travers une orchestration complexe et
raffinée. La mise en scéne de Paul-Emile Fourny combine une
lecture linéaire et fidéle aux indications du livret, et une
attention constante aux effets elliptiques de la partition.
L'opéra de de Falla échappe ainsi aux poncifs du drame vériste
auquel on l'a trop souvent injustement réduit. Si les éléments
traditionnels ne sont pas absents (peignes, mantilles,
castagnettes, costumes de flamenco..), 1’'image vériste est
subsumée par une construction elliptique et poétique,
symboliste aussi (a l’image de 1'oiseau mort au début du
premier acte, métaphore du mal d’amour), qui fait toute la
force et 1’'originalité de l'cuvre.

Dans le r6le de Salud, Na’'ama Goldman impressionne par un
timbre charnu, puissamment expressif et excellemment projeté,
presque crié, mais toujours d’'une grande justesse et précision
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qui nous vaut une séguedille d’anthologie. Vikena
Kamenica campe une magistrale grand-mere, a la fois sensible
et résignée, a la présence scénique confondante de vérité ;
son timbre d’airain, a la fois rond et guttural, envahit
littéralement 1la scene de sa plénitude de mater dolorosa. Si
le Paco de Jean-Michel Richer est 1égerement en retrait (on le
ressent en particulier dans son duo avec Salud), ces quelques
réserves vocales sont largement compensées par le jeu d’'acteur
idoine qui rend justice a la pusillanimité du personnage.
L'expérimenté Jean-Luc Ballestra préte sa belle voix solide a
L'oncle (El Tio Sarvaor) et convainc pleinement par la palette
expressive qu’'il parvient a déployer. On retrouve Patricia
Illera en Carmela, que doit épouser Paco, au timbre toujours
aussi efficace et prometteur. La voix de la forge, puis la
voix lointaine trouvent en Tadeusz Szczeblewski un magnifique
interprete du poids de la fatalité que son chant évoque en
chacune de ses interventions. Enfin, la cantaora de Laura
Gallego Cabezas ne pouvait trouver meilleure incarnation,
d’une justesse et d’'une authenticité incomparables. Mention
spéciale pour les cheurs excellemment préparés par Nathalie
Marmeuse : précision d’entomologiste et diction impeccable ne
sont pas les moindre de leurs qualités. Dans la fosse, le chef
espagnol José Miguel Pérez-Sierra, récent nouveau directeur du
théatre madrilene de la Zarzuela, retrouve davantage ses
marques que pour le ballet et nous offre une direction
brGlante et passionnée, habile a gérer les contrastes,
jusqu’aux ultimes accords tragiques et abrupts sur lesquels
s'acheve cette partition de bout en bout exaltante.

CRITIQUE, opéra. METZ, rendu, OPERA. METZ, opéra, le 6 juin
2024. M. DE FALLA : L’Amour sorcier / La Vida breve. Patricia
Illera (Mezzo-soprano), Valerian Antoine, Timothée Bouloy,
Charlotte Cox, Graham Erhardt-Kotowich, Lore Jehin, Elisa
Lons, Aurélien Magnan, Clément Malcuzk, Victoira Pesce, Anik



Roman de Miguel, Johanne Sauzade, Lucas Schneider (danseurs),
Ballet de 1’0Opéra-Théatre de l'Eurométropole de Metz, Gilles
Schamber (chorégraphie), Dominique Louis (costumes), Patrick
Méels (lumieres) ; La vida breve : Na’'ama Goldman (Salud),
Vikena Kamenica (La Abuela), Patricia Illera (Carmela), Jean-
Michel Richer (Paco), Jean-luc Ballestra (El Tio Sarvaor),
Jérémy Weiss (Manuel), Tadeusz Szczeblewski (Une voix dans la
forge/Une voix lointaine), Laura Gallego Cabezas (La
Cantaora), Sylvain Courtney (Le guitariste), Ronan Meyblum (Un
vendeur), Aurore Weiss, Francoise Folschweiller-Loy, Aline Le
Fourkié (Trois vendeuses), Esther Lazslo (La petite fille),
Paul-Emile Fourny (Mise en scéne), Alvaro Siddharta (Assistant
a la mise en scene), Emmabuelle Favre (Décors), Giovanna
Fiorentini (Costumes), Patrick Méeils (Lumiéres), Lorena
Coppola (Chorégraphie), Oksana Pavolva (Chef de chant), Cheur
de 1’'Opéra-Théatre de 1'Eurométropole de Metz, Nathalie
Marmeuse (Cheffe de cheur), Orchestre national de Metz Grand
Est, José Miguel Pérez-Sierra (direction).

CRITIQUE, opéra. MADRID,
Teatro Real, le 25 mai 2024.
WAGNER : Die Meistersinger
von Nurnberg. Laurent Pelly /
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Pablo Heras-Casado.

Mettre en scene les Maitres chanteurs de Nuremberg
de Richard Wagner n'’est pas chose aisée. S'il
s’'agit bien d’un opéra comique (le seul du
compositeur, si 1’on excepte la

juvénile Liebesverbot) qui pourfend les regles par
trop rigides de 1l’art, a travers le comportement
ridicule de Beckmesser, c’est aussi une grandiose
illustration de l'art poétique de Wagner dans
lequel les longs discours spéculatifs (sur l'art
allemand, sur la bourgeoisie, sur les techniques
de versification) sont tres présents.
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Et Laurent Pelly a largement et tres brillamment relevé le
défi au Teatro Real de Madrid. Sur scene, les décors de
Caroline Ginet montrent de grands pans de murs posés en biais,
que 1l'on devine, a travers leurs vitraux, étre ceux de
1l'église Sainte-Catherine de Nuremberg, ou se déroule le
premier acte, encerclant un double panneau giratoire, symbole
d’un art qui reste a reconstruire (comme pouvait 1’'étre 1la
ville, détruite apres la Seconde guerre mondiale). Mais la
cité médiévale, « personnage » essentiel de l'ecuvre, n’est pas
oubliée pour autant. Laurent Pelly n’opte ni pour une
évocation historiciste (comme dans la production de 2015 du
Met newyorkais, ou dans celle que signa Wolfgang Wagner en
1968 a Bayreuth, reprise en 1984), ni pour une adaptation
moderne, (comme celle de David Bosch a Paris en 2016, qui
transposa la ville de Hans Sachs dans une banlieue pauvre et
grise des années 80), mais pour une lecture évocatrice,
quelque peu naive, mais théatralement tres efficace : la cité
est représentée par des dizaines de petites maisons aux toits
pentus, constitués de cartons d’emballage, qui seront éclairés

au 2° acte (superbes lumieres de Urs Schonebaum), conférant une
certaine poésie a 1'’ensemble, puis déplacés, et mis sens
dessus dessous, relégués dans un coin, dans le dernier acte,
selon le principe « pellien », déja éprouvé, par exemple, dans
son Platée, du « décor destructuré ». Justement, la présence
de nombreux livres, empilés dans la maison de Sachs au début
de l’acte III, tandis que des dizaines de chaussures sont
agglutinées au plafond en grappes de raisin, montre que c’'est
par l'art et la littérature que pourra triompher la nation
allemande, méme quand le Reich aura cessé d’exister (Wagner
pensait au premier Reich, en espérant 1'avenement du
deuxieme). Le metteur en scene signe également les costumes,
qui semblent correspondre a 1'époque de la composition de
L’'opéra (excellente idée d’'avoir habillé les Maitres chanteurs
en style Biedermeier, symbole de la bourgeoisie trionfante,
évoquée par Pogner dans le premier acte). Pelly impressionne
enfin par une époustouflante direction d’acteurs, dont les



mouvements agissent presque a la maniere d’une chorégraphie,
ce qui permet de suivre les plus de quatre heures trente de
musique sans aucun temps mort.

La distribution réunie pour cette nouvelle production
madrilene (la derniere eut lieu en 2002) éblouit par sa
cohérence et son engagement de chaque instant. Dans le réle de
Hans Sachs, Gerald Finley (qui chanta le rdéle a Glyndebourne
en 2011) est impérial et déja légendaire ; sa voix de baryton
solide et magistralement projeté domine largement un plateau
pourtant superlatif. Tomislav Muzek campe un Walter brillant,
sans doute un peu léger (les aigus sont parfois forcés), mais
démontre une grande aisance dans les moments élégiaques. L’Eva
de Nicole Chevalier tranche par son chant véhément, conjugué a
un timbre mozartien de belle facture et sa présence scénique
révele comme jamais 1’ambiguité de ses 1liens avec
Sachs. Sebastian Kohlhepp incarne un David crédible, dont
l’agilité du jeu fait écho a celle de son chant et compense un
timbre parfois nasillard, mais d’une grande justesse
d’élocution. La Magdalene d’Anna Lapkovskaja est un régal de
tous les instants, mezzo racée aux faux airs de Mary Poppins.
La confrérie des maitres n’appelle que des louanges, méme si
elle est dominée par le Pogner grave, dans le jeu et la voix,
de Jongmink Park. Enfin, Leigh Melrose est un Beckmesser
irrésistible de dr6lerie, un acteur hors pair, constamment en
mouvement, son visage et ses gestes distillent mille nuances,
et dont 1’allure est a la fois inquiétante et ridicule. Si
Magdalene est Mary Poppins, Beckmesser est ici un Klaus Kinski
pathétique, qui chante tres bien mal ! Une mention spéciale
aux Cheurs exceptionnels du Teatro Real, d'une force et d’'une
précision rarement atteintes a ce niveau.

Dans la fosse du Teatro Real, Pablo Heras-Casado se démene
comme un diable pour tenter de conférer une cohérence
rythmique a un orchestre qui n’a pas l’expérience des
phalanges germaniques (on regrettera certaine instabilité de
tempo dans la célebre ouverture), mais gagne en confiance et



en efficacité, notamment dans la rixe dont Beckmesser fait les
frais, a la fin du 2eme acte, dans 1l'ouverture du 3eme acte,
aux couleurs soyeuses et tout en retenue, ou dans la
jubilatoire kermesse de ce méme 3eme acte. Sans doute que le
chef espagnol a eu raison de délaisser les profondeurs
métaphysiques des autres opus du compositeur et de miser sur
une certaine légereté, plus conforme a la tonalité comique de
ces Maitres qui nous ont enchanté.

CRITIQUE, opéra. MADRID, Teatro Real, le 25 mai 2024. WAGNER :
Die Meistersinger von Niirnberg. Gerald Finley (Hans Sachs),
Jongmink Park (Veit Pogner), Paul Schweinester (Kunz
Vogelgesang), Barnaby Rea (Konrad Nachtigal), Leigh Melrose
(Sixtus Beckmesser), José Antonio Lopez (Fritz Kothner),
Albert Casals (Balthasar Zorn), Kyle van Schoonhoven (Ulrich
Eisslinger), Jorge Rodriguez Norton (Augustin Moser), Bjgrn
Waag (Hermann Ortel), Valeriano Lanchas (Hans Schwarz),
Frederic Jost (Hans Foltz), Tomislav Muzek (Walter von
Stolzing), Sebastian Kohlhepp (David), Nicole Chevalier (Eva),
Anna Lapkovskaja (Magdalene), Alexander Tsymbalyuk (Sereno),
Pilar Belaval (un apprenti), Irene Garrido (une voisine),
Laurent Pelly (mise en scene et costumes), Luc Birraux, Anna
Ponces (assistants a la mise en scene), Caroline Ginet
(décors), Buki Shiff (costumes), Urs Schonebaum (lumiéres),
José Luis Basso (direction du cheur), Orquesta y Coro
Titulares del Teatro Real, Pablo Heras-Casado (direction).
Crédit photo (c) Javier del Real.

VIDEO : Les Maitres-Chanteurs de Nuremberg de Wagner selon
Laurent Pelly au Teatro Real de Madrid (en intégralité sur
OperaVision)



CRITIQUE, opéra. PARIS, Opéra
Bastille, le 18 mai 2024.
STRAUSS : Salomé. L.
Davidsen, J. Reuter, E.
Gubanova.. Lydia Staier / Mark
Wigglesworth.

Reprise de la mémorable et sulfureuse production
de Salomé de Richard Strauss, créée in loco en
2022, avec une distribution largement renouvelée,
et une Salomé qui fascine toujours autant par sa
mise en scene radicale, d’une force rare (signée
Lydia Staier) — et plus encore par la prise de
role époustouflante de la soprano norvégienne Lise
Davidsen. Une réussite magistrale !

Une dystopie expressionniste
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A opéra trash, qui déja choqua a sa création & Dresde en 1905,
lecture trash et sans concession : la vision de Lydia Steier
s’éloigne des voluptés décadentes de la piece d’Oscar Wilde
qui inspira le livret écrit par Richard Strauss lui-méme, méme
si des traces nombreuses en subsistent dans les nombreuses
images au parfum de tubéreuse qui parsement le texte. Il
s'agit ici plutdét de dénoncer les dérives totalitaires et
perverses des puissants. Sur scene, le dispositif
spectaculaire de Momme Hinrichs montre un palais austere, aux
murs gris ; sur celui central, en hauteur, une grande baie
vitrée révele des scenes orgiaques des figures d’'autorité qui
se repaissent des corps d’esclaves, descendus ensuite dans des
linceuls par un grand escalier latéral, puis jetés dans la
fosse située a jardin de la scene. L’éclairage cru et cruel
de Olaf Freese accentue l’atmosphére angoissante des premieres
scenes. En son centre, l’'on percoit une sorte de puits ou est
enfermée le prophete Jean-Baptiste, et qui remonte ensuite a
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la surface sous la forme d’une cellule. La cour du tétrarque
Hérode apparait ainsi comme une faune bigarrée (superbes
costumes de Andy Besuch qui rappellent 1’esthétique d’un Peter
Greenaway ou d’une Vivienne Westwood), perdue entre Pétrone et
Jean Lorrain, inquiétant et grand-guignolesque (la coupe mulet
d’'Hérode tout droit sorti d'un égaré de la Oktoberfest, ou
L’opulente poitrine visible d’Herodias).

En cohérence avec cette vision tres noire du mythe biblique,
Salomé ne danse pas, mais subit d’abord les attouchements
libidineux d’'Hérode qui renifle ses vétements et se lechent
les doigts, avant que la horde des courtisans n’entourent (y
participent-ils ?) leur accouplement bestial, d’ou sort
hébétée et chancelante, apres la fin de la danse symphonique,
une Salomé maculée de sang. Autre écart eu égard a la
littéralité de l’'intrigue : Salomé ne baise pas la bouche de
Jochaanan décapité, mais réve qu’'elle le rejoint dans sa
cellule pour l'embrasser, tandis que son double, visage caché
par ses cheveux, rampe convulsivement au sol, illustrant ainsi
le dédoublement onirique du personnage, clin d’'e@il
involontaire ou non aux Trois essais sur la théorie
sexuelle que Freud venait précisément de publier en 1905,
année de la création de Salomé. Enfin, la mort de Salomé est
également suivie de celle d’'Hérode, abattu avant le baisser de
rideau.

Si la lecture jusqu'au-boutiste de Lydia Steier peut
embarrasser ou pour le moins faire débat, la distribution
réunie pour cette reprise comble toutes les attentes. Dans le
role-titre, terriblement_exigeant, Lise Davidsen impressionne
par son ambitus vocal, sa projection sans faille, toujours
attentive aux milles nuances du réle, son incroyable présence
scénique, passant avec une déconcertante aisance du caprice
adolescent a la détermination la plus affirmée ; Johan Reuter
campe le prophete avec justesse, et si sa voix tres sonore de
baryton-basse fait merveille, on regrette que le dispositif
scénique 1'atténue quelque peu, notamment quand il est dans sa



cellule. Le ténor allemand Gerhard Siegel incarne avec brio un
Hérode en souverain d'opérette, dont la petite taille et 1la
bonhomie apparente accentuent le caracteére concupiscent du
personnage souvent sollicité dans le registre haut medium et
aigu, dont le chanteur danois se tire avec les honneurs. Plus
impressionnante encore est la Herodias de Ekaterina Gubanova,
mezzo racée, impérieuse et sans faille, et si 1'on peut
regretter quelques légeres faiblesses dans le registre medium,
elles sont largement compensées par la stupéfiante aisance
dans les aigus et un abattage scénique qui dépeint le
personnage en érotomane invétérée digne de Fellini. Les autres
réles n’appellent que des louanges, en particulier Pavol
Breslik, ténor de luxe en Narraboth sensible, a la voix
cristalline et bien projetée, qui se suicidera ; le groupe des
cing juifs est dominé par le premier (Matthaus Schmidlechner),
ténor de caractere a la voix bien projetée et scéniquement
efficient, tandis que les autres sont assez peu audibles ; se
distinguent également 1’esclave de 1la soprano Llanah Lobel-
Torres, la basse bien sonore de Alejandro Balifas Vieites (un
Cappadocien), ou encore le premier soldat de Dominic Barberi,
plus remarquable, au sens propre, que le second.

Dans la fosse, la direction de Mark Wigglesworth sait tirer un
vrai souffle dramatique de 1'Orchestre national de Paris
qu'offre la partition opulente de Strauss, méme si on elt aimé
plus de noirceur a certains endroits (dans le duo qui suit la
danse par exemple) ; il convainc cependant davantage que dans
la récente Beatrice di Tenda ici méme, et sait capter les
mille bizarreries expressionnistes (accélérations abruptes,
tempi suspendus, rares parenthéses élégiaques) de ce premier

chef-d’euvre lyrique du XX° siecle.

CRITIQUE, opéra. PARIS, Opéra Bastille, le 18 mai 2024.
STRAUSS : Salomé. Gerhard Siegel (Herodes), Ekaterina Gubanova



(Herodias), Lise Davidsen (Salome), Johan Reuter (Jochanaan),
Pavol Breslik (Narraboth), Katharina Magiera (Page
d'Herodias), Matthdus Schmidlechner (Premier Juif), Eric
Huchet (Deuxieme Juif), Maciej Kwasnikowki (Troiseme Juif),
Tobias Westman (Quatrieme Juif), Florent Mbia (Cinquieme
Juif), Dominic Barberi (Premier soldat), Bastian Thomas Kohl
(Second soldat), Alejandro Balifas Vieites (Un Cappadocien),
Llanah Lobel-Torres (Un esclave), Lydia Steier (Mise en
scene), Victoria Sitja (Responsable de la reprise), Momme
Hinrichs (Décors et vidéo), Andy Besuch (Costumes), Olaf
Freese (Lumieres), Maurice Lenhard (Dramaturgie), Orchestre de
L'Opéra national de Paris, Mark Wigglesworth (direction)

VIDEO : Trailer de « Salomé » selon Lydia Staier a 1’'0Opéra
National de Paris



