
CRITIQUE, opéra. NANCY, Opéra
National de Lorraine, le 18
avril 2024. WEILL : Le lac
d’argent  (Der  Silbersee).
Ersan  Mondtag  (mise  en
scène),  Gaetano  Lo  Coco
(direction).
Créé le 18 février 1933, simultanément à Leipzig, Magdebourg
et  Erfurt,  peu  de  temps  après  l’arrivée  au  pouvoir  de
Hitler, Der Silbersee (Le lac d’argent) est le dernier chef-
d’œuvre allemand de Kurt Weill qui s’exila peu de temps après
aux États-Unis pour y mener une carrière prolifique à Brodway.
Il  s’agit  d’une  fascinante  pièce  expressionniste  ;  Weill,
après avoir longtemps collaboré avec Bertolt Brecht, rencontre
le dramaturge Georg Kaiser, célèbre et très joué en son temps,
qui lui propose cette fable absurde et prophétique. Sous-
titré,  à  la  Shakespeare,  «  un  conte  d’hiver  »,  Le  lac
d’argent est une œuvre hybride, à l’instar des semi-opéras
anglais,  qui  entrelace  théâtre  parlé,  partie
proportionnellement la plus importante de l’œuvre, et théâtre
chanté. La musique y est constamment inventive, subversive,
roborative  à  souhait,  que  traversent,  réactivées,  chanson,
ballade, oratorio, formes musicales modernes, comme le fox-
trot, et mêle avec pertinence et efficacité les registres
comique et tragique. L’intrigue met en scène un prolétaire,
Séverin, blessé par l’agent Olim pour avoir volé un ananas ;
ce  dernier,  pris  de  remords,  l’invite  au  château  du  lac
d’argent qu’il a remporté à la loterie (représenté par un
château blanc d’où émerge le gardien du jeu). Va naître ainsi
une solide amitié entre les deux hommes, vainement compromise
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par la gouvernante ; ces derniers empruntent le lac d’argent
qui, entre temps a gelé, symbole d’un possible espoir vers la
lumière.

Le metteur en scène Ersan Mondtag a transposé l’action en
2033,  un  siècle  après  la  création  de  l’œuvre,  et  a
considérablement étoffé les passages parlés, essentiellement
en français, avec quelques incursions en anglais, pour donner
une cohérence dramaturgique à la pièce. Et cela fonctionne
parfaitement. La dimension fantastique du conte est présente
dès le début avec ces étranges créatures mutantes, et plus
généralement avec les costumes extravagants signés Josa Marx,
magnifiés par les lumières de Rainer Casper ; tandis que, dans
la vision contemporaine du metteur en scène, des djihadistes
incarnent les compagnons d’infortune de Séverin. L’œil est
également comblé ; si le délire est bien présent, en parfaite
cohérence avec le message sous-jacent de la pièce, on est loin
de la gratuité parfois affligeante auxquelles les ringardises
du Regietheater nous ont trop souvent habitués. Les décors
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sont grandioses (un plateau tournant montre successivement un
décor  gigantesque  de  temple  égyptien,  orné  de  statues
représentant  un  Saint-Sébastien,  le  président  chinois,  le
Christ,  un  aviateur  israélien,  et  deux  personnages
de  Turandot,  Liu  et  Ping,  et  l’intérieur  néo-gothique  du
château, fastueusement décoré). Les références sont légion, à
la Cage aux folles ou au Roma de Fellini, tout comme les
incursions méta-théâtrales et les habiles mises en abyme (à
l’instar du directeur artistique qui interrompt telle scène
scabreuse ou évoque les manifestations de protestation devant
l’opéra, place Stanislas, symbole de la montée de l’extrême-
droite  :  l’Histoire  toujours  se  répète).  Une  lecture  qui
assume  en  outre  une  esthétique  de  la  laideur  et  de  la
difformité, propre au théâtre expressionniste, à l’image des
tableaux de Georg Grosz, dont un personnage semble se détacher
dans l’un des vitraux latéraux qui jouxtent l’intérieur du
château.

La distribution réunie pour cette création française, sans
être  d’une  perfection  vocale  absolue,  est  en  tous  points
exemplaire. Le jeu, tout comme le chant, oscille entre opéra
et cabaret et cette oscillation est parfaitement fidèle à
l’esprit de l’œuvre. Dans le rôle travesti de Séverin, Joël
Terrin déploie un timbre solide de baryton rompu aux Lieder et
à sa ductilité éloquente ; son jeu est impeccable, tout comme
sa présence scénique. Bien entendu, Hubert Claessens fait le
show et incarne un Olim (rôle essentiellement parlé) débordant
de verve ; s’il en fait parfois un peu trop, ses outrances
sont largement compensées par un jeu époustouflant et une
présence sur scène qui ne l’est pas moins. On peut reprocher à
la  Fennimore  d’Ava  Dodd  une  voix  peu  avenante  et  une
projection inégale, elle incarne toutefois avec conviction son
personnage, doublé avec justesse par la comédienne Anne-Élodie
Sorlin,  tout  comme  Nicola  Beller  Carbone,  qui  campe  une
manipulatrice  Madame  von  Luber,  au  timbre  solidement
charpenté, ciselé et tranchant à souhait. Son acolyte, le
baron  Laur,  est  judicieusement  interprété  par  le  ténor



américain James Kryshak, également impayable en gardien de
loterie.  Les  petits  rôles  qui  complètent  la  distribution,
toutes issues du chœur (qu’on entend notamment à la fin, dans
un ondoiement vibrant et mystérieux), remarquablement dirigé
par Guillaume Fauchère, remplissent avec bonheur leur rôle,
voix impeccables et bien projetées : Inna Jeskova, Séverine
Maquaire (dans le rôle des vendeuses), tandis que les quatre
choristes interviennent sans faille en solistes au début du
premier acte : Benjamin Colin, Wook Kang, Yong Kim, Ill Ju
Lee.

Dans la fosse, Gaetano Lo Coco fait corps avec la partition
dont il révèle, par un jeu subtil sur les contrastes et les
rythmes constamment changeants, toutes les beautés de l’œuvre
à laquelle le public a réservé un triomphe mérité.

_________________________________________________________

 

Critique, opéra. NANCY, Opéra National de Lorraine, le 18
avril 2024. WEILL : Le lac d’argent. Joël Terrin (Séverin),
Benny Claessens (Olim), James Kryshak (L’agent de la loterie,
le  baron  Laur),  Ava  Dodd,  Anne-Élodie  Sorlin  (Fennimore),
Nicola  Beller  Carbone  (Madame  von  Luber),  Inna  Jeskova,
Séverine Maquaire (Des vendeuses), Benjamin Colin, Wook Kang,
Yong Kim, Ill Ju Lee (de jeunes hommes), Yannis Bouferrache
(Le  docteur,  le  gros  gendarme,  le  directeur  artistique),
Artistes  du  Chœur  de  l’Opéra  national  de  Lorraine
(Journaliste, mutants, policiers, infirmières, juges), Ersan
Mondtag (Mise en scène et scénographie), Fanny Gilbert-Collet
(Reprise de la mise en scène), Josa Marx (Costumes), Rainer
Casper (Lumières), Mathilde Benmoussa (Créatrice maquillages
et coiffures), Till Briegleb, Piet De Volder (Dramaturgie),
Alixe Durand Saint-Guillain (Assistanat à la mise en scène),
Guillaume Fauchère (chef des chœurs), Orchestre et Chœur de
l’Opéra national de Lorraine, Gaetano Lo Coco (direction).



 

VIDEO  :  Trailer  du  Lac  d’argent  de  Kurt  Weill  à  l’Opéra
National de Lorraine

 

CRITIQUE,  opéra.  MILAN,
Teatro alla Scala, le 4 avril
2024. PUCCINI : La Rondine.
M. A. Sicilia, M. Lippi, P.
Spagnoli…  Irina  Brook  /
Riccardo Chailly.

Avant une Turandot en juin prochain, le Teatro
alla Scala de Milan célèbre le centenaire de la

disparition de Giacomo Puccini avec le moins aimé
des chefs-d’œuvre du compositeur toscan. Une

réussite presque totale sur le plan vocal, à peine
entachée par une direction roborative mais

manquant de nuances, et une mise en scène sans
grande envergure, mais visuellement splendide.
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La rondine a fait le printemps
 

 

Ce n’est que la troisième fois que La Rondine est présentée
dans le temple de l’art lyrique milanais, après une production
en 1940 dirigée par Gino Marinuzzi, celui-là même qui créa
l’œuvre à Monte-Carlo le 27 mars 1917, et en 1994 sous la
direction de Gianandrea Gavazzeni, avec la mémorable lecture
de Nicolas Joël (que nous avions vue à Toulouse en 2017).
Cette nouvelle production a le mérite de dépasser le dilemme
du genre (opérette ou opéra comique) : Irina Brook a opté pour
une  mise  en  scène  naïve  et  désinvolte,  presque  de  carte
postale, avec les décors de Patrick Kinmonth qui évoquent les
splendeurs du music hall (des guirlandes de lampions servent
ainsi d’écrin à des boys chamarrés et des jeunes filles en
fleur aux chapeaux gigantesques). La metteuse en scène a même
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un  double  avec  le  personnage  de  la  chorégraphe  Anna  –
personnage imaginaire et metteuse en scène d’opéra débutante –
qui donne des indications gestuelles aux interprètes, dans une
mise en abîme théâtrale plutôt efficace, mission interrompue
au deuxième acte, quand le cabaret Bullier, grouillant de
figurants, se transforme en véritable cauchemar, tandis que le
troisième acte, qui montre une plage et une mer délicieusement
rétro,  laisse  entrevoir  la  scène  des  actes  précédents
dépouillée, avec pour seule indication « exit », mettant ainsi
fin  symboliquement  à  l’illusion  sentimentale  des
protagonistes.  Le  désordre  initial  est  rétabli,  les
conventions  sociales  sont  préservées.

La distribution réunie pour cette production a tenu en partie
ses promesses, y compris pour les rôles secondaires. Dans le
rôle-titre,  Mariangela  Sicilia  campe  une  Magda  impeccable
vocalement et scéniquement, jouant avec brio l’ambiguïté du
personnage. Son air fameux, « Chi il bel sogno di Doretta »
est interprété avec passion, et une grâce infinie, tandis que
dans  son  deuxième  air  («  Ore  dolci  e  divine  »),  elle
impressionne par ses magnifiques notes filés. Rosalia Cid est
une Lisette pleine d’autorité, au timbre richement sonore et
superbement projeté, et à la présence scénique qui rappelle
les  actrices  américaines  des  années  Cinquante.  Les  rôles
masculins  sont  un  léger  cran  en  dessous  :  si  Giovanni
Sala joue à fond la désinvolture ridicule du personnage de
Prunier, son jeu est quelque peu excessif, et s’il fait preuve
d’une belle aisance dans les aigus, on l’entend moins dans les
graves, ce qui a pour effet de minimiser ses réels talents
d’acteur ; à l’inverse, Matteo Lippi est vocalement parfait
dans le rôle de Ruggero, mais semble scéniquement gauche et
d’une raideur dommageable ; à sa décharge, le personnage est
il  est  vrai  sans  grande  consistance.  Le  vétéran  Pietro
Spagnoli incarne avec dignité et noblesse un Rambaldo de belle
tenue, d’autant que son personnage intervient essentiellement
dans un recitar declamando qui requiert une parfaite diction.
Les autres interprètes, amies et amis de Magda, ne déméritent



guère,  par  leur  abattage  scénique  et  une  idoine
caractérisation  vocale,  notamment  Aleksandrina
Mihaylova  (Yvette),  Martina  Russomanno  (Bianca),  Andrea
Niño  (Suzy),  Renis  Hyka  (Adolfo),  William
Allione(Périchaud),  Pierluigi  D’Aloia  (Gobin),  Wonjun
Jo (Crebillon).

En fosse, Riccardo Chailly défend avec passion cette partition
qui compte parmi les plus raffinées du compositeur (avec La
fanciulla del West) : les nombreux tempi de valse, de fox-
trot, de polka ou encore de tango, sont on ne peut plus
délectables, mais sa direction appuie, non sans quelque effet
positif, les parties les plus emphatiques et tonitruantes de
l’œuvre,  en  étant  toutefois  moins  convaincant,  car  moins
impliqué,  dans  les  parties  plus  chambristes  et  dans  les
passages plus « suspendus » qui eussent exigés un peu plus de
légèreté. Au final, une production vocalement passionnante,
surtout pour le rôle principal, une direction en demi-teintes
et une mise en scène très personnelle mais qui fonctionne
plutôt  bien.  Ne  boudons  pas  notre  plaisir  :  on  ne  peut
qu’encourager les théâtres à sortir des sentiers battus et à
reprogrammer plus souvent cette œuvre hybride, singulière et
très attachante.

 

 _______________________________________

CRITIQUE, opéra. MILAN, Teatro alla Scala, le 4 avril 2024.
PUCCINI : La Rondine. Mariangela Sicilia (Magda), Rosalia Cid
(Lisette), Matteo Lippi (Ruggero), Giovanni Sala (Prunier),
Pietro  Spagnoli  (Rambaldo),  William  Allione  (Périchaud),
Pierluigi D’Aloia (Gobin), Wonjun Jo (Crebillon), Aleksandrina
Mihaylova (Yvette), Martina Russomanno (Bianca), Andrea Niño
(Suzy),  Renis  Hyka  (Adolfo),  Cristina  Injeong  Hwang
(Georgette),  Serena  Pasquini  (Gabriella),  Silvia  Spruzzola
(Lolette), Luca Di Gioia (Un jeune homme), Giordano Rossini
(Rabonnier), Andrea Semeraro (Un étudiant), Giuseppe Capoferri



(Un majordome), Michele Mauro (Voix hors scène), Sarah Park,
Vittoria Vimercati, Alessandra Fratelli (Trois jeunes filles),
Irina  Brook  (mise  en  scène),  Patrick  Kinmonth  (décors  et
costumes), Marco Filibeck (lumières), Orchestre et chœur du
théâtre de la Scala, Riccardo Chailly (Direction). Photos (c)
Crédit Brescia Amisano / Teatro alla Scala.

 

CRITIQUE,  opéra.  MILAN,
Teatro  alla  Scala,  le  3
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novembre  2023.  MONTEMEZZI
:  L’amore  dei  tre  re.  E.
Stavinsky,  R.  Burdenko,  G.
Beruggi,  C.  Isotton…  Alex
Ollé /Pinchas Steinberg.

Après soixante-dix ans d’absence le chef-
d’œuvre d’Italo Montemezzi revient sur la
scène du temple milanais. Une production
exemplaire, casting impeccable et mise en

scène d’une redoutable efficacité.
 

Créé à la scala de Milan il y a cent-dix ans, le 10 avril
1913, puis régulièrement repris jusqu’en mai 1953, L’amore de’
tre re était donc absent de son lieu de création depuis plus
de soixante-dix ans. Œuvre inclassable, qui lorgne aussi bien
du côté de Wagner (le duo d’amour de Tristan) que de Debussy
par son symbolisme, et aussi de l’Ernani de Verdi par son
quatuor amoureux. La musique réalise une sorte de synthèse de
la tradition italienne du melodramma (dans le declamandode la
ligne de chant, toujours attentif à la prosodie du tecte) et
celle plus récente de l’opéra wagnérien (dans le caractère
luxuriant  du  tissu  orchestral  et  la  présence  de  nombreux
leitmotive).
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Un retour très attendu et très réussi

© Teatro alla Scala/ Brescia e Amisano

 

L’intrigue, qui s’inspire d’un drame de Sam Benelli que le
dramaturge a lui-même adapté en livret, tourne autour du vieux
roi  aveugle  Archibaldo  qui  attend  le  retour  de  son  fils
Manfredo promis à la belle Fiora. Celle-ci est en réalité
éprise d’Avito ; son attitude distante vis-à-vis de Manfredo
revenu de la guerre confirme chez le vieux souverain – qui
n’est pas non plus insensible aux charmes de la jeune femme –
ses soupçons de trahison. Tout le second acte (clin d’œil
à Tristan) est constitué par un long duo d’amour (qui anticipe
celui  de  la  Fiamma  de  Respighi,  autre  opéra  décadent  et
symboliste postérieur d’une vingtaine d’années), acmé du drame
qui voit l’arrivée du mari trompé, la tentative d’assassinat
du  roi  et  le  meurtre  par  ce  dernier  de  la  jeune  femme
adultère. Le dernier acte, funèbre, montre le corps exposé de
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Fioria dont les lèvres ont été empoisonnées par le roi afin de
découvrir l’identité de l’amant. Avito lui donne un dernier
baiser et meurt après avoir révélé sa culpabilité et invité
Manfredo à se venger. Ce dernier, magnanime, pardonne à sa
femme ainsi qu’à Avito et donne à son tour un dernier baiser à
son épouse morte. À son arrivée, le roi découvre son fils sans
vie : son apparent triomphe se transforme en désespoir.

La lecture d’Àlex Ollé et de La Fura dels Baus rend assez bien
l’atmosphère sombre et tragique de l’intrigue. Toute l’action
se situe dans le château du roi, dans une vaste salle, sur une
terrasse, puis dans la crypte. Les décors d’Alfons Flores (des
centaines de chaînes faisant office de rideau, évoquent tour à
tour les murs et les couloirs de la forteresse), magnifiés par
les lumières de Marco Filibeck, et les costumes sobres mais
fort  suggestifs  de  Lluc  Castells,  rendent  assez  bien  la
dimension  claustrophobique  et  labyrinthique  de  ce  drame
passionnel situé dans un Moyen-Âge réinventé du temps des
Barbares, cher au XIXe siècle finissant. Le vide apparent de
la scène (les accessoires sont peu nombreux : un grand lit au
début de l’opéra, un tombeau recouvert de fleurs à la fin)
renforce l’atmosphère étouffante du drame.

Dans  le  rôle  écrasant  du  roi,  la  basse  russe  Evgeny
Stavinsky possède un timbre sombre et sonore, d’une grande
ductilité et autorité et une réelle présence scénique qui
contraste  avec  ses  mouvements  limités  par  sa  cécité.  Le
baryton, russe lui aussi, Roman Burdenko, campe avec brio le
rôle de Manfredo ; son timbre, d’une belle assise et d’une
grande  amplitude,  convainc  parfaitement,  notamment  dans  le
registre aigu, toujours bien projeté. Son rival Avito est
incarné par le ténor Giorgio Berrugi, à la voix chaude et
cristalline,  parfois  en  difficulté  dans  les  notes  aiguës,
défaut compensé par une diction impeccable. La plus méritante
cependant,  est  incontestablement  la  soprano  Chiara
Isotton  dans  le  rôle  de  Fioria.  Une  voix  d’une  grande
souplesse, à la fois sombre et d’une agilité stupéfiante,



sensuelle et passionnée, dans les aigus émis avec une facilité
déconcertante, comme dans les graves et le medium d’une belle
amplitude sonore. Les autres rôles sont de belle tenue, le
Flaminio lumineux de Giorgio Misseri, la voix éclatante et
pure d’Andrea Tanzillo, sans défaut les brèves interventions
de Cecilia Menegatti (un jeune enfant), Lucia Spruzzola (une
jeune fille), Daniela Salvo (une vieille) et Fan Zhou (une
servante), tandis que les chœurs, qui interviennent de manière
incisive dans le dernier acte, sont dirigés avec assurance
par Alberto Malazzi.

Dans  la  fosse,  Pinchas  Steinberg  (qui  remplace  Michele
Mariotti), connaît bien l’œuvre qu’il a dirigée à plusieurs
reprises.  Sa  direction  est  à  la  fois  précise  et  pleine
d’entrain,  respectant  la  dimension  à  la  fois  austère  et
érotique de la partition, oscillant avec brio entre tension
contenue et lyrisme voluptueux.

 

____________________________________

Compte-rendu. Milan, Théâtre de la Scala, Montemezzi, L’amore
dei tre re, 3 novembre 2023. Evgeny Stavinsky (Arcibaldo),
Roman Burdenko (Manfredo), Giorgio Berrugi (Avito), Giorgio
Misseri (Flaminio), Andrea Tanzillo (Un giovanetto), Cecilia
Menegatti (Un fanciullo), Chiara Isotton (Fiora), Fan Zhou
(Ancella), Silvia Spruzzola (Una giovanetta), Daniela Salvo

(Una vecchia), Àlex Ollé / La Fura dels Baus (mise en scène),
Alfons Flores (décors), Lluc Castells (costumes), Marco
Filibeck (lumières), Orchestre et chœur du théâtre de la

Scala, Pinchas Steinberg (Direction). Photos : © Teatro alla
Scala/ Brescia e Amisano

 



CRITIQUE,  opéra.  BEAUNE,
Basilique  ,  le  14  juillet
2023.  MONTEVERDI
: L’Incoronazione di Poppea.
Les Épopées / Stéphane Fuget.
 

En  résidence  depuis  2021,
Stéphane  Fuget  achève  sa
trilogie  montéverdienne  sur
un feu d’artifice (14 juillet

oblige). Une distribution luxueuse et une
direction  prodigieuse  renouvellent
l’approche de ce chef-d’œuvre de l’opéra
vénitien, au plus près des intentions du
compositeur. Une fois de plus, Monteverdi
comme vous ne l’avez jamais entendu.
 

Un Couronnement d’exception
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Tout chef qui se penche sur le répertoire vénitien
du Seicento devrait s’interroger sur ce que signifie
exactement recitar cantando. Non pas une déclamation qui
s’appuie sur un chant, mais un chant qui s’appuie, toujours,
sur un texte, seul porteur des affects. Stéphane Fuget l’a
très bien compris et mis en œuvre ; le concert de Beaune
renouvelle le miracle accompli il y a deux ans pour le Retour
d’Ulysse. Les chanteurs ne chantent pas, mais vivent
littéralement ce qu’ils déclament par le biais du chant,
illustrant le précepte montéverdien du « vestire in musica »,
« habiller en musique » le texte poétique. Et l’effectif
choisi, réduit à deux violons, un alto et la basse continue
(exit les sempiternels cornets à bouquin totalement
incongrus), conformément à l’usage vénitien dans les théâtres
populaires, participe à la réussite de l’ensemble. Les mille
nuances pathétiques du génial livret de Busenello n’ont jamais
été aussi bien rendues, car c’est bien la musique qui doit
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magnifier le texte poétique, et conférer à chaque parole
chargée du point de vue pathétique, une énergie particulière
sans nuire pour autant à l’unité syntaxique de la phrase. Y
compris dans les formes closes, où la musique se fait plus
« chantante », car nous ne sommes pas encore dans l’alternance
mécanique entre récitatif – forme dynamique – et aria – forme
statique –, de l’opéra seria ; dans l’opéra vénitien, qui est
avant tout un théâtre en musique plus qu’une musique
théâtralisée, tout est dynamique, et le texte poétique est
toujours porteur d’affects.

Comme  pour  le  Retour  d’Ulysse,  à  une  exception  près,  la
distribution  réunie  pour  ce  dernier  volet  de  la  trilogie
montéverdienne  remplit  magnifiquement  sa  mission.  Dans  le
rôle-titre, Francesca Aspromonte est une Poppée merveilleuse
de  grâce  et  de  puissance  vocale,  toujours  attentive  aux
moindres inflexions du chant, tandis que sa limpide diction
n’est plus à démontrer. Le choix d’une mezzo pour incarner
Néron peut surprendre, mais Isabelle Druet est impeccable de
justesse et de crédibilité, une voix superbement projetée,
alliée à des graves androgynes, juste reflet de l’androgynie
du  personnage.  Les  duos  avec  Poppée  résonnent  comme  une
évidence, tant l’osmose se révèle parfaite. Jamais un tel duo
n’a paru aussi sensuel (la langueur infinie et bouleversante
sur  le  «  Addio  »  du  premier  duo  !)  Comme  toujours,  la
basse Luigi De Donato est impérial en Sénèque ; on est une
fois de plus captivé par son hiératisme idoine qui rend à
chaque mot, dans le registre médian comme dans les graves
caverneux, sa pleine et entière signification. Dans le rôle de
l’épouse outragée Octavie, Eva Zaïcik émeut par la noblesse de
son chant (superbes « Di misera regina » et « Addio Roma »,
mais sait trouver les accents véhéments quand elle ourdit
l’assassinat de sa rivale. Paul-Antoine Bénos-Djian (à qui
échoit aussi les brefs rôles de Familier 1 et d’un Amour)
campe  un  des  plus  beaux  Othon  jamais  entendus.  Un  timbre
riche, sonore, projeté sans excès, une attention constante aux
moindres inflexions du texte poétique : nous avions face à



nous  un  chanteur  racé  qui  a  compris  la  valeur  éminemment
théâtrale de son chant, et quelle expressivité, présente de
façon ininterrompue (il faut entendre par exemple comment il
rend la charge pathétique de « in grembo di Poppea », dans son
entrée en scène, mais les exemples sont innombrables). Sa
fiancée Drusilla, peut-être le seul rôle vraiment positif de
l’opéra, est magnifiquement défendue par Camille Poul, dont le
timbre à la fois juvénile et puissant ne pouvait être mieux
servi.

Dans  les  différents  rôles  travestis,  marque  de  fabrique
du dramma per musica  à Venise, Juan Sancho émerveille dans
celui de la Nourrice ; on ne peut que louer son agilité
vocale, la transparence de son timbre et la pertinence de son
jeu ; il incarne également un magnifique Lucain et atteint une
forme d’extase sonore lors de la célèbre scène orgiaque avec
Néron.  Ce  n’est  hélas  pas  le  cas  de  l’Arnalta  poussive
de Matthias Vidal, pour lequel nous renouvelons les critiques
faites il y a deux ans : ses interventions sont excessivement
nerveuses  et  trop  souvent  criardes  (ce  que  n’arrange  pas
l’acoustique très réverbérante de la basilique) : le chant est
quasi  uniformément  véhément,  oubliant  que  même  le  stile
concitato doit toujours se plier aux paroles qui le suscitent.
Si l’exagération peut convenir au rôle d’Arnalta qui présente
par bien des aspects une tonalité caricaturale, elle ne doit
jamais  sacrifier  à  l’intelligibilité  du  texte.  Comme
pour Ulysse, des moments plus élégiaques, lorsque la voix
réalise de subtils messe di voce, montrent tout le potentiel
d’un  timbre  riche  qu’il  ne  parvient  décidément  pas  à
canaliser. Dans le quadruple rôle de la Fortune, de Pallade,
de  Vénus  et  d’un  Amour,  Claire  Lefilliâtre  conjugue  avec
bonheur une certaine dureté conforme aux prétentions hautaines
des personnages allégoriques et une technique vocale hors pair
sur laquelle le temps ne semble décidément pas avoir prise.
Elle  incarne,  comme  peu,  le  chant  du  Seicento  quand  la
rhétorique du geste et de la parole finit, immanquablement,
par susciter chez le spectateur l’éveil des affects.



Au rôle en apparence secondaire mais dramatiquement essentiel
de l’Amour, Jennifer Courcier (qui endosse aussi avec bonheur
celui de la Demoiselle – superbe scène du badinage amoureux
avec le Valet) prête sa voix gracile mais solide, illustrant
tout à la fois la juvénilité du personnage et sa capacité sans
faille à conduire l’intrigue, du prologue jusqu’à l’épilogue.
Vertu  ingénue  et  Valet  espiègle,  Ana  Escudero  s’adapte  à
merveille à ses deux rôles et convainc sans peine par un sens
aigu du théâtre. S’il est fortement marqué par le paradigme
rhétorique, le livret de Busenello réserve de nombreux moments
de vitalité théâtrale, comme la scène des deux soldats qui
précède  l’entrée  des  deux  protagonistes.  Le  ténor  Marco
Angioloni  enchante  par  sa  belle  présence  scénique  et  sa
diction impeccable, tandis que la basse Geoffroy Buffière lui
donne la réplique avec la vigueur nécessaire dans cette scène
transitoire, mais politiquement très polémique.
Une  mention  spéciale  doit  être  accordée  à  l’ensemble  Les
Épopées,  qui  malgré  un  effectif  réduit,  sait  varier  les
accents et les couleurs, toujours au service de la situation
dramatique  du  moment.  La  varietas  et  plus  globalement
l’esthétique  du  contraste,  pierre  angulaire  du  baroque
musical, rendent justice à une partition intégralement jouée
(près de quatre heures de musique) – la chose est assez rare
pour être soulignée, montrant l’inutilité de toute coupure.
Cette  version  d’exception  mérite  une  gravure  qui  en
immortalise  les  innombrables  beautés.  Ce  sera  chose  faite
prochainement  lors  de  la  reprise  versaillaise  en  décembre
prochain.

 

_______________________________________________

 

CRITIQUE, opéra. BEAUNE, Festival d’Opéra Baroque et
Romantique, le 14 juillet 2023. MONTEVERDI : L’Incoronazione
di Poppea. Francesca Aspromonte (Poppée), Isabelle Druet



(Néron), Eva Zaïcik (Octavie, un Amour), Paul-Antoine Bénos-
Djian (Othon, Familier 1, un Amour), Luigi De Donato
(Sénèque), Matthias Vidal (Arnalta, Soldat 1, un Consul), Juan
Sancho (Nourrice, Lucain, un Consul), Camille Poul (Drusilla,
Un amour), Jennifer Courcier (l’Amour, La Demoiselle), Claire
Lefilliâtre (La Fortune, Pallade, Vénus, un Amour), Ana
Escudero (La Vertu, Le Valet, un Amour), Marco Angioloni
(Libertus, Soldat 2, Familier 2, un Consul), Geoffroy Buffière
(Mercure, Le Licteur, Familier 3, un Tribun), Orchestre Les
Épopées, Stéphane Fuget (direction). Photos © ars-essentia
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CRITIQUE, opéra. MONTPELLIER,
Opéra-Comédie,  le  7  juin
2023.  SARTORIO  :  L’Orfeo.
Ensemble Artaserse / Philippe
Jaroussky (direction).
Après la production mémorable du Giulio Cesare de Haendel l’an
dernier,  Philippe  Jaroussky  poursuit  sa  résidence
montpelliérenne avec la première française d’un chef-d’œuvre
du répertoire vénitien. Un casting superlatif pour une mise en
scène de Benjamin Lazar qui offre une lecture réjouissante de
cet Orfeo loin des adaptations habituelles du mythe.

 

 

Sur le plateau, la scénographie relativement sobre imaginée
par  Adeline  Caron,  secondée  par  les  lumières  subtiles
de  Philippe  Gladieux,  représente  un  théâtre  anatomique,
métaphore  de  l’anatomie  des  âmes  et  des  sentiments  qui
parcourt  le  livret  d’Aureli  et  la  somptueuse  musique  de
Sartorio.  Ce  dernier  prend  des  libertés  avec  le  mythe
originel,  accorde  une  place  importante  au  frère  d’Orphée,
Aristée, épris d’Eurydice. On y trouve également un autre
frère d’Orphée, Esculape, médecin des âmes et contempteur du
mariage, le centaure Chiron et ses deux étudiants turbulents,
Hercule  et  Achille  bientôt  gagnés  eux  aussi  par  la
«  démangeaison  »  du  désir  amoureux.  

Intrigue foisonnante pour cet opéra créé à Venise en 1672,
aussi  loin  de  la  version  de  Monteverdi  que  du  hiératisme
classique  de  Gluck.  Venise  oblige,  l’histoire  intègre  une
vieille nourrice libidineuse, un jeune berger, frère d’armes
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du Valletto de Poppea, pour y décrire une cartographie des
sentiments qui fait descendre de son piédestal le demi-dieu
taxé  de  «  mari  jaloux  »  à  cause  de  son  frère  Aristée
passionnément amoureux, et qui fait triompher non les deux
amants mythiques, mais Aristée et Autonoé, constante dans ses
sentiments au point de suivre son amant volage déguisé en
bohémienne. 

La lecture claire, précise et toujours attentive au théâtre
de Benjamin Lazar fait mouche qui, s’il escamote les nombreux
changements de décor prévus par le livret, se concentre sur
l’interaction des personnages, admirablement dirigés, dans une
optique d’efficacité dramatique.

 

 

Anatomie d’un chef-d’œuvre



 
La distribution réunie pour cette résurrection scénique tient
toutes ses promesses, à la fois par sa cohésion d’ensemble et

par ses individualités fortement marquées. Dans le rôle-
titre Arianna Vendittelli est bouleversante de justesse et de
grâce ; son timbre soyeux, riche en couleurs, est servi par
une diction impeccable et une présence alliciante. Si Alicia
Amo campe une Euridyce plus en retrait, son timbre délicat
ensorcelle et compense une légère verdeur, mais bouleverse

dans son célèbre lamento du dernier acte (« Orfeo, tu
dormi ? »). Aristée est incarné par le contre-ténor Kangmin
Justin Kim qui surprend agréablement (cela n’a pas toujours

été le cas) par la beauté et la rondeur de son timbre,
l’impressionnante projection sans préjudice aucun pour

l’intelligibilité du texte. Dans le rôle de l’infortunée mais
tenace Autonoé, Maya Kherani convainc pleinement dans son
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double jeu théâtralement jubilatoire, même si l’on eût
souhaité davantage de variété dans sa palette vocale.

L’inénarrable nourrice Erinda trouve en Zachary Wilder un
digne héritier des rôles travestis dévolus à cette typologie

de personnage, servi par un accoutrement somptueusement
bariolé, symbole de sa gloire passée. Une mention spéciale

pour le centaure de Yannick François, doté de sabots équins,
d’une crinière stylisée et d’une queue idoine ; ses mimiques

et ses hennissements qui accompagnent chacune de ses
apparitions constituent un des moments inoubliables du

spectacle et confirment ses grands talents d’acteur (et de
danseur, il est un ancien de la troupe de Béjart) qui éclatent

également dans le rôle de Bacchus et son irrésistible air à
boire (« Su bevete, / Su godete ») à la fin du deuxième acte.
Ses deux élèves Hercule et Achille sont magistralement campés
par David Webb, ténor racé à la présence imposante et par le
très prometteur Paul Figuier, contre-ténor superbe, à la voix

richement sonore, à l’élocution sans faille qui nous avait
déjà impressionné dans le très modeste rôle de Nireno dans

le Giulio Cesare haendélien ; il nous émeut dans son air
pathétique (II, 13), d’un velours de chrysalide à faire

pleurer les pierres. Les deux compères, vêtus et poudrés de
blanc, manifestent en outre une réjouissante complicité, une

vitalité physique qui méritent tous les éloges. Renato
Dolcini prête sa solide voix de baryton hiératique à Esculape
et à Pluton, tandis que la sémillante Gaia Petrone, dans le
rôle de l’espiègle berger Orillo, fait preuve d’une grande

musicalité et d’une redoutable présence scénique.

Dans  la  fosse,  la  quinzaine  de  musiciens  de  l’Ensemble
Artaserse  est  dirigée  avec  fougue,  précision,  ductilité
par  Philippe  Jaroussky  (qui  prête  un  instant  sa  voix  de
contre-ténor en chantant l’écho de la voix d’Autonoé), dont on
perçoit tout au long des plus de trois heures de musique
l’immense amour qu’il porte à ce répertoire. Grâce lui soit
rendue d’avoir permis la résurrection scénique de ce joyau
dans une version quasi intégrale (manque la scène finale avec



Thétis, mère d’Achille). La production partira en tournée, à
Paris à l’Athénée notamment en décembre prochain, avec une
distribution  de  jeunes  chanteurs.  Il  reste  à  espérer  un
enregistrement qui remplacerait les deux seuls existants de
Clemencic et Stubbs, tronqués et vocalement décevants.

 

 

 

___________________________________________

CRITIQUE, opéra. MONTPELLIER, le 7 juin 2023. SARTORIO, Orfeo.
Arianna Vendittelli (Orfeo), Alicia Amo (Euridice), Kangmin
Justin Kim (Aristeo), Zachary Wilder (Erinda), Maya Kherani
(Autonoe),  David  Webb  (Ercole),  Yannis  François  (Chiron,
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Bacco),  Paul  Figuier  (Achille),  Renato  Dolcini  (Esculapio,
Pluto), Gaia Petrone (Orillo), Benjamin Lazar (Mise en scène),
Adeline Caron (Décors), Alain Blanchot (Costumes), Philippe
Gladieux (Lumières), Mathilde Benmoussa (Créatrice maquillages
et coiffures), Elisabeth Calleo (Collaboratrice artistique à
la  mise  en  scène),  Ensemble  Artaserse,  Philippe  Jaroussky
(direction). Photos © Marc Ginot / Opéra de Montpellier

CRITIQUE,  opéra.  SAINT-
ÉTIENNE,  Grand-Théâtre
Massenet,  le  2  mai  2023.
GOUNOD : La Nonne sanglante.
Paul-Emmanuel Thomas / Julien
Ostini. 
 

Après  la  production  mémorable  donnée  à  l’Opéra-Comique  en
2018,  le  Grand-Théâtre  Massenet  affiche  cette  rareté  de
jeunesse de Gounod. Un casting haut en couleur pour une mise
en scène adaptée chez les Inuits, cohérente mais qui n’a pas
totalement convaincu.
Sur  scène  un  immense  rocher  de  glace  pivotant  qui,  à  la
lumière réapparue, révèle les deux factions rivales dans un
combat au ralenti, tandis que des cintres tombe une neige
couleur sang qui au fil de l’opéra se fera plus dense au point
de  recouvrir  le  sol.  Les  lumières  efficaces  de  Simon
Trottet plongent la scène plutôt austère dans une atmosphère
de glace, tour à tour bleu, rouge et mordoré, qui accentuent
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la dimension mystique de l’ouvrage.

 

La Nonne sanglante à Saint-Etienne
Fantômette chez les Inuits

 

 

 

 

Les costumes splendides du metteur en scène, avec force peaux
de bêtes, fourrures et vestes à frange, transportent l’action
dans une contrée inuit, loin du Moyen-Âge gothique inspiré par

un épisode du Moine de Lewis. On y voit ensuite deux arches
richement sculptées, dont les formes anthropomorphes font écho

aux gigantesques statues qui évoquent celles de l’île de
Pâques ou de Papouasie, jadis chantée par Pierre Loti, et qui

semblent suggérer la dimension « sanglante » des rites
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ancestraux. De cette intrigue moyenâgeuse, Julien Ostini avoue
avoir voulu faire une lecture « féministe et écologique », où

le froid polaire de ces contrées nordiques illustre la
rigidité immuable du patriarcat dominant.

Habitué des lieux et de ce répertoire (il sera à Marseille la
saison prochaine dans l’Africaine de Meyerbeer), Florian
Laconi campe un Rodolphe magistral, aux aigus limpides,

sonores et bien projetés (paradoxalement moins à l’aise dans
le registre médian) ; rôle très lourd qu’il défend brillamment

et que magnifie une présence scénique du meilleur effet.

Le rôle-titre, passionnant sur le plan dramatique, revient
à Marie Gautrot, mezzo de caractère, au timbre d’airain et aux
graves  ardents,  qui  électrifie  l’assistance  lors  de  son
arrivée spectrale, visage blanc, robe blanche maculée de sang.
Agnès est incarnée par Erminie Blondel, soprano dramatique,
très  convaincante  et  par  sa  voix,  tour  à  tour  veloutée,
expressive, affligée, au gré de la gamme des affects qu’elle
explore tout au long de l’opéra, et par son jeu, parfaitement
en phase avec le caractère inquiétant du personnage.

Dans  le  rôle  secondaire  du  page  Arthur,  Jeanne  Crousod,
habituée  des  lieux  (elle  était  une  excellente  Ophélie
dans Hamlet de Thomas), déploie un timbre juvénile, plein de
candeur et de spontanéité, aux aigus bien maîtrisés (notamment
dans  l’air  «  Un  page  de  ma  sorte  »),  qualités  que  l’on
retrouve  chez  l’Anna  fruitée  et  alliciante  de  Charlotte
Bonnet.  Rare  baryton  incarnant  la  noblesse  du  chant
français,  Jérôme  Boutiller  campe  un  comte  Luddorf  avec
toujours la même aisance et une impeccable diction qui rend
inutiles les sous-titres.
Les autres rôles masculins sont remarquablement défendus : la
basse profonde aux graves abyssaux de Thomas Dear (Pierre
l’Hermite),  l’éclatant  et  rafraichissant  ténor  Raphaël
Jardin  (Fritz),  le  valeureux  baryton-basse  Luc  Bertin-
Hugault (baron Moldaw). Corentin Backes (Arnold), Bardassar
Ohanian (Norberg) et Aurélien Reymond (le veilleur) achèvent



avec brio une distribution d’une rare homogénéité.

Dans la fosse, Paul-Emmanuel Thomas dirige avec précision et
fougue la phalange de l’Orchestre symphonique Saint-Étienne
Loire amputé de quelques musiciens grévistes, qui accompagne
un Chœur excellemment dirigé par Laurent Touche, également
privé  de  quelques  chanteurs,  sans  que  la  cohérence  de
l’ensemble en pâtisse. Au final, une production originale,
parfois déconcertante, qui manque sans doute un peu de vigueur
dans la direction d’acteurs, mais qui rend pleinement justice
à cette rare partition annonciatrice des futurs chefs-d’œuvre
de Gounod.

 

 

________________________

CRITIQUE, opéra. SAINT-ÉTIENNE, le 2 mai 2023. GOUNOD : La
nonne sanglante. Florian Laconi (Rodolphe), Erminie Blondel

(Agnès), Marie Gautrot (La nonne), Jérôme Boutiller (Le comte
Luddorf), Jeanne Crousaud (Arthur), Thomas Dear (Pierre

L’Ermite), Luc Bertin-Hugault (Le baron Moldaw), Charlotte
Bonnet (Anna), Raphaël Jardin (Fritz), Corentin Backes

(Arnold), Bardassar Ohanian (Norberg), Aurélien Reymond (Le
veilleur), Julien Ostini (mise en scène et décors), Véronique
Seymat, Julien Ostini (Costumes), Simon Trottet (lumières),

Florence Pageault (Chorégraphie), Corinne Tasso (Maquillage et
coiffure), Jean-Christophe Mast (Assistant à la mise en scène

et régie de production), Anne Rusch (Assistante Lumières),
Laurent Touche (chef de chœur), Chœur lyrique Saint-Étienne

Loire, Orchestre Symphonique Saint-Étienne-Loire, Paul-
Emmanuel Thomas (direction) – Photos : © Cyrille Cauvet)

 

 



CRITIQUE, opéra. LYON, Opéra,
le 29 mars 2023. JANACEK :
Katia Kabanova. Elena Schwarz
/ Barbara Wysocka.
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Une mise en scène spectaculaire, très
convaincante, un casting exemplaire et

une direction efficace pour cette
nouvelle production lyonnaise très

féminine du chef-d’œuvre de Janáček.
 

 

Sur scène un immeuble miteux de 3 étages, au décor glauque,
évoquant  l’esthétique  des  immeubles  soviétiques,  image
puissante de la société patriarcale évoquée dans l’opéra. Un
escalier  extérieur  relie  les  deux  parties  de  l’immeuble,
tandis que sur le côté droit de la scène un tourniquet non
moins décati, sert à amuser deux enfants qui passent de temps
en  temps.  La  mise  en  scène  de  Barbara  Wysocka  est  sans
concession,  volontairement  crue  et  dérangeante,  puissamment
précise dans la psychologie des personnages, d’autant plus
efficace que l’œuvre est dense, sans temps mort ; elle est
renforcée par les décors arides et oppressants de Barbara
Hanicka, les costumes contemporains de Julia Kornaka et les
lumières crues de Bénédict Zehm. 

 

Katia ou la cité des femmes 
CORINNE WINTERS, magistrale Katia…

 

 



 

 

La lecture de la metteuse en scène polonaise souligne moins la
victimisation de l’héroïne que son désir irrépressible de

liberté. L’échec de sa liaison avec Boris Grigorievitch, qui
finira par l’abandonner, sa complicité avec son amie Varvara,
plus heureuse avec son amant Vania Koudriach, qui parviendront

à fuir Moscou, la pousseront à se jeter dans la Volga,
incapable de trouver un quelconque espace de liberté dans une

société conçue par et pour les hommes.

Dans le rôle-titre, Corinne Winters, qui a déjà incarné Katia
à Salzbourg et à Genève en octobre dernier, est magistrale de
présence scénique, magnifiée par une voix large et puissante,
elle y déploie toute la gamme des affects, amoureuse transie
et fébrile en présence de son amant, littéralement tétanisée
face aux objurgations de son odieuse belle-mère. Boris est

incarné par Adam Smith, ténor racé au timbre lumineux et aux
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aigus perçants qui jamais ne trahissent un défaut
d’élocution ; il fait preuve lui-aussi d’une vaillance
scénique remarquable. La jeune Varvara, sans doute le

personnage le moins sombre de l’intrigue, est brillamment
défendue par la mezzo Ena Pongrac, voix à la fois solaire et
délicate qui éclaire tel un astre le sombre tableau du drame.

Dans le rôle de Thikon, l’époux de Katia, le ténor Oliver
Johnston est en phase avec son personnage : voix de ténor plus

légère, écrasée par sa mère, qui a les traits et la voix
stentoréenne de Natascha Petrinsky, elle aussi remarquable de
fureur contenue, dont les cris parfois stridents convainquent

moins par leur charme alliciant que par la causticité
dramatique qui s’en dégage et qui sied parfaitement au

personnage. Celui de Koudrach est superbement campé par le
ténor Benjamin Hulett, à la voix ample et très bien soutenue,

tandis que dans le rôle de Dikoï, on retrouve avec
bonheur Williard White qui, malgré ses cinquante ans de

carrière et moins d’éclat dans la voix, émerveille par la
profondeur et la stabilité d’un timbre qui là encore colle au
plus près au caractère du personnage malmené par son épouse
acariâtre. Le rôle discret de Kouliguine est somptueusement

défendu par le ténor Pawel Trojak, membre du Lyon Opéra
Studio, dont la voix bien affermie et d’une sonorité

roborative, fait merveille. Les autres membres de l’Opéra
Studio, Karine Motyka, Giulia Scopellitti, Alexandra

Guérinot et Robert Lewis, remplissent idéalement leur rôle
respectif. 

Comme toujours préparés avec talent et précision par Benedict
Kearns, les Chœurs font preuve d’une grande maîtrise dans la
diction et d’une homogénéité de l’ensemble, renforcés par une
non moins dynamique présence scénique.

Dans la fosse, la cheffe Elena Schwarz dirige avec fougue les
forces de l’Orchestre de l’Opéra de Lyon, même si on eût
souhaité un peu plus de nuances dans la gestion de cette riche
matière sonore. Au final, une production presque exclusivement



féminine qui n’est pas loin d’être une référence et permet à
l’Opéra de Lyon, après l’annulation de l’opéra de Boesmans
prévu en juin, de conclure sa saison en beauté.

 

 

 

__________________________________________

CRITIQUE,  opéra.  LYON,  Opéra,  le  29  mars  2023.  JANACEK
/Janáček : Katia Kabanova. Corinne Winters (Katia Kabanova),
Natascha  Petrinsky  (Marfa  Kabanova),  Adam  Smith  (Boris
Grigorievitch), Oliver Johnston (Tikhon Ivanovitch Kabanov),
Ena  Pongrac  (Varvara),  Benjamin  Hulett  (Vania  Koudriach),
Williard  White  (Saviol  Prokofievitch  Dikoi),  Karine  Motyka
(Glacha),  Pawel  Trojak  (Kouliguine),  Giulia  Scopellitti
(Feklouchka), Alexandra Guérinot (Une femme du peuple), Robert
Lewis (Un passant), Barbara Wysocka (Mise en scène), Barbara

https://www.opera-lyon.com/fr/programmation/saison-2022-2023/opera/katia-kabanova-1


Hanicka  (Décors),  Julia  Kornaka  (Costumes),  Benedict  Zehm
(Lumières), Benedict Kearns (Chef des chœurs), Orchestre et
Chœurs de l’Opéra de Lyon, Elena Schwarz (Direction). Photos ©
JL Fernandez – A l’affiche de l’Opéra de Lyon, jusqu’au 13 mai
2023

 

 

 

CRITIQUE,  opéra.  MILAN,
Teatro  alla  Scala,  le  12
avril 2023. VINCI : Le zite’
ngalera. Orchestre du Teatro
all de la Scala et La Cetra
Barockorchester  /  Andrea
Marcon (direction).
 

Redécouvert par Antonio Florio, ce chef-
d’œuvre de l’opéra-bouffe napolitain fait

une entrée remarquée dans le temple de
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l’art lyrique. Ce n’est que mérité. Une
production exemplaire servie par un

casting de haut vol.

Dialecte enthousiasmant
La Scala ressuscite Li Zite nGalera de
Vinci
en une magnifique résurrection scénique
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Sans  atteindre  la  renommée  de  son  quasi  homonyme,  le
compositeur calabrais Leonardo Vinci n’est plus totalement un
inconnu  après  la  redécouverte  de  ses  opéras  seria
(Artaserse ou Alessandro nelle Indie). Il fut également un
prolifique  compositeur  d’opéras-bouffe,  dont  la  naissance
coïncide avec celle de l’opéra seria et qui était généralement
chanté en napolitain. Hélas, Li zite ngalera est la seule de
ses 11 partitions comiques à nous être parvenue et c’est un
joyau. La lecture de Leo Muscato est une merveille de tous les
instants : une remarquable direction d’acteurs redonne vie à
cette pépite, tout en lui conférant une grande poésie dont
témoignent les splendides costumes de Silvya Aymonino, les
lumières efficaces de Alessandro Verazzi – qui créent des jeux
d’ombre enchanteurs dignes des plus beaux tableaux d’intérieur
– et les splendides décors très XVIIIe de Federica Paolina,
qui  loin  d’être  une  simple  patine  cosmétique,  respectent
l’esprit tout autant que la lettre de l’intrigue.
Une immense toile peinte représentant la cité parthénopéenne –
dans le plus pur style des « vedute » du XVIIIe siècle – ouvre
la scène dont le lever laisse apparaître tour à tour une
galerie,  une  chambre,  un  salon,  une  cuisine  avec  ses
accessoires,  décors  mobiles  qui  coulissent  au  gré  des
péripéties. Le rythme est constamment soutenu, endiablé (qui
trouve son acmé dans la fabuleuse tarentelle des Turcs du
IIIe acte, réunissant tous les personnages), sans temps mort,
dans une intrigue où se mêlent travestissements et quiproquos,
qu’on pourrait résumer par cet enchaînement des relations :
Carlo aime Ciomma qui aime Peppariello qui aime Carlo. L’ajout
de dialogues parlés renforce la dimension théâtrale de la
comédie  et  rappelle  que  la  «  commedeja  per  musica  »  est
d’abord  et  avant  tout  du  théâtre  (le  livret  de  Bernardo
Saddumene est un chef-d’œuvre digne du meilleur Goldoni) où
tout n’est que pulsation, vitalité constante, assurées par le
jeu survolté des comédiens-chanteurs, qui lorgnent tantôt du
côté  de  la  commedia  dell’Arte,  à  travers  une  diction
impeccable et une parfaite maîtrise de l’idiome napolitain,
dont les subtilités ont sans doute échappé à une large partie



du public (et de la critique).
La  jubilation  ininterrompue,  la  pétillante  inventivité  des
interprètes  parviennent  néanmoins,  comme  jadis  pour
les  lazzi  des  comici  dell’Arte,  à  transcender  l’obstacle
potentiel  du  dialecte.  Les  récitatifs,  dominants,  laissent
apparaître  une  flopée  d’arias  tour  à  tour  pathétiques,
comiques, mais aussi parodiques (comme dans le truculent duo
du IIIe acte, « Core mio carillo »), la plupart du temps
destinées à caractériser de manière réaliste et psychologique
l’état d’esprit des personnages.

La  distribution  réunie  pour  cette  résurrection  est
remarquable. Dans le rôle travesti du fugitif Carlo, sorte de
Don Juan napolitain, Francesca Aspromonte se révèle magistrale
d’assurance et de crédibilité, voix remarquablement projetée,
et une présence scénique jubilatoire. Dans celui de Ciomma,
courtisée  par  le  vieux  barbier  Col’Agnolo,  Francesca  Pia
Vitale  déploie  son  beau  timbre  de  bronze  et  une  palette
d’affects, dont témoigne la magnifique aria « Va, dille ch’è
’no sgrato », dont la syntaxe hachée, haletante, illustre son
trouble  et  son  embarras.  Dans  l’autre  rôle  travesti
(volontaire celui-ci) de Belluccia, amante délaissée de Carlo,
qui revient déguisé en homme sous le nom de Peppariello pour
tenter de reconquérir son amant, Chiara Amarù convainc par sa
voix et son abattage scénique, malgré son manque de fantaisie
dans le jeu. Le profil funambulesque de Raffaele Pe qui campe
un  excellent  Ciccariello,  version  théâtrale  et  lyrique
du scugnizzo napolitain, est un pur bonheur : une aisance
spectaculaire  aussi  bien  dans  la  voix  que  dans  le  jeu
élastique  qui  rappelle  celui  de  maints  personnages  de
la Commedia dell’Arte ; la frivolité du personnage le balance
à son pathétisme, comme le révèle son superbe et célèbre air
d’entrée,  «  Vorria  areventare  sorecillo  »,  une  chanson
lancinante au rythme ternaire typique du style napolitain.

 



 

Héritière des nutrice vénitiennes,
la  Meneca  d’Alberto  Allegrezza  se
distingue

 

Mais l’attention du spectacle est portée principalement
sur  l’incroyable  performance  d’Alberto  Allegrezza,
extraordinaire Meneca, héritière des vieilles nourrices
travesties  vénitiennes.  Sa  présence  écrase  presque
celle des autres, par son timbre coloré, virtuose et
clair,  son  génie  comique,  sa  gestuelle  toujours  au
service  des  situations  scéniques.  Il  se  révèle
également  excellent  flûtiste  au  point  d’interpréter
un  concertato  avec  l’orchestre  ;  sa  prestation
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exemplaire  en  fait  le  digne  héritier  de  Pino  de
Vittorio, inoubliable interprète de ce répertoire et de
cette typologie de personnages. L’autre contre-ténor de
la  distribution,  Filippo  Mineccia,  investit  le  rôle
délicat  et  pathétique  de  Titta,  également  amoureux
éconduit de Ciomma, dite Ciommetella. Ses nombreux airs
langoureux (superbe « Che v’aggio fatto » du second
acte), chantés avec une rare morbidezza, récompenseront
à la fin sa ténacité, et il pourra jouir des faveurs de
sa dulcinée. Le père de Belluccia, Filippo Mariano,
capitaine d’une galère sicilienne (le seul rôle chanté
en italien), a les traits et le beau timbre barytonant
de Filippo Morace, menaçant comme il se doit dans son
désir de venger l’affront fait à sa fille ; il débarque
avec sa « galère » accompagné de son esclave turc Assan
(impeccable  Matías  Moncada)  et  d’une  petite  esclave
(interprétée  avec  espièglerie  par  Fan  Zhou),  ces
derniers issus de l’Accademia della Scala. Enfin les
deux  rôles  secondaires  du  barbier  Col’Agnolo  et  du
cuisinier  de  Meneca  Rapisto,  rôles  néanmoins
truculents,  Antonino  Siragusa  et  Marco  Filippo
Romano rivalisent de drôlerie, de gouaillerie et de
génie comique, et le premier nous émeut dans sa superbe
aria du deuxième acte « Nenna mia ».

Dans la fosse, les instruments anciens de l’Orchestre
de  la  Scala  couplés  avec  ceux  experts  de  la  Cetra
Barockorchester, sont magistralement dirigés par Andrea
Marcon. La fougue, la précision entomologique, le sens
inné du théâtre, créent l’écrin idéal pour cette rareté
qui méritait amplement d’être projetée sous les feux de
la rampe. Ce soir, telle la lave du Vésuve présent en
fond de scène, ce spectacle magistral a embrasé la
froide cité lombarde.
 

 



_________________________________
CRITIQUE, opéra. MILAN, Scala, le 12 avril 2023. VINCI : Li
zite ngalera. Orchestre du Théâtre de la Scala et La Cetra
Barockorchester,  Andrea  Marcon  (direction).  Francesca
Aspromonte (Carlo Celmino), Chiara Amarù (Belluccia Mariano),
Francesca  Pia  Vitale  (Ciomma  Palummo),  Filippo  Morace
(Federico  Mariano),  Alberto  Allegrezza  (Meneca  Vernillo),
Filippo  Mineccia  (Titta  Castagna),  Antonino  Siragusa
(Col’Agnolo), Raffaele Pe (Ciccariello), Marco Filippo Romano
(Rapisto), Matías Moncada (Assan), Fan Zhou (Na schiavotella),
Leo Muscato (mise en scène), Federica Paolina (décors), Silvya
Aymonino (costumes), Alessandro Verazzi (lumières). Photos :
DR / Scala de Milan

 

 

CRITIQUE, opéra. LYON, opéra,
le  16  décembre  2022.
BERNSTEIN : Candide. D. Fisch
/ W. Marshall.
CRITIQUE, opéra. LYON, le16 déc 2022. L BERNSTEIN : Candide.
Orchestre  et  Chœurs  de  l’opéra  de  Lyon,  Wayne  Marshall.
Voltaire, terre à terre.

Pour  sa  création  lyonnaise,  Candide  convainc
vocalement, mais déçoit scéniquement. Une lecture
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aseptisée qui gomme l’ironie et le comique de
l’œuvre, comme de l’œuvre-source.

Sur scène, un plateau vide, une
longue  rangée  de  chaises  sur
lesquelles  viennent
progressivement  s’assoir  les
chœurs  et  la  vingtaine  de
personnages  de  cette  «  comic
operetta », un énorme globe en
plastique, qui passera de cour à

jardin, symbolisant, on suppose, la terre et les voyages des
protagonistes, et un énorme banc blanc lumineux et coulissant
dont on ne comprend pas très bien l’utilité. La chorégraphie
minimaliste de Annie B. Parson peut séduire au premier abord,
mais s’avère très vite répétitive et vide de sens, statique,
d’un ennui mortifère et peine à convaincre d’un point de vue
dramatique, malgré une machine à mousse, qui réveille, bien
brièvement, le spectateur de sa torpeur. Photo : L Bernstein
(DR)

 

 

Candide à l’Opéra de Lyon

Voltaire, terre à terre
mais remarquable Cunégonde de Sharleen

Joynt
 

Metteur en scène et chorégraphe ont oublié qu’il s’agit d’une
œuvre  comique,  qui  déploie  des  trésors  d’ironie  et
d’inventivité auxquels les spectateurs lyonnais n’ont pu guère
goûter.  L’absence  totale  de  direction  d’acteur,  déjà
rédhibitoire  pour  toute  œuvre  scénique,  l’est  encore  plus

https://www.classiquenews.com/wp-content/uploads/2018/03/BERNSTEIN-leonard-maestro-conducting-classiquenews-dossier-concert-presentation-bernstein-2018-leonard-bernstein-475x3101.jpg


s’agissant  d’une  intrigue  où  l’on  est  censé  constamment
voyager. La très brève note d’intention du metteur en scène
Daniel Fisch ne nous dit strictement rien sur ses intentions,
se bornant à nous prévenir que l’on ne verrait pas « de
représentation  littérale  »  des  nombreux  événements  qui
ponctuent le conte et sa transposition lyrique. Fisch se fiche
de nous dans un texte aussi minimaliste que sa lecture de
l’œuvre pourtant très riche dans sa texture musicale en partie
parodique  des  formes  anciennes  et  modernes  (tango,  valse,
jazz, grand air d’opéra romantique).

Le plateau vocal sauve timidement cette vision austère et à
contre-emploi.  Dans  le  rôle-titre,  Paul  Appleby  campe  un
Candide  crédible,  séduisant  vocalement,  notamment  dans  ses
parties élégiaques aux accents mozartiens qui électrisa le
public par sa longueur de souffle impressionnante. Remplaçant
Andrea Caroll, la soprano Sharleen Joynt est une Cunégonde
stupéfiante d’un bout à l’autre et met K.O. debout la salle
dans  son  air  virtuose  «  Glitter  and  be  gay  »,  dont  les
vocalises  d’une  fluidité  remarquable  sont  en  outre
impeccablement projetées. Tichina Vaughn incarne une Vieille
Dame  crédible,  par  sa  présence  et  un  abattage  idoine,  là
encore entravé par une direction d’acteur quasi inexistante.
Irrésistible  vocalement,  Derek  Walton  prête  son  timbre
somptueux  à  un  Pangloss  autoritaire  mais  dépouillé  de  sa
fonction  narratrice  confiée  à  un  récitant  laconique  qui
n’exerce plus vraiment la fonction narratrice si importante
dans l’économie de l’intrigue.

Les  autres  interprètes  ne  déméritent  pas.  En  particulier
Robert Lewis et Pete Thanapath, qui se partagent divers rôles,
tandis que Thanswa Mpongwana, dans le rôle de Paquette et
l’impeccable Sean Michael Plumb, dans celui de Maximilien,
sont excellents, mais peinent à exister vraiment, tant la mise
en scène désincarnée les en empêchent.

Dans la fosse, la direction magistrale de Wayne Marshall, qui
connaît son Berstein par cœur, parvient à tirer le meilleur



d’une partition roborative, constamment inventive, et prouve
une fois de plus l’excellence de la phalange lyonnaise, dont
le jeu, d’une précision entomologiste, ravit les oreilles à
défaut de ravir les yeux. Le chœur, toujours excellemment
préparé par Benedict Kearns, est en parfaite osmose avec les
pupitres  mêlés  d’élégance  et  d’énergie  de  l’Orchestre  de
l’Opéra de Lyon ; cela fait d’autant plus regretter le hiatus
incommensurable entre la fosse, qui atteint des sommets, et la
scène  très  terre  à  terre,  sans  charme,  sans  l’ironie  de
Voltaire que Bernstein avait su si bien captée.

 

 

______________________________________

CRITIQUE, opéra. LYON, le16 déc 2022. L BERNSTEIN : Candide.
Paul Appleby (Candide), Sharleen Joynt (Cunégonde), Derek

Walton (Pangloss), Tichina Vaughn (La Vieille Dame), Peter
Hoare (Le Gouverneur / Vanderdendur / Ragotzki), Sean Michael

Plumb (Maximilien), Thandiswa Mpongwana (Paquette), Robert
Lewis (Charles-Édouard Alchimiste / Le Capitaine / 1er Señor /
1er Inquisiteur), Pawel Trojak (Martin / Hermann-Auguste / Un
escroc / Un ferrailleur / 2e Inquisiteur), Pete Thanapat (Tsar

Ivan / Croupier / 2e señor / 3e Inquisiteur), Tigran
Guirasgoyan (Le Sultan Ahmet), Antoine Saint-Espes (Un

montreur d’ours / Stranislas), Paolo Stupenengo (Un docteur),
Didier Roussel (Un marchand de cosmétiques), Daniel Fish (mise
en scène), Annie B. Parson (Chorégraphie), Catherine Galasso
(Collaboration à la chorégraphie), Andrew Lieberman, Perrine

Villemur (décors), Terese Wadden (costumes), Éric Wurtz
(lumières), Benedict Kearns (Chef des chœurs), Orchestre et

Chœurs de l’Opéra de Lyon, Wayne Marshall (direction).
Jusqu’au 1er janvier 2023 :

https://www.opera-lyon.com/fr/programmation/saison-2022-2023/o
pera/candide

https://www.opera-lyon.com/fr/programmation/saison-2022-2023/opera/candide
https://www.opera-lyon.com/fr/programmation/saison-2022-2023/opera/candide


/ photos : DR

 

 

 

 

TEASER vidéo :
Candide de L Bernstein à l’Opéra de Lyon, déc 2022

CRITIQUE,  opéra.  ZÜRICH,
opernhaus,  le  13  décembre
2022.  CAVALLI  :  Eliogabalo.
La  Scintilla  /  Dmitry
Sinkovsky (direction).
CRITIQUE, opéra. ZÜRICH, Opernhaus, le 13 déc 2022. CAVALLI :
Eliogabalo. La Scintilla, Dmitry Sinkovsky   –   On attendait
beaucoup  de  cette  nouvelle  production  du  chef-d’œuvre  de
Cavalli. Hélas, une mise en scène ratée, une direction et des
voix poussives, une méconnaissance totale du style vénitien,
ont anéanti nos espoirs.

Jamais  donné  du  vivant  du  compositeur,  cette  sublime
partition,  hommage  à  son  maître  Monteverdi,  a  connu  une
résurrection tardive à Crema, sa ville natale en 1999, puis
par  René  Jacobs  à  Bruxelles  et  Innsbruck  en  2004,  avant
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qu’elle ne pénètre dans le temple du Palais Garnier en 2016
défendu par Leonardo García Alarcón et Thomas Jolly / LIRE
notre  critique  d’ELiogabalo  au  Palais  Garnier  ici.  La
production  zurichoise  tranche  par  sa  laideur  et  l’absence
totale de nuances, nécessaire à mettre en scène ce « dolce
misto d’allegro e tristo » (La Calisto), qui fait tout le prix
(et la difficulté) d’un genre à l’équilibre fragile. Dans la
lecture de Calixto Bieito, tout est tiré vers la vulgarité,
tandis que l’hystérisation permanente des voix obère la plus
élémentaire  compréhension  du  texte.  Le  décor  présente  un
plateau coulissant constitué de barres de fer et de rideaux en
plastique ; un canapé blanc, sur lequel se déchaînent les
personnages  féminins,  une  moto  suspendue  et  un  taureau,
symbole de l’empereur-Jupiter, cible d’un Giuliano forcené. Un
bric-à-brac peu cohérent, loin des voluptés et du faste d’un
César mégalomane, si bien rendus par la vision à la fois
spectaculaire et raffinée de Thomas Joly.

 

 

 

Hystérisation, vulgarité… déception à
Zürich

Cavalli, à corps et à cri
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Exit la scène capitale du vol de hiboux à la fin du second
acte, un air de Nerbulone à l’acte I (« Gran maghe d’amor ») a
été escamoté et au début du 3e acte, le chef, qui est aussi
contre-ténor, se tourne vers le public et chante (plutôt bien)
un lamento tiré d’Artemisia (« Dammi morte, o libertà ») qui
n’a rien à voir avec l’intrigue.

La  distribution  était  pourtant  prometteuse.  Dans  le  rôle-
titre, le contre-ténor ukrainien Yuriy Mynenko a la tessiture
et la présence scénique adéquates. Un souffle certain, une
élocution sans faille, mais comme presque tous ses congénères
et moins pire qu’eux, il stridule plus qu’il ne chante et ses
airs envoûtants ne laissent que rarement transpirer l’émotion.
Dans le rôle du frère vertueux Alessandro, David Hansen frise
la caricature : la mise en avant d’un physique avantageux ne
fait  pas  oublier  un  chant  proche  du  cri  hystérique,  à
l’élocution inaudible dans le registre aigu ; lui aussi en
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fait des tonnes, sans se soucier le moins du monde du sens de
ce qu’il chante. Son magnifique lamento (« Misero, così va »)
qui devait faire pleurer les pierres est chanté sans empathie.
Les  deux  rivales,  Anicia  Eritea  et  Flavia  Gemmira,
respectivement chantées par Siobhan Stagg et Anna El-Khashem,
rivalisent  elles  aussi  dans  l’hystérisation  vocale,  guère
aidées par une voix plutôt verte et acide, manquant de mordant
(l’air sublime « Non fia amor che mai disciolga » manque
cruellement de pathos), qualité qu’on retrouve en revanche
chez  Sophie  Junker  dans  le  beau  rôle  d’Atilia  Macrina,
l’amante  éplorée,  qui  sort  vraiment  du  lot  :  une  diction
remarquable,  un  timbre  chaleureux  et  enfin  un  personnage
investi dans son rôle à qui échoient les plus beaux lamenti de
la  partition  («  Amami  vago  mio  »).  Le  Giuliano  de  Beth
Taylorpouvait  séduire  sur  le  papier  :  un  timbre  viril  et
puissant,  gâché  par  un  histrionisme  pathétique  et  une
constante  agitation  débridée  qui  en  fait  un  personnage
ridicule  à  rebours  de  toute  logique  dramaturgique.  Mark
Milhofer est, comme toujours impeccable, dans la diction comme
dans le style musical, mais campe une Lenia un peu trop sage,
trop élégante et raffinée. Dans le rôle du favori Zotico, Joel
Williams possède un timbre chaleureux, une belle projection et
sauve  les  meubles  par  une  présence  scénique  conforme  au
personnage. Quant au Nerbulone de Daniel Giulianini, son très
bel organe de baryton-basse est à son tour perverti par un jeu
excessif et des coups de glotte de dindon glapissant qui sont
autant de tortures pour les oreilles. Le Tiferne de Benjamin
Molonfalean et les deux consuls d’Aksel Daveyan et Saveliy
Andreev complètent sans relief la distribution.

Dans la fosse, Dimitri Sinkosky mène la phalange pourtant
experte  de  La  Scintilla  tambour  battant,  mais  sans  se
préoccuper  vraiment  de  ce  qui  se  passe  sur  scène  ;  il
méconnait manifestement le style de l’opéra vénitien, abuse
des vents et des castagnettes, brode excessivement dans une
partition  pourtant  impeccablement  claire  ;  l’ouverture
magnifique (qui contient la première mention d’un rythme de



tarentelle  à  l’opéra)  est  bavarde,  excessivement  prolixe,
préludant la suite d’une direction outrancière qui a oublié
que le théâtre à Venise est tout aussi sur scène que dans la
fosse.

 

 

 

 

___________________________________________
CRITIQUE, opéra. ZÜRICH, Opernhaus, le 13 déc 2022. CAVALLI :
Eliogabalo. Yuriy Mynenko (Eliogabalo), Siobhan Stagg (Anicia

Eritea), Beth Taylor (Giuliano Gordio), Anna El-Khashem
(Flavia Gemmira), David Hansen (Alessandro Cesare), Sophie

Junker (Atilia Macrina), Joel Williams (Zotico), Mark Milhofer
(Lenia), Daniel Giulianini (Nerbulone), Benjamin Molonfalean
(Tiferne), Aksel Daveyan (Un console), Saveliy Andreev (Altro
console), Calixto Bieito (mise en scène), Anna-Sofia Kirsch,
Calixto Bieito (décors), Ingo Krügler (costumes), Franck Evin

(lumières), Adrià Bieito Camì (vidéo), Beate Breidenbach
(dramaturgie), Dmitry Sinkovsky (direction). Photos : Monika

Riiterhaus / Zürich Opernhaus

 

 

 

PLUS D’INFOS sur le site de l’Opéra de Zürich / Opernhaus
Zürich  :
https://www.opernhaus.ch/en/spielplan/calendar/eliogabalo/
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