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&dalla platea
tremore in un cammino d’ascesa e
purificazione, aprendo una dopo
l’altra le « mansioni » d’un « castello
interiore » ove le inquietudini tro-
vano lentamente la calma dell’ab-
bandono all’assoluto. Qui Pappano
ha sottolineato, prevedibilmente, le
valenze già mahleriane della pagina,
soprattutto quei sussulti, quasi

schianti d’ansia, che sino all’ultimo
sembrano impedire l’ingresso nel
mondo delle certezze. Una lettura,
questa che ha lasciato tutti pensosi:
testimone, il classico, lungo silenzio
prima dei molti applausi che l’han-
no accolta.
I Quattro Pezzi Sacri di Verdi, al di
là della ricorrenza anniversaria, in-

vitavano anch’essi ad entrare, sep-
pur da prospettive ben diverse, nei
capitoli delle cose ultime, dei
commiati dal comporre e dalla vi-
ta. Espressi da Verdi nell’asciuttez-
za scabra del ritorno all’antico,
d’un essenziale linguistico mai in
contraddizione con la propria sto-
ria, del confronto umile e aperto

con la Verità. Pappano ne ha of-
ferto un’interpretazione rarefatta,
trasparente, distesa, senza mai per-
dere in continuità e in nobiltà.
Superbi a dir poco gli apporti del-
l’Orchestra ceciliana in Bruckner e
del Coro, diretto da Ciro Visco,
in Verdi.

Maurizio Modugno

Nell’ambito della critica letteraria si
distingue giustamente fra le tragedie
maggiori di Shakespeare – dove gli
eroi acquistano una consapevolezza
diversa quando guardano la morte
in faccia – e quelle giovanili come
Romeo e Giulietta, dove la morte in-
segna di più ai sopravvissuti che a
coloro che ne rimangono vittime.
Nell’opera di Gounod, tuttavia, i
due amanti diventano consapevoli
degli equivoci che hanno determi-
nato la loro fine tragica e sono uniti
pure da una fede religiosa che in
Shakespeare appare più marginale.

Ecco perché gli interpreti dei due
ruoli principali nell’opera hanno bi-
sogno – assai più che nel dramma
originale – di quella sensibilità au-
tenticamente tragica che è raro ri-
scontrare persino nei più esperti
cantanti-attori.
A Sassari, nello spettacolo che feli-
cemente ha inaugurato il nuovo
Teatro Comunale, quella sensibilità
era ben avvertibile in entrambi i
protagonisti, ma ha trovato espres-
sione più compiuta nella Juliette di
Burcu Uyar, che debuttava nell’o-

pera. Il soprano turco non è una
virtuosa ineccepibile (le manca il
trillo) e la spensieratezza del cele-
bre valzer le si addice solo in parte
(colpisce comunque l’eleganza del-
le acciaccature e l’ottimo senso rit-
mico). Ma nella seconda aria –
« Amour, ranime mon courage » –

questa Juliette affronta l’abisso (in-
ginocchiata alla ribalta) con un’as-
solutezza di spirito che scuote l’a-
scoltatore. Gli sguardi e la gestuali-
tà svelano l’anima del personaggio
senza riserve e il fraseggio vocale
esalta l’emotività della musica fa-
cendo passare in secondo piano
quegli ostacoli vocali che pur ci
sono. E nel duetto finale, come in
tutti quelli precedenti, la sua voce
si fonde idealmente con quella di
Jean-François Borras.
Il tenore francese non è nuovo a

questa produzione, che ha girato
parecchio dopo la prima pisana del
2010. Ha un volto barbuto e un
fisico poco scattante: il suo è un
Roméo più riflessivo e poetico
che uomo d’azione. Già dai primi
recitativi, però, si apprezza quell’e-
sattezza ben modulata di dizione

che solo i cantanti di madrelingua
francese sanno garantire. E la tec-
nica è tipica della scuola francese,
con un forte contrasto tra emissio-
ni di testa (a volte piuttosto evane-
scenti) da un lato e sonorità robu-
ste dall’altro (i primi acuti hanno
un bello squillo). Il Do tradiziona-
le aggiunto alla fine del terzo atto
risulta piuttosto precario, comun-
que, e il passaggio tra un’emissione
e l’altra non sempre risulta musi-
calmente felice. Non aiuta poi la
scelta di eliminare qualsiasi porta-

mento, mentre nel canto della
Uyar – e nell’accompagnamento
orchestrale – la saldezza delle lega-
ture contribuisce molto a ricreare
un clima emotivo tardo-ottocente-
sco. Ed era certo un vantaggio per
tutti avere sul podio un direttore
come lo spagnolo Sergio Alapont
(che ha inaugurato la stagione sas-
sarese per il secondo anno conse-
cutivo, questa volta con un titolo
inedito per la Sardegna): un con-
certatore tanto geniale quanto pri-
vo di riserve mentali nei confronti
della musica di Gounod e libero
dunque di far cantare l’orchestra
con quel calore e con quella deli-
catezza di sfumature che la partitu-
ra esige. Più volte nel corso della
recita si è creata una simbiosi idea-
le fra le tinte vocali e i colori degli
strumenti che accompagnavano.
Tra gli altri cantanti si è distinto il
Frère Laurent di Enrico Turco.
Meritevoli di una segnalazione, più
per la volonterosa adesione al per-
sonaggio che per la saldezza del
canto sul fiato, il Capulet di Dario
Russo, il Tybalt di Blagoj Nacoski
e la Gertrude di Lara Rotili.
Il regista-scenografo Andrea Cigni
punta su un’unica « scena neutra »,
dipinta di blu, ravvivata da un in-
tenso gioco di luci e da costumi
vagamente novecenteschi che indi-
cano chiaramente l’appartenenza
alle due famiglie. Un’essenzialità di
approccio che mette in evidenza
qualche goffaggine (il valzer dei
coristi nella prima scena; i combat-
timenti un po’ timidi), ma che si
apprezza sempre di più con il pro-
gredire dell’azione. E se l’esordio
di Juliette alla festa è guastato da
un vestito da bambola inadatto al
fisico tizianesco del soprano, nel
resto dell’opera questa affascinante
cantante attrice è stata assecondata
molto bene dal regista, fino alla
commovente scena di morte.
Alla recita domenicale il clima era
festoso. Il nuovo Teatro Comunale
non era pieno, ma è uno spazio assai
più accogliente del vecchio Teatro
Verdi, e l’edificio si trova solo a po-
che centinaia di metri dal centro sto-
rico. La fossa orchestrale profondissi-
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ma, che rende il direttore invisibile a
gran parte del pubblico, può sor-
prendere (e far sorgere qualche pro-
blema nel repertorio pre-wagneria-

no), ma dalla prima fila della platea
l’equilibrio sonoro tra orchestra e
palcoscenico è sembrato ben dosato.

Stephen Hastings

VERDI Macbeth E. Abdulla, I. Tamar, R. Zanellato, D. Popov, V. Antipenko;
Coro e Orchestra dell’Opéra de Lyon, direttore Kazushi Ono regia e scene
Ivo van Hove costumi Wojciech Dziodzic
Lyon, L’Opéra, 13 ottobre 2012

Non ha senso, secondo il regista bel-
ga Ivo van Hove, creare uno spar-
tiacque fra regie operistiche « tradi-
zionali » e regie « moderne »: ogni
opera dovrebbe risultare contempo-
ranea, ossia essere importante per le
persone che vivono oggi, senza per
questo tradire le intenzioni origina-
rie. Quest’operazione di sintesi im-
pervia fra passato e presente è riuscita
bene nel Macbeth in scena a Lyon per
l’apertura di stagione: non casuale,
certo, la scelta del titolo verdiano,
un’impietosa ed eternamente attuale
parabola del potere e delle sue deva-
stanti conseguenze. Ma qual è il vero
potere, oggi? Non quello politico,
ma quello economico, ci dice a chia-
re lettere Van Howe. Lettere che so-
no quelle proiettate su tre schermi
insieme ai numeri della finanza, e
che vanno a formare figure ectopla-
smatiche, come incubi premonitori
generati dall’inconscio dei personag-
gi. Teatro dell’azione è un grattacie-
lo newyorchese di cinquanta piani
ai tempi della manifestazione « Oc-
cupy Wall Street » (2008), ma l’am-
bientazione non diviene affatto un
pretesto per sfoggio di grandi appa-
rati: la scena è fissa e ci mostra un uf-
ficio, mentre i tre schermi mostrano
– nell’alienante proiezione al negati-
vo – situazioni volta a volta differen-
ti: grattacieli circostanti osservati dai
piani alti, uffici che si specchiano l’u-
no nell’altro moltiplicando le frene-
sie del potere, il parking sotterraneo
in cui viene ambientato l’omicidio
di Banco.
Il regista riesce a restituire l’idea di
una catastrofe imminente che corre
fra le parole e le note dell’opera. Del
resto lo stesso Verdi, rispetto alla tra-
gesia shakespeariana, opera degli
adattamenti: l’elemento gotico e or-
rorifico balza in primo piano con la
maggiore presenza in scena delle
streghe, Lady Macbeth rivela una
fragilità maggiore rispetto a come
viene delineata dal Bardo, ma so-
prattutto la patria oppressa (inesi-
stente in Shakespeare) diviene un
elemento cruciale. Van Hoewe è fe-
dele alla rilettura verdiana nel dare
importanza alle vittime, al popolo
che non accetta che Macbeth sacrifi-
chi il bene pubblico in favore della

folle sete di potere: che ciò avvenga
nel Risorgimento o ai tempi degli
indignados, è relativamente impor-
tante, poiché la forza del messaggio
rimane intatta. Gli incolpevoli capri
espiatori della crisi economica sosti-
tuiranno la foresta di Birnam – ossia
il popolo che avanza mimetizzato
per uccidere Macbeth – con un’a-
zione di non violenza. Come un
movimento filosofico, essi invadono
la scena: il loro essere semplicemente
lı̀ è lo specchio di una « rivoluzione
di velluto ». Il finale è aperto, ma for-
temente sarcastico: a Macbeth viene
sottratta la purificazione di una mor-
te tragica, e finisce per fare il clo-
chard fra gli occupanti.
La tensione sottile creata dalla regia
trova un perfetto specchio nella di-
rezione musicale di Kazushi Ono,
attentissimo a restituire la pregnanza
della magistrale orchestrazione ver-
diana: il fremente sussurrio degli ac-
compagnamenti diviene una sorta di
rappresentazione dell’inconscio dei
protagonisti e dei sensi di colpa che
finiranno per condurli alla rovina.
Siamo ben oltre il gotico di maniera:
Verdi sembra presagire, secondo
Ono, addirittura l’espressionismo di
Wozzeck. Il direttore giapponese ve-
de anche nell’ossessivo Mi minore
un manifestarsi del tema del Destino,
e ne dà corpo con una lettura piutto-
sto serrata, priva di sentimentalismi.
Ottima la risposta dell’orchestra e e
del coro, molto buono il cast vocale.
Il regista non rende la vita facile a
Macbeth, riducendolo a un piccolo
bambino nevrotico costretto a soste-
nere la parte del duro: Evez Abdulla
risponde bene, anche vocalmente,
con un volume di voce contenuto
ma estremamente espressivo. Iano
Tamar è una Lady Macbeth domi-
natrice, che però non sempre con-
vince nel registro più impervio. Ric-
cardo Zanellato è un Banco di gran-
de solidità e Dmytro Popov canta
magnificamente « Ah! La paterna
mano ».
« Get the money out of politics »:
con questo, forse utopico, striscione
si chiude un Macbeth che lascia il se-
gno.

Luca Ciammarughi
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