
CRITIQUE,  opéra.  ZURICH,
Opernhaus, le 02 avril 2026.
LECLAIR : Scylla et Glaucus,
C.  Skerath,  E.  Benoit,  A.
Gregory,  G.  Blondeel…  Claus
Guth / Emmanuelle Haïm

Grâce au Festival Zurich Barock, l’unique opéra du
lyonnais Jean-Marie Leclair –Scylla et Glaucus –

retrouve les honneurs de la scène ; il est
brillamment défendu par Emmanuelle Haïm et son

Concert d’Astrée, et une distribution sans faille,
mais la mise en scène très gauchement décalée de

Claus Guth peine à convaincre.
 

Scylla et Glaucus, tragédie lyrique en un prologue et cinq
actes, n’est plus totalement inconnue, bénéficiant d’au moins
quatre enregistrements discographiques, même si les versions
scéniques  sont  assez  rares,  depuis  la  célèbre  production
lyonnaise de 1986 dirigée par John Eliot Gardiner. On saluera
donc l’initiative de l’opéra de Zurich qui voue un certain
intérêt pour le répertoire baroque (Haendel tout dernièrement,
ou Eliogabalo de Cavalli dans une mise en scène ratée de
Bieito). Claus Guth, qui nous avait ébloui dans le récent Il
viaggio, Dante de Dusapin, reste fidèle à son obsession de la
transposition,  adepte  d’un  regietheater  modéré,  qui  a
néanmoins le mérite de la cohérence, même s’il ne nous a
convaincu qu’à moitié. Comme c’est souvent le cas pour ce
genre de répertoire extrêmement codé (le même problème se pose
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pour l’opéra seria), le prologue, musicalement superbe, passe
à la trappe. Les metteurs en scène contemporains, généralement
débordant d’imagination, ne savent qu’en faire et le supprime
purement et simplement. L’intrigue, déjà traitée avec succès
plus d’une quarantaine d’années auparavant par Teobaldo di
Gatti (Scylla, 1701), conte les amours malheureuses de la
nymphe  des  mers  Scylla  et  de  la  divinité  marine  Glaucus,
amours  contrariées  par  la  jalouse  Circé  qui  à  la  fin
transformera Scylla en rocher, danger suprême pour les marins
imprudents qui s’y aventurent. Guth transpose l’action dans un
lycée,  qui  porte  le  nom  du  compositeur  ;  les  deux
protagonistes sont devenus des adolescents chastement amoureux
qui partageant la même classe, gravitant de manière obsédante
devant la source transformée ici en ballon d’eau potable. 

Les décors contemporains de Etienne Pluss et les costumes très
« british college » et aussi très colorés de Ursula Kudrna,
contribuent à donner de la vigueur et à insuffler un certain
dynamisme à une action qui ne l’est pas vraiment. On y voit
ainsi  un  décor  modulable,  représentant  tour  à  tour  une
bibliothèque  bien  achalandée,  une  salle  de  classe  et  un
gymnase, dont la responsable, Circé, tente de briser le couple
nouvellement  constitué.  Mais  dans  la  tragédie  lyrique,  le
statisme relatif de l’intrigue est compensé par le dynamisme
pathétique des vers (l’opéra français est et reste d’abord une
tragédie) et surtout par le merveilleux, ici souvent tourné en
dérision (la salle riait au comportement souvent désinvolte de
Circé, quand elle s’assoit en bouddha ou quand elle sort de la
douche en sifflotant La vie en rose, ou encore aux minauderies
au moment des danses, alors qu’il n’y a pas une once d’humour
dans  cet  opéra).  Les  effets  sont  en  outre  excessivement
appuyés  (les  coups  de  tonnerre  à  répétition  qui  couvrent
l’orchestre  et  brise  les  tympans  dans  le  4e  acte.  La
chorégraphie, assurée par Sommer Ulrikson, est d’un intérêt
inégal,  oscillant  entre  des  gestes  banalement  adaptés  au
rythme de la musique (comme dans le premier menuet), la danse
lascive expressionniste (dans la marche des sylvains), ou en



étant carrément à contre courant du rythme (comme dans la très
belle passacaille).

Heureusement, cette mise en scène, ringarde plus que d’avant-
garde (ce genre de transposition pullule chez les tenants du
regietheater) est brillamment compensée par une distribution
de très haute volée. Dans le rôle de Scylla, Elsa Benoit
impressionne  par  un  timbre  à  la  fois  juvénile  et
magnifiquement projeté, ne sacrifiant jamais l’intelligibilité
du texte, y compris dans le registre aigu. On a pu assister,
tout au long des plus de deux heures de l’opéra, à une palette
d’affects subtilement distillés. Face à la nymphe infortunée,
Anthony Gregory incarne un magnifique Glaucus : sa voix à la
fois précise et puissante de ténor allie une grande aisance
dans  les  vocalises  et  une  élégance  maîtrisée  dans  la
déclamation, doublée d’une présence scénique qui constamment
fait mouche. La soprano belgo-suisse Chiara Skerath campe une
Circé dynamique, très expressive, grâce à une voix charnue,
aussi à l’aise dans le médium que dans le registre aigu (avec
parfois  quelques  défauts  de  justesse  quand  son  chant  se
transforme  en  cri  dans  l’acte  des  Enfers).  Elle  parvient
cependant à offrir elle aussi une palette de sentiments, de la
plainte déchirante à la fureur ardente. Les seconds rôles sont
brillamment défendus, notamment Témire, la suivante de Scylla,
par l’impeccable Gwendoline Blondeel, à la ligne de chant
parfaitement  homogène,  frisant  l’épure,  sans  renoncer  pour
autant à une certaine véhémence expressive. C’est le cas aussi
de  Jehanne  Amzal  qui  prête  à  Dorine  sa  voix  superbement
étoffée, à l’émission franche et aux aigus cristallins. Une
mention spéciale pour les chœurs de la Zürcher-Sing-Akademie,
d’une qualité exceptionnelle, puissants et toujours précis,
d’une diction sans faille.

Dans la fosse, légèrement surélevée, Emmanuelle Haïm dirige Le
Concert  d’Astrée  des  grands  jours  :  netteté,  homogénéité,
équilibre  remarquable  des  pupitres,  c’est  à  un  véritable
dialogue dramatique avec les voix auquel on assiste ; par sa



direction toujours alerte, magnifiée par un grand sens du
théâtre, elle met en valeur, dès la brillante ouverture, puis
dans les nombreuses danses qui ponctuent la partition, le
génie  de  l’orchestration  qu’était  Jean-Marie  Leclair.  Au
final, une production qui se laisse voir sans déplaisir, avec
un peu de frustration tout de même, mais qui vaut surtout pour
sa musique, chef-d’œuvre incontesté du genre.
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: Scylla et Glaucus, C. Skerath, E. Benoit, A. Gregory, G.

Blondeel… Claus Guth / Emmanuelle Haïm. Crédit photographique
(c) Monika Ritterhaus

 

 

CRITIQUE,  opéra.  PARIS,
Théâtre des Champs-Elysée, le
28 mars 2026. MEYERBEER : Le
Prophète.  J.Osborn,  M.
Viotti, E. Fekete, J-S. Bou,
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M.  Scoffoni…  Orchestre  de
Chambre de Genève, Marc Leroy
Calatayud (direction)

Le monumental Prophète de Giacomo Meyerbeer est le
parangon absolu du Grand opéra français. La

partition est une apothéose de ce style, inspirée
de la révolte des anabaptistes et Jan de Leyde.

L’argument basé sur cet obscur épisode de
l’histoire de la Réforme allemande ouvre la voie à
un terrain de fougue dramatique exacerbée par la

musique efficace d’un maître tel que Meyerbeer. La
partition est d’une exigence vocale telle que les
rôles principaux sont souvent des révélateurs de

faiblesses plutôt qu’une occasion de mise en
valeur. Interpréter Le Prophète est un défi tant

musical que théâtral. 
 

En poursuivant l’audace de programmation que l’on connaît au
Théâtre des Champs-Elysées, ce Prophète est une démonstration
qu’une œuvre complexe et souvent conséquente peut être montée
en concert avec une équipe déterminée. Saluons ici le travail
de Baptiste Charroing et de Julien Benhamou dans la quête
incessante de proposer une programmation fascinante tant par
les découvertes que par les talents qui les portent. 

Mais qui est ce Prophète qui a inspiré le génie d’Eugène
Scribe et Meyerbeer ? Jean de Leyde n’a vécu que 26 ans et
l’histoire de sa révolte, quelque peu romancée par Scribe et
Deschamps, semble porter un parfum qui nous semble familier
dans ces années 2020. Les anabaptistes du XVIème siècle sont
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des puritains radicaux qui baptisent à tour de bras avec une
visée eschatologique et millénariste. Leurs excès, comme tout
mouvement livré à l’extrême, ont amené les rebelles à une fin
moins dramatique et incendiaire que dans l’opéra. En effet,
c’est en haut du clocher de Saint-Lambert de Münster que leurs
dépouilles suppliciées ont dépéri dans des cages au gré des
cloches et des éléments. Quelle ironie de faire d’un sombre
illuminé adepte de la polygamie et du délire d’une « Nouvelle
Jérusalem », un héros vaillant cumulant le tourment amoureux
et l’abjuration sacrificielle digne d’une figure christique.
L’opéra a parfois des chemins détournés étonnants. 

Ce soir, pas de décors grandioses ou de pallium de fil d’or
pour le « Roi de Sion », mais une incarnation sublime de Jean
de Leyde par John Osborn. Le ténor étasunien au comble de son
art  attaque  avec  vaillance  et  une  précision  non  démunie
d’élégance  toute  l’étendue  du  rôle.  Dans  la  voix  de  John
Osborn, le Prophète des anabaptistes, s’incarne sous toutes
ses facettes. De l’amoureux au délirant, du capitaine au fils
repenti, toutes les émotions passent sans problème dans le
timbre aurifère de John Osborn. Dans le rôle un peu manichéen
de Berthe, Emma Fekete est une fabuleuse découverte. Timbre
riche dans sa clarté diaphane aux coloris interminables – et
puissant comme un éclair précipité. La Fidès de Marina Viotti
est incontestablement grandiose tout comme celle, avec une
couleur plus sombre, d’Elizabeth DeShong à Aix en 2023. Marina
Viotti n’a pas seulement l’étendue vocale, mais elle porte cet
héroïsme flamboyant d’un rôle de grand dramatisme avec une
patine digne des moralités légendaires. Malgré un petit raté
dans sa dernière cadence du grand air « Comme un éclair« ,
nous saluons une performance qui fera date. Jean-Sébastien Bou
est un Oberthal profondément enthousiasmant. Dans les rôles de
trois anabaptistes seuls Marc Scoffoni et Christian Zaremba
nous  livrent  une  interprétation  sans  faille,  Samy  Camps
demeure un peu en filigrane dans un rôle qui ne le met pas
forcément en valeur. 



A la tête d’un Orchestre de Chambre de Genève, de l’Ensemble
Vocal  de  Lausanne  et  de  jeunes  solistes  de  la  Nouvelle
Maîtrise des Hauts-de-Seine, Marc Leroy-Calatayud avait les
armes  musicales  pour  se  frotter  à  ce  colossal  léviathan
lyrique. Or, malgré une réelle vivacité, des tempi plutôt bien
choisis  et  une  certaine  fraîcheur  dans  le  langage,  nous
constatons une réserve quasi de « bon élève ». Eussions-nous
voulu plus de feu et de passion et moins de « perfection »,
parfois ce sont les maladresses de circonstance et les plus
grandes  bravades  qui  rendent  une  interprétation  musicale
inoubliable. Ici nous redécouvrons l’écriture ample du grand
Meyerbeer avec une saveur scolaire, quel dommage…

Malgré les siècles, les intempéries et les aléas du destin des
hommes,  les  trois  cages  des  anabaptistes  continuent  de
pendouiller leur implacable leçon de fer du haut du clocher de
Saint-Lambert.  Un  rappel  constant  que  nul  ne  peut
s’autoproclamer plus que ce qu’il est, tout à la grâce d’une
divinité plus cruelle que les sursauts de la fiction et de
l’opéra.
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CRITIQUE, opéra. LYON, Opéra
de  Lyon,  le  29  mars  2026.
BRITTEN : Billy Budd. S. M.
Plumb, P. Appleby, D. Welton…
Richard  Brunel  /  Finnegan
Downie Dear

Huis-clos aussi sombre que fascinant, Billy Budd
de Benjamin Britten fait une entrée réussie au

répertoire de l’Opéra national de Lyon : la
production de Richard Brunel en explore finement
les ambiguïtés et les états d’âme, portée par une

réalisation visuelle splendide et un plateau vocal
de tout premier plan.

 

Aussi  étonnant  que  cela  puisse  paraître,  l’un  des  plus
parfaits chefs d’oeuvre de Britten, Billy Budd (1951, révisé
en  1964),  n’avait  jamais  été  donné  dans  la  capitale  des
Gaules, et ce alors même que le compositeur britannique y a
souvent été à l’honneur, particulièrement lors d’un festival
dédié en 2014 (voir ici) – ou encore l’an passé avec le bien
connu Peter Grimes. L’inspiration de Britten se tourne une
fois encore vers l’univers marin, avec ce livret adapté de la
nouvelle  éponyme  d’Herman  Melville,  dont  la  particularité
audacieuse est de ne comporter que des rôles masculins : cela
en  fait  le  miroir  inversé  d’un  autre  opéra  contemporain,
Dialogues  des  Carmélites  (1957),  où  les  femmes  sont
omniprésentes.
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Le récit suit le destin tourmenté de Vere, capitaine de navire
britannique  à  la  fin  du  XVIIIème  siècle,  hanté  par  son
incapacité à sauver le jeune Billy Budd d’une condamnation à
mort.  Enrôlé  de  force,  ce  dernier  trouve  finalement  son
épanouissement  dans  cette  micro-société,  où  sa  beauté  lui
attire des amitiés, autant qu’elle fait remonter des désirs
refoulés et dangereux, notamment chez le brutal Claggart et,
dans une moindre mesure, chez l’esthète Vere. Les librettistes
(dont  le  romancier  E.  M.  Forster)  dénoncent  ainsi  les
conséquences sordides d’esprits corsetés et effrayés par le
tabou de l’homosexualité.

La mise en scène de Richard Brunel choisit de mettre au centre
de l’attention les remords du capitaine Vere, en imaginant
trois hommes muets autour de lui, agissant comme une sorte de
conscience  morale  intérieure  :  devoir  et  autocontrainte
interdisent  toute  possibilité  de  sauver  le  naïf  Billy,
meurtrier  involontaire  et  chantre  imprudent  d’un  vent  de
liberté venu de la Révolution française. La transposition du
récit  en  une  époque  plus  proche  de  la  nôtre  souligne  la
promiscuité  fatale  entre  les  hommes,  tous  placés  sous  le
regard des autres : la construction à vue du bateau, magnifiée
par des éclairages virtuoses, enferme les interprètes dans des
structures métalliques dépourvues de toute intimité. Incapable
de s’affranchir du jugement moral de ses semblables, Claggart
s’ingénie  à  détruire  au  plus  vite  l’incarnation  de  son
trouble, tandis que Vere préfère l’évitement, en se réfugiant
dans  la  sublimation.  Si  les  costumes  n’aident  pas  à
différencier les nombreux personnages au début, la mise en
perspective  sans  cesse  renouvelée  des  éléments  de  décors
permet peu à peu de distinguer les hiérarchies à l’œuvre.

A  cette  lecture  d’une  profonde  intelligence  psychologique
répond un plateau vocal d’une homogénéité aussi remarquable
que bienvenue. Dans le rôle-titre, la force juvénile de Sean
Michael  Plumb  séduit  d’emblée  par  une  voix  ample,  bien
articulée et portée par un timbre solaire. Seule la méditation



finale,  en  prison,  laisse  entrevoir  d’infimes  réserves,
empêchant de nous emporter plus loin encore dans ce moment
irréel,  entre  fatalité  et  acceptation  paisible  d’une
injustice. Paul Appleby n’est pas en reste pour faire valoir
la noblesse des sentiments qui l’habitent, trouvant toujours
le  ton  juste  pour  suggérer  le  tempérament  faible  et  la
détestation de l’autorité de Vere. A ses côtés, Derek Welton
campe un Claggart poisseux à souhait, au verbe qui claque
comme  des  coups  rudes  et  abrupts.  Autour  d’un  Choeur  de
l’Opéra  national  de  Lyon  très  bien  préparé  par  Benedict
Kearns, le chef britannique Finnegan Downie Dear (né en 1994)
signe  des  débuts  remarqués,  en  relevant  le  défi  d’une
exacerbation  des  somptueuses  couleurs  entremêlées  par  la
partition, tout en maintenant une conduite du discours musical
finement ciselée. Assurément un chef à suivre, qui contribue
pleinement à la réussite de la soirée.
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CRITIQUE,  opérette.  PARIS,
Théâtre  de  l’Athénée-Louis
Jouvet,  le  29  mars  2026.
YOUMANS : No, no Nanette. M.
Préïté,  L.  Van  Kempen,  C.
Roëlands,  M-E.  Cornet,  L.
Rahman … Emily Wilson & Jos
Houbon  /  Les  Frivolités
parisiennes / Benjamin Pras

Depuis sa sortie en 1966, la truculente aventure
de « Big moustache » et ses boys dans la France

occupée des terribles « forties » ont imposé dans
cette Grande Vadrouille le « Tea for two »

siffloté, code désopilant d’une intrigue pleine de
rebondissements, des sous-sols du Palais Garnier

aux Hospices de Beaune. Vincent Youmans,
compositeur au jingle envoûtant nous redécouvrons
enfin l’intégralité de son No, no Nanette servi

avec l’enthousiasmant talent des Frivolités
Parisiennes. Si le duo « Tea for two » est le cœur
mélodique de cette œuvre, la partition est truffée
de trésors qui restent dans la tête jusqu’à tard

dans la soirée. 
 

Les Frivolités parisiennes, dans leur exploration continue et
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passionnante du répertoire, ont encore frappé. Reprendre enfin
en France No, no Nanette permet à une œuvre au succès éclatant
de faire une entrée fracassante sur les scènes de Reims et de
l’Athénée.  C’est  surtout  l’adaptation  française  extrêmement
soignée et caustique de Christophe Mirambeau qui rend à No,
no, Nanette toutes ses couleurs chatoyantes et son humour
désarmant. La mise en scène signée par Emily Wilson et Jos
Houbon est brillante et dynamique, avec un décor génial qui
change  tel  un  paravent  infini  de  couleurs  chaudes.  On  ne
s’ennuie jamais, on est pris dans le tourbillon charmant à la
fois de la musique de Youmans et les dialogues parfaitement
construits  et  qui  tombent  aussi  bien  que  les  somptueux
costumes signés Oria Puppo. 

Pour qu’une telle partition puisse retrouver ses plus beaux
atours, il était séant d’engager des solistes et des danseurs
aguerri.e.s  pour  rendre  sa  juste  valeur  à  la  musique  de
Vincent Youmans. Marion Préïté est une Nanette aussi espiègle
que  sentimentale  avec  un  beau  timbre  audacieux  affrontant
toutes les difficultés sans aucun souci. Loaï Rahman est un
Tom aux capacités vocales formidables et une présence de scène
incontestable. Arnaud Masclet à la voix puissante et riche est
un Jimmy de légende. Ronan Debois et Lauren Van Kempen sont un
couple  Early  fantastique  et  follement  touchant.  Caroline
Roëlands est fabuleuse de justesse et de timing, une grande
performance pour cette Sue savamment conçue. Marie-Elisabeth
Cornet  est  une  inénarrable  Pauline  dans  une  incarnation
touchante et drôle sans accroc. 

Les  ensembles  vocaux  et  chorégraphiques  sont  remarquables,
tous et toutes illuminent la scène par leur talent et sont des
contrepoints scéniques aux solistes. Ici la danse n’est pas
une illustration, c’est un élément essentiel pour ce type de
comédie musicale. 

Avec  des  orchestrations  somptueuses,  Les  Frivolités
Parisiennes ont remporté le défi de la première française au
XXIème siècle de No, no Nanette. L’orchestre est plus que



juste et avec un swing tourbillonnant. Menées par un Benjamin
Pras engagé et volontaire, les Frivolités Parisiennes nous
portent encore vers des aventures qui nourrissent encore et
toujours le brasier de la passion.
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le 29 mars 2026. YOUMANS : No, no Nanette. M. Préïté, L. Van
Kempen, C. Roëlands, M-E. Cornet, L. Rahman … Emily Wilson &

Jos Houbon / Les Frivolités parisiennes / Benjamin Pras.
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CRITIQUE,  opéra.  BOBIGNY,
MC93, le 24 mars 2026. MOZART
:  La  Finta  giardiniera.  Y.
Shao, I. Anthony, B. Toverud,
D. Akulova… Julie Delille /
Chloé Dufresne

https://www.classiquenews.com/critique-opera-bobigny-mc93-le-24-mars-2026-mozart-la-finta-giardiniera-y-shao-i-anthony-b-toverud-d-akulova-julie-delille-chloe-dufresne/
https://www.classiquenews.com/critique-opera-bobigny-mc93-le-24-mars-2026-mozart-la-finta-giardiniera-y-shao-i-anthony-b-toverud-d-akulova-julie-delille-chloe-dufresne/
https://www.classiquenews.com/critique-opera-bobigny-mc93-le-24-mars-2026-mozart-la-finta-giardiniera-y-shao-i-anthony-b-toverud-d-akulova-julie-delille-chloe-dufresne/
https://www.classiquenews.com/critique-opera-bobigny-mc93-le-24-mars-2026-mozart-la-finta-giardiniera-y-shao-i-anthony-b-toverud-d-akulova-julie-delille-chloe-dufresne/
https://www.classiquenews.com/critique-opera-bobigny-mc93-le-24-mars-2026-mozart-la-finta-giardiniera-y-shao-i-anthony-b-toverud-d-akulova-julie-delille-chloe-dufresne/
https://www.classiquenews.com/critique-opera-bobigny-mc93-le-24-mars-2026-mozart-la-finta-giardiniera-y-shao-i-anthony-b-toverud-d-akulova-julie-delille-chloe-dufresne/


La Finta giardiniera de W. A. Mozart, comme bien
des opéras comiques des années 1770-1780, est un
livret dont l’intrigue n’est qu’un marivaudage

continu, non démuni de truculence et de grandes
pages au dramatisme sentimental. Mais que l’on ne

se méprenne pas, l’histoire de la marquise
Violante et son déguisement n’a rien à voir avec
la bleuette fade, : cette « feinte jardinière »
est une rose qui garde toutes ses épines et un

parfum enivrant. 
 

Pendant longtemps, on a cru que l’auteur du livret n’était
autre  que  Rainieri  de’  Calzabigi,  celui  qui  a  été  le
réformateur de l’opera seria avec Gluck. Or les dernières
recherches  ont  montré  que  l’auteur  vraisemblable  de  cette
Finta  giardiniera  serait  Giuseppe  Petrosellini,  star  des
librettistes  d’opéra  comique,  le  Favart  italien  cher  à
Cimarosa et Paisiello. Effectivement, rien qu’en le comparant
en  versification  et  en  construction  dramaturgique  avec  Il
Pittor parigino (musique de Cimarosa), nous constatons des
similitudes évidentes. Par exemple, les rôles de Sandrina /
Violante et Eurilla sont construits de la même manière et dans
le  même  registre.  Les  deux  héroïnes  sont  des  femmes
déterminées face aux assauts des barbons et des rivales. La
Finta giardiniera a été créée en 1775 et le Pittor parigino de
Cimarosa en 1781, un héritage dramaturgique qui se vérifie à
quelques années de distance.

Pour cette production de l’Académie de l’Opéra national de
Paris, nous abandonnons les jardins et les moulures meringuées
– et même les Jardiland ou autres Truffaut. Julie Delille
garde  le  même  décor,  un  plateau  sobre  et  bâché  avec  des
grandes bûches et troncs décharnés et des mottes de terre.
Totalement dépourvu de poésie et plus proche d’un plateau pour
une création du Théâtre de La Colline que d’un opéra comique,



la production manque cruellement d’une direction d’acteurs et
les solistes semblent livrés à eux mêmes. Tous les aspects
intéressants  de  l’intrigue  qui  auraient  pu  être  explorés
passent au second plan ou bien sont ignorés pour se concentrer
sur des disputes. On ne reviendra pas sur les coupes qui
auraient  pu  avoir  une  cohérence  avec  une  mise  en  scène
davantage inventive et moins scolaire. 

La distribution est dans l’ensemble homogène et brillante.
Nous remarquons encore une fois l’extraordinaire Sandrina /
Violante d’Isobel Anthony. Cette soprano fabuleuse domine non
seulement les difficultés vocales du rôle et l’incarnation
avec  un  abattage  doublé  d’un  timbre  agile  et  d’une  rare
beauté. Le Podestà de Yu Shao est tout aussi idéal avec une
étendue vocale, un phrasé et une belle noblesse dans ce timbre
exceptionnel. Amandine Portelli est un Ramiro au timbre riche
et multicolore, théâtralement assez juste. Clemens Frank est
un Nardo de rêve et nous fait espérer de le voir encore dans
d’autres rôles similaires. Daria Akulova est une Arminda au
zénith. Nous sommes enchantés par son incarnation toujours
juste malgré une mise en scène qui la cantonne au rôle de
capricieuse hystérique. En revanche, Sima Ouahman nous laisse
sur notre faim pour Serpetta : la voix manque de puissance et
s’avère fragile. Dans le rôle du séducteur toxique Belfiore,
le ténor Bergsvein Toverud ne manque pas de panache vocal, la
voix a une belle puissance, mais manque cependant cruellement
de nuances pour ce rôle.

En fosse, l’orchestre composé de jeunes musiciens relève le
défi de l’arc-en-ciel mozartien haut la main. Sous la baguette
magistrale  et  enthousiasmante  de  Chloé  Dufresne,  nous
découvrons des beautés cachées dans cette délicieuse partition
qui en devient encore plus passionnante. In fine, cette Finta
giardiniera restera un must musical avec l’énergie de ses
jeunes solistes dont la floraison est la plus belle promesse
musicale du printemps.
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CRITIQUE, opéra. BOBIGNY, MC93, le 24 mars 2026. MOZART : La
Finta giardiniera. Y. Shao, I. Anthony, B. Toverud, D.

Akulova… Julie Delille / Chloé Dufresne. Crédit photographique
(c) Vincent Lappartient

 

 

CRITIQUE,  opéra.  MONACO,
Salle  Garnier,  le  22  mars
2026. VERDI : le Trouvère. P.
Pretti,  A.  Marcellier,  A.
Rucinski,  V.  Abrahamyan…
Franciso  Negrin  /  Giacomo
Sagripanti

Pour Le Trouvère de Giuseppe Verdi, à l’Opéra de
Monte-Carlo, on attendait Pretty Yende. Beaucoup
étaient venus pour elle. Mais un deuil familial
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l’ayant obligée à retourner en Afrique du Sud,
elle a dû renoncer à sa participation. Elle a été

remplacée par la jeune soprano Française Alexandra
Marcellier. Le moins que l’on puisse dire est que

sa prise de rôle et ses premiers pas dans le grand
répertoire verdien ont été réussis. 

 

Sa Leonora, toute de musicalité et d’élan intérieur, nous a
touchés. Une émotion vibrante circulait en elle. Des lignes de
chant bien conduites. Elle fut, oui, la « Pretty woman » de la
soirée. On connaissait déjà la mise en scène de Francisco
Negrin. Elle se déroule dans la pénombre, dans un décor de
murs nus. Des éléments de décor rectilignes horizontaux ou
verticaux  découpent  l’espace  en  différents  secteurs.  Des
personnages, hagards comme des revenants, traversent la scène,
d’autres  rampent  sur  le  sol.  Des  brasiers  s’allument.  Un
enfant passe, brandissant la faux de la mort. Au cœur de cette
angoissante nuit s’échangent d’ardentes déclarations d’amour.

Le reste de la distribution vocale est de grande qualité. La
voix du ténor Piero Pretti, interprète de Manrico, resplendit,
dorée et charmeuse, donnant de la vaillance à l’air célèbre
“Di  quella  pira”.  Le  Polonais  Artur  Rucinski  est
impressionnant  en  comte  de  Luna.  Dans  ce  rôle  typique  de
baryton verdien, il déploie autorité et lyrisme, assouplissant
sa  dureté  dans  l’air  “Il  balen  del  suo  sorriso”.  Varduhi
Abrahamyan, bras pointé en avant, regard révulsé, incarne la
sauvagerie de son personnage de gitane vengeresse. Dans le
célèbre “Stride la vampa”, le feu de sa voix concurrence le
brasier  allumé  sur  scène…  Evgeny  Stavinsky,  voix  solide,
presque minérale, incarne le redoutable capitaine qui prépare
les enfants à la guerre. Tout cela est impressionnant.

Le chœur, magnifique, ample et fervent, porte en lui toute une
rumeur  d’humanité.  Quant  à  l’Orchestre  Philharmonique  de
Monte-Carlo,  sous  la  direction  de  Giacomo  Sagripanti,  on



admire sa souplesse, sa cohésion, ses soli et son élan. Il
soutient  l’action,  l’exalte,  la  raconte.  Ce  Trouvère  fait
partie  de  ces  belles  soirées  d’opéra  où  tout  donne
l’impression  de  vibrer  plus  longtemps  que  prévu.
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CRITIQUE, opéra. MONACO, Salle Garnier, le 22 mars 2026. VERDI
: le Trouvère. P. Pretti, A. Marcellier, A. Rucinski, V.
Abrahamyan… Franciso Negrin / Giacomo Sagripanti. Crédit
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CRITIQUE,  opéra  (en  version
de  concert).  PARIS,  Théâtre
des  Champs-Elysées,  le  19
mars 2026. HAENDEL : Orlando.
A. Extrémo, A. Wunderlin, Y.
Mynenko,  E.  Jowle,  A-M.
Labin.  Les  Musiciens  du
Louvre,  Marc  Minkowski
(direction)

Le Théâtre des Champs-Elysées est parmi les 
premiers, depuis des décennies,  à proposer des

représentations d’ouvrages lyriques  en version de
concert. Nombre d’opéras de Georg Friedrich

Haendel ont été donnés ici sous cette forme, car
elle est propice à beaucoup d’ouvrages de ce

compositeur : quelques solistes, pas de chœur,
orchestre qui n’est pas pléthorique, musique au

rendez-vous…
 

C’est le cas de l’ouvrage donné ce soir, Orlando, un opéra qui
déploie une musique sublime que se partagent cinq solistes et
un  orchestre,  ici  Les  Musiciens  du  Louvre  rompus  à  ce
répertoire, sous la férule d’un expert en la matière : Marc
Minkowski. Que souhaiter de plus ? Peut-être un supplément
d’âme  qui,  ce  soir,  nous  a  semblé  faire  parfois  défaut…
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Orlando ne manque pourtant pas d’arguments. Ce Dramma per
musica en 3 actes  a été créé en janvier 1733 au King’s
Theatre de Haymarket à Londres. On  suppose que le livret  a
été emprunté à un auteur italien, un certain Carlo Sigismondo
Capeci. Lui-même s’est inspiré du Roland Furieux de l’Arioste
paru en 1516, source inépuisable de livrets d’opéras pendant
toute l’époque baroque, de Lully à Vivaldi (Orlando furioso…).
Le  thème  est  désormais  bien  connu:   Orlando  est  amoureux
d’Angelica qui ne l’aime pas… mais qui, en revanche, aime
Medoro. Orlando n’ a  plus qu’à se tourner vers la gloire et
fuir l’amour, source de tant de pièges et de déceptions… La
musique de Haendel, sa richesse mélodique, ses virtuosités
vocales, font d’Orlando un de ses opéras les plus appréciés et
les  plus  joués  du  Caro  Sassonne.  Le  plateau  de  solistes
augurait d’une qualité vocale qui n’ a pas été démentie.

Orlando, le rôle-titre, créé à l’origine par un castrat, est
ici assuré par Aude Extrémo, présentée comme mezzo-soprano.
Elle possède à l’évidence la gravité d’un timbre de contralto.
Elle  assure  avec  talent  ce  rôle  écrasant,  sans  toutefois
convaincre véritablement, en raison d’un chant uniformément
grave qui, souvent peu projeté, peine à exister. On retiendra
par  contre  son  étonnante  présence  scénique,  tout
particulièrement  dans  la  scène  d’anthologie  –  et  pleine
d’humour – qui se situe à fin de l’ouvrage : elle croit
s’adresser  à  Angelica  alors  qu’elle  est  en  présence  de
Dorinda…  Le  contre-ténor  russe  Yuriy  Mynenko  endosse  avec
finesse et une grande précision Medoro ; son timbre chaud fait
merveille.  La  Dorinda  de  la  soprano  Alina  Wunderlin  est
touchante avec son timbre fragile de soprano colorature, mais
il  lui  arrive  parfois  de  ne  pas  être  assez  présente
vocalement… La basse Edward Jowle, irréprochable dans le rôle
du  magicien  Zoroastro,  se  montre  plein  d’assurance  et
vocalement irréprochable. La plus belle intervention est celle
de la soprano Ana Maria Labin qui apporte – à son personnage
d’Angelica – son phrasé chaud et lumineux.



Les  Musiciens  du  Louvre,  sous  la  direction  de  leur  chef
emblématique, assurent l’essentiel, mais… sans la fièvre que
l’on pouvait attendre d’une formation rompue à ce répertoire.
Marc  Minkowski  transmet  bien  la  progression  dramatique
souhaitée par Haendel. En revanche, on attend vainement que se
manifeste  le  cœur  de  l’œuvre,  la  folie…  Heureuse  touche
poétique : la présence d’un Amour ailé, un personnage de la
commedia  dell’arte,  conçu  par  la  production,  qui  déambule
entre  les  instrumentistes  et  les  chanteurs,  et  dont  la
chorégraphie commente le drame avec humour.

 

 

_____________________________________

CRITIQUE, opéra (en version de concert). PARIS, Théâtre des
Champs-Elysées, le 19 mars 2026. HAENDEL : Orlando. A.

Extrémo, Y. Minenko, E. Jowle, A-M. Labin… Les Musiciens du
Louvre, Marc Minkowski (direction). Crédit photographique (c)

Droits réservés

 

 

CRITIQUE,  opéra.  VERSAILLES,
Opéra Royal, le 22 mars 2026.
GOUNOD : Faust. J. Behr, V.

https://www.classiquenews.com/critique-opera-versailles-opera-royal-le-22-mars-2026-gounod-faust-j-behr-v-santoni-l-de-donato-a-seguin-e-pancrazi-jean-claude-berrutti-laurent-campellone/
https://www.classiquenews.com/critique-opera-versailles-opera-royal-le-22-mars-2026-gounod-faust-j-behr-v-santoni-l-de-donato-a-seguin-e-pancrazi-jean-claude-berrutti-laurent-campellone/
https://www.classiquenews.com/critique-opera-versailles-opera-royal-le-22-mars-2026-gounod-faust-j-behr-v-santoni-l-de-donato-a-seguin-e-pancrazi-jean-claude-berrutti-laurent-campellone/


Santoni,  L.  De  Donato,  A.
Séguin,  E.  Pancrazi…  Jean-
Claude  Berrutti  /  Laurent
Campellone

Après un passage à l’Opéra de Tours (dont nous
avions rendu compte dans ces mêmes colonnes),

le Faust de Charles Gounod dans la production de
Jean-Claude Berrutti poursuit sa route vers

l’Opéra Royal de Versailles (où il est donné pour
cinq représentations, jusqu’au 30 mars). On

retrouve à l’identique la mise en scène paresseuse
et poussiéreuse de l’homme de théâtre français,

mais si la production s’avère d’un autre âge, la
distribution, magnifique, et les conditions

musicales, idéales, offrent au public versaillais
une expérience vocale et instrumentale de haute

école.
 

Dès le lever du rideau, le parti pris de Jean-Claude Berrutti
frappe par son classicisme compassé. Les décors, bien que
plutôt beaux dans leur conception, semblent figés dans une
esthétique de fin de XIXe siècle, sans jamais véritablement
dialoguer  avec  la  puissance  dramatique  de  l’œuvre.  Les
mouvements de groupe sont traités avec une lourdeur toute
académique,  et  les  personnages  évoluent  dans  des  espaces
scéniques où la direction d’acteur se réduit souvent à des
déplacements  convenus.  On  cherche  en  vain  une  véritable
lecture dramaturgique, une audace, un regard neuf sur ce chef-
d’œuvre. Tout respire la routine, la mise en place héritée des
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traditions sans que jamais ne surgisse une étincelle d’idée
forte ou originale. Le public, malgré un enthousiasme légitime
pour la partie musicale, ne s’y trompe pas : cette mise en
scène appartient à un autre âge, celui où l’on se contentait
d’illustrer le livret sans jamais le questionner.

Côté  chant,  la  distribution  reste  la  même,  superbement
homogène, à la différence près que le rôle-titre, tenu à Tours
par Thomas Bettinger (malheureusement souffrant à Tours…), est
ici confié à Julien Behr. Le ténor se présente dans une forme
olympique, littéralement transcendé par l’acoustique du lieu.
Dès son entrée, son timbre, d’une clarté juvénile et pourtant
pleine de métal, emplit l’espace avec une aisance confondante.
La fameuse cavatine « Salut, demeure chaste et pure » est un
modèle  de  legato,  de  demi-teintes  subtilement  nuancées  et
d’une ligne de chant d’une pureté presque abstraite. Julien
Behr  incarne  un  Faust  tour  à  tour  crédule,  amoureux  et
tourmenté, avec une présence scénique humble mais magnétique,
comme porté par la seule vérité de sa voix.

Face à lui, le Méphistophélès reste celui qui faisait déjà
l’unanimité à Tours : la basse italienne Luigi De Donato –
d’une  présence  scénique  redoutable,  à  la  voix  profonde,
cuivrée mais sans rudesse, capable de faire briller l’ironie
du rôle tout en gardant une noirceur souterraine. Le « Veau
d’or » est un délice de caractère, d’une diction millimétrée
et  d’un  aplomb  théâtral  qui  électrise  l’air.  Mais  c’est
surtout dans les scènes avec Faust que le duo prend toute sa
dimension, entre séduction et emprise.

Quant à la Marguerite de la soprano corse Vannina Santoni,
elle  incarne  avec  un  naturel  confondant  le  parcours  de
l’innocence à la tragédie. La voix, d’une rondeur veloutée
dans le grave, sait se faire aérienne dans le registre médium
avant de déployer, dans la scène des bijoux, des aigus d’une
pureté cristalline. Son « Il était un roi de Thulé » est un
moment de recueillement rare, porté par un art consommé du
filé et des pianissimi qui semblent suspendre le temps. La



scène de l’église, où sa fragilité affleure sous la menace,
révèle  une  comédienne  sensible,  attentive  aux  moindres
inflexions du texte, bouleversante enfin !

 

 

Au sein de cette distribution de rêve, les seconds rôles – les
mêmes qu’à Tours et tous excellents ! – ne sont pas en reste
et méritent une attention toute particulière. Le personnage de
Valentin, le frère de Marguerite, trouve en la personne d’Anas
Séguin  un  interprète  d’une  autorité  vocale  et  scénique
saisissante. Sa voix de baryton, d’une assise naturelle et
d’une projection généreuse, confère au « Avant de quitter ces
lieux  »  une  noblesse  et  une  ligne  de  chant  d’une  pureté
exemplaire.  Séguin  campe  un  Valentin  à  la  fois  frère
protecteur  et  soldat  empli  de  foi,  avec  une  présence
dramatique  affirmée  qui  contraste  heureusement  par  sa
franchise avec les ambiguïtés des personnages qui l’entourent.
Dans le rôle de Siebel, le jeune page éperdument amoureux de
Marguerite,  Éléonore  Pancrazi  déploie  un  timbre  d’une
fraîcheur et d’une grâce délicieuses. Sa voix, agile et d’une
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justesse  exemplaire,  sait  se  faire  tendre  dans  la
romance  «  Faites-lui  mes  aveux  »,  qu’elle  livre  avec  une
candeur touchante et un phrasé ciselé. Pancrazi évite avec
intelligence l’écueil de la mièvrerie pour offrir un Siebel
d’une  sincérité  désarmante,  dont  la  fidélité  à  Marguerite
apporte une note de pureté dans un univers moralement trouble.
La  complicité  entre  Siebel  et  Marthe,  la  gouvernante  au
caractère bien trempé, est ici servie par Julie Pasturaud, qui
prête à ce rôle souvent secondaire une présence et une voix
d’une belle consistance. Son timbre de mezzo-soprano, à la
fois rond et incisif, donne toute sa saveur au duo comique du
quatrième acte avec Méphistophélès. Julie Pasturaud incarne
une Marthe à la fois terre-à-terre et pleine de vie, dont la
gouaille naturelle offre un contraste bienvenu avec la gravité
environnante. La diction est parfaite, l’engagement scénique
total.  Enfin,  Jean-Gabriel  Saint-Martin  campe  un  Wagner
musicalement précis, dont les interventions révèlent une voix
ample et bien timbrée. Quant au Choeur de l’Opéra Royal de
Versailles, il déploie une présence vocale solide, précise et
bien  engagée  scéniquement,  contribuant  à  la  réussite
collective  de  la  soirée.

Si la mise en scène reste immobile, la fosse, elle, est en
ébullition.  Laurent  Campellone,  déjà  à  la  tête  de  son
orchestre tourangeau, dirige ici l’Orchestre de l’Opéra Royal
de  Versailles  avec  une  vitalité  communicative.  Mais  la
différence tient d’abord à l’acoustique : celle de la salle
royale, généreuse, chaude et précise, sublime chaque détail.
Surtout, l’emploi d’instruments anciens, et notamment quatre
cors  naturels,  fait  basculer  la  soirée  dans  une  autre
dimension. Leur sonorité, d’une rondeur charnue et d’un éclat
incomparable,  irradie  les  passages  symphoniques  avec  une
chaleur, une noblesse que la phalange tourangelle, pourtant
très professionnelle, ne pouvait offrir dans une acoustique
plus  sèche.  On  entend  ce  que  Gounod  avait  véritablement
imaginé : des cuivres qui chantent sans agresser, des couleurs
orchestrales d’une douceur pénétrante, un dialogue permanent



entre le lyrisme vocal et un commentaire instrumental d’une
finesse rare.

Les spectateurs versaillais ont réservé un accueil triomphal à
la partie musicale – rappels nourris, bravos appuyés pour
Julien Behr, Vannina Santoni, Luigi De Donato, Anas Séguin (et
pour le chef et l’orchestre). Ils célèbrent là ce qui, malgré
un travail scénique d’un autre temps, parvient encore à faire
vibrer un public venu chercher avant tout la beauté du chant
et de l’orchestre.

 

_____________________________________

CRITIQUE, opéra. VERSAILLES, Opéra Royal, le 22 mars 2026.
GOUNOD : Faust. J. Behr, V. Santoni, L. De Donato, A. Séguin,
E. Pancrazi… Jean-Claude Berrutti / Laurent Campellone. Crédit

photographique (c) Franck Putigny

 

 

CRITIQUE,  opéra.  RENNES,
opéra de Rennes, le 21 mars
2026. GASPARINI : L’Avaro. E.
Zaïcik,  V.  Sicard,  S.
Goubioud, S. Amori. Théophile
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GASSELIN / Vincent DUMESTRE

Après un passage remarqué au Théâtre de Caen,
l’Opéra de Rennes a eu l’excellente idée

d’accueillir ce petit diamant baroque qu’est
L’Avaro de Francesco Gasparini. Dans une époque où
le patrimoine lyrique tend parfois à se cantonner
aux mêmes titres, cette production fait œuvre de
véritable défricheur. Sous la direction inventive
de Vincent Dumestre, la soirée offre ce que l’on

attendait d’elle : une plongée jubilatoire dans le
théâtre musical du XVIIIe siècle, où la musique et

le jeu dramatique ne font qu’un.
 

Si la pièce de Molière offre un terrain de jeu savoureux,
c’est  bien  l’alchimie  entre  les  quatre  comédiens-chanteurs
réunis ici qui porte le spectacle. Chacun d’eux possède cette
double  casquette  si  rare  :  celle  d’un  chanteur  baroque
maîtrisant un style exigeant, et celle d’un acteur accompli,
capable de faire mouche dans le registre de la comédie. Le
rôle central de Fiammetta, cette jeune femme déterminée à se
déguiser en homme pour mieux duper son avare de voisin, est
confié  à  la  mezzo-soprano  Eva  Zaïcik.  Dotée  d’un  timbre
somptueux et d’une présence magnétique, elle excelle dans ce
rôle caméléon. Sa voix, à la fois puissante et d’une agilité
rare, sert à la perfection les stratagèmes espiègles de son
personnage.  Face  à  elle,  Victor  Sicard  incarne  l’avare
Pancrazio  avec  une  verve  jubilatoire.  Le  baryton  français
campe  un  sexagénaire  rongé  par  l’avarice  d’une  justesse
confondante. Sa voix, à la voix incisive et bien projétée, se
fait  tantôt  précipitée  dans  les  arias  de  colère,  tantôt
geignarde dans les moments de dépit. Il réussit le tour de
force de rendre le personnage ridicule sans jamais tomber dans
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la  caricature  grossière,  suscitant  autant  le  rire  que  la
pitié.

Le comédien et chanteur Serge Goubioud prête ses traits à
Nutrice  (la  nourrice).  Dans  cette  partition  qui  mêle  le
registre comique à des élans plus graves, il fait preuve d’une
maîtrise impressionnante. Son aisance dans les registres aigus
et sa diction parfaite lui permettent de placer les répliques
assassines avec une précision d’horloger, tandis que son jeu
de scène, aux mimiques désopilantes, fait de lui un allié
précieux  de  la  machination.  Enfin,  la  distribution  est
complétée par Stefano Amori dans le rôle muet de Valletto (le
valet).  Sans  émettre  une  note,  il  est  littéralement
irrésistible.  Par  sa  gestuelle  inspirée  de  la  commedia
dell’arte et sa complicité évidente avec les musiciens sur
scène, il devient le fil rouge visuel du spectacle, ponctuant
l’action de ses interventions burlesques.

La mise en scène de Théophile Gasselin constitue sans conteste
l’une des réussites majeures de cette production. Associé au
Poème  Harmonique  avec  lequel  il  partage  une  complicité
artistique de longue date, Gasselin signe ici une lecture du
livret d’Antonio Salvi qui allie la rigueur philologique à une
véritable invention théâtrale. Son parti pris est clair :
restituer à cet intermezzo vénitien sa fraîcheur originelle,
celle d’une troupe de théâtre aux couleurs chatoyantes, dans
l’esprit de la commedia dell’arte qui inspirait tant Molière.
La  scénographie  imaginée  par  Louise  Caron,  également
assistante  à  la  mise  en  scène,  plonge  le  spectateur  dans
l’univers feutré et précieux d’un intérieur vénitien du XVIIIe
siècle. On y retrouve l’élégance sobre des lignes, la chaleur
du bois patiné et une disposition ingénieuse qui permet au
regard de pénétrer l’intimité du vieil avare Pancrazio. Caron
joue habilement avec les espaces, créant des ouvertures et des
caches qui deviennent autant de ressorts comiques : on scrute,
on  espionne,  on  dissimule  ses  précieuses  richesses.  Le
dispositif scénique, à la fois fonctionnel et esthétiquement



raffiné, offre aux quatre interprètes un terrain de jeu idéal
pour  développer  leur  gestuelle  inspirée  de  la  Commedia
dell’Arte.

C’est au costumier Alain Blanchot que l’on doit la splendeur
visuelle qui nimbe les personnages. Chaque costume est conçu
comme une extension du caractère du personnage. On admire la
robe de Fiammetta (Eva Zaïcik), à la fois modeste et élégante,
qui  se  métamorphose  avec  malice  lorsqu’elle  endosse  son
déguisement masculin de Fichetto. Pour Pancrazio, Blanchot a
imaginé un costume qui souligne la silhouette voûtée et les
gestes  saccadés  de  l’avare,  dans  des  teintes  sombres  et
austères qui disent sa radinerie mieux que tout discours.
Quant à Nutrice, son costume flamboyant de nourrice, entre
farce et grotesque, provoque instantanément le sourire.

Le travail sur les lumières de Christophe Naillet mérite une
mention  particulière.  Par  sa  conception  inspirée  des
éclairages à la bougie, il crée cette atmosphère feutrée et
intimiste qui sied à merveille à l’univers baroque. Les jeux
d’ombre et de lumière sculptent les visages des interprètes,
soulignent les mimiques désopilantes de Stefano Amori dans son
rôle  muet  de  valet,  et  accompagnent  les  changements
d’atmosphère avec une subtilité remarquable. Naillet alterne
entre la clarté crue des scènes de conflit et la douceur
ambrée des moments plus tendres, offrant ainsi à la partition
de Gasparini une véritable traduction visuelle.

Sur le plan musical, Vincent Dumestre et son ensemble Le Poème
Harmonique  signent  une  lecture  tout  simplement  lumineuse.
Fidèles à leur réputation, les musiciens déploient une palette
de  couleurs  éclatante,  redonnant  vie  à  la  partition  de
Gasparini avec une énergie communicative. Loin de la froideur
que l’on pourrait craindre pour une œuvre rare, l’exécution
est d’une vitalité folle. Depuis sa guitare baroque, Dumestre
sait magnifier les contrastes et l’on retrouve ici la marque
de fabrique de la phalange normande : un travail méticuleux
sur le continuo, une clarté de la texture instrumentale et un



sens inné de la rhétorique baroque qui donnent à chaque phrase
son poids dramatique. Le public rennais, conquis, a pu mesurer
à quel point cette rareté lyrique méritait de quitter les
limbes des bibliothèques.

Après Rennes et Caen, le spectacle tournera un peu partout
dans l’Hexagone, du Théâtre de l’Athénée (à Paris) au festival
de Beaune, en passant par l’Opéra de Reims, la Coursive de La
Rochelle, la maison de la culture à Amiens, et – last but not
least – à l’Opéra Royal de Versailles !

 

________________________________________________

CRITIQUE, opéra. RENNES, opéra de Rennes, le 21 mars 2026.
GASPARINI : L’Avaro. E. Zaïcik, V. Sicard, S. Goubioud, S.

Amori. Théophile GASSELIN / Vincent DUMESTRE. Crédit
photographique © Philippe Delval / Théâtre de Caen

 

CRITIQUE,  opéra.  LAUSANNE,
opéra de Lausanne, le 20 mars
2026. HAENDEL : Orlando. P-A.
Bénos-Djian,  M.  Lys,  P.
Figuier,  A.  Vieira  Leite…
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Mariame CLEMENT / Christopher
MOULDERS

Il est (souvent) des mises en scène qui, sous
couvert de modernité, plaquent un concept sans

l’habiter. C’est tout l’inverse que propose
Mariame Clément à l’Opéra de Lausanne. Loin d’une
transposition gratuite ou anecdotique, sa lecture

d’Orlando de Georg Friedrich Haendel s’impose
comme une véritable dissection des tourments

amoureux, une plongée naturaliste et psychologique
qui, sans jamais renier la beauté abstraite de la

partition haendélienne, lui offre une chair
nouvelle.

 

Dès le lever de rideau, le parti pris est clair. Le décor de
Kaspar Glarner impose une présence massive et étrange : un
heaume de paladin gigantesque, symbole d’un héroïsme désuet
que  la  metteuse  en  scène  prend  un  malin  plaisir  à
déconstruire. Ce casque se fait écrin, se transformant au fil
des  scènes  en  comptoir  de  bistrot  pour  une  Dorinda  en
tenancière,  ou  s’ouvrant  sur  un  bosquet  poétique.  Cet
équilibre  entre  le  poids  de  l’histoire  et  la  banalité  du
quotidien est savamment orchestré. Clément ne jette pas aux
orties le merveilleux de l’Arioste ; elle le fait vaciller, le
confronte à des signes de contemporanéité (un réverbère, un
sac  à  main,  un  tapis  de  livraison  d’aéroport)  pour  mieux
souligner l’éternelle actualité des sentiments : la jalousie,
la tromperie, l’impossibilité de quitter l’être aimé.

La  force  de  cette  production  réside  dans  sa  cohérence
dramaturgique. Mariame Clément, qui conçoit son métier comme
un travail de finesse sur le jeu d’acteur, excelle dans la
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direction de ses interprètes. Son Orlando n’est pas le héros
de pacotille revêtu d’une armure, mais un être chancelant,
d’abord  en  jean  et  chemise  à  carreaux,  presque  un  Don
Quichotte contemporain, que l’on voit revêtir puis rejeter les
attributs du paladin comme s’il refusait l’héroïsme imposé. La
folie, scène centrale de l’œuvre, est traitée non comme un
accès  de  fièvre  lyrique  convenu,  mais  comme  un  véritable
cheminement  déstructuré,  oscillant  entre  hallucination  et
prostration, suivant la musique inventée par Haendel.

Face à cette mise en scène qui claque, la fosse, hélas, n’a
pas toujours été à la hauteur de l’effervescence de la scène.
Si  l’Orchestre  de  Chambre  de  Lausanne  fait  preuve  d’une
honnêteté de façade, la direction semble manquer de cette
étincelle, de cette pulsation presque nerveuse que réclame la
virtuosité du compositeur saxon. On a parfois souhaité plus de
mordant, une couleur plus acide pour répondre à l’ironie du
plateau. Un bémol, certes, mais qui s’estompe heureusement dès
que les voix entrent en scène, tant la distribution convoquée
frôle le sans-faute.

Car c’est bien par ses chanteurs que cet Orlando obtient ses
lauriers. En tête d’affiche, le contre-ténor Français Paul-
Antoine  Bénos-Djian  incarne  un  rôle-titre  d’une  intensité
rare.  Dans  la  peau  de  cet  Orlando  perdu  entre  raison  et
démence, il déploie une palette de timbre somptueuse, d’une
clarté presque minérale dans les aigus et d’une profondeur
poignante dans les accents les plus tourmentés. Son célèbre «
Vaghe pupille » n’est plus une simple aria, mais un cri de
l’âme, un vertige vocal qui laisse le public suspendu à ses
lèvres.  Il  est  entouré  d’un  duo  féminin  de  haut  vol.  La
soprano Suisse Marie Lys, en Angelica, allie une autorité
scénique rare à une voix d’une homogénéité parfaite, capable
de passer de la fierté la plus hautaine à des éclats de
vulnérabilité  bouleversants.  À  ses  côtés,  la  soprano
portugaise Ana Vieira Leite, en Dorinda, campe une bergère
d’une  fraîcheur  émouvante,  avec  un  timbre  rond  et  une



sensibilité à fleur de peau qui lui valent l’un des plus beaux
succès de la soirée. Enfin, le Medoro de l’excellent contre-
ténor Paul Figuier impressionne par sa présence magnétique et
la virtuosité d’une voix au métal précieux, qui ne fait jamais
d’ombre à ses partenaires mais brille d’un éclat singulier.
Seul  bémol  aux  côtés  de  ce  quatuor  idéal  :  la  basse
britannique Callum Thorpe, en Zoroastro, cinquième et dernier
protagoniste de cette folle histoire. Si sa stature scénique
impressionne,  on  est  resté  plus  circonspect  quant  à  sa
prestation vocale. Dans le rôle du sage, on a parfois senti
une certaine raideur, un manque de rondeur dans les graves et
une ligne de chant qui peine à s’imposer face à l’énergie
débordante de ses camarades. 

Malgré de petits “accrocs”, la soirée restera comme un moment
fort – celui où une mise en scène irrévérencieuse a réussi
l’exploit  de  rendre  Haendel  non  seulement  audible,  mais
furieusement vivant !
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