
CRITIQUE,  opéra.  NICE,
Théâtre  de  l’opéra,  le  5
février  2026.  MOZART  :  La
Clemenza di Tito. E. Scala,
A. Constans, M. Lebèque, F.
de Monès… Clarac & Deloeil-Le
Lab / Kirill Karabits

À l’Opéra Nice Côte d’Azur, la public mélomane n’a
pas assisté à une simple représentation de La

Clemenza di Tito, mais il a pu pénétré dans la
machinerie même du pouvoir. Sous la baguette

incisive de Kirill Karabits et dans la mise en
scène conceptuelle et radicale de Jean-Philippe
Clarac et Olivier Deloeuil (Le Lab), le dernier
opera seria de W. A. Mozart se dépouille de sa

toge romaine pour révéler, dans l’éclat froid du
marbre et des écrans, une méditation fascinante

sur l’image, la culpabilité et la permanence des
jeux d’influence.

 

Si  la  production  rappelle  l’esthétique  et  l’audace  de
leur  Rusalka  (vue  récemment  sur  cette  même  scène,  en
coproduction  avec  les  Opéras  de  Marseille,  Avignon,  et
Toulon), c’est ici le huis clos psychologique qui prévaut. Le
plateau est transformé en un espace-temps abstrait : un salon
présidentiel  aseptisé,  aux  murs  blancs,  lieu  de  tous  les
compromis  et  de  toutes  les  confessions.  Un  écran  géant,
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omniprésent, ne se contente pas d’amplifier les visages : il
les déforme, les projette en boucle, devenant le miroir brisé
des consciences torturées. La grande idée des metteurs en
scène est de placer l’action dans le regard rétrospectif de
Vitellia, assise en tenue de gala à la veille de son mariage
impérial. L’intrigue se déroule ainsi en flashbacks, comme
autant de fragments mémoriels filtrés par son ambition et ses
remords. Cette focalisation subjective transforme radicalement
l’œuvre : il ne s’agit plus d’une célébration statique de la
vertu du souverain, mais de l’exploration des mécanismes qui
conduisent au crime d’État et, peut-être, à la rédemption. La
production  de  Clarac  et  Deloeuil  est,  sans  conteste,  une
proposition forte et exigeante. Elle requiert du spectateur
qu’il accepte de lire entre les lignes, de décoder le jeu des
apparences. En transposant l’intrigue dans l’antichambre du
pouvoir contemporain, elle interroge brillamment la fabrique
des images politiques et le poids de la représentation. Loin
de trahir Mozart, cette vision radicale donne à sa musique une
résonance aussi actuelle qu’universelle.

Au cœur de cette architecture glacée, le chef ukrainien Kirill
Karabits, trop rare en France, insuffle une vie musicale d’une
intensité  et  d’une  clarté  remarquables.  À  la  tête  de
l’Orchestre Philharmonique de Nice, il défend une lecture qui
allie une énergie implacable à une transparence absolue des
textures, permettant à chaque pupitre – notamment les bois
solistes dans les arias de Sesto et Vitellia – de briller sans
jamais  rompre  l’élan  dramatique.  Sous  sa  direction,  la
partition du divin Mozart – souvent jugée froide – gagne ici
une  urgence  et  une  nervosité  qui  épousent  parfaitement
l’angoisse des personnages.

Cette  tension  trouve  son  incarnation  parfaite  dans  une
distribution d’une cohérence et d’un engagement exceptionnels.
Au sommet de cette pyramide, la soprano toulousaine Anaïs
Constans est une Vitellia phénoménale. Elle incarne avec une
autorité glaçante cette « First Lady » moderne, évoluant d’un



sourire protocolaire de façade à la fureur la plus sauvage. Sa
voix, un soprano aux couleurs sombres et à l’impact puissant,
navigue  sans  faille  entre  le  chant  poli  des  réceptions
officielles et les éclats rageurs du désir frustré. Son grand
air  de  l’acte  II,  «  Non  più  di  fiori  »,  devient  un
effondrement  intérieur  d’une  vérité  bouleversante,  où  la
virtuosité  n’est  jamais  gratuite  mais  toujours  au  service
d’une émotion crue. Face à elle, Marion Lebègue, en Sesto,
offre la performance poignante de la soirée. Son mezzo-soprano
au timbre chaleureux et à la ligne de chant d’une élégance
mozartienne parfaite, exprime avec une justesse troublante la
déchirure du personnage . Habillée d’un costume androgyne qui
accentue sa vulnérabilité, elle fait de « Parto, parto » bien
plus qu’un exercice de style : c’est le cri étouffé d’un être
dévoré par une passion destructrice. La complicité vocale et
scénique entre Constans et Lebègue, dans leurs duos torturés,
constitue le véritable moteur dramatique de cette production.

Dans le rôle-titre, Enea Scala impose un Tito d’une humanité
complexe. Le ténor sicilien, réputé pour son excellence dans
le répertoire belcantiste, apporte à l’Empereur romain une
noblesse  non  pas  distante,  mais  empreinte  d’une  lassitude
palpable. Sa voix au médium solide et aux aigus claironnés
(parfois  un  peu  trop…)  dessine  un  homme  prisonnier  de  sa
propre image de clémence, dont les récitatifs deviennent de
véritables soliloques intérieurs. La scène du pardon final, où
il apparaît en figure télévisuelle omniprésente, gagne une
dimension à la fois politique et profondément mélancolique. Le
reste de la distribution forme un ensemble sans faille, à
l’instar de Faustine de Monès qui déploie un soprano d’une
limpidité cristalline et d’une tenue impeccable dans le rôle
de  Servilia,  rayonnante  de  sincérité  juvénile.  Coline
Dutilleul (Annio), au contralto velouté et aux graves charnus,
incarne avec une grâce touchante la loyauté et la tendresse,
tandis que Gabriele Sagona (Publio) apporte avec sa basse
ferme  et  son  autorité  contenue  la  nécessaire  assise  au
dispositif scénique.



Une Clémence qui n’est plus un simple attribut princier, mais
un choix humain arraché au cœur des ténèbres – et une réussite
artistique majeure pour l’Opéra de Nice !
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Grand-Théâtre, le 1er février
2026.  MOZART  :  L’Enlèvement
au  sérail  (en  VF).  F.
Valiquette,  G.  Blondeel,  M.
Vidal,  E.  de  Hys,  P.
Bolleire… Michel Fau / Alizé
Léhon

Dans un choix artistique audacieux et révélateur,
l’Opéra de Tours met à son affiche « L’Enlèvement
au sérail » dans la langue de Molière, redonnant

toute sa fraîcheur et son intelligibilité
immédiate à l’œuvre de W. A. Mozart. Cette

décision, portée par une équipe artistique au
sommet de son art, a transformé la soirée en une

célébration vibrante et profondément accessible du
génie mozartien.

 

Cette production, fruit d’une coproduction entre l’Opéra Royal
de Versailles et l’Opéra de Tours Centre-Val de Loire, a fait
le pari brillant de la version française historique. Chanter
la partition mozartienne dans notre langue a décuplé l’impact
comique  et  dramatique,  permettant  à  chaque  nuance  des
dialogues  parlés  et  à  chaque  mot  des  airs  de  toucher
directement  le  cœur  des  spectateurs.  Sous  la  direction
toujours éclairée et brillante du metteur en scène et comédien
Michel Fau, lui-même extraordinaire dans le rôle parlé du
Pacha Sélim, et la baguette énergique de la jeune cheffe Alizé
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Léhon,  cette  version  francophone  s’est  imposée  comme  une
évidence joyeuse et a obtenu un véritable triomphe auprès du
public tourangeau !

Le choix du français a permis aux six interprètes de déployer
une présence scénique et une expressivité vocale d’une rare
puissance,  chaque  mot  étant  porté  avec  une  clarté  et  une
intention parfaites. La soprano québecoise Florie Valiquette
(Konstanze)  a  transcendé  l’air  périlleux  «  Tourments,
tourments de toute espèce ! » (« Martern aller Arten »). Sa
performance, alliant une agilité technique vertigineuse à une
diction cristalline, a fait de ce numéro un sommet dramatique
et vocal où chaque souffrance était palpable. De son côté,
Mathias Vidal (Belmonte) a insufflé une noblesse touchante à
son  personnage.  Dans  l’air  «  Ô  combien  est  vive
l’alarme » (« O wie ängstlich »), son timbre de ténor clair et
son  phrasé  élégant  ont  parfaitement  exprimé  l’anxiété
amoureuse,  rendue  plus  immédiate  encore  par  la  langue
française. La soprano wallone Gwendoline Blondeel (Blonde), en
servante anglaise espiègle et déterminée, a brillé dans son
air « Par un tendre et doux sourire », apportant une vivacité
et un mordant qui annonçaient déjà la future Susanna. Sa joute
verbale avec Osmin dans le duo « Je pars, mais je te le
conseille  »  a  été  un  morceau  de  bravoure  comique.  Le
bondissant et agile Enguerrand de Hys (Pedrillo) a captivé par
sa ruse et son énergie. Sa romance de l’Acte III, « Au doux
son  des  guitares  »,  chantée  avec  une  simplicité  et  une
justesse  émouvantes,  a  suspendu  le  temps  dans  le  Grand-
Théâtre. Patrick Bolleire (Osmin) a magistralement incarné la
colère bouffonne du gardien. Son air « Ces gueux, ces fripons
par la faim conduits » (« Solche hergelaufne Laffen »), servi
par une basse tonitruante et une articulation parfaite, a
déclenché  des  rires  sonores,  chaque  injure  portant  à
merveille. Enfin, Michel Fau, dans le rôle parlé de Pacha
Sélim a fait montre de son art de la diction et du sous-texte,
trouvant dans ce personnage haut en couleurs un terrain de jeu
idéal.  Chaque  réplique,  chaque  silence  pesait  d’un  poids



dramatique immense. Sa décision finale de clémence, exprimée
dans un français d’une noble sobriété, a été le point d’orgue
émotionnel de la soirée.

Le même Michel Fau qui a donc signé une mise en scène élégante
et fluide, situant l’action dans un Orient de fantaisie du
XVIIIᵉ siècle. Les dialogues, loin d’être des interludes, sont
devenus de véritables scènes de théâtre, menant avec justesse
aux numéros chantés. Et les décors d’Antoine Fontaine, de même
que les costumes de David Belugou, ont offert un écrin visuel
raffiné à cette comédie humaine.

En fosse, Alizé Léhon a dirigé l’Orchestre Symphonique Région
Centre-Val  de  Loire/Tours  avec  une  énergie  et
unetransparencequi  ont  servi  la  voix  avant  tout.  Dès
l’ouverture aux couleurs « turques », son sens du rythme et
des équilibres a créé un écrin parfait pour les chanteurs.
Elle  a  veillé  avec  une  attention  constante  à  ce  que
l’orchestre  soutienne  sans  couvrir,  permettant  à  chaque
syllabe  du  texte  français  d’être  entendue.  Cette  synergie
entre la fosse et la scène a été la clé de voûte du succès de
cette version chantée.

Ce  choix  du  français  n’est  pas  anodin.  Il  s’inscrit  dans
la tradition des représentations en langue vernaculaire qui a
longtemps permis au plus grand nombre d’accéder aux œuvres
lyriques. En optant pour la traduction historique de Pierre-
Louis Moline (celle-là même qui fut utilisée de son vivant),
la production a redonné ses lettres de noblesse à une version
trop souvent ignorée, révélant combien la langue française,
avec ses rythmes et ses sonorités, épouse magnifiquement la
musique de Mozart. Le triomphe unanime du public de Tours est
venu récompenser cette audace, qui est avant tout une leçon de
théâtre musical et un pur bonheur partagé..
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CRITIQUE,  opéra.  ANGERS,
Grand-Théâtre, le 31 janvier
2026.  P.  VIARDOT  :
Cendrillon. Jérémie Arcache /
David  Lescot  /  Bianca
Chillemi

Après un succès retentissant à l’Opéra de Rennes,
où elle a joué à guichets fermés pour neuf

représentations – et captivé un public familial -,
la production de Cendrillon par La Co[opéra]tive
et Angers Nantes Opéra a ensorcelé la scène du

Grand Théâtre d’Angers. Sous la brillante
direction du metteur en scène David Lescot et du
compositeur Jérémie Arcache, cette œuvre rare de

Pauline Viardot, composée en 1904 alors que
l’artiste était octogénaire, s’est révélée dans

toute sa malice et son audace contemporaine. Les
spectateurs ont eu le privilège d’assister à une
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résurrection musicale et théâtrale d’une vitalité
exceptionnelle, tandis que le spectacle poursuivra
son parcours au Théâtre Graslin de Nantes en mars.
 

L’un  des  miracles  de  ce  spectacle  réside  dans  sa
transformation orchestrale. L’œuvre originale, conçue comme un
opéra de salon pour piano et voix, a été réinventée avec
maestria par Jérémie Arcache. Il a composé une partition pour
un  quatuor  instrumental  (piano,  violoncelle,  clarinette  et
percussions)  intégré  à  l’action  sur  scène.  La  cheffe
d’orchestre  Bianca  Chillemi,  dirigeant  avec  une  énergie
contagieuse depuis son piano, a su insuffler à cette musique
une  palette  sonore  étonnante,  mêlant  l’esprit  du  salon
romantique à des improvisations de free jazz et des rythmes de
cabaret. Cette instrumentation rajeunie et espiègle a donné
une seconde vie à la partition de Viardot, révélant des joyaux
mélodiques trop longtemps méconnus.

David Lescot a réalisé un travail similaire sur le livret,
actualisant les dialogues avec un humour mordant et une grande
clarté de diction qui ont enchanté petits et grands. Sa plus
grande  audace  a  été  de  réécrire  la  fin  du  conte  :  ici,
Cendrillon refuse que le prince fasse d’elle « sa princesse »
et propose plutôt de faire de lui « son prince », offrant une
conclusion  résolument  moderne  et  émancipatrice.  La
scénographie  d‘Alwyne  de  Dardel,  à  la  fois  sobre  et
ingénieuse, a parfaitement servi cette vision. Le salon du
Baron  de  Pictordu,  suggéré  par  quelques  meubles  et  une
cheminée, s’est transformé en salle de bal grâce à un simple
mécanisme, dévoilant un escalier de music-hall. L’illusion la
plus magique provenait des tableaux accrochés au mur, derrière
lesquels les musiciens étaient visibles comme des portraits
animés, avant de se joindre pleinement à la fête.

Toute la distribution, formant une troupe visiblement soudée
et joyeuse, a offert une performance remarquable. Apolline



Raï-Westphal (Cendrillon) a littéralement captivé la salle.
Son timbre fruité et son médium nuancé ont brillé dans les
airs lyriques, mais c’est lors d’un long numéro de mime avec
onomatopées (Stripsody de Cathy Berberian) qu’elle a démontré
l’étendue de son talent comique, tenant le public en haleine.
Clarisse Dalles (Maguelonne) et Romie Esteves (Armelinde) ont
formé  un  duo  de  belles-sœurs  hilarant  et  parfaitement
synchronisé, n’hésitant pas à pousser le grotesque à l’extrême
avec une assurance vocale formidable. Leur clin d’œil à Mozart
en interprétant en duo l’air « Ah! chi mi dice maï » de Don
Giovanni fut un moment d’humour musical délicieux. Lila Dufy
(La Fée), avec un look d’inventeur excentrique, a apporté
allant et magie avec une voix claire et un phrasé soyeux.
Olivier Naveau (Le Baron de Pictordu) a campé avec une grande
précision  un  père  désenchanté  et  mélancolique,  tandis  que
Tsanta Ratia (Le Prince) et Benoît Rameau (Le Valet Barigoule)
ont  joué  avec  maîtrise  le  traditionnel  échange  de
déguisements, sous le regard complice et moqueur du metteur en
scène.

Les  deux  représentations  à  Angers  ont  confirmé  l’élan
formidable initié à Sénart, ville qui a eu la primeur du
spectacle (avant Rennes). Cette production est un dialogue
réussi entre patrimoine et création contemporaine, servi par
une équipe artistique accomplie. Le triomphe obtenu à chaque
étape de sa tournée nationale (plus de 70 représentations sont
prévues  !)  est  la  plus  belle  des  récompenses  pour  cette
Co[opéra]tive,  dont  le  modèle  audacieux  de  coproduction
décentralisée porte ses fruits.
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Chillemi. Crédit photographique © Christophe Raynaud de Lage

 

 

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

Cette production d’Un Ballo in maschera de
Giuseppe Verdi, créée in loco il y a près de vingt

ans en 2007 (et dirigée à l’époque par Semyon
Bychkov, présent dans la salle, après la récente
annonce de sa nomination comme futur directeur
musical de l’institution parisienne…), s’avère

toujours aussi efficace, signée par les complices
de toujours Gilbert Deflo et William Orlandi, et
cette fois avec la star russe Anna Netrebko. Le
charme opère toujours grâce à une distribution

exemplaire et une direction superlative.
 

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

Mais le plaisir des yeux se double du plaisir des oreilles,
grâce  à  une  distribution  remarquable  d’homogénéité  et
d’excellence. Bien entendu, le public parisien attendait la
prise de rôle de la diva Anna Netrebko : après trente ans de
carrière,  la  voix  est  toujours  aussi  immense,  l’ambitus
stupéfiant nous régale de graves somptueux et de notes filées
d’une incroyable jeunesse (son « Morrò, ma prima in grazia »
est  d’anthologie),  qualités  précieuses  qui  compensent  une
diction manquant souvent de précision et quelque intonation
plus flottante, ce qui n’a pas empêché le public de l’acclamer
après chacune de ces interventions. De ce point de vue, la
comparaison pourrait presque sembler cruelle avec le Riccardo
exceptionnel de Matthew Polenzani ; on ne peut que louer la
technique d’acier du ténor américain, sa présence scénique
électrisante et surtout la clarté de la déclamation, plus
idiomatique que chez la diva russe (magnifique « Ma se m’è
forza perderti », un autre grand moment de la soirée). Étienne
Dupuis campe un Renato fort convaincant, malgré un timbre qui
pourrait  être  plus  séduisant,  mais  au  tempérament  bien
charpenté et conforme à l’évolution du personnage, dont la
violence, après l’air « Eri tu », éclate notamment dans le
superbe trio qui l’unit aux deux conspirateurs. Une mention
spéciale au rôle ponctuel mais dramatiquement intense de la
devineresse  Ulrica.  La  mezzo  américaine  Elizabeth  DeShong
l’incarne avec une maestria et un souffle infini qui forcent
le respect. C’est avec un même niveau d’excellence que l’on
doit saluer la prestation de la soprano espagnole Sarah Blanch
dans le rôle en travesti d’Oscar. Timbre léger mais virtuose,
présence virevoltante, en particulier dans la scène finale,
accentuant ainsi le contraste avec la tragédie à venir. Les
autres rôles secondaires sont impeccables, notamment le duo
des conspirateurs Samuel et Tom formé par Christian Rodrigue



Moungoungou et Blake Denson, barytons racés, dont les qualités
vocales  semblent  contraintes  par  une  direction  d’acteur
manquant parfois de souplesse. Si Se-Jin-Hwang reste discret
en serviteur d’Amelia, on soulignera le Silvano lumineux du
baryton Andres Cascante, que le public parisien suit déjà
régulièrement depuis trois ans, et on louera la prestation du
ténor  coréen  Ju  In  Yoon  en  Juge  hiératique  et  impérieux.
Excellents également les Chœurs de l’Opéra de Paris – fort
bien dirigés par Alessandro Di Stefano –, personnage à part
entière, comme on le sait, chez Verdi, qui y voyait le symbole
d’une identité collective. Ils trouvent notamment leur pleine
expression dans la scène du bal, joliment chorégraphiée par
Micha van Hoecke.

Dans la fosse, la cheffe italienne Speranza Scappucci dirige
l’œuvre pour la première fois, mais excelle comme toujours à
conduire la phalange parisienne avec vigueur, précision et
attention  constante  aux  nuances,  soulignant  avec  brio  les
nombreux contrastes stylistiques qui égrènent cette partition
hybride, et à plus d’un titre magnétique.  
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CRITIQUE, opéra. PARIS, Opéra Bastille, le 30 janvier 2026.
VERDI : Un Bal masqué. M. Polenzani, A. Netrebko, E. Dupuis,

E. DeShong, S. Blanch… Gilbert Deflo / Speranza Scapucci.
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CRITIQUE,  opéra  (en  version
de  concert).  PARIS,
Philharmonie de Paris, le 25
janvier 2026. LULLY : Cadmus
et Hermione. E. Pancrazi, J.
Boutillier…  Les  Talens
Lyriques,  Christophe  Rousset
(direction)

Voilà 25 ans que Christophe Rousset et ses Talens
Lyriques ont entamé un intégrale discographique

des Tragédies Lyriques de Jean-Baptiste Lully dont
Cadmus et Hermione, son premier opéra, est le

dernier opus. À cette occasion, ils s’associent au
Centre de Musique Baroque de Versailles et son
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directeur Benoît Dratwicki pour un donner une
version en connaissance de tous les paramètres

historiques liés à l’œuvre. Le tout servi par une
distribution jeune et excellente.

 

Cadmus et Hermione marque un tournant dans la carrière de
Lully. Il n’a jusque là composé que des musiques de ballets ou
mascarades  et  des  comédie-ballets  en  duo  avec  Molière.
L’ouverture de l’Académie Royale de Musique en 1669 a entre
autres buts, celui d’y produire de l’opéra. Après quelques
opéras italiens que les français n’apprécient qu’à moitié à
cause de la difficulté de la langue, Perrin et Cambert font un
premier essai assez concluant avec Pomone en 1671. En 1673,
Lully  décide  lui  aussi  de  concevoir  une  œuvre  lyrique  en
révolutionnant les manières de chanter, selon la diction des
acteurs  de  l’Hôtel  de  Bourgogne  notamment  la  célèbre
Champmeslé. Fini les ornements complexes des airs des cours.
Le texte doit être compréhensible et aussi déclamé que chanté.
Et c’est notre Cadmus et Hermione qui sera le support des
premiers  pas  de  cette  révolution  qui  prévaudra  jusqu’à
Massenet.

Pourtant Cadmus et Hermione n’est pas une tragédie lyrique
comme le treize autres laissées par Lully. Le livret de Jean-
Philippe Quinault y mêle beaucoup d’éléments comiques encore
tirés  du  répertoire  italien  tels  que  la  Nourrice,  ténor
travesti, personnage particulièrement attendu dans tous les
opéras vénitiens du XVIIe (notamment chez Cavalli alors le
plus célèbre en France), ou le valet Arbas, veule et idiot,
tout droit venu des pitreries de la Commedia dell’arte. Il n’y
a pas encore de grands airs lyriques comme on les entend a
partir d’Atys (1676), et l’intrigue est un peu décousue, faite
de rebondissements parfois artificiels. Si la tragédie lyrique
est balbutiante ici par rapport à Atys et Armide, on y trouve
quand même ces grands récits dramatiques, intenses et plus



vrais que nature. Lully ouvre la voie de l’opéra français pour
plus des deux siècles suivants.

 

DICTION PARFAITE… Avant d’avoir à le répéter pour chacun des
interprètes, nous devons préciser (la chose est assez rare
pour le faire d’emblée) que tous avaient une diction parfaite,
et que jamais il ne nous viendrait à l’idée de regarder les
surtitres. Cela est un exploit qui rend justice à cet arrêt de
la tragédie lyrique où l’on doit se sentir au théâtre. Les
rôles titres étaient interprétés par Eléonore Pancrazi, voix
chaude à l’agilité délicate et sentimentale au service des
ornements de Christophe Rousset et Jérôme Boutillier, Cadmus
téméraire, presque austère, en tous points chevaleresque. Ces
deux voix s’accommodent à la perfection notamment dans le
sublime duo de la fin de l’acte II, Cadmus faisant à la fois
l’aveu de sa flamme et ses adieux à la belle princesse, avant
d’aller affronter le dragon et les autres pièges tendus par
les dieux.

Dans ces Dieux justement, il y a les deux chipies de l’Olympe
qui ne cessent de se crêper le chignon. Marie Lys était Junon
jalouse (mais aussi la coquine Charité qui fait tourner en
bourrique le pauvre Arbas.), et Mathilde Ortscheidt est la
fière Pallas qui soutient Cadmus. Cette dernière est fière, sa
voix chaude et pleine lui donne une présence impressionnante
mais est toujours sur le fil de tomber dans un coté gouailleur
qui n’était peut être pas celui de Mademoiselle Champmeslé.
Marie Lys est quant à elle une bonne actrice, sachant tirer
clairement chaque situation. Ses moyens vocaux impressionnants
semblent un peu contraints par la partition de Lully.

Mais le duo le plus comique de cette soirée fut sans aucun
doute celui d’Arbas, chanté par le fantastique Lysandre Châlon
et la Nourrice, campée par le piquant ténor Bastien Rimondi.
Lysandre Châlon est sans aucun doute l’un des chanteurs les
plus prometteurs de sa génération; il était l’une des plus



belles voix du plateau. Également un excellent acteur, son
rôle de pleutre valet recevant avec dégoût les avances de la
vieille nourrice, a fait rire toute la salle. Bastien Rimondi
y utilisait une voix justement nasale et fine, caractéristique
des  ténors  de  caractère  de  cette  époque  avec  un  juste
équilibre  entre  théâtre  et  beau  chant.

Cadmus est épaulé et guidé par deux Princes Tyriens, Antonin
Rondepierre et Philippe Estèphe. Si ce dernier pouvait etre un
peu effacé et semblait moins connaître sa partition que ses
camarades, Antonin Rondepierre est marquant. Sa voix sort très
clairement  du  lot  pour  délivrer  le  texte  avec  une  grande
élégance avec une voix solaire, rayonnante. Adrien Fournaison,
imposant par sa taille, sa voix et son art interprétait entre
autres Draco, le terrible géant à qui Hermione est promise.
Des  graves  sublimes,  une  élocution  des  plus  précises  et
surtout un énergie spectaculaire en font l’interprète idéal.

Nous retrouvons la merveilleuse Thaïs Raï-Westphal qui était
déjà Vénus dans Thésée, enregistré par les Talens Lyriques en
2023 dans le même rôle. Son chant est une évidence, solaire,
sans complications inutiles, d’un goût sûr et rare. En plus de
cela sa voix s’est formidablement développée en quelques mois.
C’est un vrai bonheur de la réentendre. Également jeune fidèle
des Talens Lyriques, le ténor Abel Zamora chantait les rôles
de l’Hymen, Arcas et unAafricain. La voix est limpide et sûre.
William  Shelton  était  l’Amour,  Kieran  White  le  Deuxième
Africain et Jordann Moreau le dieu Mars, petits rôles tous
très bien chantés.

L’orchestre des Talens Lyriques est un bijou de précision
entre les mains de Christophe Rousset et son premier violon
Gilone Gaubert. Toutefois il peut arriver que le son des
cordes en tutti soit un peu petit, même lors de grands moments
orchestraux tels que la traditionnelle Chaconne. Christophe
Rousset réussit la prouesse de réaliser un vrai spectacle
théâtral avec une œuvre dont le langage devient alors familier
à tous. Chef d’orchestre, il se fait, par l’attention qu’il



porte à ses solistes et au Chœur des Pages et des Chantres du
CMBV, également le metteur en scène de ce concert qui n’avait
donc plus besoin des machines et décors de Vigarani pour nous
éblouir.

 

______________________________________

CRITIQUE, opéra (version de concert). PARIS, Philharmonie de
Paris, le 25 janvier 2026. LULLY : Cadmus et Hermione. E.
Pancrazi, J. Boutillier… Les Talens Lyriques, Christophe
Rousset (direction). Crédit photographique © Jean Fleurot
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de Lyon, le 29 janvier 2026.
CHARPENTIER  :  Louise.  G.
Philiponet,  S.  Koch,  A.
Smith, N. Courjal, P. Ciofi…
Christoph Loy / Giulio Cilona

Reprise de la production aixoise de cet été, la
lecture de Christopher Loy déçoit quelque peu

malgré la cohérence relative du propos et
l’excellence de la distribution, sans la

formidable Louise d’Elsa Dreisig, courageusement
remplacée au pied levé par Gabrielle Philiponet. 

 

Premier  opéra  naturaliste  (l’opéra  porte  le  sous-titre
significatif de « roman musical ») créé avec un immense succès
en février 1900 à l’Opéra-Comique de Paris, Louise fut reprise
régulièrement jusque dans les années 60, puis tomba dans un
relatif oubli. En cause sans doute les thèmes de la liberté
individuelle, de l’autorité parentale et du prestige de la
famille, qui après 1968 semblaient obsolètes. La musique, dans
la filiation d’un Massenet dont Charpentier était l’élève,
repose surtout sur une forme de déclamation « arioso », mais
ne manque pas d’alliciantes formes closes, de l’air célèbre «
Depuis le jour », en passant par la romance de Julien « Dans
la cité lointaine » et la sublime berceuse du père au 4e
acte.  Le livret est écrit dans une langue simple, mâtinée de
tournures populaires (mais Charpentier, auteur également du
livret, n’est ni Zola, ni encore moins Céline qui adorait cet
opéra).
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L’univers  montmartrois  du  livret  est  relégué  à  un  plan
secondaire,  voire  disparaît  totalement,  par  le  metteur  en
scène Christof Loy : décor unique, une salle d’hôpital qui
laisse apercevoir derrière de grandes et hautes fenêtres les
toits de Paris (superbe décor de Étienne Pluss et lumières
efficaces  de  Valerio  Tiberi),  prétexte  pour  une  lecture
névrotique de l’intrigue qui, pour séduisante qu’elle soit,
trahit l’œuvre en faisant de l’émancipation de l’héroïne un
désir fantasmé (Julien apparaît sous les traits d’un médecin à
la fin de l’opéra), en ajoutant des gestes incestueux du père
absents des intentions du compositeur, lecture qui n’est pas
dénuée  d’incohérences  (la  mère  que  l’on  voit  parmi  les
couturières alors qu’elle avait menacé sa fille de travailler
à la maison, et qui apparaît en tailleur Chanel, niant ainsi
son origine ouvrière). Car Paris est un personnage à part
entière, voire le véritable protagoniste de l’œuvre (c’est sur
le  nom  de  Paris  que  s’achève  l’opéra).  Or,  que  font  les
tableaux pittoresques des petits métiers de Montmartre, qui
rappellent les « cris de Paris » jadis chantés par Clément
Janequin,  ou  les  festivités  nocturnes  du  3e  acte  dans  un
hôpital psychiatrique, si ce n’est pour les réduire là encore
à  des  pathologies  blâmables  ?  Dommage,  car  la  direction
d’acteurs est époustouflante, d’une précision d’entomologiste,
y compris pour les rôles secondaires.

La distribution, en revanche, appelle tous les éloges. Hélas
souffrante, Elsa Dreisig qui avait créé le rôle-titre à Aix, a
été  vaillamment  remplacée  par  Gabrielle  Philiponet  qui  a
appris en un temps record l’écrasante partie de l’héroïne.
Malgré une présence scénique parfois hésitante, notamment dans
les scènes de complicité amoureuse avec Julien, et un timbre
un peu voilé et moins séduisant dans le registre aigu, la
soprano albigeoise s’en tire avec les honneurs et sauve haut
la main cette soirée de première. Julien est toujours incarné
par Adam Smith, ténor racé aux aigus bien projetés qui séduit
par son jeu de scène et émeut dans sa romance quelque peu
gâtée par une guitare trop sonorisée, et impressionne dans le



rôle secondaire du Noctambule. La solide mezzo de Sophie Koch
campe une mère cruelle et psychorigide du meilleur effet,
imperturbable face aux requêtes de sa fille ; sa présence
électrisante  est  à  l’image  de  ses  médiums  et  ses  graves
d’airain, même si la fatigue de son timbre se fait sentir ici
ou là. Le père est solidement défendu par Nicolas Courjal,
malgré un vibrato pas toujours bien maîtrisé, mais se rattrape
dans le dernier acte par ses graves de basse caverneuse et ses
accents  «  véristes  »  d’homme  en  colère,  soulignés  par  un
orchestre véhément au plus près de la prosodie. Les rôles
secondaires plus ponctuels ne sont pas en reste, comme en
témoignent la Balayeuse de Patrizia Ciofi (qui remplace Annick
Massis entendue à Aix) dans son air très « cabaret », l’Irma
de Marianne Croux, soprano léger mais à la projection non
moins  assurée,  la  Laitière  ô  combien  gracieuse  de  Julie
Pasturaud, le timbre velouté de la Gertrude de Carol Garcia,
l’abattage de la Madeleine de Marie-Thérèse Keller ou encore
l’espiègle Gavroche de Céleste Pinel. Distribution modifiée
pour le Pape des Fous de Filipp Varik (Grégoire Mour à Aix), à
la  prestation  scénique  et  vocale  impeccable,  et  pour  la
Camille de Eva Langeland Gjerde, aussi lumineuse que Karolina
Bengtsson à Aix, tous deux artistes de l’Opéra studio de Lyon.

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

 

 



___________________________________________________

CRITIQUE, opéra. LYON, Opéra de Lyon, le 29 janvier 2026.
CHARPENTIER : Louise. G. Philiponet, S. Koch, A. Smith, N.

Courjal, P. Ciofi… Christoph Loy / Giulio Cilona. Crédit photo
(c) Droits réservés

 

CRITIQUE,  opéra.  MONACO,
Salle Garnier, le 28 janvier
2026.  GLUCK  :  Orphée  et
Eurydice.  Carlo  Vistoli,
Melissa Petit, Madison Nonoa.
Projections  D.  Wok  /  Les
Musiciens du Prince, Gianluca
Capuano (direction)

Cet Orphée et Eurydice de C. W. von Glück donné à
l’Opéra de Monte-Carlo restera comme un moment de
grâce dans la saison lyrique. Il y a un mot pour

qualifier l’état dans lequel il nous met : le
bonheur. Et comment se dit bonheur en allemand ?

Glück ! Pourtant, les choses avaient mal commencé.
Cecilia Bartoli, souffrante, avait dû renoncer à
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participer au spectacle dans lequel elle devait
incarner Orphée. Elle fut remplacée par le contre-
ténor italien Carlo Vistoli. Il s’avéra excellent,

nous emporta par sa présence et son talent.
 

Souhaitons à Cecilia un prompt rétablissement : les caméras du
monde  entier  l’attendent  le  6  février  pour  la  Cérémonie
d’ouverture  des  Jeux  Olympiques  d’hiver,  et  le  public
monégasque la retrouvera trois jours plus tard dans Così fan
tutte, accompagnée par l’Orchestre de l’Opéra de Vienne !
Carlo Vistoli, revenons à lui, nous charma d’un bout à l’autre
la  soirée.  Sa  voix  claire,  d’une  souplesse  féline,  nous
éblouissait et se pliait à toutes les inflexions du drame. Il
était  Orphée  de  tout  son  être,  passant  avec  aisance  de
l’innocence  à  la  fureur,  de  l’amour  à  l’abîme,  de
l’émerveillement à la détresse. Autour de lui, les deux autres
personnages furent idéalement servis. Eurydice avait la voix
veloutée de Mélissa Petit, valeur confirmée du chant français
: timbre homogène, rondeur du son, belle incarnation de son
personnage. Quant à l’Amour, Il apparut sous les traits et la
voix de la délicieuse Madison Nonoa.

On s’incline devant l’orchestre des Musiciens du Prince-Monaco
et leur chef Gianluca Capuano : ils nous ont éblouis. Leur
performance  fut  musicale,  certes,  mais  aussi  physique.  La
veille  encore,  ils  affrontaient  les  quatre  heures  de  La
Walkyrie, territoire peu familier pour eux. Et en ce soir
d’Orphée, ils furent debout toute la soirée, alertes, ardents,
sans la moindre trace de fatigue. On admirait leur cohésion
dans les tempi, la netteté des phrasés, l’élégance du style,
la fluidité des traits, mais aussi leur soin des nuances. Ah,
ces imperceptibles pianissimi, suspendus comme un souffle, qui
figeaient d’émotion la salle entière ! L’excellent chœur Il
Canto di Orfeo prolongea la qualité des musiciens.

L’opéra  était  annoncé  «  mis  en  espace  ».  Ce  fut  bien



davantage. Les musiciens occupaient le centre de la scène,
autour duquel gravitaient les chanteurs. L’ensemble baignait
dans les effets lumineux du spectaculaire dispositif Vidéo D-
Wok, conçu par Davide Livermore pour La Walkyrie. Certains
effets semblaient parfois s’éloigner du sens du drame ou de la
musique. Qu’importe. Le regard, comme l’oreille, se laissa
volontiers emporter. Et l’on sortit de là le cœur vibrant,
avec cette sensation suprême de bonheur.

 

 

_____________________________________________

CRITIQUE, opéra. MONACO, Salle Garnier, le 28 janvier 2026.
GLUCK : Orphée et Eurydice. Carlo Vistoli, Melissa Petit,

Madison Nonda. Projections D. Wok / Les Musiciens du Prince,
Gianluca Capuano (direction). Crédit photo (c) Opéra de Monte-

Carlo / Marco Borelli

 

 

CRITIQUE,  opéra.  MADRID,
Teatro de la Zarzuela, le 25
janvier  2016.  GRANADOS  :
Goyescas.  M.  Conesa,  E.
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Ferrer,  C.  San  Martín,  M.
Redondo.  DE  FALLA  :  El
Retable  de  Maese  Pedro.  G.
Bullón,  P.  García-López,  L.
Vinyes-Curtis.  Paco  López  /
Alvaro Aliach 

Comment relier Goyescas d‘Enrique Granados et Les
Tréteaux de Maître Pierre de Manuel de Falla en un
diptyque cohérent pour les publics actuels ? Ces

deux œuvres majeures naissent sous l’Edad de
Plata, cet « âge d’argent » de la culture

espagnole, interrompu par la Guerre civile. Dans
le sanctuaire identitaire qu’est le Teatro de la

Zarzuela à Madrid (1856), chacune porte les
semences de ce rapprochement : les figures de

Goya, d’une part, et le Don Quichotte de
Cervantès, de l’autre. 

 

La  force  de  cette  coproduction  (Opéra  d’Oviedo,  Théâtre
Cervantès  de  Malaga,  Teatro  de  la  Zarzuela  de  Madrid),
imaginée par le metteur en scène et dramaturge Paco López,
réside dans une contextualisation audacieuse : « coudre » aux
deux  opéras  des  fragments  réels  de  l’histoire  fasciste
européenne.  Sur  l’écran  de  fond  de  scène,  les  actualités
filmées de l’Espagne franquiste ou de l’Occupation nazie en
France, sont parfois relayées par la lecture de lettres des
artistes Granados ou de Falla sur le proscenium. En outre, la
peinture, puis le cinéma muet, constituent le fil d’Ariane
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scénique du diptyque. Le regard du spectateur franchit le
seuil d’un second cadre scénique – matérialisé derrière celui
du théâtre – pour pénétrer dans une mise en abyme raffinée.
Une soirée espagnole fictive se déroule à l’atelier du peintre
Ignacio Zuloaga, dans le Paris des Années folles : costumes
argentés en clin d’œil à l’Edad de Plata, ponctués de plumes
roses  (costumes  de  Jesús  Ruiz).  Les  silhouettes  de
l’Intelligentsia européenne – la Princesse de Polignac (qui
mécène  réellement  la  création  de  Falla  dans  son  hôtel  en
1923), Stravinsky, Valéry, Picasso – incarnent l’effervescence
artistique. Peinture et musique y dialoguent avec des danseurs
qui donnent vie aux postures des toiles de Goya, mais aussi
avec la pantomime de spectres prédisant la mort. Celle des
héros fictifs comme celle, bien réelle, des soldats emportés
par les conflits. En parallèle des Goyescas, la projection des
flots océaniques et ce référent de la mort renvoient autant au
naufrage fatal du paquebot, emprunté par le couple Granados
(torpillé par un sous-marin allemand en 1916), qu’à l’exil
argentin de Falla. Sur fond de barbarie annonçant la Seconde
Guerre,  ces  récits  parallèles  interpénètrent  les  Goyescas,
puis les saynètes fragmentées des Tréteaux de Maître Pierre.
Si ces intermèdes éclairent le propos de manière didactique,
ils se transforment progressivement en avertissement pour les
spectateurs : redoutons le fascisme rampant…

Revenons  vers  chaque  œuvre  lyrique,  qui  bénéficie  du
professionnalisme de l’Orchestre de la Comunidad de Madrid,
conduit par Alvaro Albiach. Les mélomanes connaissent avant
tout les Goyescas comme un cycle pianistique emblématique,
immortalisé par les enregistrements d’Alicia de Larrocha. Fort
du succès de ce cycle en 1911, Granados est encouragé à en
tirer  une  version  lyrique.  En  s’adjoignant  le  librettiste
Fernando Periquet, il conçoit une œuvre singulière, sorte de
réécriture lyrique a posteriori, créée au Metropolitan Opera
en  1916.  L’action  –  les  amours  contrariées  de  la  belle
aristocrate Rosario et du capitaine Fernando – se déploie en
trois brefs tableaux. Ceux-ci juxtaposent le badinage galant



du  XVIIIᵉ  siècle  à  des  échappées  fantasmagoriques  et  une
émotion mortuaire plus sombre, le tout servi par des costumes
idiomatiques.  Le  charme  opère  d’emblée  par  les  œillades
provocantes, jalousies attisées ou confidences amoureuses. Le
bal  joyeux  du  premier  tableau  est  animé  par  les  chœurs
exubérants que le Chœur du Théâtre de la Zarzuela dynamise à
souhait.  Le  deuxième  tableau  s’ouvre  sur  des  danses
virevoltantes dans la chorégraphie d’Olga Pericet – fandango
relevé de castagnettes virtuoses – dont l’impétuosité gagne
les quatre rôles chantés, sorte de tipi fissi de la Commedia
dell’arte.  Peu  à  peu,  la  vivacité  se  fond  dans  une  fête
galante  aux  accents  Verlainiens.  La  véritable  surprise
survient toutefois du dernier tableau, centré sur la mort en
duel de l’arrogant capitaine. Les séductions hispanisantes de
Granados cèdent la place à un autre langage : dès le prélude
aux  accents  quasi  mahlériens,  l’atmosphère  s’assombrit.  Le
lyrisme  intime  de  Rosario  s’achève  dans  une  déploration
d’esthétique puccinienne, dont les pianissimi filés par Mónica
Conesa (« Oh, misterio ») bouleversent le public. Dès le début
de l’œuvre, le mezzo velouté de Mónica Redondo (Pepa) souligne
avec sensualité le caractère de la Maja (non dénudée !). Face
aux femmes, le ténor Enrique Ferrer (Fernando) affirme un
tempérament  belliqueux  (au  vibrato  serré),  tandis  que  son
rival  nonchalant  (le  torero  Paquiro)  est  incarné  par  le
baryton César San Martín.

 



 

Délaissant la peinture pour le cinéma muet, la seconde partie
du spectacle se concentre sur El Retablo de Maese Pedro, conçu
par Manuel de Falla (musique et livret) pour le salon des
Polignac en 1923, à nouveau mis en abyme sur le plateau.
L’interactivité de la création parisienne – il s’agissait de
disloquer les espaces théâtraux et ceux du public – s’installe
dès le prélude musical. Située parmi les invités du salon, la
flûtiste  solo  en  déroule  superbement  les  arabesques
debussystes  posées  sur  la  trame  instrumentale  (harpe  et
cordes) issue de la fosse d’orchestre. Ensuite, le passage
entre cette sociabilité mondaine et le monde naïf de Maître
Pierre (inspiré des chapitres XXV et XXVI du Don Quichotte de
la  Manche)  s’opère  par  le  truchement  d’un  film  muet  sur
l’écran de fond de scène (vidéo de José Carlos Nievas). Au
prisme  d’un  expressionisme  imité  des  frères  Lumière,  le
spectacle de tréteaux relate les aventures de Don Gaïferos,
parti  délivrer  sa  promise  Mélisandre,  captive  des  Maures.
Chaque pantomime joue sur le comique décalage de situation :
le  chevaleresque  Quichotte  s’interpose  dans  les  combats
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fictifs. Ces dispositifs captent un éclectisme expérimental
qui  brisait  audacieusement  les  frontières  stylistiques  en
1923. Idem pour la partition : après l’influence folklorique
du chœur villageois, on perçoit celle de L’Histoire du soldat
de Stravinsky dans la rythmique acérée et les motifs incisifs
de violon et trompette (Le supplice du Maure). À l’inverse, la
fuite des fugitifs met en valeur la volubilité d’un clavecin
surgissant du Siglo de Oro. 

Du côté des protagonistes, situés parmi les invités (comme à
la  création),  la  soprano  Lidia  Vinyes-  Curtis  (Trujamán)
assume  le  charisme  de  la  Madame  Loyal  des  tréteaux  :  sa
déclamation parlando s’appuie sur les traditions populaires du
chant a cappella, tandis que l’ingénieux Hidalgo, interprété
par la basse chantante Gerardo Bullón, emprunte les accents
ravéliens du cycle cervantien (Don Quichotte à Dulcinée) avec
une  touchante  sincérité.  Le  clin  d’œil  final  enchante  le
public : lorsque le casque du Quichotte tombe, on découvre les
traits de De Falla ! Les identifications continuent donc de
s’enchâsser.

En  articulant  Goyescas  et  El  retablo  de  Maese  Pedro  aux
archives de la Edad de Plata, ce spectacle abouti célèbre
l’hybridation théâtrale de musique, danse et arts plastiques,
mise sous tension politique. Dans une loge du Teatro de la
Zarzuela, la présence (réelle) du spectateur Placido Domingo
serait-elle  le  faire-valoir  de  cette  culture  hispanique
partagée? Une culture non figée dans la patrimonialisation en
2026.

 

 

____________________________________

CRITIQUE, opéra. MADRID, Teatro de la Zarzuela, le 25 janvier
2016. GRANADOS : Goyescas. M. Conesa, E. Ferrer, C. San



Martín, M. Redondo. DE FALLA : El Retable de Maese Pedro. G.
Bullón, P. García-López, L. Vinyes-Curtis. Paco López / Alvaro

Aliach. Crédit photo © Gemma Escribano

 

 

CRITIQUE, opéra. PARIS, Opéra
Garnier, le 26 janvier 2026.
TCHAÏKOVSKI  :  Eugène
Onéguine. B. Pinkhasovich, B.
Volkov, R. Mantashyan… Ralph
Fiennes / Semyon Bychkov

Le chef d’œuvre lyrique de Piotr Ilitch
Tchaïkovski, Eugène Onéguine (1879) fait son
retour à l’Opéra national de Paris dans une

nouvelle production très attendue, confiée au
comédien et réalisateur Ralph Fiennes ; pour sa
première mise en scène, le Britannique joue la
carte d’un classicisme intemporel et élégant,

certes peu novateur, mais porté par un plateau
vocal de haute volée.

 

Est-ce la réputation de Ralph Fiennes (né en 1962) ou bien
celle de Tchaïkovski, qui explique le succès public rencontré
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par  Eugène  Onéguine,  dont  chaque  représentation  affiche
complet en ce début d’année à Paris ? Sans doute un peu des
deux, tant l’ouvrage intimiste du compositeur russe ne cesse
de  toucher  au  cœur  par  la  justesse  de  sa  palette  de
sentiments, tous brossés avec une infinie tendresse, sans les
excès  de  pathos  parfois  constatés  ailleurs.  Alors  surtout
connu pour sa science de l’orchestre, en ayant déjà à son
actif ses quatre premières Symphonies et le ballet Le Lac des
Cygnes, Tchaïkovski tourne son inspiration vers l’économie de
moyens  de  Mozart  et  Gounod,  notamment  dans  les  tableaux
intimistes et les ensembles. Il ajoute une coloration plus
populaire dans les chœurs villageois, admirablement contrastés
avec  les  danses  de  salon,  qui  irriguent  la  partition  en
plusieurs endroits. Il fallait certainement un chef de tout
premier ordre, tel que Semyon Bychkov (73 ans), pour rendre
justice aux variations de climat toujours à l’œuvre : le chef
américain d’origine russe tisse des phrasés d’une délicatesse
infinie pour insister sur l’ennui provincial décrit au premier
tableau, avant de montrer davantage de tempérament dès les
premiers nuages venus, des élans amoureux naïfs de Tatiana à
la querelle irréconciliable entre les deux « amis » Lenski et
Onéguine.  On  ne  peut  que  se  réjouir  de  la  nomination,  à
compter du 1er août 2028, de ce grand artiste en tant que
directeur musical de l’Orchestre de l’Opéra national de Paris
(poste vacant depuis la démission de Gustavo Dudamel en 2023).

Un autre motif de satisfaction vient de la mise en scène de
Ralph Fiennes, qui remplace l’inusable production de Willy
Decker (voir la reprise en 2017). Sans révolutionner le genre,
cette nouvelle proposition permet de suivre fidèlement chaque
péripétie du livret, en insistant d’emblée sur l’environnement
glacial : le spectateur est ainsi plongé dans la profondeur
des états d’âme des protagonistes, tous enfermés dans les
méandres d’une vie provinciale, cherchant à s’illusionner dans
la rêverie des livres (Tatiana) ou dans le cynisme (Onéguine).
A cet égard, le premier tableau dévoile une forêt monotone de
bouleaux, dont les couleurs troubles et jaunâtres reviennent
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tout au long de la soirée dans les éléments de décor, comme un
écho à ces origines sociales indélébiles. C’est bien l’absence
de perspectives et l’étroitesse de vue d’une noblesse reculée
sur laquelle Fiennes veut insister grâce aux aspects visuels,
tandis que la finesse de la direction d’acteurs fait mouche :
l’isolement d’Onéguine est ainsi plusieurs fois figuré par son
exclusion  du  groupe,  toujours  très  soudé  en  contraste.
Certaines scènes mineures trouvent aussi davantage de saveurs,
grâce à un sens du détail bienvenu, notamment lors du chœur
des jeunes filles au début du 3e tableau. Affublées d’un nimbe
doré sur la tête, les interprètes ressemblent à des icônes
orthodoxes, ce qui imprime une coloration plus moraliste à
leur texte, en apparence inoffensif et anodin.

Face à ce travail d’une belle probité, la soirée trouve sa
réussite première dans le plateau vocal quasiment idéal, en
dehors  de  quelques  réserves.  Ainsi  de  la  Tatiana  Ruzan
Mantashyan, qui montre une technique parfaitement articulée,
d’une souplesse admirable dans les changements de registre,
mais  peu  habitée  au  niveau  interprétatif.  Sa  scène  de  la
lettre souffre ainsi de cette faiblesse de caractère, plus
encore  décevante  en  fin  de  soirée  lors  de  son  ultime
affrontement avec Onéguine. A l’inverse, Boris Pinkhasovich
séduit dans le rôle-titre par sa morgue sans ostentation, à
même de faire vivre toutes les ambiguïtés de son personnage,
seulement  capable  d’envisager  l’amour  dans  l’adversité.  On
aime plus encore l’admirable Bogdan Volkov en Lenski, habitué
du rôle qu’il a chanté sur plusieurs grandes scènes, en même
temps que ses prestations inoubliables dans Le Conte du tsar
Saltane  de  Rimski-Korsakov  (voir  notamment  l’an  passé  à
Madrid). Son dernier air, bouleversant, captive l’assistance
par sa capacité à sculpter chaque mot au service du sens,
autour d’une émission claire et aérienne, qui passe aisément
la rampe. Que dire, aussi, de la classe vocale d’Alexander
Tsymbalyuk dans son court rôle du Prince Grémine, en fin de
représentation,  qui  nous  frustre  de  ne  pas  l’entendre
davantage  ?  L’ensemble  des  seconds  rôles  emporte  aussi
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l’adhésion,  au  premier  rang  desquels  les  beaux  graves  de
Marvic  Monreal  en  Olga,  tandis  que  le  Chœur  de  l’Opéra
national de Paris assure honorablement sa partie.

 

_____________________________________

CRITIQUE, opéra. PARIS, Opéra Garnier. TCHAÏKOVSKI : Eugène
Onéguine. Susan Graham (Madame Larina), Ruzan Mantashyan

(Tatiana), Marvic Monreal (Olga), Elena Zaremba (Filipievna),
Boris Pinkhasovich (Eugène Onéguine), Bogdan Volkov (Lenski),
Alexander Tsymbalyuk (Le Prince Grémine), Susan Graham (Madame

Larina), Peter Bronder (Monsieur Triquet), Amin Ahangaran
(Zaretski), Mikhail Silantev (Le lieutenant), Orchestre de
l’Opéra national de Paris, Semyon Bychkov*, Case Scaglione,

(direction musicale) / Ralph Fiennes (mise en scène).

A l’affiche de l’Opéra national de Paris jusqu’au 27 février
2026. Photo © Guergana Damianova / OnP
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diffusion

________________________________________
LIVE STREAMING, opéra. TCHAIKOVSKY : Eugène Onéguine, nouvelle
production mise en￼ scène par Ralph Fiennes – Lundi 9 février

2026, 19h30 – En direct du Palais Garnier, diffusion sur
FRANCE.TV : https://www.france.tv/

Evénement lyrique en direct, le lundi 9 février à 19h30 sur
France.tv : l’opéra EUGENE ONEGUINE, de Tchaïkovski, mis en

scène par Ralph Fiennes
(La Liste de Schindler,
Harry Potter, Le Patient

Anglais, Hunger Games,
Conclave, …), en direct

depuis le Palais Garnier.
– Réalisation : Louise
Narboni  – Direction

musicale : Semyon
Bychkov   – Metteur en
scène : Ralph Fiennes

Consultez aussi la PAGE « opéra, musique classique » de
France.TV :

https://www.france.tv/spectacles-et-culture/opera-musique-clas
sique/

Eugène Onéguine par Ralph Fiennes /  Opéra de Paris janv-fév
2026 @Guergana-Damianova

LIRE aussi notre première CRITIQUE :
https://www.classiquenews.com/critique-opera-paris-opera-garni

er-le-26-janvier-2026-tchaikovski-eugene-oneguine-b-
pinkhasovich-b-volkov-r-mantashyan-ralph-fiennes-semyon-

bychkov/
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Eugène Onéguine incarne la souffrance d’un être aigri,
désillusionné qui ne croit plus à l’amour, jusqu’à sa

rencontre décalée avec la belle Tatiana… Celle-ci lui adresse
une lettre bouleversante (le fameux air de la lettre, sommet
musical ciselé par Tchaikovsky), mais le cynique restera de
marbre jusqu’à comprendre qu’il l’aimait en retour. Devenue

princesse, la jeune femme retrouve celui qu’elle a aimé.
Comment recevra-t-elle la confession déchirante de celui

qu’elle aura finalement bouleversé ? L’ouvrage concentre les
éléments emblématiques de la passion de Piotr Illytch ; il est
aussi un creuset inspirant pour l’acteur Ralph Fiennes devenu
pour l’Opéra de Paris (et pour la première fois), metteur en

scène d’opéra…

_____________________________________________

CRITIQUE,  opéra.  MADRID,
Teatro  Real,  le  26  janvier
2026. DUKAS : Ariane et Barbe
Bleue.  P.  Murrihy,  S.  Tro
Santafé,  A.  Extrémo,  G.
Buratto… Àlex Ollé (La Fura
dels  Baus)  /  Pinchas
Steinberg
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Le retour d’Ariane et Barbe-bleue de Paul Dukas au
Teatro Real de Madrid est aussi somptueux

vocalement – Paula Murrihy en rôle-titre –
qu’orchestralement sous la direction de Pinchas

Steinberg. Plus qu’une dénonciation du féminicide
d’après le cruel conte de Perrault, le metteur en

scène Àlex Ollé (La Fura dels Baus) érige la
solidarité féminine en système anti-patriarcal.
Coproduite avec l’Opéra de Lyon, cette mise en

scène du conte lyrique de Dukas, sur un livret de
Maurice Maeterlinck (Opéra-Comique, 1907),

investit le vaste plateau du Teatro Real et saisit
un public madrilène frappé par la puissance

tellurique de l’œuvre. Empêchée de rencontrer le
public lyonnais en 2021 en raison de la crise

sanitaire, la production avait néanmoins trouvé
écho auprès des auditeurs de France Musique et

d’Arte Concert. Sa véritable création scénique a
donc lieu à Madrid, dans le cadre d’une saison

2025-2026 placée sous le signe d’une double
lecture du conte de Charles Perrault, après Le

Château de Barbe-Bleue de Bartók (1911), présenté
en amont.

 

Dans le livret concocté par Maurice Maeterlinck, pour Dukas,
la séquestration des épouses, victimes du châtelain tyran,
respirait le mystère qu’Ariane devait percer. En entremêlant
des aspects de l’Ariane mythologique (celle qui fait triompher
Thésée du labyrinthe du Minotaure) au narratif du conte, le
dramaturge symboliste dépassait son drame Pelléas et Mélisande
que  Debussy  venait  d’adapter  (1902)  en  intégrant  ici  ses
anciennes héroïnes (Sélysette, Mélisande, etc.) dans le harem
du tyran domestique. Donnant un tour actuel à cette économie



dramaturgique, le metteur en scène Àlex Ollé joue sur deux
clés  de  lecture.  La  lumière  (liberté)  surplombant  les
maléfices de l’ombre engendre la seconde, soit la sororité
qu’Ariane active chez les épouses qui l’ont précédée. Dès le
Prélude, accompagnant l’ascension en voiture des mariés vers
le  château  (vidéo  contemporaine),  la  lumière  diffusée  par
Ariane, petite-fille d’Hélios dans la mythologie, vêtue de sa
somptueuse  robe  nuptiale  (costumes  de  Josep  Abril  Janer),
s’impose comme le point de ralliement de la quête de vérité et
de  la  future  résistance.  Captée  par  des  rideaux-tamis
successifs, cette lumière est diffusée par des jeux de miroirs
qui illustrent l’ouverture successive des portes. Explorées
par  Ariane,  ces  colonnes  lumineuses  (Urs  Schönebaum)  sont
aussi labyrinthiques que la psyché du tyran, percée à jour par
l’audacieuse Ariane qui saura briser le cycle de violences
masculinistes.  Cette  ascension  irrépressible  se  matérialise
progressivement  par  la  scénographie  d’Alfons  Flores,  aussi
simple qu’efficace.

En  décryptant  le  symbolisme  fin-de-siècle  et  ses  motifs
emblématiques — les sept portes du souterrain, l’univers des
pierreries — le metteur en scène étend la résistance des six
épouses  à  un  collectif  féminin,  composé  des  invitées  du
banquet chic de noces (une lecture qui outrepasse ici les
données du livret). Face au danger, ce collectif érige son
propre refuge au deuxième acte, empilant tables et chaises du
festin  nuptial,  coiffées  de  lampadaires  brandis  comme  des
étendards. De cette barricade improvisée naît une sororité
puissante : l’intimité partagée, libérée par la lumière, ouvre
la voie à des jeux ludiques, voire saphiques. Sur cet autel
profane féminin, le chant d’Ariane atteint d’ailleurs l’acmé
de son registre aigu par paliers : le symbolisme prend donc
forme et son ! Au dernier acte, depuis cette même arche, mise
à mal par Barbe-Bleue et les hommes (un pouvoir patriarcal
systémique ?), les femmes jugent le tyran. Ce dernier est à
présent ligoté sur sa chaise (de dos pour le public) par les
paysans révoltés. Cette sorte de tribunal féminin prend in



fine le pouvoir, sans accéder cependant à la libération que
prône Ariane l’affranchie. En quittant l’époux et son château,
elle en aura réformé la structure sociale au bénéfice de ses
consœurs, sans les convertir à l’émancipation.

 

 

Cette  intelligente  ré-actualisation  vit  grâce  à  une
réalisation  musicale  quasi  optimale.  Sous  la  baguette  de
Pinchas Steinberg, l’Orchestre Symphonique de Madrid déploie
le flot incandescent que Dukas manie en tant qu’adepte du
magistère de d’Indy (Fervaal) ou de Chausson (Le Roi Arthus).
Depuis la fosse agrandie, le chef wagnérien et straussien le
domestique (leitmotiv) sans couvrir les voix, attentif aux
transparences de l’après-debussysme lors des premiers échanges
féminins (2e acte). Coloriste encore plus subtil que dans
L’Apprenti sorcier, Dukas dispense des effets de scintillement
et d’irisation lors de la scène des pierreries (1er acte),
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effets qui manquent peut-être de chatoiement ?Rappelons qu’un
disciple du compositeur qualifiait cette page synesthésique de
«  divination  des  théories  modernes  sur  les  vibrations
lumineuses  »  (Olivier  Messiaen,  1936).

De niveau international, la distribution remplit les attentes
d’une partition particulièrement ambitieuse. Dans le rôle au
long cours d’Ariane, la mezzo irlandaise Paula Murrihy répand
la lumière par sa noble gestuelle, la limpidité de son timbre
(ses  dialogues  caméléons  avec  les  flûtes).  Sa  souplesse
mélodique se plie à l’esthétique de la conversation comme aux
éclats straussiens, sans la moindre stridence. La prosodie est
perfectible, notamment pour préserver l’arc de la phrase (elle
s’attache  trop  à  en  prononcer  les  syllabes).  Tout  aussi
engagée, Silvia Tro Santafé (nourrice) fait valoir un timbre
de mezzo plus corsé et une assurance matriarcale en usant
volontiers du registre de poitrine. Stylistiquement crédible,
la  contralto  française  Aude  Extrémo  (Sélysette)  offre  un
relief caractérisé à l’épouse la moins soumise, grâce à une
juste  captation  de  la  prose  de  Maeterlinck.  L’auditeur
apprécie le soprano véhément de Maria Miró (Mélisande) et le
velouté  de  la  mezzo  Renée  Rapier  (Bellangère)  tandis  que
Jaquelina Livieri (Ygraine) participe de ce « bien chantant »
féminin. En cohérence avec cette réactualisation scénique, le
jeu de la basse Gianluca Buratto (Barbazul) est d’autant plus
agressif que ses répliques sont infimes, tout comme celles des
trois comprimari au dernier acte. Quant au Chœur du Teatro
Real, la vaillance de ses pupitres assure un contre-pouvoir
qui rivalise avec les pics d’incandescence orchestrale. Leur
engagement scénique (en manants lynchant leur seigneur) bat
ponctuellement en brèche le symbolisme du drame.

Très différente de la vision poétisée que Stefano Podda et
l’Orchestre national du Capitole de Toulouse offraient en 2019
(à Toulouse), cette production spectaculaire du joyau de Dukas
prend, elle aussi, toute sa place. Face au franc succès public
de la première madrilène, elle affirme sans militantisme la



puissance (quasi) invaincue des femmes.
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CRITIQUE, opéra. MADRID, Teatro Real, le 26 janvier 2026.
DUKAS : Ariane et Barbe Bleue. P. Murrihy, S. Tro Santafé, A.
Extrémo, G. Buratto… Àlex Ollé (La Fura dels Baus) / Pinchas

Steinberg. Crédit photographique (c) Javier del Real

 


