
CRITIQUE, opéra. PARIS, Cité
de la Musique, le 3 octobre
2025. Ramon LAZKANO : « La
Main  gauche  »,  création
scénique. Marie-Laure Garnier
(soprano),  Peter  Tantsits
(ténor),  Allen  Boxer
(baryton),  Ensemble
Intercontemporain,  Pierre
Bleuse (direction)

Après sa création en version de concert
cet été au festival Ravel (30 août

dernier à Saint-Jean de Luz), le nouvel
opéra La Main Gauche de Ramon Lazkano est
ce soir créé dans sa version scénique à

La Cité de la musique à Paris. Inspiré du
roman biographique de Jean Echenoz

(Ravel), le compositeur Ramon Lazkano
questionne (et d’une certaine façon

célèbre) les dernières années du
compositeur Ravel dans une partition qui
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confirme son hommage à l’auteur de
Boléro, dans une partition tissée de

couleurs et de nuances « ravéliennes ».
 

Le sujet est sombre, tragique même, car la fin de Ravel est
douloureuse, bouleversante même : en proie à une déchéance
psychique irrémédiable (maladie dégénérative), le compositeur
le plus génial et le plus raffiné de ce début XXè, ne peut
plus  composer  ;  il  a  pourtant  la  tête  pleine  d’idées
musicales… frustration et incapacité terrifiantes. Le drame se
referme  sur  le  tableau  réaliste  d’un  Ravel  sur  la  table
d’opération. Une opération du cerveau qui s’avèrera fatale :
il  meurt  quelques  jours  plus  tard  fin  décembre  1937.  Les
instrumentistes de l’Ensemble intercontemporain abordent une
partition  très  inspirée,  lumineuse,  souvent  miroitante  qui
sous la direction articulée, éloquente, pointilliste de Pierre
Bleuse,  se  révèle  passionnante.  D’autant  mieux  accueillie
qu’elle semble prolonger l’hypersensibilité de Ravel.

 

Évanouissement du dernier Ravel
La mise en scène est en réalité une mise en espace, où les 3
chanteurs évoluent autour et au sein des instrumentistes. Pour
autant, les solistes incarnent avec une belle intensité le
relief de chaque protagoniste : Ravel (Peter Tantsits hélas en
difficulté avec l’intelligibilité du français, qui s’empare de
la  baguette  des  mains  de  Pierre  Bleuse  pour  diriger  les
instrumentistes). Le sens de l’action suit un flux dramatique
au diapason de la maladie dévorante, qui ronge peu à peu la
vitalité  de  Ravel  :  jusqu’aux  phrases  finales,  écourtées,
d’une  sobriété  méditative,  comme  suspendue,  fugaces.  Peter
Tantsits exprime la solitude et la distance d’un être qui
s’enfonce dans la brume et le silence.



C’est surtout la soprano de la soirée (Marie-Laure Garnier)
qui captive par sa sincérité et sa justesse, en particulier
quand après « Elle », la cantatrice incarne avec flamme et
finesse, l’incontournable Ida Rubinstein, mécène des arts et
accessoirement commanditaire du fameux Boléro.

 



Toutes
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La  réussite  du  spectacle  vient  essentiellement  de
l’intelligence  de  la  partition  ;  elle  intègre  très
naturellement des citations ravéliennes (on capte à la volée
des extraits à peine développés : fragments du Concerto pour
la main gauche, des Sonatine, Quatuor, Oiseaux tristes, du
Boléro, jusqu’à quelques accents jazzy quand l’action évoque
la  tournée  de  Ravel  aux  USA  pour  la  création  de  ses  2
concertos pour piano…) ; des inserts de plus en plus fugaces
et  brefs,  à  l’image  d’un  Ravel  qui  perd  la  mémoire,  et
s’accroche  par  bribes  à  son  histoire  musicale.  Pour  s’en
consoler  et  tout  en  prenant  acte  d’une  existence  qui
s’évanouit, la partition de Ramon Lazkano demeure continûment
active, dans une densité ardente voire fervente. D’un peu plus
d’1h, l’ouvrage passe comme une évocation profonde et de plus
en  plus  grave.  De  quoi  nous  mettre  en  appétit  sur  les
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prochaines  réalisations  de  Pierre  Bleuse  et  de
l’Intercontemporain dans le registre lyrique… axe fort de leur
nouvelle saison 2025 – 2026. A suivre.
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CRITIQUE, opéra. PARIS, Cité de la Musique, le 3 octobre 2025.
Ramon LAZKANO : La Main gauche, création scénique. Marie-Laure

Garnier (soprano), Peter Tantsits (ténor), Allen Boxer
(baryton), Ensemble Intercontemporain, Pierre Bleuse

(direction).

 

 

présentation
LIRE  aussi  notre  présentation  de  La  Main  Gauche  de  Ramon
Lazkano, création scénique à la Cité de la musique, le 3 oct
2025  :
https://www.classiquenews.com/ensemble-intercontemporain-ramon
-lazkano-la-main-gauche-creation-ven-3-oct-2025-peter-
tantsits-beatrice-lachaussee-pierre-bleuse/

 

 

nouvelle saison 2025 – 2026
ENSEMBLE INTERCONTEMPORAIN, saison 2025 – 2026. Steve Reich,
Tristan  Murail,  Parrá…  Centenaires  Boulez,  Kurtag,  Berio.
Opéras en création : La main gauche, Hamlet… Calixto Bieito,
Philippe  Leroux  :
https://www.classiquenews.com/ensemble-intercontemporain-saiso
n-2025-2026-steve-reich-tristan-murail-parra-centenaires-
boulez-kurtag-berio-operas-en-creation-la-main-gauche-hamlet-
calixto-bieito-phi/
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CRITIQUE,  opéra  (en  version
concertante).  PARIS,  Théâtre
des  Champs-Elysées,  le  1er
octobre  2025.  CAVALLI  :
Pompeo Magno. M. E. Cencic,
M.  Flores,  V.  Contaldo,  L.
Lopez  Gonzalez,  V.  Sicard…
Cappella  Mediterranea,
Leonardo  Garcia  Alarcon
(direction)

Il y a des compositeurs qui sont des sources de
redécouvertes et d’émerveillement continus.

Francesco Cavalli, élève du grand Monteverdi, est
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un maître absolu dont l’écriture porte le
dramatisme à son zénith à l’égal que son

contemporain Pedro Calderón de la Barca. Cavalli
était vénitien en effet, mais on retrouve dans son

œuvre non seulement une synthèse mais aussi un
immense pas en avant pour l’opéra. Ayant bénéficié

de splendides livrets, les opéras de Cavalli
portent en eux l’immensité d’un désir constant
d’émerveillement et un portrait saisissant de

l’âme humaine malgré les fluctuations
mythologiques.

 

Pompeo Magno est créé le 20 février 1666 au Teatro San
Salvatore de Venise. Cavalli a composé ce dernier chef d’œuvre
vénitien pour son retour après les superbes réjouissances
nuptiales du roi Louis XIV et de l’infante Marie-Thérèse
d’Espagne. Dans la partition on retrouve une certaine
influence de la musique française, même si elle reste
anecdotique. Pompeo Magno est une fable morale constellée de
situations comiques, un apprentissage de l’art du « bon
gouvernement » avec une prépondérance pour la continence
malgré des scènes d’une sensualité débordante. Le livret dû à
Nicolò Minato, vénitien originaire de Bergame (en effet,
Bergame appartenait à l’époque à la Sérénissime…). Minato est
l’auteur notamment du livret truculent de Serse, que Haendel
adaptera en 1738, et rendra immortel avec son « Ombra mai
fu ». Minato aime à mêler les situations « sérieuses » avec
l’insolence des personnages comiques, souvent populaires ou
ancillaires, du pur style vénitien. Or tout le livret n’est
qu’une vaste leçon de science politique. 

Retrouver  Pompeo  Magno  en  2025  dans  un  monde  aux
confrontations  géo-politiques  outrancières  est  un  rappel
éloquent  que  le  politique  a  besoin  du  sensible  et  de
l’irrévérence  pour  avancer.  Rêve  du  chef  Leonardo  Garcia



Alarcon, c’est une version en concert que Paris retrouve en
première  française  après  la  production  scénique  dans  le
somptueux  écrin  de  l’opéra  margravial  de  Bayreuth,  en
septembre, dans une mise en scène de Max Emanuel Cencic. 

Sur le plateau mordoré du Théâtre des Champs-Elysées, les
musiciennes et musiciens de la Cappella Mediterranea côtoient
les solistes dans une mise en espace inventive et dynamique
signée Max Emanuel Cencic. Si l’on ne retrouve pas les décors
et les costumes pareils à du Véronèse ou du Tintoret, on
comprend  aisément  par  des  accessoires  et  un  jeu  d’acteur
efficace les méandres et péripéties du livret délicieusement
tarabiscoté  de  Minato.  La  seule  remarque  que  l’on  peut
hasarder est parfois une manie de rendre « drôles » certains
moments touchants par des gestes ou des situations hors propos
(par exemple l’ivresse de Sesto). Dans l’ensemble c’est assez
réussi.

Côté  orchestre,  l’on  ne  peut  pas  nier  l’amour  profond  et
l’expertise  de  la  Cappella  Mediterranea  et  de  leur  chef
Leonardo Garcia Alarcon pour cette musique. Les couleurs sont
ciselées avec profondeur et force nuances. Les attaques sont
précises, nettes, les phrasés divinement exécutés. Le chef
argentin dirige le tout en maître avec un amour communicatif.
Cependant  nous  ne  comprenons  aucunement  la  présence  de
percussions trop présentes et qui ont la fâcheuse tendance de
déformer parfois la ligne et l’ambiance de certains beaux
moments musicaux. 

Chez les solistes, la distribution est peaufinée avec soin et
est la principale réussite de ce retour triomphal du grand
Pompée  de  Cavalli.  Max  Emanuel  Cencic  prête  sa  présence
majestueuse et sublime à Pompeo, rôle impérial qui plus est
aux contours subtilement touchants, avec son timbre riche et
velouté nous avons été emportés par certains moments où la
statue  marmoréenne  cède  aux  soupirs  et  aux  regrets.
Incomparable parmi toutes les solistes dans ce répertoire,
Mariana Flores campe une Issicratea iconique tant vocalement



que théâtralement. Mariana Flores sait non seulement chanter
cette héroïne hiératique mais elle lui donne voix avec une
diction plus que parfaite. En « roi caché », le Mitridate de
Valerio Contaldo est idéal par la beauté de son timbre aux
médiums développés et à l’aigu solaire, ce ténor mériterait
d’être dans toutes les distributions partout, c’est un talent
incontournable.  Avec  un  très  beau  timbre  brillant  et
diamantin, le contre-ténor Aloïs Mühlbacher nous avait déjà
charmé  dans  son  incarnation  du  jeune  Oberto  dans
l’enregistrement  d‘Alcina  de  Haendel  par  Marc  Minkowski
(Pentatone);  incarnant  Farnace  (oui  le  même  que  dans  le
Mitridate  de  Mozart),  le  soliste  autrichien  se  saisit  du
langage de Cavalli avec une fougue non démunie de beauté. Dans
le rôle du fils de Pompée (oui le même Sesto que dans Giulio
Cesare de Haendel), Logan Lopez Gonzalez est un interprète de
grande qualité, avec une voix dont la tessiture épouse à la
perfection l’exigence dramatique du rôle, sa musicalité est un
émerveillement continu, son intelligence théâtrale nous touche
et nous ravit, un talent à suivre absolument ! 

Dans le couple comique, Marcel Beekman est inénarrable et
superbe dans une Atrea à faire pâlir toutes les divas de la
Fashion Week. Outre son génie théâtral, Marcel Beekman sait
humaniser son rôle, nous toucher avec intensité comme il l’a
fait dans Platée de Rameau ou en Falsacappa dans Les Brigands
d’Offenbach à l’Opéra national de Paris, la saison dernière.
Face à lui, le toujours formidable Dominique Visse joue les
barbons avec autant de délice qu’il jouait les satyrs chez
Cavalli dans La Calisto ou les nourrices. Le reste de la
distribution est portée par des talents confirmés tels que la
soprano Lucia Martin Carton au timbre généreux, Valer Sabadus
en Servilio arlequinesque, Víctor Sicard en Cesare ou Jorge
Navarro Colorado en Crasso que nous découvrons avec plaisir. 

A la fin de ce Pompeo Magno, nous sommes convaincus encore et
toujours  que  «  se  vaincre  soi-même  est  la  plus  grande
victoire« , espérons que le message passe jusqu’aux égotiques



qui gouvernent désormais. Ce Pompeo Magno poursuit sa course
sur les rives de l’antique Danube. Sous les lambris historiés
du  Teatro  Goldoni  entend-on  encore  l’écho  ancien  de  sa
création, quand le Teatro Stabile de Venise s’appelait San
Salvatore, et que la musique y régnait jusqu’à ce que la
triste prose la remplace ?
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CRITIQUE, opéra (en version concertante). PARIS, Théâtre des
Champs-Elysées, le 1er octobre 2025. CAVALLI : Pompeo Magno.
M. E. Cencic, M. Flores, V. Contaldo, L. Lopez Gonzalez, V.

Sicard… Cappella Mediterranea, Leonardo Garcia Alarcon
(direction). Crédit photographique (c) Droits réservés.

 

 

CRITIQUE,  opéra.  CARDIFF,
Welsh  National  Opera  (Welsh
Millenium  Center),  le  2
octobre  2025.  BERNSTEIN  :
Candide. E. Lyon, S. Mafi, A.
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J. Payne… James Bonas / Ryan
McAdams

Candide de Leonard Bernstein, déjà présenté au
Welsh National Opera, a fait un rapide retour sur
la scène du Welsh Millenium Center de Cardiff, et

cette production s’est avérée plus fraîche,
enivrante et irrévérencieusement amusante que

jamais. Adapté du roman satirique de Voltaire,
l’ouvrage de Leonard Bernstein demeure une œuvre
qui résiste à toute catégorisation facile. Est-ce

un opéra ? Une comédie musicale ? Un opérette ? La
démarche audacieuse du WNO lui donne de ce dernier

qualificatif.
 

Sous la direction de Ryan McAdams, l’Orchestre du WNO a offert
une restitution riche et puissante de la partition envoûtante
de Bernstein, offrant une assise absolument étincelante à la
production, qui a glissé sans effort entre la farce bouffonne
et la satire mordante. De fait, Candide est à la fois une
joyeuse escapade et une histoire d’une profonde noirceur. Ici,
le rythme était implacable, propulsant le récit à une vitesse
vertigineuse  alors  qu’il  entraîne  son  héros  naïf  d’un
événement catastrophique à un autre. Le tranchant sombre de la
critique originale de l’optimisme par Voltaire n’a jamais été
adouci, et cette production a pleinement embrassé ses éléments
les  plus  noirs.  Depuis  la  séquence  cauchemardesque  de
l’Autodafé, aussi terrifiante que démente, jusqu’à l’humour
acerbe  et  ironique  qui  parcourt  tout  le  spectacle,  le
spectacle  a  veillé  à  ce  que  la  satire  soit  incisive,
dérangeante et, par moments, profondément inconfortable. Ce
fut une production qui a fait rire le public, même quand il

https://www.classiquenews.com/critique-opera-cardiff-welsh-national-opera-welsh-millenium-center-le-2-octobre-2025-bernstein-candide-e-lyon-s-mafi-a-j-payne-james-bonas-ryan-mcadams/
https://www.classiquenews.com/critique-opera-cardiff-welsh-national-opera-welsh-millenium-center-le-2-octobre-2025-bernstein-candide-e-lyon-s-mafi-a-j-payne-james-bonas-ryan-mcadams/


grimaçait – sans jamais perdre de vue l’absurdité fondamentale
de l’existence humaine.

Au cœur de ce Candide se trouve une distribution puissante,
chacune  et  chacun  apportant  une  singularité  à  son  rôle.
L’interprétation du personnage éponyme par Ed Lyon est d’une
justesse absolue : chaleureuse, sincère, et suggérant avec
subtilité  la  montée  du  cynisme  du  personnage.  Sa  voix  de
ténor, pleine de couleurs et d’émotion, capture parfaitement
l’arc du parcours de Candide, depuis son idéalisme ingénu
jusqu’à  sa  vision  plus  désenchantée  du  monde.  Cunégonde,
incarnée  par  Soraya  Mafi,  est  une  autre  prouesse.  Sa
performance  fut  à  la  fois  éblouissante  et  profondément
comique, son interprétation de « Glitter and Be Gay » comptant
parmi  les  moments  les  plus  palpitants  de  la  soirée.  Sa
coloratura  est  impeccable,  son  sens  du  timing  comique
irréprochable, et sa capacité à dominer la scène est tout
simplement spectaculaire. Par ailleurs, Amy J. Payne, dans le
rôle de la Vieille Dame, lui a pratiquement volé la vedette.
Sa riche voix de mezzo-soprano, alliée à un talent comique
impeccable, ont fait de son interprétation un tour de force à
la fois vocal et théâtral.

Les  rôles  secondaires  étaient  tout  aussi  solides,  avec
Paquette (Francesca Saracino) apportant un charme espiègle et
Maximilian  (Jack  Holton)  injectant  une  dose  irrésistible
d’humour glorieusement vaniteux. Si l’humour un peu camp frise
parfois les sensibilités contemporaines, il ne fait qu’ajouter
à l’atmosphère enjouée et hilarante de la production. Aled
Hall et Alun Rhys-Jenkins complètent l’ensemble avec de belles
performances dans des rôles plus petits, prouvant qu’ici, rien
n’est de simple remplissage.

Rakie Ayola, dans le double rôle de Pangloss et du Narrateur,
a assuré la cohérence de l’ensemble. Son jeu malicieux et sa
maîtrise  vocale  aisée  en  font  l’une  des  figures  les  plus
magnétiques de la production, alliant esprit et chaleur tandis
qu’il  guide  le  public  à  travers  le  parcours  absurde  de



Candide. Et il y a bien sûr le Chœur du WNO, qui livre une
performance sublime, presque fuguée dans le finale « Make Our
Garden Grow ». Cet hymne à l’espoir, la résilience et la
survie,  semble  plus  poignant  que  jamais,  alors  que  notre
monde, à l’instar du voyage de Candide, semble se précipiter
toujours plus loin dans le chaos.

Le  metteur  en  scène  James  Bonas  a  habilement  contourné
certaines des difficultés traditionnelles que pose Candide,
notamment  ses  lieux  changeants  et  ses  tons  extrêmement
variables, en ayant recours aux projections animées créées par
le Français Grégoire Pont. Ces animations pleines d’esprit et
naïves – évoquant des dessins à la craie – ont ajouté une
couche  supplémentaire  de  charme  et  de  clarté  au  récit
chaotique.  Loin  de  détourner  l’attention  de  l’action,  les
projections ont servi de complément visuel parfait à l’élan
implacable et à l’humour cinglant de l’œuvre.

La chorégraphie, conçue par Ewan Jones, a maintenu le rythme
avec une énergie juvénile et un sens du comique parfaitement
exécuté.  Les  danseurs  de  l’ensemble,  qui  aident  à  faire
avancer l’histoire, ajoutent une physicalité qui amplifie la
vitalité  contagieuse  du  spectacle.  Chaque  instant
de Candide semblait faire partie d’un spectacle enivrant et
plus grand que nature, soutenu par un sens du jeu et de
l’invention.

Malgré les coupes budgétaires qui affectent le WNO, ce Candide
transcende les défis, prouvant que même par temps difficiles,
la compagnie galloise peut offrir des productions d’une réelle
substance et d’une grande joie. Le résultat est un spectacle
qui  non  seulement  divertit,  mais  donne  aussi  au  public
beaucoup à méditer : une joyeuse épopée débordante, doublé
d’un commentaire social acéré.

 

 



______________________________

CRITIQUE, opéra. CARDIFF, Welsh National Opera (Welsh
Millenium Center), le 2 octobre 2025. BERNSTEIN : Candide. E.
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CRITIQUE,  opéra.  TOULOUSE,
Théâtre  du  Capitole,  le  30
septembre  2025.  MASSENET  :
Thaïs. R. Willis-Sorensen, T.
Christoyannis,  Jean-François
Borras…. Stefano Poda / Hervé
Niquet

Thaïs est un opéra de Jules Massenet dont presque
tout le monde connaît le nom (sa célèbre

méditation) mais que peu de gens ont vu sur scène.
En soi, voir Thaïs est donc un événement. On n’en
voudra donc pas à Christophe Ghristi d’avoir fait

venir la vieille production de Stefano Poda, créée
en 2008 à Turin. Nous passerons rapidement sur
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cette production a été vue mainte fois en Europe.
Poda nous impose une vision lourde, prétentieuse
et vulgaire. Nous connaissons son travail plus

récent au Théâtre du Capitole avec des résultats
variés dans Ariane et Barbe Bleu, Rusalka, et

Nabucco. Avec cette Thaïs, nous retrouvons bien
des défauts liés à sa conception totalitaire des
choses. Poda assure en effet décors, costumes,
chorégraphie, lumières et mise en scène ! Tout

cela est évidemment bien trop pour un seul homme
qui ne peut avoir tous les talents nécessaires. Il

nous faut subir un plateau surchargé en
permanence, et devons renoncer à tout

orientalisme, à toute élégance…
 

Côté musique, c’est heureusement tout autre chose. Dans la
fosse,  l’Orchestre  national  du  Capitole  de  Toulouse  est
brillant : couleurs, nuances et phrasés sont superbes. Hervé
Niquet à la direction est très engagé. Il dit tout le texte
pour lui-même et prend un plaisir évident à diriger cette
vaste partition. Il joue le jeu d’étirer le tempo en début
d’ouvrage, laissant à une certaine lourdeur de la partition le
temps de s’installer pour gagner en intensité et en drame à
l’acte deux et surtout au trois. Cette direction à la fois
dramatique et hédoniste nous permet de déguster l’orchestre
riche  et  parfois  surprenant  de  Massenet.  Les  chœurs  sont
excellents et bien caractérisés à chaque instant.

La distribution rassemblée par Christophe Ghristi est – comme
nous en avons l’habitude – parfaitement choisie ,jusque dans
les moindres rôles. La cantatrice américaine Rachel Willis-
Sorensen fait une prise de rôle extraordinaire. L’aisance que
son interprétation nous offre est confondante quand on sait la
difficulté du rôle. Elle l’aborde avec franchise et éclat.
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Cette grande voix, large et très riche en harmoniques sur
toute la tessiture est un atout. Le chant généreux, avec aigus
dardés forte, planant lors des pianissimi, un grave sensuel,
un medium très beau et solide sont un véritable régal pour le
public. Cette générosité vocale, assez inhabituelle dans ce
rôle,  souvent  distribué  à  des  voix  plus  légères,  donne
beaucoup de profondeur au personnage de la courtisane devenant
Sainte.  Sa  diction  française  est  très  compréhensible.  Sa
beauté physique, son port altier associé à la splendeur de la
voix rendent sa Thaïs irrésistible. 

Son contradicteur, le moine cénobite Athanaël, est campé par
le  baryton  d’origine  hellénique  Tassis  Christoyannis.  Le
personnage est monolithique. L’acteur est livré à lui-même et
le personnage arrive à exister malgré cet handicap. Toutefois
le personnage est trop figé dans son côté austère, et ne peut
développer la séduction sulfureuse de timbre et de rhétorique
que l’on peut attendre de ce personnage. Le sens du phrasé est
parfait, le texte compris est distillé avec art. La bataille
théologique entre le moine et la courtisane est terrible avec
deux voix et deux tempéraments très forts. Pourtant avec une
voix moins large que celle de sa Thaïs, il sera en difficulté
face au torrent vocal de la soprano. Alors que son personnage
est puissant dans l’affrontement, il est  moins crédible dans
le basculement final. La scène de l’oasis restera dans les
mémoires comme un moment d’anthologie.

Jean-François Borras ne fait  qu’une bouchée du rôle de Nicias
vocalement (quel timbre splendide !) que scéniquement, avec
une très belle présence. En Palémon, Frédéric Caton chante à
merveille sa partie et campe un personnage noble et fort. Les
deux  belles  Crobyle  et  Myrtale  respectivement  Thaïs  Raï-
Westphal et Floriane Hassler sont absolument merveilleuses.
Timbres pleins et assortis, belle présence scénique et vocale,
elles ont les costumes les plus seyants de la production.
Leurs moments de duos sont très beaux et dans le quatuor avec
Nicias  et  Athanaël  elles  tiennent  leurs  parties  à  la



perfection.  Tant  la  voix  agile  et  fraîche  de  Thaïs  Raï-
Westphal que la voix veloutée et chaude de Floriane Hassler
nous  enchantent.  La  Charmeuse  de  Marie-Eve  Munger  est
parfaite, belle voix et présence engagée. L’Albine de Svetlana
Lifar,  en  peu  de  notes,  arrive  à  proposer  une  présence
attachante. Hazar Mursitpinar, Hun Kim et Alfredo Poesina,
issus  du  chœur,  sont  parfaits  dans  leurs  courtes
interventions.

Diffusée sur Radio Classique le 25 octobre, il sera possible
de déguster le meilleur de cette  Thaïs capitoline : la beauté
de la partition de Massenet dans une interprétation vibrante
dirigée par Hervé Niquet – et surtout dans une distribution
idéale avec une prise de rôle majeure pour Rachel Willis-
Sorensen !

 

______________________________________

CRITIQUE, opéra. TOULOUSE, Théâtre du Capitole, le 30
septembre 2025. MASSENET : Thaïs. R. Willis-Sorensen, T.

Christoyannis, Jean-François Borras…. Stefano Poda / Hervé
Niquet. Crédit photographique (c) Mirco Magliocca
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Millenium  Center),  le  28
septembre  2025.  PUCCINI  :
Tosca. N. Romaniw, A. Presno,
D.  Solari…  Edward  Dick  /
Gergely Madaras

Le financement public du Welsh National Opera
(Cardiff) a entraîné des réductions d’effectifs

douloureuses, avec une diminution des musiciens de
l’orchestre et des membres du chœur, ainsi que la
perte de plusieurs dates de tournée. Pour cette

ouverture de saison, cette Tosca de Giacomo
Pucccini avec un orchestre réduit – dans une

production datant de 2018 et empruntée à l’Opera
North – n’avait donc pas toutes les apparences

d’un événement des plus palpitants. Pourtant, la
représentation du samedi après-midi au Wales

Millenium Center fut un moment glorieux
littéralement ovationné le public gallois,

pourtant habituellement plus réservé, au baisser
de rideau.

 

Il est peu probable que cela soit dû à la production elle-
même. La production d’Edward Dick, créée à Leeds, repose sur
deux  idées  principales  :  celle  que  le  drame  peut  être
transposé  à  l’époque  d’une  sorte  de  régime  autocratique
contemporain, et celle que le décor de Tom Scutt doit être
dominé  par  un  dôme,  certes  beau,  semblable  au  Panthéon  à
Paris. La première idée implique des hommes de main avec des

https://www.classiquenews.com/critique-opera-cardiff-welsh-national-opera-wales-millienium-center-le-28-septembre-2025-puccini-tosca-n-romaniw-a-presno-d-solari-edward-dick-gergely-madaras/
https://www.classiquenews.com/critique-opera-cardiff-welsh-national-opera-wales-millienium-center-le-28-septembre-2025-puccini-tosca-n-romaniw-a-presno-d-solari-edward-dick-gergely-madaras/
https://www.classiquenews.com/critique-opera-cardiff-welsh-national-opera-wales-millienium-center-le-28-septembre-2025-puccini-tosca-n-romaniw-a-presno-d-solari-edward-dick-gergely-madaras/
https://www.classiquenews.com/critique-opera-cardiff-welsh-national-opera-wales-millienium-center-le-28-septembre-2025-puccini-tosca-n-romaniw-a-presno-d-solari-edward-dick-gergely-madaras/
https://www.classiquenews.com/critique-opera-cardiff-welsh-national-opera-wales-millienium-center-le-28-septembre-2025-puccini-tosca-n-romaniw-a-presno-d-solari-edward-dick-gergely-madaras/


mitraillettes, parlant au téléphone portable, Tosca regardant
Cavaradossi se faire torturer sur l’ordinateur portable de
Scarpia, quand les fidèles qui affluent pour le Te Deum du
premier acte s’avère un groupe hétéroclite de fashionistas
habillé de façon tape-à-l’œil et agitant des drapeaux dorés.
C’est  par  le  dôme  que  le  prisonnier  politique  Angelotti
descend en rappel à l’ouverture de l’opéra, et c’est par là
que Tosca se jette vers la mort dans la scène finale. Pour une
raison quelconque, ce dôme se retrouve déplacé dans le bureau
/ salle de torture de Scarpia, puis à l’arrière des remparts
du château Saint-Ange. De même, les rangées de bougies de
l’église restent en place tout au long des trois actes, un
enfant de chœur les allumant pour l’acte trois.

Mais ce furent le chant, la musique et le jeu des acteurs qui
furent électrisants, profondément émouvants et qui, je crois,
ont tant ravi le public. La représentation tournait autour de
la Tosca finement ciselée et interprétée de manière impeccable
par Natalya Romaniw. Avoir suivi la carrière de la soprano
Natalya, née à Swansea tout proche de là, et la voir et
l’entendre être autant appréciée sur sa terre natale, fut un
moment réconfortant. Elle avait déjà brillé in loco dans Il
Trittico l’année dernière, mais c’est en Tosca qu’elle s’est
fait un nom international, et c’est dans ce rôle qu’elle fera
ses débuts à Glyndebourne en 2026. Son chant gagne en beauté
et en richesse, chaque mot et chaque note méritant d’être
savourés. Ce qui est aussi captivant, c’est la façon dont elle
habite son personnage et, dans cette mise en scène,  évolue au
fur et à mesure que les horreurs de sa situation deviennent de
plus en plus insupportables. Elle passe de la femme jalouse,
mais  douce  et  innocente,  à  une  tueuse  crachant  sa  haine
lorsque Scarpia l’a poussée à bout, puis rejoint Cavaradossi
en révolutionnaire avant son funeste acte final, où les deux
héros se tiennent la main et lèvent tous deux le poing en
signe de salut. 

Le Cavaradossi d’Andrés Presno a gagné en puissance au fil de



l’après-midi, avec un chant audacieux et éclatant, culminant
dans  un  déchirant  «  E  lucevan  le  stelle  ».  Sur  le  plan
dramatique,  il  a  parfaitement  réussi  la  transformation  de
l’artiste  idéaliste  du  premier  acte  en  épave  torturée  et
désespérée  du  troisième  acte.  Cependant,  l’utilisation  de
l’ordinateur portable et la mise en scène de l’acte II ont nui
à l’efficacité de la torture hors scène imaginée par Puccini.
Ce deuxième acte était de nouveau dominé par ce dôme, mais
aussi par un lit à quatre colonnes disgracieux qui, à un
moment donné, a semblé devenir un ring de lutte entre Scarpia
et Tosca, et sur lequel il trouve finalement son châtiment.

Le personnage de Scarpia, chanté par le baryton argentin Dario
Solari, était fascinant, comme sa façon, à la fin de l’acte I,
de se prendre la tête dans les mains, et comme plongé dans une
sorte de transe religioso-sexuelle, pour un effet glaçant !
Dans  le  second  acte,  il  filme  Tosca  avec  son  téléphone
portable alors qu’elle est en proie à une agonie émotionnelle
en chantant « Vissi d’arte ». On peut l’imaginer revisionnant
la vidéo plus tard. Son chant est plus beau que le Scarpia
menaçant auquel nous sommes habitués, et lorsque Tosca semble
presque  succomber  à  son  charme  feint  (lui  étreignant  les
jambes) vers la fin de l’acte I, on comprend pourquoi.

La production a aussi laissé de l’espace aux rôles secondaires
pour briller, que ce soit le Spoletta d’Alun Rhys-Jenkins ou
le Sacristain de Ross Fettes. Si le rôle du Jeune Berger de
Max Fokkens est court, il l’a magnifiquement chanté et l’image
du garçon assis dans l’ouverture du dôme au début de l’acte
III était exquise. C’est aussi d’autant plus poignant que
c’est de là que Tosca tombera pour trouver la mort.

Que  le  chef  d’orchestre  Hongrois  Gergely  Madaras  et  les
musiciens malmenés de l’Orchestre du WNO aient produit une
après-midi  de  musique  aussi  envoûtante  tient  d’un  petit
miracle ou, plus exactement, est un témoignage de leur art et
de leur métier. Le public a quitté le Wales Millenium Center
enthousiasmé, porté par un chant, un jeu et une musicalité qui



rendent le Welsh National Opera si important à Cardiff et pour
tout  le  Pays  de  Galles.  Mais  en  définitive,  cette
représentation  valait  surtout  pour  la  prestation  de  Mme
Romaniw…

 

 

_____________________________

CRITIQUE, opéra. CARDIFF, Welsh National Opera (Wales
Millenium Center), le 28 septembre 2025. PUCCINI : Tosca. N.
Romaniw, A. Presno, D. Solari… Edward Dick / Gergely Madaras.
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I.  d’Arcangelo…  Stefan
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Herheim / Speranza Scappucci

On ne peut que saluer l’initiative de la Royal
Opera House de Londres de programmer une œuvre

aussi rare que Les Vêpres siciliennes, grand opéra
en cinq actes en français d’une rare fascination
musicale, dans laquelle Giuseppe Verdi soumet son

art à de nouvelles formes d’écriture musicale.
Berlioz lui-même n’a jamais caché son admiration
pour cette œuvre dont l’intensité pénétrante de

l’expression mélodique l’a d’emblée saisi : « La
variété somptueuse, la sobriété savante de

l’instrumentation, l’ampleur, la poétique sonorité
des morceaux d’ensemble, le chaud coloré qu’on

voit partout briller, cette force passionnée mais
lente à se déployer qui forme l’un des traits
caractéristiques de Verdi, donnent à l’œuvre

entière une empreinte de grandeur, une sorte de
majesté souveraine« . On ne peut guère trouver de

descriptif plus juste pour caractériser Les Vêpres
Siciliennes, qui n’a toutefois (suprême injustice

!), jamais occupé une place comparable à celle des
autres compositions de Verdi.

 

Il est donc particulièrement heureux de la retrouver en tête
de programmation de la saison de la Royal Opera House dans une
proposition  scénique  originale.  La  production  de  Stefan
Herheim – créée in loco en 2013 – est aujourd’hui reprise par
Dan Dooner, fait montre d’une certaine audace théâtrale en
situant l’œuvre non pas dans la Sicile du XIIIe siècle, mais
dans la Salle Le Pelletier (c’est à dire – à l’époque –
l’Opéra  de  Paris…),  au  moment  même  de  sa  création.  Les
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boulevardiers  et  voyous  balzaciens,  représentant  le  Paris
populaire  et  pittoresque,  se  mêlent  aux  répétitions  du
spectacle  et  à  celles  du  corps  des  ballerines  dont  les
postures  rappellent  les  peintures  de  Degas.  La  danse  est
d’ailleurs  omniprésente  comme  si  l’on  cherchait  ici  à
compenser la coupe du ballet de trente minutes de l’œuvre de
Verdi. Ainsi, deux mondes, celui de l’intrigue originelle et
celui  du  backstage  artistique,  s’entremêlent  et  rendent
parfois difficile la compréhension des ressorts dramatiques de
l’intrigue. A l’intérêt succède parfois ici la perplexité dans
l’esprit du spectateur.

Avec une nouvelle distribution de rôles principaux, Joyce El-
Khoury, en Hélène, excelle vocalement dans les duos intimistes
avec son amant Henri, notamment au quatrième acte où elle
donne le plein potentiel de son talent. Mais elle ne se montre
que par intermittence à l’aise dans les passages les plus
exigeants du rôle. Rappelons toutefois, à sa décharge, qu’elle
a dû remplacer Marina Rebeka peu de temps avant la première
initialement titulaire du rôle. L’excellent ténor ukrainien
Valentyn Dytiuk, à la diction impeccable, apporte fougue et
brillant à tous les moments forts d’Henri. Le baryton-basse
britannique Quinn Kelsey fait montre d’une noblesse rare dans
le rôle de Montfort. En proie à des conflits intérieurs, il
explore avec brio la relation père-fils dans une intériorité
sombre presque douloureuse, le tout dans un chant tout en
nuances  et  magnifiquement  expressif.  Quant  à  la  basse
italienne Ildebrando D’Arcangelo, fidèle à lui- même, en mode
Etna  en  éruption,  il  délivre  un  «  Et  toi,  Palerme  »
fortississimo.  Or,  cet  air,  le  plus  célèbre  de  l’œuvre
requiert tout un jeu de nuances en clair-obscur qu’il ne nous
a pas été donné d’entendre ici. Le chanteur passe à côté de
son sujet vocalement mais également scéniquement. Rappelons
que dans la conception de Herheim, Procida est à la fois
patriote  sicilien  implacable  et  maître  de  ballet  parisien
dandy requérant tant énergie que (et surtout), subtilité et
élégance.



Dans la fosse, Speranza Scappucci, cheffe d’orchestre invitée
de la Royal Opera House, nous offre un récit rythmé, laissant
s’épanouir les explorations rythmiques et tonales de Verdi,
saisissant à merveille les infinies couleurs de la partition.
On peut toutefois regretter que cette lecture très fine manque
un  tantinet  d’amplitude  requise  dans  ce  répertoire
caractérisant cette « majesté souveraine » décrite par Berlioz
et qui emporte l’auditeur. Cette retenue dans l’emphase a
parfois rendu inaudible la musique face à la vague vocale du
plateau (solistes et chœur), notamment à la fin de l’acte III.
C’est toutefois dans un bel écrin orchestral que l’œuvre nous
a été donnée d’entendre à Londres, même si celle-ci aurait pu
briller d’autres feux, à l’aune par exemple d’un Levine au
disque.

 

 

___________________________

CRITIQUE, opéra. LONDRES, Royal Opera House, le 30 septembre
2025. VERDI : Les Vêpres Siciliennes. J. El- Khoury, V.Dytiuk,

Q. Kelsey, I. d’Arcangelo… Stefan Herheim / Speranza
Scappucci. Crédit Photo (c) ROH

 

 

CRITIQUE, Opéra. PARIS, Opéra
Comique,  le  26  septembre
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2025. OFFENBACH : Les Contes
d’Hoffmann.  M.  Spyres,  A.
Edris,  H.  Mas,  J-S.  Bou…
Lotte  de  Beer  /  Pierre
Dumoussaud

La très belle maison lyrique qu’est l’Opéra
Comique a ouvert, ce jeudi 26 septembre, sa saison

2025/2026 par l’un des grands classiques de son
répertoir : Les Contes d’Hoffmann de Jacques

Offenbach nous ont été offerts dans la version
présentée la saison dernière à Strasbourg, dans

l’excellente mise en scène de Lotte de Beer, avec
un plateau des plus réussis des plus grands

jusqu’aux plus petits rôles. Chose notable, la
version proposée par le directeur artistique de la
maison parisienne, Louis Langrée, est une version
“opéra-comique”, c’est-à-dire que les récitatifs
chantés sont remplacés par des dialogues parlés.

 

En effet, l’œuvre avait été conçue comme telle par Offenbach
avant  que  Guiraud,  qui  achèvera  l’œuvre  après  la  mort  du
compositeur,  n’en  fasse  une  version  “opéra”,  éditée  par
Choudens, et destinée à l’étranger où l’on chantait tout.
L’édition utilisée sur cette production est en grande partie
l’œuvre  du  musicologue  et  spécialiste  d’Offenbach  Jean-
Christophe Keck, qui dirige depuis 1999 l’édition critique
monumentale de l’œuvre du « Petit Mozart de Champs-Élysées »
(chez  Boosey  &  Hawkes).  On  apprend  dans  son  entretien
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transcrit  dans  le  programme  de  salle  que  la  version
“canonique” que nous écoutons depuis plus de cent ans est
celle de 1907 publiée par Choudens, alors augmentée de toutes
sortes d’ajouts apocryphes. Ici, son édition restitue – après
la découverte de nombreux manuscrits épars – ce qui semble
aujourd’hui être au plus près de la partition présentée lors
de la générale (avant que l’ancien directeur de la maison
Favart, Léon Carvalho, ne coupe l’acte de Venise).

Il faut tout d’abord souligner la grande intelligence de la
mise en scène de la directrice du Volksoper de Vienne. La
scène est divisée en deux : l’avant scène est laissée sans
décor  et  permet  aisément  à  Hoffman  et  à  la  muse  de
s’entretenir,  hors  des  quatre  contes.  L’arrière-scène  est
réservée  aux  lieux  où  prennent  vie  les  contes,  dans  une
perspective architecturale très raccourcie qui leur donne un
aspect très théâtral. Olympia est tour à tour une toute petite
poupée de quelques dizaines de centimètres, puis une immense
aux yeux d’émail animés avec humour qui ne rentrerait pas sur
le plateau si elle n’était pas assise. On ne découvre que lors
des saluts le mécanisme permettant de si rapides changements
de décor (mais nous ne vous en dirons pas plus là dessus !).
Pour  mettre  en  évidence  le  «  réalisme  fantasmagorique  »
d’Hoffmann la véritable chanteuse derrière l’automate en est
complètement  détachée  mais  personne  ne  semble  la  voir,
obnubilé par ces poupées tantôt grandes tantôt petites. Durant
tout l’opéra les meubles varient également de taille, donnant
aux  mondes  des  contes  des  allures  d’Alice  au  pays  des
merveilles. L’acte d’Antonia se passe au milieu de tableaux
noirs desquels surgit de diabolique Miracle (J-S. Bou). Effet
très réussi à la fin de l’acte, Antonia meurt engloutie dans
le  plus  grand  des  tableaux,  tirée  par  sa  mère  (M-A.
Todorovitch). Pour l’acte de Giulietta, c’est tout le chœur
qui se fait le reflet volé d’Hoffmann, semblablement habillé.
Bref,  tout  sert  la  lisibilité  du  livret  sans  pour  autant
tomber dans une facilité au pied de la lettre.



 

 

Pour servir cette mise en scène de qualité, Héloïse Mas (la
Muse, Nicklausse) est une actrice incomparable, à la fois
expressive et naturelle, drôle sans burlesque ni vulgarité.
Ses  capacités  théâtrales  sont  poussées  jusqu’à  une
expressivité corporelle rare et juste. Et bien au-delà de
cette aisance théâtrale, son chant est des plus justes tant
par la perfection de la diction que par la chaleur de sa voix
à  tous  les  endroits  de  sa  tessiture  et  dans  toutes  les
couleurs qu’elle veut y mettre. Elle était sans conteste la
reine de cette soirée et nous espérons que ce premier grand
rôle dans une grande maison parisienne est le début d’une
longue suite.

Dans le rôle-titre nous retrouvons un grand habitué de la
maison Favart, le ténor américain Michael Spyres, sûrement un
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des meilleurs interprètes de ce rôle (et de bien d’autres
d’ailleurs). Son naturel et son aisance sont une inépuisable
source d’admiration. De plus ses rares qualités de baryténor
lui donnent une puissance peu commune dans les graves et les
médiums. Lors des dialogues parlés, une légère pointe d’accent
(professionnellement gommée dans le chant) lui donne un charme
tout particulier, comme si Hoffmann était un écrivain arrivé
d’Allemagne à Paris.

Il est très heureux pour la soprano Amina Edris que l’acte de
Venise ait été conservé car c’est là qu’elle fut la meilleure.
En effet la tessiture y est plus centrale et l’écriture plus
lyrique que dans les actes précédents, particulièrement celui
d’Antonia où le célèbre air « Les Oiseaux dans la charmille »
est d’ailleurs transposé, semble-t-il, une tierce plus bas.
Encore heureux d’ailleurs, car ses suraigus sont fragiles et
criards. La diction s’avère par ailleurs très approximative,
et  la  couleur  de  voix  très  (trop)  lyrique  pour  un  tel
répertoire  (surtout  dans  une  version  opéra-comique).  La
présence scénique est assez bonne, sans égaler celle du reste
du plateau.

Le baryton Jean-Sébastien Bou est un parfait Diable ! La voix
est très accrochée, timbrée, énergique et précise, la présence
scénique glaçante et juste. Raphaël Brémard est un formidable
ténor  bouffe,  qui  chante  les  rôles  faussement  faciles
d’Andrès,  Cochenille,  Frantz  et  Pitichinaccio.  Son  air  de
Frantz est d’ailleurs particulièrement remarquable. Sa voix a
les mêmes qualités que celle de J-S. Bou, une nasalité de
théâtre  (car  on  sait  qu’il  peut  être  aussi  très  rond  et
lyrique), précise et à la diction acérée. Autre ténor, Mathieu
Justine (Nathanaël, Spalanzani, Capitaine des Sbires), est de
loin  le  plus  gracieux  du  plateau.  Son  timbre  est  très
agréable, sa diction toujours claire, sans avoir à la forcer
et  il  possède  une  certaine  aisance  scénique.  Matthieu
Walendzik (Schlemil, Herman), ancien membre de l’Académie de
l’Opéra-Comique, rayonne comme il l’a maintenant souvent fait



sur le plateau de cette belle maison. Si ses interventions ne
sont pas fréquentes dans cette œuvre, il est toujours très
juste.  Sa  technique  très  précise  accroche  agréablement
l’oreille et il est également un excellent acteur. Nicolas
Cavallier,  dans  les  rôles  de  Crespel  et  Luther,  remplit
impeccablement son office. Enfin, dans le rôle de la voix de
la mère, Marie-Ange Todorovitch continue de nous émouvoir par
la chaleur de sa voix. De son côté, le Chœur Aedes – placé
sous  la  direction  de  Mathieu  Romano  –  est  tout  à  fait
excellent,  toujours  expressif  et  coloré.  Particulièrement
touchant  dans  l’épilogue,  il  nous  met  dans  un  état
d’émerveillement avec le chœur final, ôde à l’amour et aux
larmes.

Malheureusement, la direction et l’orchestre ne seront pas à
la hauteur des éloges distribués plu haut. Le chef Français
Pierre Dumoussaud – qui pourtant dirige beaucoup d’opéras –
semblait  avoir  des  difficultés  à  écouter  l’intégralité  du
plateau  (il  est  peu  probable  que  les  nombreux  décalages
survenus avec des chanteurs différents soient à chaque fois de
la responsabilité de ceux-ci…). Sous sa baguette, l’Orchestre
Philharmonique de Strasbourg manque cruellement de finesse. La
barcarolle est expédiée, les quelques mesures d’ouverture sont
écrasées et les solistes mollement soutenus.

L’Opéra  Comique  ouvre  donc  sa  saison  avec  une  version
rafraîchie d’une des œuvres les plus jouées du répertoire –
qui aurait frôlé la perfection avec une direction musicale
plus soignée…

 

 

__________________________________

CRITIQUE, Opéra. PARIS, Opéra Comique, le 25 septembre 2025.
OFFENBACH : Les contes d’Hoffmann. M. Spyres, A. Edris, H.



Mas, J-S. Bou… Lotte de Beer / Pierre Dumoussaud. Crédit
photographique © Stefan Brion

 

CRITIQUE,  opéra.  PARIS,
Palais  Garnier,  le  24
septembre  2025.  HAENDEL:
Ariodante.  C.  Molinari,  J.
Stucker,  S.  Devieilhe  C.
Dumaux…  Robert  Carsen  /
Raphaël Pichon

Pour lancer la saison 25/26 de l’Opéra national de
Paris, les splendeurs mordorées du Palais Garnier

ont accueilli la reprise de la production 2023
d’Ariodante de G. F. Haendel. Oeuvre de maturité
du Caro Sassone, Ariodante s’inspire directement

d’un épisode du Roland Furieux de Ludovico
Ariosto. Créé en 1735 dans un contexte de

concurrence acerbe avec l’Opera of Nobility et ses
Hasse, Porpora et Farinelli, Ariodante dépeint
dans une Ecosse médiévale, une intrigue à la

palette gothique étonnante. Si le livret d’Antonio
Salvi puise son langage dans la féérie renaissante
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on a l’impression d’une dramaturgie
shakespearienne voire Sturm und Drang.  En effet

l’Ecosse de Salvi montre à la fois des instants de
grande passion mais aussi une contemplation d’une

nature sauvage et omniprésente dans les moments de
désespoir. Händel adapte une version du livret qui

donne libre cours à cet aspect solitaire et
mélancolique, certaines de ses plus grandes pages

sont dévolues à la méditation poétique et
déchirante d’Ariodante. Contrairement à ses
contemporains tels Pollarolo, Sarro ou même
Vivaldi, la version de Haendel regarde avec
modernité et dépouillement un avenir qui se

concrétisera chez Mayr et même Méhul ! 
 

Comme certaines partitions merveilleuses de cette période de
la carrière de Haendel, Ariodante n’aura pas le succès mérité.
Malgré une distribution de grande qualité, la pression infâme
de  la  concurrence  Farinellienne  et  commerciale  de  l’opéra
concurrent  draineront  le  public  vers  la  maison  rivale  de
Covent Garden. Sic transit opera mundi ? – Même au XXIème
siècle il suffit d’un nom dans le vent pour que la bourrasque
emporte le plus belles frondaisons et abatte les grands chênes
dans un vacarme assourdissant. 

Heureusement que le destin d’Ariodante n’a pas cédé face à
l’injustice de la postérité et que la partition est désormais
reprise  régulièrement  et  enregistrée  avec  des  solistes  et
ensembles  qui  ont  fait  honneur  à  l’écriture  inventive  du
maître  de  Halle.  Parce  qu’il  faut  dire  qu’en  matière
d’interprétation la musique de Haendel nous semble déjà un
poncif baroque aisément abordé, alors qu’il n’en est guère.
L’écriture  haendelienne  a  été  profondément  louée  par  des
compositeurs tels que Mozart, Schumann ou Beethoven pour ne



citer qu’eux. Tous s’accordent à dire que Haendel était un
maître absolu dans les « effets », c’est à dire dans la
transcription  musicale  des  émotions,  du  théâtre  et  de  la
subtilité  dramatique.  Ariodante  n’en  manque  pas,  c’est  un
drame au sens le plus pur du terme. Tout comme Rodelinda,
Floridante,  Arminio,  Siroe,  Radamisto  ou  Tolomeo,  Haendel
utilise  les  couleurs  les  plus  sombres  de  sa  palette  pour
souligner les émotions et les épreuves dans un univers aux
prises avec une nuit sans fin où seul l’espoir final sauve un
héros aux prises avec sa morale et ses tourments. 

Ce soir dans l’univers tamisé et feutré du grandiose Palais
Garnier tout nous promettait une soirée où le drame allait
dérouler sa traîne avec faste et émerveillement. Un plateau
vocal d’un équilibre bouleversant, une mise en scène inventive
et l’entrée en fosse d’un chef et son ensemble parmi les plus
célébrés  de  la  nouvelle  génération.  Cependant,  plusieurs
accrocs ont terni cette soirée dont certaines promesses n’ont
ouvert que sur la vacuité et une interprétation en grisaille. 

Robert Carsen a proposé une adaptation rien de moins qu’à
Balmoral,  la  résidence  écossaise  de  la  famille  royale
britannique. Eussions-nous souhaité qu’il ait été davantage
influencé par les récits touchants de la reine Victoria plutôt
que par une glose caricaturale de la série The Crown avec
force tabloïds et sensationnalisme à l’appui. Ce qui convenait
tout à fait à Semele du même Haendel, dans Ariodante semble
factice  en  surjouant  d’un  humour  déplacé  dans  certaines
caractérisations. Or tout n’était pas dépourvu d’à propos. Le
bal de l’Acte I reconstitue quasi à l’identique les réels et
les gigues des traditionnels bals des gillies était tout à
fait réussi, ainsi que l’ambiance surannée des traditions des
« royals » en goguette. Nous regrettons toutefois une sorte de
verticalité du décor, pratiquement rien en rapport à cette
nature indomptée qui va être le témoin du drame. Aussi nous
sommes perplexes face à la fâcheuse habitude de faire que les
solistes se traînent par terre pour simuler le désespoir ou la



dépression. Malgré ces quelques réserves, globalement la mise
en  scène  de  Robert  Carsen  ne  manque  pas  de  panache  et
d’intérêt.  La  scène  des  songes  funestes  et  des  songes
agréables  qui  clôt  le  deuxième  acte  est  particulièrement
réussie  avec  quelques  accessoires  et  une  écriture
chorégraphique rappelant les plus beaux moments de la Rusalka
que Carsen a signé pour l’Opéra national de Paris naguère. 

L’Ensemble Pygmalion est un orchestre et un ensemble vocal
intégré par des musiciennes, musiciens et artistes des chœurs
parmi les meilleurs du secteur des musiques de patrimoine.
Chaque pupitre brille par la qualité de ses interprètes, on
sent une énergie aguerrie et une expérience qui n’a rien à
démontrer  sauf  l’immense  désir  de  rendre  justice  aux
partitions où ces artistes s’engagent. Mentionnons notamment
la  justesse  des  cordes  menées  par  Louis  Creac’h,  Ravenna
Lipchik, Marta Paramo et Antoine Touche. De même, ajoutons une
mention spéciale aux fabuleux bassons d’Evolène Kiener, Javier
Zafra et Josep Casadella dont la voix puissante a déchiré le
silence telle un cri du coeur dans « Scherza infida« . Et que
dire du continuo formidable et alerte de Pierre Gallon dans
les récits!

Las  !  Cet  orchestre  composé  par  la  fine  fleur  des
instrumentistes a manqué cruellement d’une direction. Célébré
comme un des meilleurs chefs de sa génération, Maestro Pichon
a sans doute créé un langage propre dans les œuvres sacrées de
Johann Sebastian Bach ou dans ses réalisations Mozartiennes.
Or, dans sa première incursion dans un opéra de Haendel, le
résultat  reste  confus  et  insuffisant.  Nous  remarquons  un
enthousiasme affiché dans la battue, cependant une retenue
volontaire et incompréhensible dans une telle musique ne nous
semble pas une « idée » mais une faute. Haendel a fourni un
matériau musical riche en situations, bouleversant dans les
conflits et le dramatisme. Raphaël Pichon se contente de polir
un diamant déjà taillé et serti de merveilles, sa direction
rejette les contrastes et la dynamique opératique de l’œuvre



en souffre, tout devient très « élégant » mais atrocement
ennuyeux. Haendel et son Ariodante méritent bien mieux qu’une
copie de bon élève, nous attendions bien plus d’un chef dont
la créativité enthousiasme son public. En revanche, Raphaël
Pichon veille toujours à une balance parfaite entre la fosse
et la scène, malgré la fadeur de sa direction, les solistes
semblent tout à fait à l’aise et dans une grande liberté
d’interprétation. 

Cette production est portée par un plateau vocal de haut vol.
Jacquelyn Stucker en Ginevra/Kate Middleton, ne cesse pas de
nous éblouir avec un timbre riche et agile que nous avions
déjà  remarqué  lors  de  l’Exterminating  Angel  à  l’Opéra
Bastille, son jeu est juste et remarquable dans la monumentale
et déchirante fin de l’Acte II. Avec un talent équivalent,
Cecilia Molinari campe un Ariodante avec toute une énergie non
démunie d’une richesse musicale essentielle à ce rôle conçu
pour le redoutable Carestini. Cependant Mlle Molinari parfois
paraît gauche dans le jeu mais c’est sans doute dû à la mise
en scène quelque peu statique pour le rôle titre. 

L’incomparable Sabine Devieilhe est une Dalinda de légende,
jamais ce rôle conçu pour l’iconique Cecilia Young-Arne n’a
été  interprété  avec  une  telle  justesse  tant  vocale
qu’histrionique. De même le Lurcanio de Ru Charlesworth est
stylistiquement  et  théâtralement  parfait.  La  voix  de  M.
Charlesworth  est  ciselée  avec  raffinement  tant  dans
l’élégiaque  «  Del  mio  sol  vezzosi  rai  »  que  dans  les
coloratures redoutables. Inénarrable en Polinesso, Christophe
Dumaux  semble  un  prince  Andrew  mâtiné  de  l’impertinence
grivoise  d’un  Billy  Connolly.  La  voix  est  précise  et
fabuleusement  agile  pour  une  telle  incarnation,  un  grand
moment  de  musique  et  de  théâtre.  Luca  Tittoto  campe  sa
gracieuse majesté le roi Duncano avec force tweed et vestes
Prince de Galles, malgré une affabilité affichée, Luca Tittoto
ne démérite pas du tout dans ses airs et nous propose une
incarnation splendide d’un rôle trop souvent hiératique. 



Ariodante, héros chevaleresque baroque porte en oriflamme la
morale  du  «  vincer  se  stesso«  .  Pourrait-on,  au-delà  des
propositions inégales de cette soirée se « vaincre soi-même »
et s’attacher aux réelles beautés de cette production? A la
fin, c’est le propre du spectacle vivant que de nous faire
communier dans l’émotion et ses mille et une nuances et non
pas dans la froide perfection qui flatte et rassure mais ne
séduit jamais.

 

 

____________________________________________

CRITIQUE, opéra. PARIS, Palais Garnier, le 24 septembre 2025.
HAENDEL: Ariodante. C. Molinari, J. Stucker, S. Devieilhle C.
Dumaux… Robert Carsen / Raphaël Pichon. Crédit photographique

(c) OnP

 

 

CRITIQUE, opéra. PARIS, Opéra
Bastille,  le  24  septembre
2025.  VERDI  :  Aïda.  S.
Hernandez, E. M. Hubeaux, P.
Beczala, R. Burdenko… Shirin
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Neshat / Michele Mariotti

Formidable Aïda à la Bastille ! Mais une Aïda
comme on ne l’a jamais vue ! On n’est plus dans le

monde des pharaons lustrés et des armées
emplumées. Quand sonnent les célèbres trompettes,
point de parade dorée ou de défilés grandioses,

mais une cérémonie nocturne, éclairée à la bougie,
où sont projetées des vidéos de peuples en

détresse, de gens massacrés, de visages hagards.
Le propos de la metteuse en scène iranienne Shirin

Neshat est clair : montrer la face sombre de la
guerre, dénoncer ses horreurs, glorifier les

perdants. La résonance de ce spectacle nous donne
le frisson dans le contexte politique

international actuel. Il faudrait le montrer non
seulement aux spectateurs de la Bastille… mais

aussi aux membres de l’ONU !…
 

Il est représenté dans un décor à la forme cubique qui tourne
sur  lui-même,  s’ouvre  ou  se  referme  au  gré  des  scènes,
enserrant  ou  libérant  les  personnages.  Dans  cette  Egypte
intemporelle, ce n’est plus la pyramide qui est à l’honneur
mais le cube. La géométrie est changée ! Mais le propos aussi…
Shirin Neshat dénonce ces maux qu’elle connaît de chair et
d’âme  :  fanatisme  religieux,  excès  du  pouvoir,  misère  de
l’exil.  Présenté  pour  la  première  fois  au  Festival  de
Salzbourg en 2017, son spectacle est puissant, cohérent, et
colle à la musique et aux idéaux verdiens.

Il est servi par une distribution vocale de toute première
qualité. De la soprano espagnole Saioa Hernández, dans le
rôle-titre de Aïda, on admire la musicalité et le velours de
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sa voix, égal sur toute la tessiture. Piotr Beczala, vaillant,
héroïque ou désespéré, fait briller le métal de sa voix, clair
comme une épée. Eve-Maud Hubeaux, en Amnéris, est peut-être la
triomphatrice de la soirée, qui vous vrille le coeur avec ses
aigus triomphants lorsqu’elle lance ses imprécations et ses
invectives, autant que son amour pour Radamès. Le baryton
russe Roman Burdenko, vaillant Amonasro, impose la beauté et
la densité sombre de son chant. Les belles basses profondes de
Krysztof Baczyk (le roi) et Alexander Köpeczi (Ramfis) font de
même. Le Choeur de l’Opéra de Paris est admirable – mais cela
n’est pas une surprise.

Dans la fosse, le chef Michele Mariotti respire avec Verdi :
il retient, relâche, retient encore, relâche à nouveau, impose
une  direction  vivante,  ménageant  mille  suspens  au  gré  du
déroulé du drame. 

Résultat : on n’a peut-être pas droit à la scène du triomphe
au moment du deuxième acte, quand les célèbres trompettes
retentissent, mais ce triomphe, on l’a à la fin, quand la
salle  explose  en  bravos.  C’est  la  salle  qui  l’offre  au
spectacle. Que les trompettes retentissent à nouveau – celles
de la renommée !

 

 

 

________________________________________________

CRITIQUE, opéra. PARIS, Opéra Bastille, le 24 septembre 2025.
VERDI : Aïda. S. Hernandez, E. M. Hubeaux, P. Beczala, R.

Burdenko… Shirin Neshat / Michele Mariotti. Crédit photo (c)
ONP

 

 



CRITIQUE, opéra. LIEGE, Opéra
Royal  de  Wallonie,  le  20
septembre  2025.  GOUNOD  :
Faust.  J.  Osborn,  N.
Machaidze,  E.  Schrott,  M.
Werba…  T.  Strassberger  /
Giampaolo Bisanti

L’Opéra Royal de Wallonie-Liège vient d’offrir à
son public (nous avons assité à la dernière du 20
septembre…) une production magistrale de Faust de
Charles Gounod, un chef-d’œuvre qui restera gravé

dans les mémoires du public Wallon. Sous la
direction superlative de Giampaolo Bisanti (le

directeur musical de l’institution belge) et dans
une mise en scène spectaculaire de l’américain

Thaddeus Strassberger, cette production a
transcendé le stade de la simple représentation
pour devenir une expérience sensorielle totale.

 

La vision du metteur en scène Thaddeus Strassberger est tout
simplement  époustouflante.  Loin  d’une  approche
conventionnelle,  l’homme  de  théâtre  étasunien  plonge  le
spectateur dans un univers visuel riche en symboles et en
contrastes, où chaque détail scénique participe à la narration
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du mythe faustien, avec une esthétique inspirée par l’histoire
de l’Art : les références à Lucas Cranach l’Ancien et ses Èves
tentatrices, à l’imaginaire fantastique de Gustave Doré, ou
même à la sensualité ornementale de Gustav Klimt, créent une
toile de fond culturelle profonde et fascinante. La scène du
jardin, baignée d’une lumière quasi divine, et les enfers
ténébreux de Méphistophélès sont traités avec une palette de
couleurs et une utilisation de l’ombre et de la lumière qui
sont autant de clins d’œil à cette tradition artistique.

Strassberger, qui signe également les décors et les lumières,
utilise ces éléments non pas pour simplement reproduire la
réalité,  mais  pour  exprimer  les  tensions  métaphysiques  et
morales de l’œuvre. L’étude oppressante de Faust s’oppose à la
vitalité de la foire de village, tandis que la déchéance de
Marguerite  est  magnifiée  par  une  atmosphère  de  désolation
poignante. La lumière n’éclaire pas, elle révèle ; l’ombre ne
cache pas, elle suggère. Ce jeu permanent fait de la scène un
véritable  miroir  de  l’âme  des  personnages.  La  mise  en
parallèle avec le récit biblique d’Adam et Ève est une idée de
génie. Faust, en quête de connaissance illimitée, devient un
nouvel Adam, tandis que Marguerite incarne une Ève moderne,
dont l’innocence est sacrifiée sur l’autel de la tentation.
Cette  approche  universalise  le  drame,  et  lui  confère  une
résonance spirituelle puissante.

La prolongation récente du contrat de Giampaolo Bisanti à la
tête de l’institution liégeoise (jusqu’en 2031 !) se comprend
dès les premières mesures de l’ouverture. Le maestro italien
insuffle à la partition de Gounod une énergie juvénile et une
clarté remarquable. Bisanti dirige avec une rigueur et une
passion communicative. Son sens du théâtre et sa générosité
musicale sont ici au service d’une interprétation qui allie
parfaitement  la  grandeur  dramatique  et  la  délicatesse  des
moments les plus intimes. L’orchestre et les chœurs (dirigés
par Denis Segond) répondent avec une précision et une ferveur
impressionnantes, formant un bloc homogène et puissant qui



soutient et magnifie l’action sur scène sans jamais l’écraser.
La complicité entre la fosse et le plateau, essentielle dans
le répertoire français, est ici absolument parfaite.

 

 

Porter à la scène le mythe de Faust exige une distribution
sans faille, réunissant des chanteurs à la technique éprouvée
et au fort tempérament dramatique. C’est exactement le quatuor
vocal de haute volée que le public liégeois a pu entendre,
chaque interprète apportant la quintessence de son art. Et
c’est  le génial ténor américain John Osborn qui incarne le
rôle-titre  avec  l’autorité  vocale  qu’on  lui  connaît.
Spécialiste reconnu du belcanto et du grand opéra français,
Osborn n’est pas un chanteur qui cherche à impressionner par
la seule puissance. Son approche est plus nuancée et tout
aussi  redoutable  :  il  mise  sur  la  beauté  du  timbre,  la
richesse des couleurs et une agilité technique qui lui permet
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de  naviguer  avec  élégance  des  moments  de  doute  aux  élans
passionnés. Son incarnation a certainement tiré profit de sa
philosophie  selon  laquelle  chanter  le  répertoire  français
requiert de la sensibilité, des nuances, de la douceur mais
aussi  de  la  puissance  pour  les  parties  héroïques.  Son
expérience  dans  des  rôles  aussi  exigeants  qu’Arnold  dans
Guillaume  Tell  ou  Éléazar  dans  La  Juive  lui  a  offert
l’endurance et la palette expressive pour traduire la complète
métamorphose du docteur.

Face à lui, la soprano géorgienne Nino Machaidze prête sa voix
à Marguerite. Son magnifique timbre, à la fois corsé et moiré,
apporte une présence immédiate et une homogénéité remarquable
sur l’ensemble de la tessiture. Elle possède une souplesse
technique et un registre suraigu remarquables, des atouts très
précieux  pour  le  rôle  de  Marguerite,  qui  exige  autant  de
pureté lyrique dans la scène des bijoux (« Ah! je ris de me
voir si belle en ce miroir« ) que de dramatisme dans la scène
finale. Son affinité pour le répertoire français (malgré des
défauts de prononciations récurrents…) et belcantiste lui a
permis  d’offrir  une  interprétation  styliquement  juste  et
émotionnellement poignante.

De son côté, dans le rôle de Méphistophélès, le baryton-basse
uruguayen Erwin Schrott déploie toute la séduction diabolique
qui  fait  sa  marque  de  fabrique.  Artiste  au  magnétisme
dramatique  incontesté,  Schrott  continue  d’éblouir  pour  sa
capacité à jouer sur les registres, alliant une diction amusée
hédoniste  et  sanguine  (bien  que  parfois  “exotique”
également…), à une gravité sombre du timbre lorsqu’il le faut.
Cette versatilité est parfaite pour camper un Méphisto tour à
tour railleur, séducteur et terrifiant. Sa voix puissante et
son aisance scénique lui ont permis d’offrir une incarnation
nerveuse, riche en couleurs et parfaitement incarnée 

En Valentin, le baryton autrichien Markus Werba apporte la
noblesse et l’engagement vocal qui le caractérisent. Artiste
aguerri, lauréat de nombreux concours et habitué des plus



grandes scènes mondiales, Werba campe le rôle de Valentin, le
frère sincère et courageux, avec une grande rigueur musicale
et une profondeur d’expression particulièrement frappante. Son
air « Avant de quitter ces lieux » sait résonner avec la
solennité et l’émotion requises, porté par une voix au legato
assuré.  Dans  les  rôles  “secondaires”,  la  jeune  mezzo
azerbaïdjanaise Elmina Hasan apporte une fraîcheur touchante
et  un  chant  plein  de  tendresse  juvénile  au  personnage  de
Siébel,  marquant  une  belle  prise  de  rôle,  tandis  que  la
Wallonne  Julie  Bailly  (Marthe  Schwertlein)  offre  une
prestation aussi vocale que comique des plus efficaces. Enfin,
son compatriote Ivan Thirion ne fait qu’une bouchée du rôle de
Wagner.

Bref,  l’Opéra  Royal  de  Wallonie-Liège,  sous  la  bénéfique
impulsion de Stefano Pace, confirme avec cette ouverture de
saison  son  rang  parmi  les  grandes  maisons  d’opéra
internationales, capables de porter haut l’exigence artistique
et l’émotion partagée !
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