
CRITIQUE  opéra,  OPÉRA  GRAND
AVIGNON,  le  27  avril  2025.
ZAÏDE  [Mozart,  Robin
Melchior]. Mark van Arsdale,
Aurélie  Jarjaye,  Andres
Cascante,  Kaëlig  Boché…
Orchestre  National  Avignon
Provence,  Nicolas  Simon
(direction) / Louise Vignaud
(mise en scène)

Saluons en ce dimanche après midi, à
l’affiche de l’Opéra Grand Avignon, un
spectacle réjouissant dont le double
mérite est de réussir à construire un

drame cohérent, tout en restituant tous
les éléments d’ un opéra méconnu du jeune

Mozart, laissé à l’état de fragments :
ZAÏDE [1780].

 

 

Même  fragmentaire,  Zaïde  est  suffisamment  élaboré  pour
convaincre  voire  éblouir  l’auditeur.  En  réalité  la  trame
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mozartienne  y  prépare  le  singspiel  oriental  à  venir  :
L’Enlèvement au sérail… créé deux ans après Zaïde, à Vienne, à
l’été 1782. Une belle est incarcérée sur une île [Zaïde],
livrée au pouvoir exclusif d’un tyran domestique [Soliman]…
Survient  un  naufragé  [Gomatz]  qui  aidé  d’un  insulaire
serviteur de Soliman (Allazim), tombe amoureux de Zaïde et lui
offre de retrouver sa liberté.

 

 

L’AMOUR ET LA LIBERTÉ CONTRE LA TYRANNIE





Le ténor Mark van Arsdale (Soliman) et la soprano Aurélie
Jarjaye (Zaïde) © Cédric-Studio Delestrade / Opéra Grand

Avignon 2025

 

Comme dans L’Enlèvement au sérail, Mozart souligne la force de
l’amour, la fraternité, et tout autant questionne la notion de
liberté  et  d’esclavage  mais  aussi  le  principe  du  pouvoir
autocratique et omnipotent. Sous couvert d’une orchestration
déjà particulièrement raffinée [tout commence avec l’air de
Zaïde qui remet au beau naufragé, son portrait protecteur tout
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en le berçant dans son sommeil, air d’une tendresse infinie
avec hautbois obligé], le compositeur développe les sujets qui
l’inspirent  ;  ainsi  s’exposent  l’amour  [miracle  de  la
rencontre entre Gomatz et Zaide], l’amitié [entre Gomatz et
Allazim] et surtout la figure du pouvoir et de l’autorité :
contrairement à l’Enlèvement où la figure du Sultan est un
rôle parlé, dans Zaïde, Mozart réserve au moins deux sublimes
airs pour ténor au personnage du tyran colérique : le premier
triomphant et vainqueur [quand il retrouve les 3 fugitifs et
les  ramène  sur  l’île]  ;  le  second  déjà  plus  ambivalent,
laissant paraître des failles et une sensibilité aiguë : « Je
suis bon et méchant ; je sais récompenser les mérites avec
sagesse«  ….  dit  alors  Soliman,  conscient  que  même  s’il
concentre de fait le pouvoir, il lui manque cependant autre
chose [l’exercice d’une sagesse exemplaire?] … Solide et sûr,
fin et juste c’est à dire expressif sans outrance, le chant du
ténor Mark van Arsdale, généreux en phrasés dessinés, campe un
sultan autoritaire, irascible, sanguin et vindicatif qui dans
son second air, vacille et exprime un basculement possible.

 

L’autre personnage admirable est
Zaïde, superbe portrait de femme
droite,  loyale,  forte.  Son
profil  et  sa  trajectoire  à
travers  les  airs  que  Wolfgang
lui  destine,  illustrent
parfaitement  la  thématique
générique  de  la  saison  conçue
par Frédéric Roels, directeur de
l’Opéra Grand Avignon, intitulée
«  Femmes ! » Mozart révèle avec
une grande subtilité chacun des

visages d’une superbe héroïne : l’amoureuse éprise et tendre
comme on a dit, surtout la femme prisonnière qui n’aspire qu’à
une  juste  émancipation  [son  très  bel  air  citant
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l’incarcération de Philomène] ; enfin la rebelle qui affronte
sans  sourciller  la  tyrannie  de  Soliman  en  le  traitant  de
« Tigre »… et qui l’exhorte même ainsi à tuer les innocents et
boire leur sang… puisque Soliman a décidé de tuer Gomatz.
Aurélie Jarjaye convainc au fur et à mesure de la soirée ; la
soprano ne manque ni de puissance ni de finesse elle aussi,
délivrant  l’air  de  Philomène  avec  une  intensité  nuancée,
colorant comme il faut tout ce que contient alors cet air de
teintes funèbres ; ce qui le rend bouleversant ; s’y dévoile
une  personnalité  proche  de  la  Pamina  à  venir  (La  Flûte
enchantée), une sincérité aussi qui rend le personnage très
juste,  ambassadrice  de  questions  ô  combien  actuelles  et
légitimes : « et qui pourrait me punir si je trouve ce que
cherche »… En elle s’incarne l’aspiration d’une femme à la
liberté  et  à  l’indépendance.  La  justesse  du  profil  et  la
sublime musique de Mozart font de cet air, l’une des séquences
les plus bouleversantes du spectacle.

Le quatuor vocal présente une belle cohérence grâce aussi aux
deux autres solistes bien caractérisés : le Gomatz percutant,
précis  du  ténor  Kaëlig  Boché,  comme  l’Allazim  d’Andres
Cascante, solide basse chantante dont la franchise expressive
fait mouche elle aussi [cf. son air où il interroge le sultan
sur son arrogance et sa capacité à ne plus voir ses frère du
haut de sa dignité supérieure].

Le  spectacle  a  le  mérite  d’enchâsser  comme  des  perles
musicales chaque air légué ainsi par Mozart. Dans la fosse
s’activent  les  brillants  instrumentistes  de  l’Orchestre
National Avignon Provence, d’autant plus impliqués sous la
baguette de l’excellent Nicolas Simon, grand connaisseur de
l’approche historiquement informée ; il assure une direction
vive et ciselée qui détaille et vivifie l’orchestration de
Mozart comme une tapisserie chatoyante ; l’auditeur ne perd
rien  du  chant  des  solistes  ni  de  chaque  trouvaille
instrumentale  d’un  Mozart  dont  la  justesse  psychologique
impressionne toujours autant.



 

 

 

UNE FIN RECOMPOSÉE

L’ouvrage originel étant inachevé, Mozart n’a pas statuer sur
la fin de son opéra Zaïde… Ici Soliman s’entêtera-t-il à

assassiner Zaïde et Gomatz?… La question reste ouverte, ce qui
d’ailleurs renforce en l’état la vraisemblance et la

pertinence de l’action préalable…
Mozart résoudra l’intrigue dans l’Enlèvement au sérail et

aussi dans La Clémence de Titus en appliquant à la lettre les
valeurs du siècle des Lumières : amour, pardon, fraternité. Le

potentat tyrannique et colérique y parvenant ainsi en fin
d’action, à renoncer et à pardonner, c’est à dire à aimer.
Le dernier air autographe laissé par Mozart, est le sublime
quatuor final réunissant les 4 protagonistes en fixant pour

chacun le sort qui leur est alors associé, exceptionnelle
séquence qui tourne à vide tout en exprimant au plus près le
sentiment exact de chaque individu : Zaide et Gomatz, prêts à

mourir ; Allazim exhortant Soliman à la clémence ; enfin
Soliman, habité par une haine criminelle et barbare… comme
pétrifié par son propre délire autocratique. Là encore la

maestrià de Mozart éblouit par sa profondeur.

La metteur en scène Louise Vignaud ajoute un personnage, moins
récitant comme il est écrit, qu’actrice [Charlotte Fernand],
interagissant sur le plateau avec les caractères [à la fin].

Fée protectrice, marraine compatissante, elle permet
d’introduire l’action au début, évoquant comme une déité

descendue des cintres, la violence des tempêtes…; soulignant
la fragilité attachante de ses 3 « enfants » protégés,

naufragés dans la vie, en quête de leur destin, protagonistes
de l’action à venir [Zaide, Gomatz, Allazim…].

Pour enrober les fragments mozartiens et aussi restituer une



continuité dans l’action, donc délivrer une fin, le
compositeur Robin Melchior a été sollicité pour écrire une
ouverture, un intermède pour introduire la seconde partie ;

surtout offrir la conclusion aussi brillante et solaire,
allégée et lumineuse comme le finale d’une comédie musicale.

La mise en cohérence fonctionne et avec cette fin
vraisemblable, les personnages conçus par Mozart renforcent

indiscutablement leur profondeur autant musicale que
psychologique. Réussite totale.



Le dernier tableau – finale composé par Robin Melchior ©
Cédric – studio Delestrade / Opéra Grand Avignon

___________________________________
CRITIQUE opéra, OPÉRA GRAND AVIGNON, le 27 avril 2025. ZAIDE
[Mozart, Robin Melchior] Mark van Arsdale, Aurélie Jarjaye,

Andres Cascante, Kaëlig Boché… Orchestre National Avignon
Provence, Nicolas Simon (direction) / Louise Vignaud (mise en

scène). Photos : © Cédric Studio Delestrade / Opéra Grand
Avignon 2025
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Les artistes aux saluts © classiquenews 2025
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CRITIQUE, opéra filmé. France
Télévision, le 22 avril 2025.
PUCCINI : “La Bohème 2050”.
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S.  Guèze,  V.  Santoni,  Y.
Dubruque,  C.  Trottmann…
Orchestre de l’Opéra Royal de
Versailles,  Victor  Jacob
(direction)

Porté par le ténor écologiste Sébastien Guèze,
#BIOpéra est une initiative visant à repenser

l’opéra dans une optique de sobriété énergétique.
Son premier projet, La Bohème 2050, adapte l’œuvre

de Giacomo Puccini en un film-opéra de 1h10,
diffusé par France Télévisions le 22 avril

(Journée mondiale de la Terre). Transposée dans un
futur marqué par le réchauffement climatique,

l’histoire revisite la vie de bohème : les
protagonistes survivent dans les sous-sols du

Château de Versailles, loin des privilégiés qui
profitent des jardins. Mimì, désormais une

intelligence artificielle conçue pour lutter
contre les dérèglements climatiques, incarne une
tragédie moderne en se sacrifiant par déconnexion

volontaire. 
 

Dans  sa  première  mise  en  scène,  le  ténor  Sébastien  Guèze
transcende la simple adaptation de « La Bohème » de Puccini
pour  en  faire  le  creuset  d’un  imaginaire  résolument
contemporain.  Son  ambition  dépasse  l’hommage  ou
l’actualisation : elle réinvente l’œuvre comme miroir de notre
époque et de ses défis les plus pressants. Sous sa direction,
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Paris n’est plus la ville glaciale où les bohémiens grelottent
dans leurs mansardes, mais une métropole suffocante, écrasée
par une canicule implacable. Ce renversement climatique, d’une
évidence saisissante, métamorphose la lecture de l’œuvre : les
protagonistes affrontent désormais la chaleur oppressante, la
précarité énergétique et les conséquences d’un monde déréglé.
La misère moderne y trouve une expression aussi poétique que
lucide.

L’introduction d’une intelligence artificielle bienveillante,
veillant sur une humanité carbonée en péril, enrichit le récit
d’une  dimension  philosophique  inattendue.  Cette  présence
numérique tisse un dialogue subtil entre avancée technologique
et vulnérabilité humaine, où l’utopie et la conscience des
limites s’entrelacent avec délicatesse. Fidèle aux principes
développés dans son essai BIOpéra, Guèze inscrit l’écologie au
cœur même du processus créatif. Le projet ne se contente pas
d’évoquer la crise climatique : il l’affronte concrètement par
un spectacle exemplaire, réduisant son empreinte carbone de
80% et devançant de 25 ans les objectifs de l’Accord de Paris.
Cette démarche prouve avec éclat que l’exigence artistique
peut  s’allier  à  la  responsabilité  environnementale  sans
compromis.  (Lien  vers  le  Rapport  d’expérimentation  :
Décarboner l’Opéra et 10 recommandations aux tutelles).

Le cadre majestueux du Château de Versailles et de l’Opéra
Royal offre un écrin où l’histoire dialogue avec l’avenir, où
la splendeur du patrimoine se fait le témoin d’une vision
futuriste. Grâce au partenariat entre La Belle Télé et France
Télévisions,  cette  création  pionnière  touchera  un  large
public, se voulant ouvrir la voie d’une découverte de l’art
lyrique en salle. Les prouesses techniques – captation des
voix en direct, décors réels, méthodes novatrices – servent
une vision plus vaste : celle d’une culture porteuse de la
transition  écologique,  sans  jamais  sacrifier  l’émotion,  la
beauté  ni  la  puissance  évocatrice  qui  font  l’essence  de
l’opéra. « La Bohème 2050 » dépasse ainsi le statut de simple

https://heyzine.com/flip-book/4f3cb7b134.html


spectacle pour devenir manifeste et invitation : celle de ré-
imaginer nos récits fondateurs pour faire naître, au cœur de
nos inquiétudes contemporaines, de nouveaux espaces de rêve,
de partage et d’espérance.

 

 

Si Sébastien Guèze porte la direction artistique, il s’entoure
d’une équipe de complices talentueux – Anthony Pinelli à la
réalisation,  Vincent  Wieler  à  la  photographie,  Christine
Hassid à la chorégraphie et de jeunes auteurs pour les textes
– formant un ensemble créatif dont le magnétisme transparaît
dans chaque image. Mais le ténor ne se contente pas de diriger
: il retrouve sa place d’interprète aux côtés de solistes
d’exception croisés au fil de sa carrière, et sur qui il a
visiblement flashé tant l’alchimie est présente entre tous. 

L’interprétation vocale de cette production est portée par des
artistes dont la maîtrise technique et l’engagement émotionnel
transcendent la partition. Sébastien Guèze, dans le rôle de
Rodolfo, déploie un ténor à la fois puissant et nuancé, dont
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la  voix  chaleureuse  et  vibrante  emplit  l’espace  avec  une
présence captivante. Son phrasé, bien que parfois marqué par
une  intensité  dramatique  légèrement  rigide,  traduit  une
profonde  compréhension  du  personnage,  notamment  dans  les
moments de tendresse où sa voix se fait plus souple, presque
murmurée. Les duos avec Mimì sont empreints d’une émotion
palpable,  où  chaque  note  semble  chargée  de  passion  et  de
mélancolie.

La soprano corse Vannina Santoni, en Mimì, incarne avec grâce
la  fragilité  et  la  pureté  du  personnage.  Son  timbre
cristallin, velouté et d’une rondeur envoûtante, se déploie
avec une aisance remarquable, particulièrement dans les aigus,
d’une clarté et d’une justesse impeccables. Son « Donde lieta
uscì » est un moment de pure magie, où chaque mot, chaque
respiration, semble sculpté dans l’émotion. Son jeu scénique,
subtil et poignant, renforce la dimension tragique de cette
Mimì futuriste, dont la destinée résonne avec une modernité
bouleversante. Catherine Trottmann, en Musetta, apporte une
énergie  électrisante  à  la  production.  Sa  voix,  à  la  fois
agile, puissante et riche en couleurs, illumine la scène,
notamment dans « Quando m’en vo’ », où elle allie virtuosité
vocale et présence théâtrale magnétique. Son interprétation
révèle une profondeur insoupçonnée du personnage, oscillant
entre  coquetterie  et  vulnérabilité,  offrant  un  contrepoint
fascinant à la douceur de Mimì. Yoann Dubruque, en Marcello,
impose une voix de baryton d’une rondeur et d’une projection
remarquables, parfaitement adaptée aux emportements passionnés
du personnage. Son timbre clair et pénétrant, allié à une
expressivité  constante,  en  fait  un  pivot  dramatique
incontournable.  Les  échanges  avec  Rodolfo,  tantôt
conflictuels,  tantôt  complices,  bénéficient  d’une  chimie
vocale évidente, renforçant l’impact des scènes d’ensemble.
Satisfecit total également pour le Colline de l’excellente
basse de Jean-Vincent Blot, et le Schaunard du très prometteur
baryton guadeloupéen Joé Bertili. 



Sous la direction inspirée de Victor Jacob, l’Orchestre de
l’Opéra  Royal  de  Versailles  livre  une  performance  d’une
richesse  et  d’une  finesse  exemplaires.  Puccini  exige  une
orchestration  à  la  fois  luxuriante  et  délicate,  et  les
musiciens répondent avec une maîtrise absolue des nuances, des
éclats les plus flamboyants aux pianissimi les plus intimes.
Les cordes, d’une souplesse et d’une chaleur enveloppante,
tissent une toile sonore qui soutient les voix sans jamais les
couvrir, tandis que les bois apportent des couleurs tour à
tour  nostalgiques  et  espiègles,  particulièrement  dans  les
passages évoquant la légèreté perdue des « bohémiens ». Les
cuivres,  puissants  mais  jamais  écrasants,  soulignent  les
moments de tension dramatique avec une précision impeccable.
L’un  des  grands  moments  orchestraux  réside  dans
l’accompagnement de la mort de Mimì, où l’orchestre déploie
une palette émotionnelle déchirante, passant des murmures les
plus ténus à des crescendi d’une intensité poignante.

Vivement  un  autre  projet  porté  par  le  multi-talentueux
« ténor-écologiste » Sébastien Guèze !

 

 

________________________________________________

CRITIQUE, opéra filmé. France Télévision, le 22 avril 2025.
PUCCINI : “La Bohème 2050”. S. Guèze, V. Santoni, Y. Dubruque,
C. Trottmann… Orchestre de l’Opéra Royal de Versailles, Victor
Jacob (direction). A voir ou revoir grâce à la diffusion en
ligne sur la plateforme France.tv (jusqu’au 21 octobre 2025).
Crédit photographique © La belle télé

 

VIDEO : Teaser de « La Bohème 2050 » par Sébastien Guèze

 

https://www.france.tv/spectacles-et-culture/theatre-et-danse/7077842-la-boheme-2050.html
https://www.france.tv/spectacles-et-culture/theatre-et-danse/7077842-la-boheme-2050.html


CRITIQUE,  comédie  musicale.
PARIS,  Philharmonie,  le  18
avril  2025.  STYNE  :  Gypsy.
Gareth  Valentine  /  Laurent
Pelly

Après Funny girl en 2019 au Théâtre Marigny, la
musique de Jule Styne (1905-1994) fait son retour

à Nancy, puis Paris, pour la création française de
l’une des plus grandes réussites du genre, Gypsy
(1959). On ne peut une fois encore que regretter
l’absence d’un lieu permanent dédié au répertoire
de la comédie musicale dans la capitale, comme ce

fut le cas dans les années 2000 au Théâtre du
Châtelet, sous la direction de Jean-Luc Choplin.
Ce dernier assure aujourd’hui la programmation du
Lido2, où plusieurs spectacles sont montés avec
succès depuis deux ans (voir notamment A Funny

Thing Happened on the Way to the Forum de Stephen
Sondheim, en 2023).

 

Il faut donc se tourner vers la Philharmonie de Paris, dont la
vocation n’est pourtant pas de monter des spectacles avec mise
en scène, pour découvrir l’un des chefs d’oeuvre de Styne, au
style jazzy étourdissant d’énergie rythmique, faisant valoir
un sens du swing aussi cuivré que festif. Pour autant, le chef
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britannique Gareth Valentine sait faire ressortir une myriade
de  nuances  dans  les  parties  apaisées,  afin  de  donner  ses
lettres  de  noblesse  au  genre,  bien  aidé  en  cela  par  un
Orchestre de chambre de Paris en grande forme. On n’imaginait
pas une telle affinité de cette formation avec cette musique
enjouée et virevoltante. L’intense ovation finale réservées
aux  instrumentistes,  présents  sur  scène  pendant  toute  la
soirée aux côtés des chanteurs, ne trompe pas sur la qualité
décisive de l’accompagnement, à même de magnifier les qualités
d’écriture de l’ouvrage. On se réjouit également de retrouver
les dialogues finement ciselés de Stephen Sondheim (alors en
début de carrière, après la réussite de West Side Story, en
1957) et légèrement écourtés par Agathe Mélinand. On passe
aisément  des  dialogues  en  français  aux  numéros  musicaux
conservés en langue originale, avec des comédiens chanteurs
aguerris à cette double exigence.

Le  livret  écrit  par  Arthur  Laurents  surprend  tout  aussi
positivement, en proposant un récit très actuel, qui raconte
la  quête  éperdue  d’une  mère  pour  rencontrer  le  succès
artistique par procuration : n’hésitant pas à faire travailler
ses deux filles dès leur plus jeune âge, dont Louise (future
Gypsy), cette mère tyrannique et hystérique fascine par son
énergie jusqu’au-boutiste, faisant d’elle le rôle central de
l’ouvrage. Bâti sur les mémoires de l’artiste burlesque Gypsy,
connue  aux  Etats-Unis  dans  l’entre-deux-guerres  pour  ses
talents de strip-teaseuse, cette comédie musicale constitue un
biopic  toujours  passionnant  à  suivre  dans  ses  moindres
péripéties, des périodes initiales de galère aux scènes de
cabaret savoureuses en deuxième partie, grâce à la musique
délicieusement chaloupée de Styne.

Il fallait certainement une actrice hors norme pour endosser
le rôle omniprésent de la mère abusive, ce que Natalie Dessay
(Rose) relève haut la main : l’abattage scénique de la soprano
reste un modèle du genre, qui compense quelques imperfections
au niveau vocal, du fait d’une tessiture peu portée sur le



grave. Les notes sont ainsi peu tenues, mais la Française
assure  l’essentiel,  du  fait  de  son  formidable  métier.  On
retrouve à ses côtés celle qui est également sa fille dans la
vie,  Neïma  Naouri  (Louise),  qui  fait  valoir  une  jeunesse
vocale  rayonnante,  aux  phrasés  admirables  de  raffinement.
Medya Zana (June) n’est pas en reste dans la facilité et la
souplesse des transitions, autour d’un joli brio scénique. On
aime aussi le timbre profond de Daniel Njo Lobé (Herbie), même
si l’interprétation est plus raide en comparaison. Rien de tel
pour le superlatif trio des Hollywood Blonde, mené par une
Barbara Peroneille, très en verve.

La mise en scène de Laurent Pelly, dont c’est là la première
incursion dans la comédie musicale américaine, se joue des
contraintes scéniques de la Philharmonie (pas de possibilité
de décors) en mettant en avant les corps, des chorégraphies
endiablées de Lionel Hoche aux éclairages baignés de pénombre
de  Marco  Giusti.  La  carte  de  la  finesse  est  toujours
privilégiée, tout en donnant à l’alternance des saynètes une
vitalité bienvenue, même si on aurait aimé une utilisation de
la vidéo plus affirmée pour figurer les différents lieux. Quoi
qu’il en soit, il faut aller voir ce spectacle merveilleux de
bonne humeur, qui sera repris à Luxembourg, Caen ou Reims
(dates non encore annoncées).

 



 

____________________________________________

CRITIQUE, comédie musicale. PARIS, Philharmonie, le 18 avril
2025. STYNE : Gypsy. Natalie Dessay (Rose), Neïma Naouri,

(Louise), Medya Zana (June), Daniel Njo Lobé (Herbie), Antoine
Le Provost (Tulsa), Barbara Peroneille (Mazeppa, Hollywood

Blonde), Maîtrise Populaire de l’Opéra Comique, Orchestre de
chambre de Paris, Gareth Valentine (direction musicale) /

Laurent Pelly (mise en scène). A l’affiche de l’Opéra de Nancy
les 1er et 2 février, de la Philharmonie de Paris du 16 au 19

avril 2025. Crédit photo © Jean-Louis Fernandez
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CRITIQUE, opéra. PARIS, Opéra
Bastille, le 20 avril 2025.
VERDI : Don Carlos. Charles
Castronovo,  Maria  Rebeka,
Christian Van Horn, Ekaterina
Gubanova…  Krzysztof
Warlikowski / Simone Young

C’était en 2017. C ‘est à dire avant les années
Covid. Autant parler d’une autre époque… Le monde

ne savait pas ce qui l’attendait. L’Opéra Bastille
avait programmé le Don Carlos assassin du metteur
en scène polonais Krzysztof Warlikowski. Il fût

hué. Huit ans plus tard, l’Opéra Bastille reprend
ce spectacle. La mise en scène est toujours aussi

énigmatique mais passe comme une lettre à la
poste. On est finalement pris par la force du

spectacle et, surtout, par la qualité de
distribution vocale. Au bout du compte, ce Don

Carlos est un succès.  
 

Énigmatique, en effet, la mise en scène. On n’est plus dans
l’Espagne du XVème. siècle où le roi Philippe II et son fils
Carlos  se  disputent  l’amour  d’Elisabeth  de  Valois,  fille
d’Henri II, mais dans un monde moderne. Les personnages n’ont
aucun  scrupule  à  garder  leurs  noms  et  leurs  références
historiques même s’ils vivent à notre époque. L’essentiel du
décor est constitué d’un immense salon tapissé de boiseries.
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Au  premier  acte,  ce  salon  est  censé  être…  la  forêt  de
Fontainebleau, au troisième acte le… jardin de la reine, au
dernier acte le… monastère de Saint-Just. Pour qu’on comprenne
où l’action se situe une inscription s’affiche sur un écran :
« Jardin de la reine », « Monastère de Saint-Just », etc.
Merci pour le renseignement ! On lit aussi « Chambre du roi »
au-dessus d’une… salle de cinéma. Il faut suivre ! A l’acte 2,
le jardin du monastère se transforme… en salle de gym. Des
escrimeuses s’escriment tandis que le chœur chante « ces bois
au feuillage immense ». Allez comprendre !…

Mais, nous l’avons dit, le spectacle a une force propre qui
culmine dans la scène du couronnement. Alors, on se laisse
aller dans ce monde étrange et austère où se trament des
amours et des trahisons. Nous l’avons dit aussi, ce spectacle
vaut  par  la  qualité  de  sa  distribution  vocale.  Les  deux
meilleurs  se  trouvent  au  sommet  de  la  hiérarchie  des
personnages : la reine et le roi. La reine est Marina Rebeka.
Timbre  magnifique,  totale  maîtrise  vocale,  belle  aisance
scénique. Il faut l’entendre non seulement dans l’éclat de ses
solos ou duos d’amour mais aussi dans l’intensité émotionnelle
d’un air comme « O ma chère compagne » quand le roi répudie sa
suivante qui n’a pas su la surveiller. Le Philippe II de
Christian Van Horn est impressionnant. Avec sa voix et son
timbre de bronze et sa puissance expressive, il incarne à la
fois l’autorité et la fragilité de son personnage. « Elle ne
m’aime pas » chante-t-il – et toute la salle frémit. On a
connu meilleurs Carlos que Charles Castronovo. Mais celui-ci
nous touche quand même par son engagement et la qualité de son
timbre. Il est curieusement meilleur dans les duos que dans
les solos dans lesquels il a tendance à chanter en force.
Magnifique duo final avec Elisabeth ! 

Ekaterina  Gubanova,  voix  chaude  et  puissante,  assume  avec
panache son rôle d’Eboli. Elle est attendue au tournant dans
son air « Oh don fatal ». Là, on aurait aimé plus d’éclat. En
revanche son duo avec Elisabeth restera dans nos souvenirs. Et



voici le Rodrigue d’Andrzej Filończyk. Il emporte tout sur son
passage  !  Séduisant,  ardent,  il  fait  sonner  ses  aigus
brillants, sait rajouter les sanglots qu’il faut et vous remue
en chantant « Ah je meurs l’âme joyeuse… ». La basse russe
Alexander Tsymbalyuk vous fait trembler dans son rôle de Grand
Inquisiteur avec ses graves profonds et son autorité d’airain.
On aime aussi les accents graves du Moine de Sava Semic. Très
bons  seconds  rôles  avec,  notamment  le  Thibault  de  Marine
Chagnon.  Les  Chœurs  de  l’Opéra  national  de  Paris,  comme
toujours, sont excellents.

Quant  à  la  cheffe  autralienne  Simone  Young,  elle  fait
resplendir l’orchestre, lui donnant de la souplesse, du corps,
de l’éclat, de la grandeur. Elle se donne à Carlos. Elle est,
avec Elisabeth, l’une des deux reines de la soirée. 

 

 

 

_________________________________________________

CRITIQUE, opéra. PARIS, Opéra Bastille. 20 avril  2025. VERDI
: Don Carlos. Charles Castronovo, Maria Rebeka, Christian Van

Horn, Ekaterina Gubanova, Andrzej Filończyk… Krzysztof
Warlikowski / Simone Young. Crédit photographique © Franck

Ferville / Opéra de Paris

 

CRITIQUE,  opéra  (pour

https://www.classiquenews.com/critique-opera-pour-enfants-geneve-grand-theatre-le-15-avril-2025-gerald-barry-mes-aventures-dalice-sous-terre-julien-chavaz-holly-hyun-choe/


enfants).  GENÈVE,  Grand-
Théâtre,  le  15  avril  2025.
Gerald BARRY : Les Aventures
d’Alice  sous  terre.  Julien
Chavaz / Holly Hyun Choe

Lors de sa création européenne au Barbican Center
de Londres, en 2017, Les Aventures d’Alice sous

terre (Alice’s Adventures Under Ground) semblait
davantage destinée à la salle de concert qu’à

l’opéra. L’adaptation picaresque et jubilatoire
des deux Alice de Lewis Caroll par Gerald Barry

donnait alors l’impression d’une cantate échevelée
plutôt que d’un opéra véritablement scénique : une

succession de scènes et de personnages arrachés
aux livres sans véritable fil narratif, le tout

condensé en une partition haletante d’une heure.
Comment une mise en scène pourrait-elle suivre un
récit aussi frénétique, bondissant d’un épisode à

l’autre à une vitesse étourdissante ?
 

Pourtant, le jeune metteur en scène suisse Julien Chavaz y est
parvenu avec un éclatant succès au Grand-Théâtre de Genève !
Ses décors ingénieux et sa mise en scène millimétrée épousent
parfaitement  l’œuvre,  sans  jamais  faillir.  La  vitesse
vertigineuse du récit ne le déconcerte pas : dès les premières
secondes, sous l’invitation étrange d’un lapin blanc, Alice,
interprétée  avec  brio  par  la  soprano  américaine  Alison
Scherzer,  plonge  dans  l’univers  déroutant  du  «  Pays  des
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merveilles  ».  Vêtue  de  rouge,  elle  se  retrouve  aussitôt
confrontée à l’absurde cher à Lewis Carroll. Des personnages
excentriques  tentent  de  la  faire  boire  et  manger  dans  un
joyeux désordre, tandis que les langues se mêlent – français,
anglais,  italien,  russe  et  même  latin  résonnent  en  une
cacophonie  délibérée.  Les  décors  modernes  et  éclatants
contrastent avec les costumes élégants et surannés de la Reine
blanche, de la Reine de cœur et du Roi blanc, dont les visages
pâles  évoquent  l’esthétique  gothique  de  Tim  Burton.
D’ailleurs,  cet  opéra  semble  baigner  dans  une  atmosphère
burtonienne, oscillant entre féerie et étrangeté. 

La musique de Barry ajoute une couche de surréalisme : textes
débités en rafales, tessitures suraiguës imposées à Alice, ou
encore  références  musicales  savamment  dissimulées  —
Jabberwocky chanté sur l’air de It’s a Long Way to Tipperary,
L’Hymne à la Joie de Beethoven détourné en complainte par
Humpty Dumpty, ou le choral bouleversant du Lapin Blanc en
conclusion. Une grande partie du chant est très exigeante et
la distribution réunie à Genève s’en sort extrêmement bien, à
commencer par Alison Scherzer dans le rôle-titre, donc, mais
également  Emilie  Renard  (La  Reine  rouge),  Sarah  Alexandra
Hudarew (La Reine blanche), Adam Temple-Smith (Le Roi blanc),
Adrian Dwyer (Le lièvre de mars), Doğukan Kuran (Le Chevalier
blanc) et Stefan Sevenich (Humpty Dumpty). 

Sous la direction énergique de Holly Hyun Choe, l’Orchestre de
chambre  de  Genève  (étoffé  par  des  instrumentistes  de  de
l’Ensemble contrechamps) déploie une intensité folle : cuivres
acérés, bois ivres et espiègles, jusqu’aux machines à vent
déchaînées dans les derniers instants. A la fin, c’est le
délire dans la salle – généré par une ribambelle d’enfants
enthousiastes !

 

 



VIDEO : Trailer du spectacle

 

 

 

 

CRITIQUE, opéra (pour enfants). GENÈVE, Grand-Théâtre, le 15
avril 2025. Gerald BARRY : Les Aventures d’Alice sous terre.

Julien Chavaz / Holly Hyun Choe. Crédit photographique ©
Carole Parodi
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CRITIQUE, concert. PERPIGNAN,
l’Archipel, le 15 avril 2025.
La  grande  audition  de
Leipzig,  Les  Arts
Florissants,  Paul  Agnew
[direction]

Après entre autres beaux accomplissements
lors de cette édition 2025, tel le
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Requiem de Fauré dans une version rare et
d’autant plus impressionnante sous la
voûte des Dominicains, par le Quatuor

Girard et l’ensemble récemment constitué
Ô [créé, dirigé par Laetitia Corcelle /

le 12 avril], le Festival de musique
sacré de Perpignan retrouve ce soir un
chef familier et son ensemble renommé,

Paul Agnew et Les Arts Florissants.

Pas de musique française mais l’évocation
très bien ficelée d’un événement qui dans

le parcours de Jean Sébastien Bach
s’avèra aussi imprévisible que décisif :

les conditions de sa nomination comme
Director Musices de Leipzig en 1723.

 

 

 

BATTLE BAROQUE À L’ARCHIPEL
En  lice  :  3  compositeurs  et  1
génie…



Photo © Michel Aguilar

 

En choisissant de jouer Kuhnau, Telemann puis Graupner, Paul
Agnew et son équipe savent très habilement éclairer le génie
de BACH l’inclassable ; à l’occasion des événements de 1723,
quand Jean-Sebastian auditionne pour le poste de directeur
musical de Leipzig [soit pour fournir la musique liturgique
des églises de la ville, particulièrement de Saint-Thomas et
de  Saint-Nicolas…  entre  autres  obligations  contractuelles],
Les Arts Florissants renseignent le contexte musical au moment
où  Bach  finira  par  être  nommé.  En  réalité  il  doit  de
l’emporter non par son talent musical mais à la faveur d’une
série de circonstances où ses  » rivaux », mieux reconnus,
mieux estimés : Telemann et Graupner, se désistent finalement
en préférant rejoindre une autre ville : le premier ira à
Hambourg et le second à Darmstadt… Ne restait plus que BACH,
dernier choix mais seul en lice, donc choisi (!).

En effectif resserré mais expressif et contrasté, les Arts Flo
relèvent le défi de ce programme historique et circonstanciel,
en révélant la particularité de chaque écriture. Distribué en
deux chœurs de 4 solistes chacun, voix aigus à jardin, voix
graves à cour, les chanteurs expriment ce dramatisme sensible
de TELEMANN, puis la piété pastorale de JOHANN KUHNAU qui fut
donc directeur musical jusqu’à sa mort en 1722. C’est bien son
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successeur que le jury mandaté par la Ville doit désigner…
En jouant la première cantate de BACH pour cette audition [Du
wahrer Gott Und Davids Sohn], le sens architectural et cette
couleur de la gravité qui sait néanmoins déployer une langueur
inédite, surclassent immédiatement BACH de ses confrères. Le
sentiment de compassion pour Jésus y rayonne dès le duetto
soprano / alto [« Toi vrai Dieu, fils de David »]: alto
somptueux autant que d’une expressivité ciselée, Paul-Antoine
Benos-Djian  s’y  distingue  nettement  :  timbre  melliflu,
éloquence  habitée,  d’une  rare  onctuosité  tragique.  Et  le
choral final enchaîné au coro insuffle à l’écriture musicale
un élan spirituel gorgé d’espérance qui emporte l’auditeur par
sa hauteur de vue.

Quel contraste avec CHRISTOPH GRAUPNER abordé au début de la
2ème partie : l’art musical y est divers et raffiné, virtuose
même,  empruntant  des  effets  et  une  volubilité  vocale…  à
l’opéra.  » Aus der tiefen rufen wir » enchaîne les recitatifs
accompagnés pour ténor, soprano, basse… véritable conversation
aussi aimable qu’enjouée, comme un final d’opéra.
Enfin la consécration sonore se réalise pleinement dans la
2ème cantate que Bach écrit pour cette audition :  » Jesus
nahm au sich die Zwolfe und sprach » / Jesus prit avec lui les
Douze, et leur dit… Musicalement, Jean-Sébastien exprime dans
une fugue hallucinante la surprise panique des Apôtres après
que Jésus leur ai dit sa mort puis sa résurrection après 3
jours… Les 8 chanteurs, tous solistes inspirés, donnent alors
le  meilleur  d’eux  mêmes  dans  une  séquence  qui  saisit
immédiatement  par  sa  franchise  poétique,  sa  fulgurance
expressive. Paul-Antoine Benos-Djian chante ensuite l’air de
déploration et là encore de compassion pour Jésus, avec une
intensité remarquable, aussi sobre que juste [ » Mein Jesu,
ziehe mich nach die / Mon Jesus appelle-moi à Toi… »]

En peu d’effets et beaucoup d’art, BACH réalise une prouesse
indiscutable par l’éloquence syllabique de ses recitatifs, par
l’ampleur  poétique  qui  illumine  le  texte,  par  sa  carrure



rythmique, la couleur aussi du hautbois qui associé aux autres
instruments du continuo, produit un tapis flexible et allant,
particulièrement fervent.

En maître de cérémonie jouant avec les mots comme il le fait
des  musiciens  sous  sa  coupe,  Paul  Agnew  excelle  dans  une
présentation  des  œuvres  et  de  leur  contexte.  Le  chef  [et
ancien ténor] suggère, explicite sans emphase érudite, l’enjeu
de cette joute de 1723. Pour nous, Bach supplante ses rivaux,
mais l’art du maestro ce soir, nous révèle qu’il n’en était
rien alors. Le seul rappel de ces événements souligne combien
une  carrière  est  fragile,  et  sa  considération  immédiate,
subjective. Mais le génie musical du plus grand parmi les
Baroques  s’est  bien  révélé  avec  le  temps,  dans  toute  la
puissance et la sensibilité de sa vérité. Le dernier choral
« Ertot uns Dutch dein Gute », joué puis repris à un tempo des
plus vifs, rayonne d’une joie collective irrépressible, tout à
fait  opportune  à  quelques  jours  du  Lundi  de  Pâques,  sa
jubilation finale, salvatrice, lumineuse.

 

 

Photo © Michel Aguilar

 

https://www.classiquenews.com/wp-content/uploads/2025/04/f7ac94d7-70bd-414a-b7a7-66b223191530.jpeg


——————————–
CRITIQUE, concert. PERPIGNAN,

l’Archipel, le 15 avril 2025. La
grande audition de Leipzig,
Miriam Allan, Paul-Antoine
Benos-Djian, Cyril Auvity,
Benoît Descamps,… Les Arts

Florissants, Paul Agnew
[direction]

 

 

 

 

 

CRITIQUE,  opéra.  VERSAILLES,
Opéra Royal, le 8 avril 2025.
DONIZETTI  :  La  Fille  du
régiment.  G.  Blondeel,  P.
Kabongo,  J.F.  Lapointe,  E.
Pancrazi…  Jean-Romain
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Vesperini / Gaétan Jarry
« Ciel glacé ! soleil pur ! Oh ! brille dans l’histoire !

Du funèbre triomphe, impérial flambeau !

Que le peuple à jamais te garde en sa mémoire

Jour beau comme la gloire,

Froid comme le tombeau » 

Victor Hugo – Les rayons et les ombres

L’année 1840 marque le début de la fin de la Monarchie de
juillet. Pour changer la dynamique politique, le gouvernement
d’Adolphe Thiers a décidé de rapatrier les restes de Napoléon
Ier et ainsi retrouver un semblant de popularité auprès des
classes  laborieuses  et  de  la  jeunesse  en  ébullition  dont
l’Empereur était la figure mythique et tutélaire. A l’image du
fougueux  Julien  Sorel,  la  génération  des  romantiques  née
pendant l’épopée révolutionnaire et napoléonienne a idéalisé
le  destin  fugace  de  Napoléon  en  contraste  avec  les
conservatismes surannés des légitimistes et le conformisme du
« juste-milieu ». Curieuse coïncidence avec l’esprit de notre
temps où droite et centre sont impuissants, réactionnaires et
déconnectés  des  rêves  d’une  jeunesse  en  proie  aux
inquiétudes.  

1840 : au printemps, alors que Paris rayonne, et que Gaetano
Donizetti s’était installé deux ans plus tôt dans la capitale
lyrique du moment, bien avant Verdi et après Rossini, il est
devenu la coqueluche de Paris. Créée le 11 février 1840, dans
le climat délétère de crises sociales successives surplombé de
guerres  coloniales,  La  fille  du  régiment  porte  dans  son
argument,  à  priori,  innocent,  tous  les  questionnements
politiques et sociaux de son temps. Marie et Tonio viennent de
mondes diamétralement opposés et leur amour brise tous les
obstacles, même culturels. Malgré le contexte de l’oeuvre qui
se passe lors des guerrillas tyroliennes menées par Andreas
Hofer en 1809, la vision angélique d’une France idéalisée et
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lointaine semble se dessiner. Cette France accueillante et
cosmopolite n’est pas une maison ou un palais mais le 21e
régiment. C’est dans ce type de phalanges napoléoniennes alors
que  toute  l’Europe  a  semblé  se  battre  sur  les  champs  de
bataille, notamment en 1812 ou la Grande Armée comptait des
Espagnols, des Italiens, des Allemands et même des Croates.
Salut à la France multiculturelle mais en ordre de bataille. 

Pour cette production de l’Opéra royal de Versailles, pas de
fantaisies cartographiques comme dans la version de Laurent
Pelly, mais nous retrouvons les bonnets en peau d’ours et les
plumets vermillon des grognards et autres grenadiers. Une mise
en  scène  qui  semblerait  classique  et  au  comble  du
conservatisme si ce n’est par le tour de génie brillantissime
de Jean-Romain Vesperini. Metteur en scène de grand talent,
Vesperini  réussit  le  tour  de  force  de  garder  un  visuel
d’époque avec une saveur proche du cabaret. C’est magique de
voir  un  classique  de  tous  les  temps  réinventé  avec  des
émotions proches des nôtres, sans tomber dans la corruption
totale de l’oeuvre. Jean-Romain Vesperini nous propose une
vision rafraîchissante de cette Fille du régiment que l’on
croyait  connaître  si  bien.  Les  costumes  sont  signés  de
Christian Lacroix dont le génie exploite l’architecture de
l’ère napoléonienne pour créer très subtilement une farandole
de soieries, de fantastiques propositions qui révèlent dans
toute leur splendeur les personnages. 

Marie est idéalement campée par une Gwendoline Blondeel avec
une énergie débordante et un sens impressionnant du théâtre.
Vocalement,  elle  est  sublime,  les  aigus  ciselés  avec  une
richesse dans les médiums indéniable et une précision sans
faille. Son Tonio n’est autre que l’excellent ténor Patrick
Kabongo, aux moyens impressionnants, qui nous charme par une
présence  scénique  fabuleuse  et  réussit  dans  son  élan  à
s’approprier le « Ah ! Mes amis » en lui apportant toutes les
belles nuances de son talent incroyable. Madame de Berkenfield
est l’inénarrable Eléonore Pancrazi que l’on aime entendre et
voir sur scène tellement elle est investie dans son rôle de
bout en bout sans tomber dans le grotesque, elle humanise un
personnage  qui,  souvent,  est  brossé  en  filigrane.  Jean-
François Lapointe est un Sulpice désopilant et touchant avec



une voix superbe. Jean-Gabriel Saint-Martin est un Hortensius
d’anthologie. 

 

Gaétan  Jarry  dans  un  enthousiasme  et  une  énergie
irrépressibles mène l’Orchestre de l’Opéra Royal et le Choeur
de l’Armée française sur les sommets escarpés donizettiens.
Nous avons été admiratifs du son homogène de l’orchestre,
malgré quelques petits décalages parfois. Pour une formation
sur instruments d’époque, la musique de Donizetti a semblé
prendre des couleurs chatoyantes sous les mains expertes des
musiciennes  et  musiciens  de  cette  belle  phalange.  Les
choristes du Choeur de l’Armée française, en plus d’avoir
fourni Jérémie Delvert (en Caporal) avec une belle présence
vocale et scénique, se déploient dans toute leur splendeur
dans cette partition. 

Gamine  choyée  de  son  temps,  La  Fille  du  régiment  a  été
représentée 55 fois jusqu’en 1841 et la 1000e fois en 1914 !
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Les relents patriotiques et libertaires du livret ont ancré le
destin de cette enfant française du compositeur bergamasque
sur  les  scènes  du  monde  entier  et  les  gosiers  les  plus
légendaires de tous les temps. Une semaine après la création
de La Fille du régiment, le 22 février 1840, le gouvernement
du  Maréchal  Soult,  héros  de  la  geste  napoléonienne,
s’effondre.  Il  est  remplacé  par  Adolphe  Thiers,  un
opportuniste  de  petite  taille  mais  de  grand  talent.  Echo
social de cette humble fille donizettienne, le 24 février 1840
le gouvernement lance une enquête nationale sur la pauvreté en
France qui prendra conscience des abysses sociales dans la
joyeuse France de Louis-Philippe Ier. Le « roi bourgeois »,
malgré son accueil des cendres du grand Napoléon au coeur
battant de Paris, n’arrivera jamais à égaler sa légende, il
abdiquera en 1848. En revanche, Napoléon poursuivra sa course
glorieuse, non seulement sur la scène mais aussi dans les rues
avec les chansons de Pierre-Jean de Béranger, là où le peuple
saura toujours chanter son souvenir : 

« On parlera de sa gloire

Sous le chaume bien longtemps.

L’humble toit, dans cinquante ans,

Ne connaîtra plus d’autre histoire.« 

Pierre-Jean de Béranger – Les souvenirs du Peuple (1839)

 

 

 

____________________________________________________

CRITIQUE, opéra. VERSAILLES, Opéra Royal, le 8 avril 2025.
DONIZETTI : La Fille du régiment. G. Blondeel, P. Kabongo,
J.F. Lapointe, E. Pancrazi, J.G. Saint-Martin…. Jean-Romain

Vesperini / Gaétan Jarry. Crédit photographique © Julien
Benhamou

 



 

CRITIQUE, opéra. MONTPELLIER,
opéra-comédie (les 8, 10 et
12  avril  2025).  MOZART  :
Mitridate.  L.  Sekgapane,  M.
Lys,  K.  Murrah,  H.  Wu…
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Emmanuelle Bastet / Philippe
Jaroussky

L’Opéra Comédie de Montpellier (en coproduction
avec l’Opéra de lausanne) offre actuellement une

production magistrale de Mitridate, re di Ponto de
Wolfgang Amadeus Mozart, sous la direction

musicale inspirée de Philippe Jaroussky et dans
une mise en scène raffinée signée Emmanuelle

Bastet. Ce chef-d’œuvre de jeunesse du compositeur
autrichien, créé à seulement 14 ans, prend vie

sous un jour résolument moderne, tout en
respectant la grandeur classique de l’opera seria.
 

Philippe Jaroussky, plus souvent acclamé comme contre-ténor,
révèle  ici  son  talent  tout  aussi  impressionnant  de  chef
d’orchestre. À la tête de l’Orchestre National Montpellier
Occitanie,  il  insuffle  une  énergie  dynamique  et  une
sensibilité remarquable à la partition, mettant en valeur la
richesse orchestrale et les nuances dramatiques de l’œuvre.
Les tempi sont parfaitement maîtrisés, tantôt fougueux dans
les airs de bravoure, tantôt d’une délicatesse envoûtante dans
les moments plus intimes.

Le spectacle imaginé par Emmanuelle Bastet baigne dans une
atmosphère bleutée, évoquant à la fois la Méditerranée antique
et un espace mental abstrait. Le scénographe Tim Northam a
choisi la phtalocyanine, un pigment profond et mystérieux, qui
oscille entre l’outremer et un noir bleuté en fonction des
éclairages. Ce bleu, à la fois intemporel et suggestif, sert
de toile de fond à un décor mobile composé d’escaliers qui
glissent  lentement  sur  scène,  créant  des  espaces  tantôt
intimes,  tantôt  oppressants.  Ces  escaliers  deviennent  des
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lieux de confidence, de solitude ou de méditation douloureuse,
tandis que des rideaux de fils bleus ajoutent une dimension
labyrinthique, reflétant le trouble intérieur des personnages.
Les costumes, inspirés par un Orient théâtral alla Veronese,
mêlent étoffes soyeuses et détails baroques. Mitridate arbore
un manteau à col de loutre, tandis que les princes adoptent un
négligé chic de jeunes cavaliers romantiques. La mise en scène
évite toute référence historique précise, préférant plonger le
spectateur dans un univers onirique où seuls comptent les
sentiments et les conflits humains.

 

 

Le ténor sud-africain Levy Sekgapane incarne avec une autorité
souveraine le roi du Pont, déchiré entre colère et tendresse.
Sa voix puissante et agile domine la scène, notamment dans
l’air furieux « Vado incontro al fato estremo », où il déploie
une technique impeccable et une expressivité déchirante. La
soprano suisse Marie Lys, lumineuse et virtuose, livre une
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performance  émouvante  dans  le  rôle  d’Aspasie.  Son  timbre
cristallin et sa maîtrise des vocalises enflamment la salle,
particulièrement dans « Pallid’ombre », où elle exprime avec
une grâce poignante le désespoir de son personnage. De son
côté,  le  contre-ténor  américain  Key’Mon  Murrah
(Sifare)renouvelle l’enthousiasme suscité en nous lorsque nous
l’avions découvert, en février dernier au Théâtre du Capitole
dans  Giulio  Cesare  (rôle  de  Sesto),  et  il  impressionne  à
nouveau par la pureté de son timbre et sa musicalité exquise.
Son duo avec Marie Lys, « Se viver non degg’io », est un
moment d’une beauté à couper le souffle. La mezzo-soprano
chinoise Hongni Wu apporte une présence scénique captivante et
une  voix  riche  en  couleurs  à  son  personnage  de  Farnace,
parfaite pour incarner le fils rebelle. Son interprétation de
« Venga pur, minacci e frema » est d’une intensité dramatique
rare. La jeune soprano franco-catalane Lauranne Oliva incarne
ce soir Ismene, après avoir tenu le rôle d’Aspasie à Lausanne,
et éblouit tant par la beauté du timbreque le brillance de la
technique  vocale.  Le  contre-ténor  italien  Nicolò  Balducci
(Arbate) complète avec brio cette distribution, tandis que le
jeune ténor suisse Rémy Burnens (Marzio) confirme son immense
potentiel avec une prestation assurée.

Les ovations enthousiastes du public montpelliérain témoignent
du  succès  de  cette  production.  Entre  prouesses  vocales,
direction musicale inspirée et mise en scène intelligente, ce
Mitridate est bien plus qu’un opéra : c’est une expérience
lyrique  totale,  qui  confirme  une  fois  encore  le  génie
intemporel  de  Mozart  !…

 

 

 

________________________________________________
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CRITIQUE, opéra. MONTPELLIER, opéra-comédie (les 8, 10 et 12
avril 2025). MOZART : Mitridate. L. Sekgapane, M. Lys, K.

Murrah, H. Wu… Emmanuelle Bastet / Philippe Jaroussky. Crédit
photographique © Marc Ginot

 

 

CRITIQUE,  opéra.  MASSY,
Opéra,  le  5  avril  2025.
MOZART  :  La  Clémence  de
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Titus. V. Guérin, M. Poguet,
M.  Vergez-Pascal,  S.  Stern…
Héloïse Sérazin / David Stern

Dans cette production de La Clémence de Titus de
W. A. Mozart à l’Opéra de Massy, l’équipe de

création a brillamment relevé le défi de marier
tradition et modernité, tout en rendant hommage à
l’œuvre de Mozart avec une approche audacieuse et

novatrice. Avec la mise en scène d’Héloïse
Sérazin, cette version de l’opéra se distingue par

sa capacité à humaniser les personnages tout en
explorant la profondeur de leurs relations, sans

se perdre dans la portée politique souvent
associée à l’œuvre.

 

 

La mise en scène de la Compagnie d’Héloïse est un modèle de
finesse et de subtilité. Chaque personnage est traité avec une
attention  particulière,  mettant  en  lumière  leurs  dilemmes
internes.  Plutôt  que  de  se  concentrer  sur  les  enjeux
politiques  du  livret,  l’équipe  choisit  de  souligner
l’intensité des relations humaines. Cela se reflète dans la
façon dont les six solistes interagissent sur scène, dans un
espace réduit qui accentue l’intimité des scènes. Le mobilier
minimaliste mais graphique, en combinaison avec la présence de
l’orchestre dans la fosse, donne au spectateur une impression
d’intensité  concentrée,  où  chaque  mot  et  chaque  mouvement
prennent une signification particulière.

La scénographie de Léa Jézéquel, soutenue par les vidéos de
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Yann Philippe et les lumières de Marc Delamézière, crée une
atmosphère aussi poétique que puissante. Les fonds, créés à
l’acrylique  et  projetés  sur  un  cyclorama,  font  un  délice
visuel.  Inspirés  par  les  toiles  peintes  artisanales,  ces
décors évoluent tout au long de la production, offrant une
palette de couleurs vibrantes qui soutient les changements
émotionnels  des  personnages.  L’apparition  régulière  d’un
olivier, symbole de résilience et de transformation, vient
renforcer  la  quête  intérieure  de  Titus,  entre  hésitation,
résolution,  clémence  finale.  Les  costumes,  conçus  par
Laurianne Scimemi del Francia, apportent également une touche
d’innovation. Puisant dans les archives de l’Opéra National de
Paris, ils sont recréés et modifiés avec un souci du détail
remarquable. Les matériaux choisis sont de haute qualité, et
les  costumes  sont  conçus  de  manière  à  circuler  entre  les
personnages, soulignant les liens et les conflits qui les
unissent. Ce recyclage créatif renforce la notion de cycles et
de résilience présente dans l’œuvre.

Le choix des Solistes de l’Atelier Lyrique Opera Fuoco est
très convainquant. Vincent Guérin (Titus) se distingue par une
interprétation pleine de nuances et de profondeur. Son rôle,
complexe et contrasté, demande une grande maîtrise technique
et une capacité à transmettre l’âme de son personnage, à la
fois hésitant, résolu et empli de clémence. Vincent Guérin
parvient à faire ressortir toute la fragilité de Titus, en
offrant des moments de grandeur et de force, tant vocalement
que dramatiquement. Sa voix, à la fois puissante et douce,
s’élève  avec  une  expressivité  remarquable,  particulièrement
dans les moments les plus intenses où son dilemme intérieur
prend  le  dessus.  Margaux  Poguet  (Vitellia)  incarne
parfaitement l’ambivalence de son personnage, oscillant entre
passion dévorante et manipulation froide. Sa voix, riche et
chaude, porte une puissance dramatique qui correspond à la
nature complexe de Vitellia. Margaux Poguet réussit à captiver
l’attention  du  public  à  chaque  apparition,  alternant  des
passages d’une grande douceur avec des moments plus éclatants



où  son  énergie  et  sa  détermination  se  font  entendre.
L’intensité émotionnelle de son interprétation est palpable,
surtout dans les scènes où elle doit rendre compte de la
colère et de la frustration qui animent son personnage.

Marion Vergez-Pascal (Sesto) offre une prestation d’une grande
beauté et d’une grande musicalité. Sesto, souvent tiraillé
entre le devoir et l’émotion, trouve en Marion Vergez-Pascal
une  interprète  qui  maîtrise  non  seulement  les  exigences
vocales du rôle, mais aussi la complexité émotionnelle qu’il
suppose.  Sa  voix  claire  et  lumineuse,  associée  à  une
interprétation  sensible  et  poignante,  donne  à  Sesto  une
profondeur rare. Elle réussit à rendre parfaitement l’humanité
de ce personnage, victime de ses propres dilemmes moraux et de
son amour pour Vitellia. Thaïs Raï-Westphal (Servilia) apporte
une  touche  de  légèreté  et  de  grâce  à  l’ensemble  de  la
distribution.  Son  timbre  clair  et  lumineux  se  mêle
parfaitement aux autres voix, tout en apportant une fraîcheur
bienvenue dans les moments plus dramatiques de l’opéra. Thaïs
Raï-Westphal  incarne  une  Servilia  sensible  et  touchante,
apportant  à  ce  rôle  de  soutien  toute  la  profondeur
émotionnelle nécessaire pour éviter qu’il ne devienne trop
anodin. Elle s’impose ainsi comme un contrepoint délicat et
nuancé aux tourments des autres protagonistes.

De son côté, Sophia Stern (Annio) se distingue par une voix
pleine de douceur et de délicatesse. Annio, rôle de jeune
homme  sensible  et  dévoué,  trouve  en  Sophia  Stern  une
interprète capable de rendre toute la tendresse et l’humanité
de ce personnage. Sa prestation vocale est impeccable, son
timbre doux mais précis, et elle parvient à faire ressortir
toute  la  noblesse  de  son  personnage  sans  tomber  dans
l’angélisme. La voix de Sophia Stern s’intègre parfaitement à
l’ensemble de la distribution, tout en restant capable de
ressortir avec grâce lorsqu’elle est mise en avant. Enfin,
Julien Ségol (Publio) complète brillamment cette distribution
avec une interprétation robuste et solide. Publio, bien que



rôle  de  moindre  envergure,  bénéficie  d’une  voix  forte  et
autoritaire qui s’impose avec puissance sur scène. Monsieur
Ségol incarne le rôle avec une grande rigueur, apportant à son
personnage  un  côté  protecteur  et  déterminé.  Sa  prestation
vocale est impeccablement maîtrisée, et il réussit à exprimer
la noblesse et la force de Publio, tout en restant dans une
grande  fidélité  au  texte.  En  somme,  les  solistes  de  La
Clémence  de  Titus  sont  un  véritable  atout  pour  cette
production. Leur prestation vocale impressionnante, soutenue
par  une  profonde  compréhension  de  leurs  personnages
respectifs, élève l’ensemble de l’opéra. Chacun d’entre eux
contribue à l’unité et à la cohésion de l’interprétation,
offrant  au  public  une  expérience  musicale  et  dramatique
inoubliable.

Musicalement, l’Orchestre Opera Fuoco, dirigé avec maestria
par David Stern, apporte une vitalité et une richesse à la
partition  de  Mozart,  tout  en  permettant  aux  solistes  de
s’exprimer  pleinement  dans  leurs  rôles.  L’interprétation
vocale  met  en  avant  des  personnages  humains,  parfois
tourmentés,  parfois  pleins  de  compassion,  et  la  direction
musicale  fait  ressortir  toute  la  beauté  de  la  musique  de
Mozart sans jamais tomber dans le grandiloquent.
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CRITIQUE, opéra. MASSY, Opéra, le 5 avril 2025. MOZART : La
Clémence de Titus. V. Guérin, M. Poguet, M. Vergez-Pascal, S.
Stern… Héloïse Sérazin / David Stern. Crédit photographique  ©
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CRITIQUE,  opéra.  MARSEILLE,
Opéra municipal, le 1er avril
2025. E. REYER : Sigurd. F.
Laconi,  C.  Hunold,  A.
Duhamel,  N.  Cavallier…
Charles Roubaud / Jean-Marie
Zeitouni

Pour célébrer le centenaire de son bâtiment,
l’Opéra de Marseille et son directeur Maurice

Xiberras ont choisi de redonner vie à Sigurd, du
compositeur marseillais Ernest Reyer, ouvrage qui

eut les honneurs de la première affiche du nouveau
bâtiment (art déco) inauguré en 1924, après

l’incendie de l’ancien. Créée à la Monnaie de
Bruxelles en 1884, l’oeuvre a connu un éclatant
succès puis a sombré dans l’oubli, avant que le
Festival de Radio France et Montpellier ne le

ressuscite en 1993 (nous y étions…), repris deux
ans plus tard dans la cité phocéenne, et plus

récemment à l’Opéra national de Lorraine…
 

Dès les premières mesures, cela saute à l’oreille comme une
évidence,  plutôt  qu’à  la  musique  de  Richard  Wagner  –  à
laquelle on l’associe un peu vite – la partition de Reyer doit
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bien plus au grand opéra historique à la française, Meyerbeer
et Halévy en tête, ainsi qu’à la musique romantique de Weber
et de Berlioz, dont maints passages semblent comme un hommage…
quand ils ne sont pas des citations directes ! Si le premier
acte peut paraître un peu statique, l’œuvre s’emballe ensuite,
et connaît des moments magiques voire enivrants. On ne peut
dénier à Sigurd de superbes qualités mélodiques, et que son
auteur soit parvenu à insuffler à son ouvrage une force de
conviction et des accents de sincérité qui balaient tout sur
leur passage – et qui ne demandaient qu’à être redécouverts,
pour le plus grand bonheur d’une audience, certes clairsemée,
mais qui a fait un triomphe à l’équipe artistique au moment
des saluts. 

Représenter  Sigurd  n’est  pas  une  entreprise  aisée,  mais
Charles Roubaud relève ici le défi avec brio. Sa mise en
scène, d’une élégante sobriété, repose sur une scénographie
dépouillée, agrémentée de projections vidéo discrètes et d’un
éclairage subtil. Autour de lui, une équipe talentueuse donne
vie à cette vision : Emmanuelle Favre imagine une architecture
minérale, tandis que Julien Soulier crée un décor virtuel, à
la  fois  poétique  et  dynamique  –  forêt  verdoyante,  brumes
hivernales, apparitions fantomatiques, flammes surgissant des
eaux  au  son  du  cor  d’Odin,  ou  encore  montagnes  hostiles.
Jacques  Rouveyrollis  sculpte  la  lumière  avec  précision,
accompagnant  les  trois  heures  et  quart  du  spectacle.  Les
costumes de Katia Duflot jouent sur les contrastes, mêlant
chevalerie médiévale et modernité du XXe siècle : manteaux
austères et casquettes militaires pour les soldats, évoquant
une ambiance fascisante, tandis que les femmes portent des
robes  scintillantes,  ornées  de  perles  et  surmontées  de
chapeaux  cloches.  La  direction  d’acteurs,  volontairement
épurée,  évite  toute  psychologie  superflue,  privilégiant  la
grandeur  mythique.  La  mise  en  scène,  d’une  grande  clarté
narrative, souligne chaque moment clé – comme la fameuse coupe
empoisonnée – en parfaite synchronicité avec la musique et les
jeux de lumière. Les mouvements, précis et expressifs, servent



le drame sans fioritures, renforçant sa puissance tragique. Le
final s’achève dans un effondrement progressif de rochers,
laissant place à une nuée gris-rose, évoquant le Crépuscule
des dieux wagnérien (tout en soulignant bien ici que l’ouvrage
de Reyer lui soit antérieur…).

 

 

Pour retrouver son impact public, Sigurd supposait de grandes
voix, de très grandes voix. Les rôles principaux nécessitent
une largeur de ton, une grandeur tragique, seules susceptibles
d’élever les personnages à leur niveau de légende. Le pari a
été entièrement relevé à Marseille, grâce au flair sans pareil
de Maurice Xiberras. Le rôle-titre est écrit pour un fort
ténor, à la fois héroïque et exigeant un vrai legato, appelant
un médium nourri et un aigu conquérant. Et tout cela avec la
grande déclamation propre aux héros français. Seul un Alagna,
un  Spyres  ou  encore  un  Florian  Laconi,  retenu  ici  pour
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incarner Sigurd, pouvait s’y risquer, et le moins que ‘on
puisse dire, c’est que le ténor messin se tire vaillamment de
cette écriture impossible : l’extrême aigu sonne brillamment,
et le chanteur réalise une excellente performance, affichant
un  médium  sonore,  des  notes  élevées  de  belle  facture,  un
louable souci de la ligne et une diction parfaite. Dans le
rôle de Brünhilde, notre soprano dramatique « nationale »
Catherine  Hunold  ne  comble  pas  mins  l’audience  avec  son
incomparable diction, sa musicalité sans faille, sa voix ample
et  tranchante  à  la  fois,  son  medium  corsé,  sa  présence
magnétique enfin. Son grand air du IV, “O palais radieux de la
voûte étoilée” nous a donné le frisson, de même que les deux
magnifiques duos qui suivent, d’abord un tumultueux avec sa
sœur Uta, puis un autre évanescent avec Sigurd.

Avec son grain de voix typique, Alexandre Duhamel (Gunther)
impressionne par la puissance et l’arrogance de ses moyens, et
l’on fera le même compliment à la basse de Nicolas Cavallier
(Hagen), avec un sens de la ligne que l’on admire toujours
autant chez ce chanteur. La jeune soprano française Charlotte
Bonnet  confère  à  la  fois  beaucoup  de  fragilité  et  de
détermination au personnage de Hilda, avec une voix possédant
tout l’émail pour donner tout son poids aux imprécations du
IV, “Frappe ! Que de tes mains je tombe aussi percée”, qui
font penser à celles d’Ortrud dans Lohengrin. Aucune réserve
non plus vis-à-vis de la mezzo Marion Lebègue qui impose au
personnage  d’Uta  son  tempérament  volcanique  et  ses  graves
sonores. Même remarque pour le Barde de Gilen Goicoechea qui
enchante dans sa (trop) courte intervention du II “Ondin, Dieu
farouche  et  sévère”  :  couleur  de  la  voix,  noblesse  de
l’émission, et autorité du timbre, le baryton basque possède
plus d’un atout. A leur côté, le baryton nîmois Marc Barrard
apporte toute sa faconde au Grand-Prêtre d’Ondin, tandis que
ses  camarades  Jean-Vincent  Blot  (Ramuc),  Marc  Larcher
(Irnfrid),  Kaëlig  Boché  (Hawart)  et  Jean-Marie  Delpas
(Rudiger)  convainquent  dans  leur  partie  respective.  



Le Chœur et l’Orchestre de l’Opéra de Marseille ne sont pas en
reste, et s’avèrent dignes de tous les éloges. Le premier
éblouit par son homogénéité, sa précision et son engagement,
tandis  que  le  second,  sous  la  direction  amoureuse  et
passionnée de Jean-Marie Zeitouni, fait étalage d’une riche
palette sonore – avec des cordes crépitantes, des cuivres
infaillibles et des bois virevoltants – qui donne maintes fois
le frisson.

Une grande soirée lyrique à l’Opéra de Marseille !
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2025. E. REYER : Sigurd. F. Laconi, C. Hunold, A. Duhamel, N.
Cavallier… Charles Roubaud / Jean-Marie Zeitouni. Crédit

photographique © Christian Dresse

 


