
CRITIQUE,  concert.  PARIS,
Philharmonie  de  Paris  (Cité
de  la  musique),  le  22  mai
2026. « Folk Songs » (Berio,
Bartok,  Brahms).  Orchestre
national d’Île de France, Iva
Bittová  (soprano),  Case
Scaglione (direction)

La course solaire promettait à la ville le sort
foudroyant et brûlant de Phaëton. Le mois de mai
rayonnant dans sa verdure surprend par sa chaleur
venue tout droit des sables ancestraux du Sahara

lointain. Le programme « Folk Songs » de ce soir à
la Cité de la Musique allait nous faire virevolter
avec les 3 B : Bartok, Berio et Brahms. Audace et

célébration de la vie. 
 

Les « Folk Songs » de Luciano Berio ont quelque chose d’assez
typique de la programmation contemporaine lorsqu’elle cherche
à séduire sans inquiéter : une modernité polie, folklorisée,
presque muséifiée dans sa propre volonté d’ouverture. Autour
de Luciano Berio, le concert semblait promettre l’alliage du
populaire et du savant, de la mémoire orale et de l’écriture
sophistiquée. La promesse n’a été qu’à moitié tenue.

La  chanteuse  Iva  Bittová  possède  indéniablement  cette
singularité vocale que réclament les Folk Songs : un timbre
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âpre, presque terrien, capable de passer du murmure archaïque
à une émission plus expressionniste. On admire surtout son
refus  du  beau  son  décoratif.  Chez  elle,  la  voix  gratte,
s’effiloche, se cabre parfois — et c’est précisément là que
Berio retrouve un peu de son étrangeté originelle. Dans les
mélodies arméniennes ou auvergnates, cette rugosité faisait
naître de véritables instants de vérité.

Mais cette authenticité expressive avait son revers. À force
de privilégier l’instinct et la couleur, Bittová finissait
aussi  par  niveler  les  contrastes  internes  du  cycle.  Tout
semblait ramené au même théâtre vocal, à la même expressivité
volontairement  décentrée.  Or  les  Folk  Songs  ne  sont  pas
seulement un cabinet de curiosités ethnographiques : ce sont
aussi des miniatures d’orfèvrerie, des jeux d’équilibre entre
distance  ironique  et  tendresse  populaire.  Ici,  plusieurs
numéros restaient à l’état d’esquisse, comme si l’interprète
refusait d’entrer dans la précision psychologique des textes.

L’Orchestre  national  d’Ile-de-France,  dirigé  par  leur  chef
Case Scaglione, accompagnait avec une élégance très contrôlée,
parfois trop. Berio demande une respiration chambriste, un
sens  du  détail  instrumental  qui  doit  surgir  comme  une
improvisation savamment organisée. On entendait davantage une
exécution soigneuse qu’un véritable théâtre des timbres. Les
percussions  notamment,  pourtant  essentielles  dans  cette
partition  de  1964  écrite  pour  Cathy  Berberian,  restaient
curieusement sages.

Le paradoxe est là : cette musique née du frottement entre
cultures  populaires  et  avant-garde  finit  aujourd’hui  par
apparaître  comme  un  classique  institutionnel  parfaitement
intégré au rituel symphonique. Ce qui scandalisait jadis par
son hybridation rassure désormais par son éclectisme. Berio,
le grand « impur » de l’avant-garde européenne, selon une
formule qu’aurait sans doute appréciée Pierre Boulez, entre
ainsi au patrimoine avec les honneurs dus aux œuvres devenues
inoffensives.



Reste  malgré  tout  la  beauté  intermittente  de  certaines
séquences — ce Lo Fiolaire suspendu dans une lumière presque
debussyste, ou cet Azerbaijan Love Song final où la voix de
Bittová cessait enfin de jouer un rôle pour devenir présence
nue.  Ce  furent  des  éclats  fugitifs,  mais  suffisants  pour
rappeler qu’au cœur de ces arrangements savants demeure encore
quelque  chose  d’irréductiblement  populaire  :  une  mémoire
chantée que la modernité n’a jamais complètement réussi à
domestiquer.

Et dans les Images hongroises de Béla Bartok et la Sérénade
n°2 de Johannes Brahms, tant la direction de maestro Scaglione
que l’intégralité des pupitres ont rendu à ces œuvres leur
poésie issue du sentiment populaire. 

Le  soleil  déclinant  laissait  choir  le  linceul  fleuri  de
l’après-midi  pour  la  clarté  bleutée  des  nuits  de  mai  qui
annoncent les rites du solstice de juin.
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CRITIQUE,  opéra.  TOULOUSE,
Théâtre du Capitole, le dim
24  mai  2026.  R.  STRAUSS  :
Salomé.  F.  Stucki,  J.
Boutillier,  S.  Koch,  N.
Schukoff…  Frank  Beermann  /
Matthias Goerne

Au Théâtre du Capitole de Toulouse, on attendait
une reprise attendue de Salomé de Richard Strauss,
chef-d’œuvre des outrances et des fascinations. On
a découvert bien davantage : une lecture scénique

inédite, signée par nul autre que le célèbre
baryton allemand Matthias Goerne pour sa toute

première mise en scène. Et quel choc !
 

L’artiste,  grand  habitué  des  planches  toulousaines  comme
chanteur (on se souvient de son Wozzeck ou de son Hans Sachs
in loco...), s’essaie donc à la mise en scène… et c’est un
pari réussi ! Avec son scénographe Hernan Penuela, il plonge
la tétralogie straussienne dans un univers sans âge, entre
bunker et chantier à ciel ouvert. Des treillis militaires, des
bottes,  des  projecteurs  crus.  Hérode  en  officier  véreux,
Hérodias en femme d’apparat glaciale. Et au centre, cette
prisonnière adolescente, Salomé, que l’on promène comme un
trophée. La scénographie, verticale et métallique, écrase les
corps. Iokanaan, prisonnier, surgit d’une citerne – évocation
discrète, mais brûlante, des geôles d’aujourd’hui. Goerne ose
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un parallèle contemporain avec le conflit au Moyen-Orient,
mais sans jamais trop appuyer (nous y reviendrons plus loin…).

La  direction  musicale  revient  à  un  autre  familier  de  la
maison, Frank Beermann. Rarement aura-t-on entendu la phalange
toulousaine aussi transfigurée : le chef allemand, qui a déjà
dirigé  ici  Le  Vaisseau  fantôme,  Tannhäuser,  Lohengrin  ou
encore Le Chevalier à la rose, connaît les fulgurances et les
pièges de Strauss. Il choisit la clarté rageuse, des cordes
d’une précision clinique et des cuivres hallucinés. Sous sa
baguette, l’Orchestre national du Capitole de Toulouse ne se
contente  pas  d’accompagner  :  il  devient  le  personnage
invisible du drame, haletant, oppressant, puis d’une beauté
sidérale  quand  Salomé  se  délecte  du  corps  sans  vie  de
Iokanaan.

Côté distribution, le Capitole déploie une fois de plus sa
marque de fabrique : un plateau avec de nombreux chanteurs
français  d’exception,  que  chérit  son  directeur  Christophe
Ghristi.  On  retrouve  avec  bonheur  le  couple  Sophie  Koch
(Hérodias,  redoutable  de  froideur  calculatrice)  et  Nikolai
Schukoff (Hérode, lâche et fasciné). Leur face-à-face crève
les yeux, tant ils savent jouer de cette complicité malsaine.
Et que serait une cour d’Hérode sans ses complices et ses
victimes ? Fabien Hyon, en Narraboth, capitaine de la garde,
incarne avec une touchante vulnérabilité le jeune officier
dévoré par son désir interdit pour Salomé. Son ténor clair,
aux aigus vaillants, exprime à merveille la lente agonie d’un
homme tiraillé entre son devoir et sa passion. On retient son
duo avec le Page, où la nuance piano frôle le murmure du
désespoir. Quant à Floriane Hassler, qui campe ce même Page
avec une présence remarquable, elle déploie un mezzo-soprano
chaud et rond, d’une maturité surprenante pour un rôle souvent
relégué au second plan. La diction est exemplaire, le timbre
rassurant d’abord, puis déchirant lorsqu’elle tente en vain de
retenir Narraboth au bord du gouffre. Tous deux, par leur
engagement  dramatique  et  leur  tenue  vocale  sans  faille,



confirment que le Capitole sait tisser des ensembles où chaque
maillon brille. 

 

 

Mais  c’est  Jérôme  Boutillier,  pour  sa  prise  de  rôle  en
Iokanaan, qui a littéralement électrisé la soirée. Figurant
parmi les deux ou trois meilleurs barytons français actuels,
il  aborde  ce  prophète  exigeant  avec  une  science  vocale
confondante. Dès sa première sortie de la citerne, la voix
frappe par son mordant et sa noblesse rocailleuse : les aigus
claquent comme des anathèmes, le médium possède une rondeur
presque lunaire, et la projection, jusque dans les fortissimos
les  plus  rageurs,  ne  force  jamais  l’aigu.  Il  module  la
malédiction avec un legato rare, et la fameuse phrase sur le «
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Seigneur » parvient à être à la fois terrifiante et d’une
beauté désespérée. À l’applaudimètre – et Dieu sait que le
public toulousain est expert –, Boutillier a été le grand
gagnant de la soirée, salué par une ovation qui n’a laissé
aucun doute : nous tenons là un Iokanaan de haute volée,
taillé dans le roc et la flamme !

Et bien évidemment, la question de Salomé tient en haleine. On
rappelle que Marie‑Adeline Henry, initialement prévue, a dû
déclarer forfait. Dimanche, c’est la Suisse Flurina Stucki qui
a relevé le défi, après Nicole Chevalier qui assure toutes les
autres  représentations.  Et  reconnaissons-le  :  vocalement,
Stucki est une révélation (vocale). Ce timbre clair, cette
aisance dans l’aigu, cette capacité à faire vibrer l’obsession
grandissante de la princesse – jusqu’à la fameuse dernière
scène, où chaque note devient un couteau. Du très grand art !
L’incarnation  nous  laisse  cependant  sur  notre  faim,  car
Flurina Stucki impose par son physique : rien à voir avec
l’adolescente frêle que l’on imagine. Certains spectateurs ont
semblé déroutés : où est la nubile de la légende ? En même
temps, cette Salomé-là n’est pas forcément une enfant gracile,
mais un corps trop lourd pour son propre désir, malmené par
les  soldats,  et  dont  le  jeune  âge  n’est  plus  qu’une
abstraction tragique. Quand vient la fameuse « Danse des sept
voiles  »,  scène  capitale,  exit  toute  grâce  orientale  ou
exotisme de pacotille. Sept hommes en tenue paramilitaire –
une  allusion  à  quelque  milice  sortie  du  Hamas  ou  autre
Hezbollah  (?),  osée  mais  assumée  –  violentent  (la  juive)
Salomé. Elle ne danse pas : elle subit. Un à un, ils lui
arrachent ses voiles, dans une mécanique de harcèlement et
d’agression collective, qui se termine même par un viol. Un
huitième homme tente de s’interposer, repoussé. C’est brutal,
malaisant,  exactement  ce  que  Strauss  avait  murmuré  :  que
l’érotisme  côtoie  ici  la  domination  pure.  Flurina  Stucki,
visiblement peu préparée à la mise en scène (l’urgence du
remplacement ?), peine dans cette séquence. Ses gestes sont
hésitants, son corps ne trouve pas la soumission ou la rage



nécessaires. La chorégraphie, qui devrait faire basculer le
drame, paraît floue. Dommage, car l’idée est forte.

Mais ce léger accroc ne ruine pas l’ensemble. Car cette Salomé
de Goerne est une proposition rare : un opéra qui n’oublie
jamais qu’il parle de la guerre, du viol des corps, de la
fascination  du  pouvoir.  Et  quand,  à  la  fin,  la  princesse
épuisée chérit la dépouille du prophète, la fosse tonne – et
l’on  sort  sonné  et  reconnaissant.  Toulouse  tient  là  une
production qui fera date, portée par le duo Beermann / Goerne
qui, chacun à sa manière, signent ici un pacte avec le feu.
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CRITIQUE, concert [création].
COMPIÈGNE,  Théâtre  Impérial,
le 21 mai 2026. « OFFENBACH !
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», TRIO AYONIS. Enguerrand de
Hys, ténor / Élodie Roudet,
clarinettes  /  Paul  Beynet,
piano.

ONE MAN SHOW DÉLIRANT… Cocasse, bouffe,
parodique, fantasque. Toutes les nuances
du comique le plus savoureux se déploient
ce soir sur la scène du Théâtre Impérial
de Compiègne et de quelle manière, avec
élégance et finesse, aisance délurée,
liberté fantaisiste grâce à l’énergie

continue du ténor Enguerrand de Hys. Le
soliste nous livre toutes les facettes

d’une revue musicale hallucinante,
éclairant par la seule maîtrise de son
chant polymorphe, le déroulement d’une

action contrastée, électrique. Offenbach
gagne ce soir un surcroît de finesse
créative, dévoilant la richesse d’une

écriture taillée pour la scène comique
voire bouffone mais pas seulement…
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Le choix des extraits lyriques est d’autant plus légitime
qu’il renoue avec une période devenue légendaire où la scène
compiègnoise était dédiée au répertoire romantique français et
à son interprétation.
Ce que réalise le jeune chanteur s’inscrit dans la même veine
; dans l’exigence du geste et de l’intention, dans le souci
constant  du  texte  (et  de  son  intelligibilité)  et,  nuance
personnelle, avec un sens (et un goût) manifestes du théâtre ;
la performance relève même du marathon et dans le choix des
extraits choisis, révèle une bête de scène, mobile et volubile
dans  une  succession  de  situations  hautement  dramatiques  ;
aussi  à  l’aise  qu’habité  et  inspiré  ;  d’une  imagination
facétieuse  irrésistible,  surtout  d’une  justesse  amusée,
délectable… confirmant l’excellent acteur, applaudi à juste
titre sur les scènes lyriques européennes [prochainement entre
autres sur le plateau de l’Opéra royal de Versailles dans la
reprise  de  l’Enlèvement  au  sérail  de  Mozart,  en  version
française : il y chante le rôle de Pedrillo, 4 représentations
événements, du 18 au 23 juin 2026).

 

 

Justesse et délire théâtral
les 1001 Offenbach du Trio Ayonis
A  Compiègne,  tous  les  héros  du  grand  Jacques  Offenbach
[« l’oiseau moqueur du Second Empire »] paraissent dans une
continuité fluide [bel agencement qui soigne les enchaînements
dans la mise en scène d’Éric Rouchaud, directeur des lieux].
Les spectateurs reconnaissent les airs fameux qui ont fait le
succès  populaire  d’Offenbach  :  des  extraits  d’Orphée  aux
enfers,  de  La  Belle-Hélène,  La  Périchole,   Les
Brigands,  Geneviève  de  Brabant,  sans  omettre  Les  Contes



d’Hoffmann mais aussi quelques mélodies ou raretés dont les
très  dramatiques  fables  de  La  Fontaine  [le  corbeau  et  le
renard,  suivie  de  La  Cigale  et  la  fourmi]…  où  toute  la
drôlerie du compositeur fusionne avec son génie de la mélodie,
ses  effets  de  théâtre  dans  un  souci  de  clarification  des
fables.

La réalisation laisse la part belle aux deux instrumentistes
tout aussi engagés aux côtés du chanteur ; elle met en scène
jusqu’au pianiste lui-même [Paul Beynet], acteur d’un très
beau  solo,  dialoguant  aussi  avec  la  clarinettiste  [Élodie
Roudet] qui défend sa partie comme une chanteuse d’opéra. Au
mérite du Trio Ayònis, fruit de la connivence artistique qui
circule entre les trois interprètes, revient la réussite des
transcriptions pour leur effectif spécifique : la clarinette
doublant ou conversant avec le chanteur, intensifiant alors la
ciselure poétique ou la verve drolatique des séquences (c’est
particulièrement le cas des textes de La Fontaine].

Voilà qui jalonne et même couronne une résidence de déjà … 9
années d’un compagnonnage continu, aussi créatif que formateur
pour les 3 solistes du Trio Ayònis, ainsi associés au Théâtre
Impérial  de  Compiègne.  Le  principe  même  de  «  théâtre
laboratoire », de foyer de réflexion, d’élaboration et de
réalisation  artistique  prend  tour  son  sens  ici,  dans  un
dialogue  et  une  concertation  continue  entre  artistes  et
direction artistique (ici entre les 3 musiciens du Trio Ayònis
et Érich Rouchaud). Le jeu libre s’accomplit dans un climat de
complicité et de confiance ; une partie de ce programme ayant
été d’abord présentée dans une église puis la trame réécrite
avec jeu de scène sous la forme du spectacle de ce soir,
présenté en création.

Fluide dans ses enchaînements millimétrés, plaçant au cœur du
spectacle le geste vocal, la complicité scénique entre le
chanteur et les deux instrumentistes, le spectacle explore
avec  délice  la  verve  irrévérencieuse  d’un  Offenbach
inclassable  ;  outre  le  pur  délire  fantasque,  la  drôlerie



cocasse [air du jambon, ou l’épisode de la poule et du coq],
la fanfaronnade déjantée, les airs choisis nous parlent aussi
de tendresse et d’amour,… une profondeur et un onirisme se
précisent  qui  nuancent  avec  raison  l’image  d’Offenbach.
L’amuseur impertinent était aussi fin psychologue : rossinien
mais aussi mozartien.

En liaison avec ses actions d’accessibilité et d’inclusion
participative, le Théâtre Impérial fait participer de jeunes
chanteurs issus des chorales du Conservatoire de Compiègne ;
ils assurent ainsi la partie du chœur accompagnant le ténor
dans l’air de la Légende de Kleinsach [Les Contes d’Hoffmann]
; un récit enflammé dans lequel Enguerrand de Hys exprime dans
l’âme du poète Hoffmann, les délires et les frustrations de
son âme amoureuse, aussi passionnée qu’insatisfaite. Audace,
justesse du soliste entraînant ses jeunes partenaires dans un
engagement partagé,… un pur bonheur.

 

 

 

______________________________________________________________
________

CRITIQUE, concert [création]. COMPIÈGNE, Théâtre Impérial, le
21 mai 2026. « OFFENBACH ! », TRIO AYONIS. Enguerrand de Hys,

ténor / Élodie Roudet, clarinettes / Paul Beynet, piano.

 

 

 

______________________________________________________________
___

 



CRITIQUE,  concert.  TOULOUSE,
Halle aux grains, le 23 mai
2026. RESPIGHI / CHAUSSON /
ROPARTZ.  Stéphane  Degout
(baryton), Orchestre national
du  Capitole  de  Toulouse,
Roberto  Gonzalez-Monjas
(direction)

La Halle aux Grains de Toulouse vibrait encore
sous les derniers arpèges des Pins de Rome

d’Ottorino Respighi lorsque le public, debout, a
offert une ovation méritée à l’Orchestre national
du Capitole de Toulouse et au jeune (et brillant

!) chef espagnol Roberto González-Monjas. Un
concert qui a été une véritable fresque en quatre

tableaux – où l’eau, le rêve, les sentiments et la
lumière éternelle de Rome se sont succédé avec une

grande intensité.
 

Dans les fameuse Fontaines de Rome du même Respighi, données
en début de soirée, Roberto González-Monjas a installé une
transparence  lumineuse.  La  fontaine  Valle  Giulia  à  l’aube
(allegro moderato) naissait dans un bruissement délicat des
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cordes, presque impressionniste. Puis, la fontaine du Triton,
avec ses cuivres éclatants et ses appels de cors, a déployé
une joie dansante. Moment de pur ravissement : la fontaine de
Trevi à midi, où l’orchestre, sous la baguette précise du chef
espagnol, a fait rugir les trompettes et les trombones en une
marée solennelle. Enfin, la fontaine de la Villa Médicis au
crépuscule, murmurante et nostalgique, s’est éteinte comme une
promesse.

Puis vint le Poème de l’amour et de la mer d’Ernest Chausson.
Stéphane  Degout,  déjà  acclamé  en  entrant  en  scène,  s’est
révélé  comme  un  poisson  dans  l’eau  dans  cette  mélodie
française sublime. Sa voix de baryton, chaude, profonde et
d’une clarté parfaite, a porté les vers de Maurice Bouchor
avec une tendresse déchirante. Dans La Fleur des eaux, on
entendait la houle ; dans La Mort de l’amour, la résignation
tragique. L’Orchestre national du Capitole de Toulouse, d’une
pâte sonore veloutée, accompagnait sans jamais couvrir. À la
fin du dernier poème, un long silence très révélateur s’est
installé  parmi  l’auditoire,  gage  d’une  émotion  forte  et
partagée !

En deuxième partie de soirée, place d’abord à Guy Ropartz,
beaucoup moins connu, et qui a été une révélation. Ses Quatre
poèmes d’après l’intermezzo d’Heinrich Heine ont vu Degout se
muer en tragédien lyrique. La mer y est tour à tour miroir du
désir (« Le ciel, la mer et la bien-aimée ») et tombeau. Dans
le troisième poème, « Et ta vie et ta mort seront chantées »,
le  baryton  Français  a  touché  au  sublime,  soutenu  par  des
cordes graves presque chuchotées. González-Monjas a dessiné
des clairs-obscurs d’une intelligence rare, et le baryton a
reçu des acclamations renouvelées.

Enfin, l’apothéose : Les Pins de Rome de Respighi. Comme un
retour au plein soleil après la mélancolie. Les pins de la
Villa  Borghèse  :  un  tourbillon  d’enfants  imaginaires,  les
cordes piquées et légères. Pins près d’une catacombe : un
mystère sourd, puis un chant religieux du hautbois. Pins du



Janicule : le rossignol (avec une musique enregistrée, mais
comme  une  astuce  technologique  intégrée  avec  naturel)  a
fasciné par sa poésie crépusculaire. Et enfin, l’inévitable,
l’impressionnante  Voie  Appienne  :  une  montée  lente,
irrésistible, des tambours lointains aux cuivres éclatants,
l’orchestre entier déchaîné, l’aigle romaine planant au-dessus
de la Halle aux Grains. Le chef González-Monjas, ce jeune
maître espagnol à la gestuelle élégante et incandescente à la
fois, a tenu la tension jusqu’à la dernière note, laissant
l’orchestre rugir dans une lumière de fin du monde.

Hier soir, l’eau de Rome, la mer d’amour et de mort, et les
pins millénaires ont coulé dans nos cœurs comme une seule et
immense vague. Un magnifique concert !

 

 

_________________________________________

CRITIQUE, concert. TOULOUSE, Halle aux grains, le 23 mai 2026.
RESPIGHI / CHAUSSON / ROPARTZ. Stéphane Degout (baryton),

Orchestre national du Capitole de Toulouse, Roberto Gonzalez-
Monjas (direction). Crédit photographique (c) Emmanuel Andrieu

 

CRITIQUE,  concert.  PARIS,
Philharmonie de Paris (Grande
Salle  Boulez),  le  22  mai
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2026. BERLIOZ : Requiem. Pene
Patti  (ténor),  Orchestre  de
l’Opéra  national  de  Paris,
Philippe Jordan (direction)

La fin de saison de la Philharmonie de Paris met
les fresques religieuses grandioses à l’honneur :
avant Verdi et Britten, place au Requiem d’Hector
Berlioz et ses vertigineuses envolées. Philippe

Jordan retrouve l’Orchestre de l’Opéra national de
Paris, qu’il a dirigé entre 2009 et 2021, face à

un public enthousiaste.
 

Il est finalement peu d’occasions d’entendre en concert le
Requiem  (1837)  de  Berlioz,  tant  les  forces  monumentales
requises  exigent  des  moyens  considérables.  Conçu  pour  un
effectif de 500 musiciens, finalement ramené à « seulement »
400, l’ouvrage impressionne par le nombre de percussions à
l’œuvre, dont une quinzaine de timbales. Ces dernières font
contrepoids aux groupes de cuivres divisés par quatre, qui
sont répartis spatialement sur les côtés, en un effet d’écho
prévu  par  le  compositeur.  De  quoi  permettre  les  effets
spectaculaires qui ont fait la renommée de Berlioz, dans la
lignée de Gaspare Spontini (1774-1851) et de son sens de la
grandeur scénique et chorale (La Vestale, Fernand Cortez). On
perçoit également l’influence de Beethoven dans l’alternance
de passages intimistes et d’explosions dantesques, ainsi que
celle  de  Palestrina  dans  les  parties  a  cappella,  comme
suspendues et sans assise rythmique. La réunion de ces audaces
confère une modernité étonnante à l’ensemble, surtout si on la
compare  à  des  oeuvres  contemporaines,  tel  que  le  Requiem
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(1835) de Donizetti.

Comme souvent, Berlioz puise dans ses partitions antérieures
pour  élaborer  cette  commande,  notamment  dans  sa  Messe
solennelle  de  1824.  Cette  messe  de  jeunesse,  longtemps
considérée comme perdue jusqu’à sa redécouverte en 1991, sera
d’ailleurs  donnée  à  la  Maison  de  la  radio,  le  2  juillet
prochain, par l’Orchestre national de France. En attendant,
les fracas de la Grande messe des morts (autre nom du Requiem)
ont fait trembler les murs de la Philharmonie. Rien d’excessif
toutefois : le geste de Philippe Jordan, tout d’équilibre et
de  transparence,  évite  tout  débordement  expressif.  Une
approche bienvenue dans ce répertoire, qui gagne en élévation
spirituelle ce qu’il perd en force physique brute – loin des
cataclysmes préférés au disque par Charles Munch ou Georg
Solti.

L’introduction sobre montre la volonté de Philippe Jordan de
coller au plus près du texte, humble supplication adressée au
Seigneur. Si les premières interventions des sopranos révèlent
quelques difficultés avec la justesse, l’ensemble gagne peu à
peu en assurance. Le chœur masculin se distingue quant à lui
par  sa  solidité  globale,  tout  au  long  de  la  soirée.  La
conclusion apaisée du Kyrie, presque murmurée dans les graves,
installe une théâtralité, que l’on retrouvera plus loin dans
l’imploration à Jésus, soutenue par le cor anglais. Le début
statique du Dies Irae surprend par sa progression d’intensité
inexorable, avec un chef attentif à l’allégement des textures
et au respect des dynamiques. Le thème majestueux confié aux
cuivres par quatre se heurte bientôt au fracas des timbales,
tandis que le chœur se fait plus homophonique pour figurer les
affres du Jugement dernier. Si le Rex Tremendae voit un chœur
un rien trop timide face à l’orchestre, l’épure du mouvement
suivant,  Quaerens  Me,  en  grande  partie  a  cappella  séduit
davantage.

Le symphoniste Berlioz reprend pleinement ses droits dans le
superbe Lacrimosa, où les ténors s’inscrivent sur un tapis de



graves, avant que des scansions hypnotiques plus denses et
spectaculaires ne viennent conclure le morceau. Les évocations
à Saint Michel se parent d’une fragilité hésitante, alors que
des bribes de mélodie s’agrègent patiemment, en une science de
l’étagement  parfaitement  maîtrisée  par  Jordan.  Le  chœur
relégué  à  l’arrière-plan  abandonne  momentanément  son  rôle
central, comme pour lui ménager un espace de respiration.
L’Hostias installe une austérité dépouillée, avant une fin aux
sonorités  modernes,  où  trois  flûtes  dialoguent  avec  huit
trombones. Le chant serein de Pene Pati vient ensuite baigner
la salle de son aura céleste, juché depuis le « balcon de la
Reine » (surnom donné au grand balcon blanc, à gauche de la
scène). La brève fugue du Chœur interrompt brièvement le ténor
samoan, qui conclut avec davantage d’accents pour célébrer la
gloire céleste. Enfin, le solennel Agnus Dei montre quelques
aspects plus séquentiels et mystérieux, créant une attente
théâtrale, avant de s’éteindre dans une lumière apaisée.

 

___________________________________

CRITIQUE, concert. PARIS, Philharmonie de Paris, le 22 mai
2026. BERLIOZ : Requiem. Pene Patti (ténor), Orchestre de

l’Opéra national de Paris, Philippe Jordan (direction). Crédit
photographique (c) DR – Droits réservés

 

 

 

DIFFUSION, REPLAY

La captation vidéo de ce concert est disponible en replay sur
la plateforme de streaming Paris Opera Play jusqu’au 21 juin,
ici :
https://play.operadeparis.fr/p/hector-berlioz-requiem

Et  aussi  sur  France  Musique  (audio  seul)  :

https://play.operadeparis.fr/p/hector-berlioz-requiem


https://www.radiofrance.fr/francemusique/podcasts/le-concert-d
u-soir/philippe-jordan-dirige-le-requiem-de-berlioz-a-la-tete-
de-l-orchestre-et-des-choeurs-de-l-opera-de-paris-1268211
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CRITIQUE,  concert.
MONTPELLIER,  Opéra  Comédie,
le  21  mai  2026.  DVORAK  /
WAGNER  /  BRAHMS.  Orchestre
national  Montpellier
Occitanie,  Jean-François
VERDIER (direction)

En ce 21 mai, l’écrin de l’Opéra Comédie, avec ses
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dorures et son acoustique moelleuse, accueillait
les musiciens de l’Orchestre national Montpellier

Occitanie pour un voyage en terres slaves et
germaniques, dans un programme intitulé « La Voix
des Vents« . Mais la véritable clé de voûte de ce

concert très attendu fut la baguette aussi précise
que malicieuse du chef Français Jean-François

Verdier, actuel directeur musical de l’Orchestre
Victor-Hugo Franche-Comté, dont l’énergie – et la

« tchatche » – communicatives… ont fait des
étincelles !

 

Avec la Sérénade pour vents en ré mineur opus 44 d’Anton
Dvořák, la soirée est placée d’emblée sous le signe de la joie
et de la nostalgie. Les bois de la phalange montpelliéraine –
bassons, clarinettes, hautbois – y déploient un art subtil du
contrepoint qui semble tout droit sorti d’un village tchèque
en fête. Jean-François Verdier en sculpte les contrastes avec
une légèreté désarmante : les danses villageoises bondissent,
les mélodies plus rêveuses nous prennent à la gorge. Un pur
joyau de spontanéité !…

Puis  vient  le  sublime  Siegfried-Idyll  de  Richard  Wagner.
L’atmosphère change : des sons de cors enveloppants émergent
comme un secret déposé à l’aube. On songe à Cosima, l’épouse
de  Wagner,  pour  qui  ce  poème  symphonique  fut  un  cadeau
d’amour. Sous la direction de Verdier, l’œuvre n’est jamais
pompeuse, mais intimiste, presque murmurée. Les bois, déjà,
portent cette nostalgie préromantique qui annonce le reste du
programme. L’ovation est déjà enthousiaste, mais le public
sent que le meilleur reste à venir.

La Sérénade n°1 en ré majeur opus 11 de Johannes Brahms est
une œuvre-monstre, une première Symphonie « déguisée », une
page immense que le compositeur écrivit à 24 ans, n’osant pas



encore affronter le genre symphonique et l’héritage du géant
Ludwig  van  Beethoven.  Un  détour  génial  qui  lui  permit  de
déployer déjà toute sa science du contrepoint, sa tendresse
mélancolique et son énergie dansante. Dès l’Allegro initial,
les cuivres ont posé un thème de chasse lumineux, aussitôt
repris par les bois. L’Adagio suivant fut un moment de pure
grâce : le hautbois solo de l’orchestre a chanté une mélodie
infinie, soutenue par des cordes graves d’une douceur rare.
Les deux Menuets ont dansé avec un swing discret, ni trop
rigide ni trop libre, tandis que le second Scherzo (Brahms en
propose  deux,  originalité  rare)  a  déchaîné  une  cavalcade
joyeuse. Enfin, le Rondo final a emporté tout le monde dans un
crescendo effréné, jusqu’à l’accord final, libérateur comme un
grand éclat de rire.

Mais les instants les plus savoureux de la soirée sont peut-
être  ceux  avant  chaque  pièce  du  programme,  où  le  chef,
véritable showman pédagogue, prend la parole, avec malice et
humour. Avec un amour contagieux du répertoire, il raconte
Dvořák, Wagner et Brahms comme on conterait des histoires au
coin du feu. La salle, conquise, sourit et apprend. Ce geste
de pédagogie joyeuse transforme le concert en une fête de
l’intelligence partagée.

Bravo maestro ! 

 

 

___________________________

CRITIQUE, concert. MONTPELLIER, Opéra Comédie, le 21 mai 2026.
DVORAK / WAGNER / BRAHMS. Orchestre national Montpellier

Occitanie, Jean-François VERDIER (direction). Crédit
photographique (c) Droits réservés

 



CRITIQUE,  opéra.  BORDEAUX,
Auditorium.  HOLMES  :  La
Montagne  noire.  A.  Extrémo,
J. Henric, H. Carpentier, G.
Worms…  Dominique  Pitoiset  /
Pierre Dumoussaud

Après Dortmund en 2024, l’Auditorium de Bordeaux
rend hommage à la figure d’Augusta Holmès, l’une
des deux compositrices à avoir eu l’honneur d’une
création à l’Opéra de Paris au XIXe siècle, avec

La Montagne noire (1895) : d’une inspiration
inégale, ce drame romantique aux effluves

orientalistes convainc surtout par son
interprétation exemplaire.

 

Si Louise Bertin avait déjà vu son Esmeralda recréé en 2008 à
Montpellier,  c’est  désormais  au  tour  d’Augusta  Holmès
(1847-1903)  de  bénéficier  d’un  regain  d’intérêt,  largement
porté par le travail du Palazzetto Bru Zane. Le Centre de
musique romantique française a notamment publié un ouvrage
d’Hélène Cao, qui restitue le parcours tourmenté de cette
figure des débuts de la IIIe République, capable de s’imposer
dans un milieu masculin. En consacrant son dernier numéro à La
Montagne noire, la revue L’Avant-Scène Opéra s’inscrit dans ce
mouvement  et  signe  son  premier  volume  dédié  à
une compositrice : une initiative évidemment à saluer !
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D’origine  irlandaise,  Holmès  grandit  à  Paris  et  se  forme
notamment  auprès  de  César  Franck.  Ses  dons  au  piano
s’accompagnent d’un goût pour l’écriture de ses textes, ce qui
lui vaut d’acquérir une reconnaissance solide dans le domaine
de la mélodie. Elle s’oriente ensuite vers de grandes fresques
orchestrales à caractère patriotique, célébrant le centenaire
de  la  Révolution  française  ou  soutenant  l’émancipation  de
jeunes nations (Irlande, puis Pologne). A l’instar de son ami
Saint-Saëns, qui l’a demandé en mariage sans succès, elle
peine à faire créer ses ouvrages lyriques. Seul son quatrième
et dernier opéra parvient à briser ce plafond de verre, après
une attente de neuf ans : composée en 1884, La Montagne noire
ne trouve le chemin des planches qu’en 1895. L’accueil, tant
public que critique, ne rencontre toutefois pas le succès
espéré, pour différentes raisons. Après la défaite de 1870,
son wagnérisme revendiqué passe mal parmi les revanchards,
alors que seuls les effets de masse (également proches de
Berlioz) ou l’élaboration de son propre livret, la rapproche
du maître de Bayreuth. Un concert donné à Metz en 2023 avait
ainsi permis de comparer utilement ces filiations. Si les
pages  guerrières,  aux  verticalités  raides  et  volontiers
répétitives, ne la montrent pas à son meilleur, Holmès séduit
davantage  dans  la  variété  des  parties  intimistes.
Particulièrement, les airs dévolus à Yamina montrent tout son
goût  pour  un  orientalisme  capiteux,  enrichi  de  détails
d’orchestration raffinés. Les duos d’amour sont aussi très
bien écrits, rappelant toute la tradition française à laquelle
elle se rattache, de Gounod à Massenet.
 

Le livret, que la compositrice a écrit sans l’aide de son
compagnon, le poète parnassien Catulle Mendès, concentre en
revanche  les  principales  réserves,  surtout  pour  un  public
contemporain.  Sa  vision  conservatrice  s’avère  problématique
dans ses dimensions identitaires, religieuses et patriarcales,
opposant  frontalement  la  civilisation  turque  aux  racines
chrétiennes du Monténégro. Comme un traumatisme transmis de
génération  en  génération,  la  détestation  résolue  de
l’envahisseur lui prête tous les défauts, sans nuances. La
séductrice  Yamina  se  voit  ainsi  rapprochée  de  la  figure
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fautive d’Eve, en un raccourci misogyne troublant. De même, la
représentation du rôle soumis de la femme à son mari – que
l’héroïne appelle à plusieurs reprises son « maître » – laisse
songeur, surtout de la part d’un caractère aussi trempé que
celui  d’Holmès.  Faut-il  y  voir  une  concession  de  la
compositrice aux conventions de son temps, afin d’accéder à
son graal, l’Opéra de Paris ? Quoi qu’il en soit, le récit
agace  autant  qu’il  tourne  en  rond,  multipliant  les  mêmes
schémas de séduction-séparation entre Yamina (personnage à mi-
chemin entre Carmen et Dalila) et le faible Mirko – lui-même
toujours flanqué de son « ami-sparadrap » Aslar, agissant
comme une sorte de conscience culpabilisante et destructrice.
 

 

Pour porter le tempérament haut en couleurs de Yamina, il
fallait  certainement  une  interprète  de  la  trempe  d’Aude
Extrémo, qui brûle les planches à force d’engagement. On peut
bien entendu lui reprocher une émission trop sonore dans les
forte,  comme  un  médium  discret  en  comparaison,  mais
l’investissement dramatique de la Française fait mouche dans
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ce rôle, faisant valoir un timbre splendide dans les graves.
On aime aussi la diction et l’élégance des phrasés de Julien
Henric  (Mirko),  malgré  quelques  détimbrages  et  perte  de
substance dans l’aigu. Plus solide sur toute la tessiture,
Hélène Carpentier compose une Helena vibrante et solaire, aux
côtés  d’un  Guilhem  Worms  non  moins  convaincant  dans  les
raideurs  moralisantes  de  l’autorité  spirituelle.  Si  l’art
déclamatoire  de  Tassis  Christoyannis  (Aslar)  compense
son timbre fatigué, Marie-Andrée Bouchard-Lesieur impressionne
davantage  encore  par  sa  technique  superlative,  au  service
d’une interprétation de grande classe.
 

Enfin, le Chœur de l’Opéra de Bordeaux se délectent de la
conduite  attentive  de  Pierre  Dumoussaud,  soucieux  des
équilibres et de la coordination avec la fosse d’orchestre. Le
chef  français  parvient  à  éviter  toute  emphase  dans  cette
musique  déjà  sensiblement  chargée,  tout  en  différenciant
admirablement les climats.
 

Afin d’accueillir les effectifs considérables requis dans la
vaste fosse, le choix de l’Auditorium s’est imposé. Faute des
ressources techniques offertes par le Grand-Théâtre, la mise
en scène de Dominique Pitoiset opte logiquement pour l’épure,
en imaginant une dernière répétition sans public, captée par
les  micros.  On  entend  ainsi  en  voix  off  les  instructions
d’Alexandre Dratwicki (directeur artistique du Palazzetto Bru
Zane), qui rappelle à toutes ses équipes la nécessité d’éviter
tout bruit parasite. Son humour noir fait grincer quelques
dents, lorsqu’il déclare malicieusement « mieux vaut mourir
que tousser ». Sur scène, ce théâtre dans le théâtre amuse par
sa simplicité, tout en offrant une entrée plus ostensible à
Aude Extrémo, en retard et sans partition. En s’emparant de
l’écran de son voisin Julien Henric, elle affirme déjà son
emprise sur lui, comme un mélange troublant entre rôle et
réalité. Au fil des actes, la répétition se transforme peu à
peu pour embrasser une représentation plus proche du livret,
en resserrant l’attention sur les personnages principaux.
 
 



 

________________________________________

CRITIQUE, opéra. BORDEAUX, Auditorium. HOLMES : La Montagne
noire. Aude Extrémo (Yamina), Hélène Carpentier (Helena),

Marie-Andrée Bouchard-Lesieur (Dara), Julien Henric (Mirko),
Guilhem Worms (Le Père Sava), Tassis Christoyannis (Aslar),

Chœur de l’Opéra National de Bordeaux, Salvatore Caputo (chef
de choeur), Orchestre national Bordeaux Aquitaine, Pierre

Dumoussaud (direction musicale) / Dominique Pitoiset (mise en
scène). A l’affiche de l’Auditorium de Bordeaux les 19 et 22

mai 2026. Crédit photographique © Frédéric Desmesure

 
 
 

CRITIQUE,  concert.  PARIS,
Salle GAVEAU, le 19 mai 2026.
«  The  last  rose  ».  CECIL
SHARP / FRANCIS JAMES CHILD.
Rosemary  Standley…  Les
Musiciens  de  Saint  Julien,
François  Lazarevitch
(direction)
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Rosemary Standley aurait pu demeurer simplement la
chanteuse du groupe folk Moriarty. Mais c’était

sans compter son envie d’explorer de vastes
horizons musicaux.  Son atout majeur : une voix

haute servie par un grave aux mille facettes qui
sied tout à la fois aux traditionnels américains,
au jazz, et à la musique baroque. Inclassable et

insatiable, elle est l’artiste de toutes les
rives. Elle semble toujours être inlassablement en
quête d’où poser la spécificité de sa voix unique.
Multipliant les expériences, la chanteuse franco-

américaine s’est même essayée dans Schubert,
livrant un enregistrement qui lui ressemble,

inventif pour les uns, déroutants pour les autres,
mais qui nous murmure que l’on peut aimer la

musique de Schubert de bien des façons. Elle a
également été une étonnante Carmen dans le seul en
scène de François Gremaud, où elle a médusé (dans

le bon sens) public et critique. 
 

Poursuivant  son  éclectique  parcours,  Rosemary  Standley,
associée à François Lazarevitch et ses Musiciens de Saint-
Julien, nous a proposé hier soir (19 mai) à la Salle Gaveau
une traversée exploratoire de Songs de Cecil Sharp et Francis
James  Child.  Dans  un  programme  intitulé  The  last  rose,
Rosemary Standley et ses comparses d’un soir nous ont narré
l’histoire d’un voyage singulier, de contrées en rencontres
insolites en terres d’Irlande, d’Ecosse ou sur les landes
d’Angleterre. Une « odyssée à la rencontre du Nord avant qu’on
ne  le  perde  »,  comme  elle  l’a  si  bien  dit  en  début  de
spectacle. Autant d’œuvres musicales qui irriguent encore de
leur influence les artistes contemporains de la folk music. 

Ce programme riche et dense alterne chansons rythmiques et



ballades poignantes telle que The Last Rose of Summer, pièce
emblématique de la poésie mélancolique propre à ce répertoire.
Portée par la voix expressive de Rosemary Standley et les
contre-chants  parfaits  d’Enea  Sorini  et  d’Hélène  Richaud
(délicieux  moment  que  Scarborough  Fair  ou  les  voix  se
répondent  à  la  perfection),  l’éclat  des  pièces  musicales
reposent entièrement sur la sonorité des instruments anciens
(flûtes,  tympanon,  et  bodhrán,  sans  oublier  la  pandore
inspirée de Léo Brunet, et les harpe baroque et viole de Gambe
de Manon Papasergio) mais interprétée avec une énergie et un
style  totalement  contemporain,  soulignant  la  modernité  des
œuvres choisies. A cet égard, les figures féminines tiennent
un rôle de premier plan telle que la femme devenue à son tour
marin suite à la disparition en mer de son fiancé (The Female
Rambling Sailor) ou de Katie La cruelle qui mène son monde (et
les hommes) par le bout du nez (Katie Cruel).

Le chant incarné de Rosemary Standley est également mis en
valeur par la présence unique de François Lazarevitch alliant
avec brio connaissance musicologique une pratique intuitive de
la musique ancienne. Comme à son habitude, le flûtiste jongle
entre plusieurs instruments (flûte, musette et même grelots),
et donne ici la pleine mesure de son éclectisme. En homme-
orchestre, il galvanise le talent de ceux qu’il accompagne. A
cet  égard,  On  ne  cesse  d’être  surpris  par  les  tournures
étonnantes  données  aux  œuvres  tant  les  artistes  présents
excellent dans l’art de relancer continuellement la musique
dans des directions inattendues, telles que cet a capella de
Three Ravens en fond de scène et à quatre voix dont celle de
François Lazarevitch, ajoutant une appétence de plus à son art
multiple.  L’osmose  entre  les  interprètes  est  à  ce  point
stimulante, qu’on attend avec une envie gourmande la prochaine
pièce pour ressentir à nouveau ce plaisir d’être surpris.

La volupté des instruments anciens des Musiciens de Saint
Julien, le timbre unique de Rosemary Standley, et son osmose
avec un François Lazarevitch au sommet de son art, a conduit



l’auditoire aux rives de l’enchantement. Une de ces soirées
qui tombe à point nommé pour faire entrer la lumière dans un
monde de pénombre.

 

 

_________________________________________________

CRITIQUE, concert. PARIS, Salle GAVEAU, le 19 mai 2026. « The
last rose ». CECIL SHARP / FRANCIS JAMES CHILD. Rosemary

Standley… Les Musiciens de Saint Julien, François Lazarevitch
(direction). Crédit photographique (c) Brigitte Maroillat

 

 

CRITIQUE,  opéra.  AVIGNON,
Opéra  Grand  Avignon,  le  17
mai 2026. PUCCINI : Turandot.
C. Hunold, M. Spadaccini, C.
Antoine…  Paco  Azorin  /
Federico Santi

Les 15, 17 et 19 mai, l’Opéra Grand Avignon
proposait une Turandot hors norme qui restera dans

les mémoires. Loin des fastes orientalistes
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habituels, cette production signée Paco Azorín a
fait le choix rare et bouleversant de s’arrêter là
où Giacomo Puccini s’est tu, offrant à la tendre
Liu une stature insoupçonnée et à la princesse de

glace son mystère intact.
 

Lorsqu’en octobre 1924 la mort surprit Giacomo Puccini alors
qu’il travaillait encore au duo final de ce qui devait être
son chant du cygne, le compositeur laissait derrière lui une
œuvre magnifique et inachevée, interrompue précisément à la
mort de Liu. La tradition a longtemps préféré les finales
ajoutés par d’autres — celui, célèbre, de Franco Alfano —
refermant comme un pansement maladroit la blessure laissée par
le maître disparu.

L’Opéra Grand Avignon a eu l’intelligence et le courage de
rouvrir cette blessure. En choisissant la version « sans final
», celle-là même que dirigea Toscanini lorsqu’il déclara au
public : « Ici s’achève l’opéra, car c’est ici que le maître
est  mort  »,  la  maison  provençale  redonne  à  l’œuvre  sa
dimension tragique originelle. L’effet est saisissant : plus
de happy end, plus de baiser rédempteur venu miraculeusement
briser  la  glace  de  la  princesse.  À  la  place,  après  le
sacrifice de la jeune esclave, un silence. Un vide. Et ce
vide, loin de frustrer, laisse chaque spectateur face à la
puissance  crue  de  l’inachevé.  Ce  parti  pris  métamorphose
profondément l’équilibre dramatique. Turandot demeure enfermée
dans sa froideur, Calaf reste un prince obstiné mais désormais
sans récompense, et Liu — elle — devient la véritable héroïne.
Son  sacrifice  cesse  d’être  une  simple  étape  vers  la
réconciliation  finale  pour  s’imposer  comme  le  véritable
aboutissement de l’œuvre. Une manière de rapprocher cet opéra
des grandes tragédies pucciniennes, de La Bohème à Tosca, où
l’amour finit moins dans la joie que dans la mort ou le
désespoir.



La mise en scène de l’Espagnol Paco Azorín, déjà salué ici
même  pour  son  Samson  et  Dalila  en  2023,  accompagne  cette
lecture avec une intelligence remarquable. Adieu les fastes de
pacotille et l’exotisme de carton-pâte. Le décor, sobre et
puissant, remplace la Cité interdite traditionnelle par un
univers intemporel où dominent la terre rouge et la boue des
rizières, surplombées par une passerelle écarlate qui semble
un échafaud. Le peuple est là, anonyme sous ses chapeaux de
bambou, corps pliés sous le joug d’un pouvoir aussi brutal
qu’abstrait. Mais ce qui frappe le plus, c’est la dimension
féministe assumée par le metteur en scène. Turandot n’est pas
seule : elle est entourée d’une garde rapprochée d’Amazones,
figures  glaçantes  de  la  violence  d’État  au  féminin.  Le
bourreau Pu-Tin-Pao devient une femme, interprétée par une
saisissante Catherine Pollini. La princesse de glace n’est
plus simplement une femme cruelle par caprice : elle incarne
désormais un système de domination, une mécanique de peur qui
écrase les corps et les consciences. Face à elle, Liu n’est
plus la petite esclave résignée mais une figure de résistance
silencieuse — celle qui, dans l’ombre, souffle peut-être les
réponses à Calaf et oppose à la violence institutionnalisée
une douceur qui devient révolte. À cela s’ajoute une démarche
citoyenne remarquable : dix-huit figurants en situation de
handicap, en partenariat avec l’Association des Paralysés de
France  et  le  Centre  de  Réhabilitation  Psychosocial  de
Montfavet, sont présents sur scène. Appelés « les piliers »,
ils incarnent ce peuple que l’on ne veut pas voir, brouillant
les frontières entre professionnels et amateurs, entre norme
et différence.

Dans ce dispositif où tout converge vers la servante, encore
fallait-il une interprète à la hauteur. Ce fut chose faite
avec  Claire  Antoine.  La  jeune  soprano  française,  ancienne
membre de l’Opéra Studio d’Amsterdam, a littéralement volé la
vedette à ses prestigieux partenaires. Sa prise de rôle dans
ce répertoire exigeant force l’admiration. Dès le déchirant
Signore, ascolta ! », la voix séduit par sa ligne souple, son
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velouté délicieux et ce sens inné du phrasé qui fait naître
l’émotion sans jamais la forcer. Mais c’est dans « Tu che di
gel sei cinta » que l’artiste atteint au sublime. Les aigus
sont étincelants, les piani aériens, les crescendos menés avec
un dosage exceptionnel. Rarement ce personnage n’aura semblé à
ce  point  le  pivot  moral  et  émotionnel  de  l’ouvrage.  Son
incarnation  allie  humilité  et  dignité,  fragilité  et
détermination.  Une  interprète  bouleversante  qu’il  faudra
suivre de très près.

Face à elle, Catherine Hunold abordait pour la première fois
le redoutable rôle-titre — une partition si exigeante qu’elle
est aujourd’hui la seule cantatrice française à la défendre.
La soprano dramatique, rompue à l’univers wagnérien, impose
d’emblée  une  princesse  singulière.  Son  timbre  est  chaud,
lumineux,  ses  graves  particulièrement  sonores.  Dans  le
redoutable In questa reggia, elle habite le personnage avec
une douleur contenue et farouche. Les attaques sont incisives,
les contre-ut lancés avec une puissance qui domine orchestre
et chœurs. Reste un bémol, le Calaf de Mickael Spadaccini. Le
ténor  italo-belge  possède  des  moyens  évidents  et  une
projection  naturelle  confondante.  Dans  «  Nessun  dorma  »,
l’engagement et le volume sont bien là. Mais l’ensemble manque
de cette poésie intérieure, de ce fameux sotto voce qui fait
la  magique  montée  de  l’air.  La  virilité  démonstrative
l’emporte trop souvent sur la nuance, et les rapports avec
l’orchestre paraissent parfois tendus. Face à une Turandot
aussi subtile, le contraste est flagrant. Autour des rôles
principaux, la distribution tient honorablement sa place. Le
trio Ping, Pang, Pong — Vincenzo Nizzardo, Sébastien Droy et
Carlos Natale — apporte une respiration bienvenue, mêlant avec
malice les touches de commedia dell’arte aux gestes empruntés
aux  rituels  asiatiques.  Le  Timur  de  Luciano  Batinic
impressionne par ses graves sonores et son émotion contenue,
tandis  que  Victor  Dahhani  compose  un  Altoum  d’une  noble
présence.



La fosse apporte également des satisfactions de taille. Sous
la direction de Federico Santi, l’Orchestre national Avignon-
Provence  relève  avec  sérieux  le  défi  considérable  que
représente cette partition pour une maison aux effectifs plus
réduits.  Le  chef  italien  choisit  souvent  des  tempi  assez
larges, laissant le temps aux masses orchestrales de respirer
et aux climats de se construire progressivement. Les couleurs
orientalisantes,  les  éclats  barbares  du  premier  acte,  les
raffinements  harmoniques  les  plus  modernes  émergent  avec
clarté. Le Chœur, renforcé pour l’occasion, joue pleinement
son rôle de protagoniste collectif, tandis que la Maîtrise de
l’Opéra Grand Avignon apporte une douceur angélique dans les
interventions enfantines, contrastant magnifiquement avec la
violence du monde adulte.

Le public, venu en nombre, a réservé à cette production un
accueil  triomphal.  Et  l’on  ne  peut  que  se  joindre  à  ces
applaudissements nourris pour saluer le courage artistique de
l’Opéra Grand Avignon depuis qu’il est placé sous la houlette
du talentueux homme de théâtre qu’est Frédéric Roels !

 

 

____________________________________

CRITIQUE, opéra. AVIGNON, Opéra Grand Avignon, le 17 mai 2026.
PUCCINI : Turandot. C. Hunold, M. Spadaccini, C. Antoine… Paco

Azorin / Federico Santi. Crédit photographique © Barbara
Buschmann-Cotterot

 

 



CRITIQUE,  théâtre  musical.
CHÂTEAU DE FONTAINEBLEAU, le
17  mai  2026.  «  Festa
Teatrale » : Chœur, orchestre
et solistes Balthasar Neumann
/  Thomas  Hengelbrock
(direction)

Voilà 6 années que le Saxon (né en 1958)
Thomas Hengelbrock et son Ensemble

Balthasar Neumann (chœur et orchestre)
développent au Château de Fontainebleau

concerts et actions culturelles
favorisant transmission et

sensibilisation ; autant d’événements
légitimes qui ressuscitent les grandes

heures du Palais quand le grand vaisseau
qui portent entre autres la marque de

François Ier et d’Henri II, accueillaient
en son sein, d’étonnantes et délirantes
fêtes musicales dans sa galerie fameuse

ou sa salle de bal.
 

https://www.classiquenews.com/critique-opera-chateau-de-fontainebleau-le-17-mai-2026-festa-teatrale-choeur-orchestre-et-solistes-balthasar-neumann-thomas-hengelbrock-direction/
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C’est justement dans cette dernière, écrin palatial unique en
Seine-et-Marne et parmi les nombreuses demeures royales de
France, que le chef fait vibrer décors sculptés et fresques du
spectaculaire  navire  patrimonial  en  proposant  sa  «  Festa
Teatrale » : une immersion inédite dans l’opéra italien, et
dans  un  temps  particulièrement  riche,  au  carrefour  de  la
Renaissance (XVIè) et du premier Baroque (Seicento / XVIIè).

 

 

 

Délices bellifontains   

Vertiges baroques italiens
dans la Salle de bal Henri II…

Fidèle  à  ses
premières  amours,
quand  il  révélait
alors  l’essence
dramatique  des
premiers  drames
lyriques  (opéras  de
Jacopo Peri), Thomas
Hengelbrock  confirme
cet après midi, son

https://www.classiquenews.com/wp-content/uploads/2026/05/balthasar-neumann-thomas-hengelbrock-critique-concert-opera-critique-classiquenews-fontainebleau-residence-classiquenewsc-Marielle-Aube-GPBN-09.jpg


goût très affûté des
voix, sa maîtrise d’une expressivité mordante et sensuelle qui
s’appuie  en  particulier  sur  un  respect  total  de
l’intelligibilité  linguistique.  Sous  sa  direction,  chaque
inflexion musicale revêt un sens et une intention spécifique ;
ce  sens  du  détail  articulé  nourrit  la  construction  et
l’architecture du drame ainsi exprimé, ce avec d’autant plus
de mérite que le spectacle proposé reprend le principe du
pasticcio  (genre  spécifiquement  baroque  et  qui  désigne  un
drame  tissé  à  partir  d’extraits  choisis  empruntés  à  des
ouvrages  antérieurs).  Ainsi  dialoguent  et  se  répondent  en
1h30, de nombreux extraits de la lyre langoureuse, ardente,
parfois  cynique,  toujours  très  expressive  de  Luigi  Rossi,
Antonio Cesti, Giovanni Legrenzi, ponctué de sublimes (et très
introspectives)  prières  et  lamentations  dramatiques  signées
Luzzaschi ou Monteverdi…

En  renforçant  les  contrastes,  la  succession  des  séquences
lyriques  sculpte  l’écart  vertigineux  des  sentiments
représentés. Certes la sélection des fragments appelle sans
discussion le mouvement et les passions de l’âme. Mais le
spectacle sait aussi murmurer et s’alanguir avec une ferveur
étonnante… Au cœur de cet opéra hautement linguistique, se
déploie ainsi l’intensité dramatique et expressive des deux
pièces maîtresses, extatiques quand à elle, – la force du
chant se suffisant à lui-même, sans mouvement scénique : Hor
h’il ciel e la terra (à 6) de l’immense Monteverdi (d’après
Pétrarque) et le lamento à 3 (contre-ténors) de Luzzascho
Luzzaschi (« O dolcezze amarissime d’amore »), deux partitions
vertigineuses  exprimant  tous  les  tourments  infligés  par
l’amour…

Le spectacle place aussi au centre de l’échiquier émotionnel
la figure de l’Amour (Anne-Laure Hulin), évoque les noces
contrariées d’Euridice et Orfeo dont le mythe se confond avec
l’essor de l’opéra naissant : ici, les deux protagonistes
respectivement Agnes Kovacs et l’éclatante Ella Marshall Smith



nous abreuvent de leur chant naturellement suave, souple et
expressif, dans un duo (emprunté à l’Orfeo de L Rossi) d’une
ampleur  émotionnelle  superlative.  La  lyre  langoureuse,  ses
voluptés vocales se déploient avec une grande justesse avec
d’autant plus de sincérité, qu’elle sont accompagnées par un
continuo détaillé et bondissant.

La verve comique est magistralement défendue par un extrait de
l’Orontea d’Antonio Cesti qui confronte l’ivresse de Gelone
(impeccable Matthias Helm) et l’ardent Tibrino (irrésistible
Ella M. Smith).

 

Participent aussi à cette réussite, faisant du concert, un
véritable spectacle dramatique, riche en péripéties, l’équipe
artistique comprenant Vincent Huguet (mise en scène), Morgan
Rémy (costumes) et Muriel Nisse (masques).

Tout respire le drame, le délire expressif, les contrastes
émotionnels, désormais intégrés dans une suite d’extraits qui
font  sens  ;  Thomas  Hengelbrock  dans  une  direction  sobre,
souple, incroyablement claire et articulée, capte l’essence de
chaque situation ; il a indiscutablement la compréhension ce
ce qui est au coeur de tout théâtre musical : la sincérité des
passions.  Dans  le  choix  des  voix,  l’éloquence  des
instrumentistes  réunis  au  sein  du  continuo  (étoffé),
comprenant  contrebasse,  violoncelle,  clavecin,  2  théorbes,
guitares, harpe, 3 violons, la trajectoire dramatique de ce
pasticcio répond idéalement à l’esprit même de la salle de bal
construite par Henri II, à la fois lieu de célébration mais
aussi écrin où s’expose la vérité des drames humains.

Au sortir du spectacle, les visiteurs conquis ont le sentiment
d’avoir partagé plus profondément l’histoire du Château de
Fontainebleau ; en vivant l’expérience du concert, chacun a pu
ressentir ce qui a pu se réaliser à l’époque de François Ier
ou d’Henri II, un événement exceptionnel où patrimoine et



musique, comme à l’époque des fêtes royales, n’ont fait plus
qu’un. Captivant.

 

 

__________________________

CRITIQUE, opéra. CHÂTEAU DE FONTAINEBLEAU, le 17 mai 2026.
« Festa Teatrale » : Chœur, orchestre et solistes Balthasar

Neumann / Thomas Hengelbrock (direction)

 

 

 

LIRE aussi notre présentation annonce de la Festa Teatrale au
Château  de  Fontainebleau  par  Thomas  Hengelbrock  :
https://www.classiquenews.com/fontainebleau-chateau-balthasar-
neumann-ensemble-thomas-hengelbrock-ven-15-sam-16-dim-17-
mai-2026-festa-teatrale-monteverdi-rossi-legrenzi/

 

CHÂTEAU DE FONTAINEBLEAU. BALTHASAR NEUMANN Ensemble / THOMAS
HENGELBROCK, Ven 15, sam 16, dim 17 mai 2026. Festa Teatrale
: Monteverdi, Rossi, Legrenzi…
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prochains concerts à Fontainebleau
Prochain rv incontournable du 9 au 11 octobre 2026 : « MARIE-

ANTOINETTE, les concerts de la Reine »  –  Vendredi 9 et
samedi 10 octobre à 19h30, Dimanche 11 octobre à 15h

CHÂTEAU DE FONTAINEBLEAU, Salle de Bal
Durée : 70 minutes, sans entracte

 

PLUS D’INFOS sur le site de l’ENSEMBLE BALTHASAR NEUMANN /
Thomas Hengelbrock :

https://www.balthasar-neumann.com/calendar/

PLUS D’INFOS sur le site du Château de Fontainebleau temps
forts 2026 :

https://www.chateaudefontainebleau.fr/les-temps-forts-du-chate
au-en-2026/
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