
CRITIQUE, opéra. PARIS, Opéra
Comique (Lycée Carnot), le 9
septembre  2026.  MOZART  :
Zaïde.  S.  Devieilhe,  J.  M.
Kränzle…  Ensemble  Pygmalion,
Wajdi  Mouawad  /  Raphaël
Pichon

C’est la rentrée ! Et l’Opéra Comique nous propose
de raviver nos plus ou moins anciens souvenirs de
lycéens, en se décentralisant sous la magnifique

verrière du Lycée Carnot, dans le 17e
arrondissement. La Salle Favart étant en travaux,
c’est dans ce lieu original qu’on retrouve avec
bonheur les plus fidèles camarades de classe de
cette illustre maison : Raphaël Pichon et son

Ensemble Pygmalion (entendus l’an dernier dans
Werther), Sabine Devieilhe (applaudie en Lucie de

Lammermoor), et Wajdi Mouawad (qui signait la mise
en scène d’Iphigénie en Tauride de Gluck). Ces

trois artistes réalisent, main dans la main, Zaïde
de W. A. Mozart – élu meilleur spectacle de

l’année par l’association des critiques musicaux
autrichiens, après les représentations qui en ont
été données au prestigieux Festival de Salzbourg

en 2025.
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Zaïde est un opéra très spécial dans la carrière de génie
autrichien. Il le conçoit très jeune, sans aucune commande
dans  le  but  de  conquérir  le  public  viennois  où  vient  de
s’ouvrir un théâtre allemand. Mozart est coincé à Salzbourg,
et se met à l’ouvrage avec fougue et une envie de liberté qui
ne le quittera plus. Il choisit alors de faire écrire un
livret à son ami Schachtner, en s’inspirant de deux pièces
alors très populaires : Le sérail ou la rencontre imprévue de
Sebastiani (1778) et Zaïre de Voltaire. L’intrigue est simple
: le sultan Soliman est amoureux de la jeune détenue Zaïde qui
est  amoureuse  de  son  codétenu  Gomatz  dont  elle  attend  un
enfant. Aidés par le geôlier, les amoureux fuient en bateau
mais ce dernier revient se fracasser contre les murs de la
prison, ils sont débarqués et condamnés à mort par le sultan
alors que Zaïde met au monde l’enfant qui sera finalement le
seul sauvé par le bon geôlier. Au même titre que les lettres
persanes,  Zaïde  se  montre  critique  envers  le  joug  des
monarques  européens  sur  les  peuples  asservis,  s’inscrivant
parfaitement dans le courant des Lumières. Si c’est une œuvre-
clef dans la recherche de la forme de l’opéra Mozartien, Zaïde
reste inachevée, privée de son dénouement et de son ouverture.

Pour pallier ces manques, Raphaël Pichon choisit d’intégrer à
l’ouvrage d’autres pièces de Mozart. Les chœurs sont presque
tous issus de l’oratorio Davide penitente, lui-même recomposé
à partir d’éléments de sa Messe en Ut mineur. Le reste est
complété par la musique de scène de Thamos, roi d’Égypte et
des extraits d’airs de concerts. Le spectacle s’ouvre et se
referme comme par magie sur le célèbre Adagio en Ut majeur
pour harmonica de verre. Ces mélanges musicaux ne sont pas
toujours heureux et forment une discontinuité musicale parfois
déconcertante,  renforcée  par  quelques  trop  longs  silences
entre  les  différentes  pièces.  Côté  livret,  Wajdi  Mouawad
ajoute une seconde intrigue. L’action se passe dans un musée
construit  sur  les  ruines  d’une  prison.  Une  jeune  femme,
Persada, apprend au gardien qu’elle recherche sa mère : « la
femme qui chante ». D’abord sans parvenir à se souvenir de son



nom, le gardien qui n’est autre que le bon geôlier raconte
l’histoire de Zaïde, et reconnaît l’enfant qu’il a sauvé. Se
pose dans l’épilogue la question de l’héritage, de la mémoire
de ces parents disparus pour la jeune Persada. Les textes de
Wajdi Mouawad sont traduits en allemand pour coller au reste
du spectacle, sauf ceux de Persada qui est la seule à ne
parler qu’italien.

 

 

Côté mise en scène, le spectacle est glaçant. Les lumières
bleutées  de  Bertrand  Couderc,  incontournable  compagnon  des
spectacles de l’Ensemble Pygmalion, donnent sur les coursives
du lycée un aspect triste et froid, évoquant plus la captivité
que le soleil de l’Orient. Les costumes sont simples, le décor
n’est autre que le lycée et le Chœur de Pygmalion formant par
exemple le bateau sur lequel fuient les tourtereaux. Si l’idée
intellectuelle  derrière  le  spectacle  n’est  pas  dénuée
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d’intérêt, la réalisation scénique manque beaucoup de clarté.
L’acoustique  du  lieu  oblige  notamment  les  techniciens  de
l’opéra comique à amplifier imperceptiblement les solistes.

Sabine  Devieilhe  est  comme  à  son  habitude  un  modèle  de
perfection et de raffinement, tant dans la diction que dans
les couleurs vocales. Les affects sont clairs bien que parfois
complexes et presque maniérés. Persada est interprétée par la
mezzo Xenia Puskarz Thomas. Si le timbre est très riche et
très beau, le raffinement n’est pas au rendez-vous, surtout en
miroir de sa partenaire. Les aigus lui demandent naturellement
plus d’effort, ce qui est tout à fait normal considérant sa
tessiture. Il n’était donc peut-être pas judicieux de leur
faire chanter le duo extrait de Davide penitente à deux voix
égales.
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Chez les hommes, le baryton Johannes Martin Kränzle, bien
qu’annoncé  malade  avant  le  début  de  la  représentation,  a
toutes les qualités. Acteur hors pair, il donne aux mélodrames
une puissance bouleversante. Il excelle également dans les
airs avec une technique sans faille qui lui permet justement
de surmonter la maladie avec brio. La diction est précise et
expressive, comme on l’attendrait d’une bonne pièce de Brecht.
De son côté, le tout jeune ténor Hugo Brady possède une bien
jolie  voix  et  d’excellentes  qualités  musicales.  Et  enfin,
Matthew  Swensen  est  antipathique  comme  on  l’attend  de
quelqu’un tenant le rôle de Soliman. Toutefois la technique
manque cruellement de projection.

Comme souvent dans les spectacles de Pygmalion, le chœur est
une  véritable  star.  L’équilibre  entre  les  pupitres  est
toujours calculé avec un grand raffinement et sonne comme un
grand orgue plein et puissant, y compris dans les nuances les
plus délicates. Il en va de même pour l’orchestre, où Raphaël
Pichon  ne  laisse  rien  au  hasard.  Chaque  articulation  est
contrôlée, la couleur de chaque accord est réfléchie et tout
sonne subtilement.

Un spectacle assez intellectuel en somme qui nous replonge
dans nos jeunes années par le lieu et une analyse moderne de
l’esprit des lumières.
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CRITIQUE,  festival.  78ème
Festival d’Art lyrique d’AIX-
EN-PROVENCE,  Théâtre  de
l’Archevêché,  le  4  juillet
2026.  MOZART  :  Requiem.
Ensemble  Pygmalion,  Romeo
Castellucci (mise en scène),
Raphaël  Pichon  (direction
musicale)

Le Requiem de W. A. Mozart dans une mise en images
de Romeo Castellucci, c’est avant tout un

extraordinaire spectacle hybride et novateur voulu
par le regretté Pierre Audi, lors de sa première

saison comme directeur artistique du Festival
d’Aix en Provence à l’été 2019. Cette reprise,

l’année de sa disparition,  est ainsi un bien bel
hommage. L’intelligence et la beauté de ce

spectacle restent d’une acuité diabolique et
dérangeante. Les quelques rares huées, aux saluts,
prouvent hélas que tout peut s’éteindre, sauf la

censure…
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Quatre brins tissent le fil rouge de la soirée, avec pour
commencer la mort imminente d’une vieille femme qui revit les
moments marquants de sa vie. Sur le mur du fond de scène
apparaît  une  liste  d’extinctions  groupées  par  thèmes.
L’anthropocène est terriblement sidérant, car entre 2019 et
2026,  elle  s’est  trop  rapidement  aggravée,  et  ces  mots
lumineux qui défilent sont accablants. L’autre fil est la
fraternité et l’énergie que le groupe humain apporte. C’est
ainsi que quelques figurants et tous les choristes dansent et
jouent toute la soirée. 

 

 

 

Enfin, dans la fosse, Raphaël Pichon et son Ensemble Pygmalion
jouent si divinement que la beauté de la direction et la
richesse des coloris orchestraux créent un enveloppement de
magie  à  l’ensemble.  La  partition  est  celle  complétée  par
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Süssmayer, qui est connue du plus grand nombre. Raphaël Pichon
y a inséré des parties grégoriennes et des œuvres de Mozart
adaptées. C’est absolument magnifique et plein de sens. Ces
quatre fils se croisent et s’enrichissent mutuellement. Il en
ressort la compréhension d’une humanité touchante, dolente et
précieuse, si présente dans cette partition merveilleuse.  

Difficile de rendre compte de tous les détails subtils de
cette  soirée.  Nous  retiendrons  que  la  poésie  irrigue  le
spectacle, la beauté, la tristesse et également l’énergie de
la vie que le collectif permet. L’homme seul n’existe pas. Le
bébé seul sur scène qui clôt le spectacle est bouleversant
dans son dénuement. Oui, chacun est seul face à la vie et à la
mort peut-être ! Mais entre-temps, la vie en groupe permet la
joie, comme grâce au Chœur Pygmalion qui est exceptionnel de
beauté, avec des corps qui dansent et un chant libéré des
partitions.  Cela  donne  une  vigueur  rythmique  inimaginable.
Nous avions été éblouis par ce Requiem donné en concert par
l’Ensemble Pygmalion en 2018. Ce spectacle va encore plus loin
: c’est l’implication exceptionnelle du chœur. Ainsi un chœur
en majesté avec un orchestre si riche donne à la musique de
Mozart une place de choix. 

Les quatre solistes sont à la hauteur avec en basse un Axel
Rosen tout à fait émouvant. L’air qu’il interprète en solo
supplémentaire permet à sa somptueuse voix et son art du chant
de se développer. Le ténor Duke Kim a un timbre magnifique et
ses très courtes interventions sont remarquables. L’alto de
Beth Taylor est absolument exceptionnel. Dans le solo après
l’Agnus Dei, elle arrache des larmes. La soprano Mélissa Petit
a également une très belle présence. Le dernier chanteur que
je citerai est un tout jeune garçon qui d’une voix diaphane
bouleverse l’âme lors de chaque intervention.  En alternance
avec  Ramy  Lazreq,  César  Bogdanas  est  ce  soir  absolument
merveilleux. Cette fragilité humaine qui au demeurant tient
d’une sorte de miracle est bien notre lot. 

 



 

Visuellement le spectacle est puissant avec des moyens d’une
incroyable  simplicité.  Les  lumières  sont  subtiles  et  très
vivantes, les éléments visuels sont toujours intelligemment
présentés sans jamais alourdir le propos. Le plateau final
monte et s’incline tranquillement laissant glisser tout ce
qu’il contient, évocation signifiante des pertes matérielles, 
sens de la vie ? La sorte de planète dessinée qui se révèle in
fine  avec  sa  queue  comme  une  comète  évoque  la  question
métaphysique de notre place dans l’univers qui avance on ne
sait pourquoi, ni vers quoi. Le bébé seul sur scène termine de
nous rappeler notre extrême fragilité initiale et finale. 

Ce  très  beau  spectacle,  ressuscité  avec  art  ce  soir,  est
incroyablement intelligent dans sa lucidité aveuglante. Ont
été rajoutés, depuis 2019, dans les pertes écrites sur le mur,
bien des lieux du Liban et de la bande de Gaza, sans oublier
l’Ukraine. Car la destruction qui fait rage autour de nous,
finira par nous atteindre. Même le Théâtre de l’Archevêché qui
vibre la nuit avec la musique de Mozart, est peut-être menacé…
Cette bulle est si fragile.
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Soirée rare, véritable tour de force parfaitement réalisé par
Romeo Castellucci et Raphaël Pichon en parfaite harmonie, elle
restera  dans  la  mémoire  de  nos  cœurs  comme  un  souvenir
précieux. In memoriam Pierre Audi.

 

 

 

____________________________________________
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PROVENCE, Théâtre de l’Archevêché, le 4 juillet 2026. MOZART :

Requiem. Ensemble Pygmalion, Romeo Castellucci (mise en
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CRITIQUE, Opéra, PARIS, Opéra
comique, le 19 janvier 2026.
MASSENET : Werther. P. Pati,
A.  Charvet,  J.  Roset…  Ted
Huffman / Raphael Pichon

C’était une des premières les plus attendues des
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saisons parisiennes, et bien du beau monde s’y
pressait. Après plus de 32 ans d’absence, Werther
revient enfin chez lui, à l’opéra comique pour sa

1402e représentation dans la salle mythique. À
l’occasion de cet événement colossal une équipe
artistique de rêve, pour un résultat “plus beau

que dans nos rêves” selon Louis Langrée lui-même,
directeur de la prestigieuse maison. Le

fraîchement nommé à la tête du festival d’Aix-en-
Provence Ted Huffman régissait le plateau et

Raphaël Pichon ciselait comme un orfèvre le chef
d’œuvre de Jules Massenet.

 

Dans l’intimité de la Salle Favart, Ted Huffman choisit de
livrer au public parisien une version concentrée, essentielle
de Werther. Le drame de la jeunesse qui, à peine sortie de
l’enfance,  doit  affronter  le  monde  des  adultes  avec  pour
seules armes la pureté des sentiments, est intemporel. Il ne
s’embarrasse ici ni de décors fastueux, ni de grandes robes ou
d’accessoires. Si cette mise en scène peut paraître un peu
pauvre lors des deux premiers actes, cela se justifie à l’acte
IV où plus rien n’existe que l’amour de Charlotte et Werther.
Le plateau est nu, revêtu d’un sol blanc, sur lequel s’étend
progressivement le sang de Werther. Une excellente direction
d’acteurs, presque cinématographique suffit pour rendre cette
page de drame lyrique poignante.

On connaît Pene Pati comme un rayon de soleil, toujours le
sourire aux lèvres, parfait jeune homme ingénu fringant et en
bonne santé, donc le parfait opposé de Werther, dépressif,
malade, et éternellement malheureux. Or nous avons découvert
un nouveau visage du ténor samoan. Il est lui aussi essentiel,
concentré, intérieur. Werther est toujours seul, d’ailleurs il
ne pense qu’à lui. Quand Charlotte lui parle de sa mère, il ne
l’écoute  pas.  Vocalement,  Pene  Pati  profite  pleinement  de



l’acoustique intimiste de la salle Favart en nous donnant les
plus beaux aigus en falsetto qu’on ait entendus. La voix est
d’une suavité rare, il chante comme il parle, jamais il ne
nous vient à l’idée de lire les surtitres.

De son côté, Adèle Charvet donne toute la richesse possible au
personnage de Charlotte. Elle est intense et chaleureuse. Sa
présence scénique est exemplaire et tout est impeccablement
maîtrisé. Le véritable coup de cœur de cette soirée fut pour
nous la merveilleuse Julie Roset qui interprétait Sophie. Ce
joyeux rossignol est un véritable rayon de soleil, et c’est
son espoir de bonheur qui nous tire de chaudes larmes. Elle
est une partie importante de ce drame qui ne serait pas si
puissant sans le contraste déchirant qu’elle y apporte. Son
air  au  deuxième  acte  “frère,  voyez  le  beau  bouquet”  nous
emplit de tendresse et d’une émouvante joie. Julie Roset est
une immense artiste qui ne cesse d’évoluer depuis que nous
l’avons entendue dans Zémire et Azor de Grétry où elle était
déjà remarquable.

Vient ensuite l’impressionnant John Chest qui campe un Albert
méprisant  et  justement  détestable.  Outre  ses  très  belles
capacités  vocales,  il  est  un  acteur  né  incarnant  ici  une
sombre faiblesse. Christian Immler était le bailli. Doté d’une
diction précise et d’une voix bien timbrée, il captive le
spectateur  par  une  très  belle  présence  scénique.  Jean-
Christophe  Lanièce  et  Carl  Ghazarossian  sont  Johann  et
Schmidt, très comiques dans leurs rôles de pochtrons scandant
“Vivat  Bacchus,  semper  vivat”.  Le  jeune  couple  quasiment
figurant est joué par deux artistes de l’académie, Flore Royer
et Paul-Louis Barlet. Ils sont tous les deux précis et très
présents scéniquement. Enfin, comment ne pas mentionner les
charmants enfants de la Maîtrise populaire de l’Opéra Comique
qui chantent joyeusement Noël. Ils chantent merveilleusement
justes, et sont à l’aise sur scène dans leur jeux divers.

Tout ce spectacle n’aurait pas été si parfait s’il n’avait été
porté par Raphaël Pichon à la tête de son Ensemble Pygmalion.



Comme  tout  ensemble  baroque  agrandi  jusqu’à  l’orchestre,
Pygmalion donne à la musique complexe de Massenet un caractère
chambriste où pas une miette de la savante orchestration ne se
perd. Raphaël Pichon met toute son attention dans l’orchestre
dont  il  semble  tricoter  le  son  avec  des  mains  agiles  et
précises. L’ouverture sonne de manière particulièrement (et
volontairement) grinçante annonçant tout de suite le drame.

 

______________________________________

CRITIQUE, Opéra, PARIS, Opéra comique, le 19 janvier 2026.
MASSENET : Werther. P. Pati, A. Charvet, J. Roset… Ted Huffman

/ Raphael Pichon. Crédit photo (c)

 

 

CHÂTEAU  DE  VERSAILLES
SPECTACLES, le 14 nov 2025.
BRAHMS  :  Symphonie  n°1,  le
Chant  du  destin.  Stéphane
Degout,  Pygmalion,  Raphaël
Pichon (direction)

Raphaël Pichon et son ensemble Pygmalion
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explorent les territoires grandioses et
intimes de l’Allemagne romantique aux

côtés du baryton Stéphane Degout ; après
un inoubliable Requiem allemand à la

Chapelle Royale la saison précédente, le
nouveau programme, dédié aux passions

tragiques, secrètes de Johannes Brahms,
traversent plusieurs œuvres marquées par

la mort, « non plus redoutée, mais
méditée et apprivoisée ». De l’ombre à

l’apaisement…
 

Très inspiré par l’écriture de son Requiem, Brahms intègre dès
1868  la  thématique  funèbre  et  sombre  dans  de  nombreuses
œuvres, notamment Le Chant du destin. Au cœur du programme :
la  Symphonie  n°1,  fruit  d’une  longue  gestation,  monument
orchestral aux accents sombres et profonds.

Intensité dramatique de Stéphane Degout, direction inspirée de
Raphaël Pichon, ensemble Pygmalion plus engagé que jamais… la
soirée éclaire différemment le Brahms de la maturité, « à la
fois philosophe et romantique, porté par l’union idéale du
chœur et de l’orchestre ».

 

 

_______________________



BRAHMS au Château de Versailles
Chapelle Royale

vendredi 14 nov 2025, 20h
Réservez vos places directement sur le site

du Château de Versailles :
https://www.operaroyal-versailles.fr/event/

brahms-symphonie-n1/

Stéphane Degout, baryton
Pygmalion Chœur et Orchestre

Raphaël Pichon, direction

 

 

Symphonie n°1 de Brahms, 1876

Inauguré avec la création de la Symphonie n°1 en 1876 (l’année
du premier Ring de Wagner à Bayreuth),

achevé en 1885, le cycle des 4 Symphonie
de Johannes Brahms prolonge la tradition
orchestrale outre-Rhin depuis Beethoven.

Quadragénaire, le compositeur a déjà
composé son premier Concerto pour piano,

ses deux Sérénades, et surtout
Variations sur un thème de Haydn… Mais
Brahms apporte en plus de la concision

du plan et de la cohérence de la
structure,  une tension favorable aux
conflits internes et une orchestration
immédiatement repérable ; la Symphonie

n°1 impose d’emblée la force et la
sensibilité hors normes du compositeur.

N’écoutez que le début et son développement : le « poco
sostenuto » des cordes et leur transparence légère pour plus

de mordant et d’âpreté voire de lumière illuminent de
l’intérieur ce qui s’affirme être un irrépressible allant
tragique initial ; cette aspiration première inscrit dans

l’urgence et une énergie sombre l’opus tout entier.
Les plus grands chefs se sont imposés sur ce massif à la fois
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impressionnant et fluide, dans un geste dépoussiéré, allégé,
nerveux, jamais surexpressif (comprendre ici qu’il ne faut pas

confondre pathos et sentiment). La réussite de ce premier
mouvement se situe entre la puissance et le sentiment de la
carrure colossale, et le relief d’une lisibilité entre les
pupitres qui reprécise la direction de l’architecture, les

justes proportions entre les pupitres… du fluide et de
l’assise. Pas facile de trouver la voie juste.

Si le premier mouvement réalise un équilibre subtil entre
déflagration et transparence, le deuxième sait enrichir une
pâte instrumentale aux respirations mozartiennes s’appuyant
surtout sur le dialogue clarifié des cordes (d’une fluidité

toute schumanienne) et des bois étincelants de tendresse
maîtrisée: sont écartées les brumes et les langueurs maudites

; ainsi quand surgit le clair rayon solaire du violon solo
dans la séquence finale du mouvement sostenuto,  repris et

soutenu en écho par le cor lointain,  toute idée de
résignation et de blessure s’est miraculeusement effacée. 

Dissipation totale des tensions : le fait mérite d’être salué
.. Dans le Quatrième mouvement, à la fois impressionnant mais

humain et fraternel. Le drame s’y accomplit avec un sens
souverain de l’action orchestrale, à chaque épisode si
justement contrasté. On y relève les mêmes qualités que

précédemment : noblesse wagnérienne des cuivres,  calibrage
millimétré des bois et cordes d’une fluidité océane… la
référence à la 9ème de Beethoven s’y glisse allusivement

réalisant cet élan fraternel d’un humanisme échevelé, tourné
irréversiblement vers le soleil, et la pleine conscience d’une
détermination coûte que coûte, assenée, triomphante. Tout au

long des plus de 18mn de développement, la direction doit
ciseler la caractérisation éloquente de chaque section, 

dosant très efficacement la participation de chaque pupitre …

 

 

 

 

Programme



Johannes Brahms (1833-1897) : Symphonie n°1

Première partie : 50 minutes

Zwei Motetten
1. Warum ist das Licht gegeben dem Mühseligen

Vier ernste Gesänge
1. Denn es gehet dem Menschen wie dem Vieh
2. Ich wandte mich, und sahe an

Geistliches Lied

Vier ernste Gesänge
3. O Tod, wie bitter bist du Jesus Sirach
4. Wenn ich mit Menschen und mit Engelszungen

Schicksalslied

Entracte
Deuxième partie : 1h05

Begräbnisgesang
 
Symphonie n° 1
1. Un poco sostenuto – Allegro
2. Andante sostenuto
3. Un poco allegretto e grazioso
4. Adagio – Piu andante – Allegro non troppo, ma con brio –
Piu Allegro

 

_____________________________________________

 



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

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

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

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

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

palette gothique étonnante. Si le livret d’Antonio
Salvi puise son langage dans la féérie renaissante

on a l’impression d’une dramaturgie
shakespearienne voire Sturm und Drang.  En effet

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

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

donne libre cours à cet aspect solitaire et
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mélancolique, certaines de ses plus grandes pages
sont dévolues à la méditation poétique et

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

concrétisera chez Mayr et même Méhul ! 
 

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

Heureusement que le destin d’Ariodante n’a pas cédé face à
l’injustice de la postérité et que la partition est désormais
reprise  régulièrement  et  enregistrée  avec  des  solistes  et
ensembles  qui  ont  fait  honneur  à  l’écriture  inventive  du
maître  de  Halle.  Parce  qu’il  faut  dire  qu’en  matière
d’interprétation la musique de Haendel nous semble déjà un
poncif baroque aisément abordé, alors qu’il n’en est guère.
L’écriture  haendelienne  a  été  profondément  louée  par  des
compositeurs tels que Mozart, Schumann ou Beethoven pour ne
citer qu’eux. Tous s’accordent à dire que Haendel était un
maître absolu dans les « effets », c’est à dire dans la
transcription  musicale  des  émotions,  du  théâtre  et  de  la
subtilité  dramatique.  Ariodante  n’en  manque  pas,  c’est  un
drame au sens le plus pur du terme. Tout comme Rodelinda,
Floridante,  Arminio,  Siroe,  Radamisto  ou  Tolomeo,  Haendel
utilise  les  couleurs  les  plus  sombres  de  sa  palette  pour
souligner les émotions et les épreuves dans un univers aux



prises avec une nuit sans fin où seul l’espoir final sauve un
héros aux prises avec sa morale et ses tourments. 

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

Robert Carsen a proposé une adaptation rien de moins qu’à
Balmoral,  la  résidence  écossaise  de  la  famille  royale
britannique. Eussions-nous souhaité qu’il ait été davantage
influencé par les récits touchants de la reine Victoria plutôt
que par une glose caricaturale de la série The Crown avec
force tabloïds et sensationnalisme à l’appui. Ce qui convenait
tout à fait à Semele du même Haendel, dans Ariodante semble
factice  en  surjouant  d’un  humour  déplacé  dans  certaines
caractérisations. Or tout n’était pas dépourvu d’à propos. Le
bal de l’Acte I reconstitue quasi à l’identique les réels et
les gigues des traditionnels bals des gillies était tout à
fait réussi, ainsi que l’ambiance surannée des traditions des
« royals » en goguette. Nous regrettons toutefois une sorte de
verticalité du décor, pratiquement rien en rapport à cette
nature indomptée qui va être le témoin du drame. Aussi nous
sommes perplexes face à la fâcheuse habitude de faire que les
solistes se traînent par terre pour simuler le désespoir ou la
dépression. Malgré ces quelques réserves, globalement la mise
en  scène  de  Robert  Carsen  ne  manque  pas  de  panache  et
d’intérêt.  La  scène  des  songes  funestes  et  des  songes
agréables  qui  clôt  le  deuxième  acte  est  particulièrement
réussie  avec  quelques  accessoires  et  une  écriture
chorégraphique rappelant les plus beaux moments de la Rusalka
que Carsen a signé pour l’Opéra national de Paris naguère. 

L’Ensemble Pygmalion est un orchestre et un ensemble vocal



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

Las  !  Cet  orchestre  composé  par  la  fine  fleur  des
instrumentistes a manqué cruellement d’une direction. Célébré
comme un des meilleurs chefs de sa génération, Maestro Pichon
a sans doute créé un langage propre dans les œuvres sacrées de
Johann Sebastian Bach ou dans ses réalisations Mozartiennes.
Or, dans sa première incursion dans un opéra de Haendel, le
résultat  reste  confus  et  insuffisant.  Nous  remarquons  un
enthousiasme affiché dans la battue, cependant une retenue
volontaire et incompréhensible dans une telle musique ne nous
semble pas une « idée » mais une faute. Haendel a fourni un
matériau musical riche en situations, bouleversant dans les
conflits et le dramatisme. Raphaël Pichon se contente de polir
un diamant déjà taillé et serti de merveilles, sa direction
rejette les contrastes et la dynamique opératique de l’œuvre
en souffre, tout devient très « élégant » mais atrocement
ennuyeux. Haendel et son Ariodante méritent bien mieux qu’une
copie de bon élève, nous attendions bien plus d’un chef dont
la créativité enthousiasme son public. En revanche, Raphaël
Pichon veille toujours à une balance parfaite entre la fosse
et la scène, malgré la fadeur de sa direction, les solistes
semblent tout à fait à l’aise et dans une grande liberté
d’interprétation. 



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

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

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



 

 

____________________________________________

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

(c) OnP

 

 

CRITIQUE,  festival.  BORDEAUX
/ Festival PULSATIONS (Halle
47 de Floirac), le 26 juin
2025.  MARTINU  :  La  Passion
Grecque.  J.  Henric  M.
Mauillon, M. Petit, T. Dolié,
M.  Lécroart…  Juana  Ines
Castro  Estrepo  /  Raphaël
Pichon

Spectacle phare de la 4ᵉ édition du festival
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Pulsations (à Bordeaux et ses alentours), La
Passion grecque de Bohuslav Martinů, présentée

dans l’envoûtante Halle 47 de Floirac (une
ancienne usine ferroviaire reconvertie),

transcende l’expérience lyrique par son audace
artistique et son ancrage humaniste. Sous la

direction visionnaire de Raphaël Pichon, (à la
tête de son Ensemble Pygmalion), cette production
incarne la quintessence d’un opéra engagé, servi

par une équipe créative et des interprètes
d’exception.

 

La Passion grecque ouvrage est en fait le dernier opus du
compositeur  tchèque,  que  lui  avait  inspiré  la  lecture  du
“Christ  recrucifié”  du  célèbre  romancier  grec  Nikos
Kazantzakis. Il le rencontre à Antibes en 1954 et, fort de son
accord, se met eu travail : en janvier 1956, la partition est
achevée. Comme l’ouvrage doit être créé à la Royal Opera House
de Londres (qui le lui a expressément commandé), le musicien
écrit lui-même, en anglais, le livret. Mais des manigances à
la tête de l’institution londonienne font finalement capoter
le projet. L’œuvre ne sera créée qu’en 1961, dans une version
allemande  (remaniée)  à  l’Opéra  de  Zurich,  et  l’original
anglais devra attendre 1999 pour être enfin porté à la scène,
au Festival de Bregenz en l’occurrence. Mais l’œuvre est ici
donnée dans une version française inédite, réorchestrée par
Arthur Lavandier pour ensemble réduit. Un pari réussi car
Lavandier préserve la richesse symphonique originale (mêlant
chants orthodoxes, folklore tchèque et naïveté mélodique) tout
en adaptant l’effectif à l’acoustique de la Halle 47. 

A cause de sa rareté autant que de son pouvoir émotionnel (et
de ses résonances actuelles), l’histoire mérite d’être ici
narrée. Dans la Grèce de l’Asie mineure au début du XIXe
siècle, le berger Manolios se voit confier le rôle du Christ



dans le jeu de la Passion présenté par les gens du village de
Lykovrissi. Peu à peu, le berger cesse de jouer et commence à
incarner son personnage, à se substituer au Christ. La suite
de l’histoire lui donnera l’occasion d’aller jusqu’au bout de
son rôle et de son sacrifice. Le village est envahi par une
troupe de paysans misérables chassés par les Turcs de leurs
terres  et  cherchant  désespérément  un  refuge.  C’est  à  ce
moment-là que la vie paisible et aisée de la commune tourne au
drame et le sujet de l’opéra prend soudain des connotations
universelles et aussi très actuelles… Après un premier élan de
compassion et de miséricorde pour les réfugiés, les gens se
détournent de ces intrus pauvres et incommodes qui meurent de
faim et cherchent un terrain pour vivre. Les masques tombent
et  les  villageois  montrent  leurs  vrais  visages,  les
personnages de l’Evangile se confondent avec les personnes
réelles. Manolios s’oppose à ceux qui cherchent à chasser les
misérables du village et cela provoque une explosion de haine
contre  lui.  Le  pope  Grigoris  l’excommunie  de  l’Eglise  et
Panait, homme qui campe le rôle de Judas, le tue. Le sacrifice
est  consommé  et  les  réfugiés  reprennent  leur  marche
désespérée…

La Halle 47, entrepôt désaffecté aux dimensions monumentales
(200 mètres de long !), devient le creuset d’une dramaturgie
immersive, grâce à la mise en scène et à la scénographie de
l’autrichienne  Juana  Inés  Cano  Restrepo  qui  exploite
magistralement  ce  lieu  :  un  plateau  recouvert  de  terre,
évoquant la quête d’enracinement des réfugiés, tandis que des
cloches  suspendues  (symboles  religieux  et  communautaires)
rythment  l’espace  sonore,  tandis  qu’un  couloir  central
traverse  les  gradins,  intégrant  le  public  à  la  tension
dramatique. Les chœurs, constamment en mouvement, envahissent
l’usine  avec  une  énergie  contagieuse.  En  plus  de  cette
poignante scénographie, Cano Restrepo signe une mise en scène
minimaliste et percutante, basée notamment sur l’effacement
des distinctions chœur/solistes : les villageois et réfugiés,
vêtus pareillement, se fondent en une masse humaine mouvante.



Seuls les « élus » de la Passion portent des étoles dorées,
soulignant  leur  basculement  du  jeu  théâtral  à  la  réalité
tragique. Des images-chocs viennent émailler le spectacle : le
meurtre  final,  ritualisé,  ou  la  libération  de  l’âme  de
Katerina dans une lumière éthérée, impriment la rétine par
leur puissance symbolique. Les costumes contemporains d’Adrian
Stapf gomment les repères temporels, universalisant le propos
: seules les plantes portées par les réfugiés et les auréoles
plissées des « élus » distinguent les communautés. Martin
Schwarz, génie des lumières, sculpte l’obscurité avec des jeux
d’ombre « fantomatiques » et une profondeur chromatique qui
amplifie les tensions. La scène finale, baignée d’un ciel
nocturne,  transforme  le  meurtre  de  Manolios  en  sacrifice
rituel d’une beauté glaçante.

 

 

La pléthorique distribution exigée par l’ouvrage offre des
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incarnations Inoubliables. A tout seigneur tout honneur, le
plus que prometteur ténor français Julien Henric (Manolios),
avec une voix chaude et rayonnante, incarne le berger-Christ
avec une naïveté touchante et une force dramatique croissante,
jusqu’à  son  sacrifice  déchirant.  Mélissa  Petit  (Katerina)
donne  à  la  veuve  maudite  une  profondeur  tragique  :  sa
transformation, de figure sensuelle à martyre rédemptrice, est
vertigineuse. Le vétéran Matthieu Lécroart (Grigoris) et le
bordelais  Thomas  Dolié  (Fotis),  tous  deux  barytons-basses,
s’affrontent en un duel vocal métallique. Lécroart incarne
l’autorité dogmatique, tandis que Dolié apporte une chaleur
humaniste au prêtre des réfugiés. Marc Mauillon (Yannakos) est
le baryton lumineux que l’on connaît, irradiant la scène par
son  jeu  désarmant  et  sa  présence  charismatique.  La  jeune
Camille Chopin (Lenio) possède un soprano frais et juvénile,
et contraste ainsi avec la noirceur ambiante par sa grâce
innocente.  De  son  côté,  le  jeune  et  excellent  Antonin
Rondepierre capte la lumière et frappe les esprits par sa
puissance dramatique et sa beauté vocale, dans le rôle du
pourtant tyrannique et repoussant Panaït. Les seconds rôles
brillent tout autant : d’Alain Buet (Vieil homme réfugié) à
Etienne Bazola (Kostandis) et Carl Ghazarossian (Nikolios),
chaque  personnage,  même  éphémère,  contribue  à  la  fresque
humaine.

Mais l’âme collective de l’oeuvre, c’est bien les nombreux
choristes, ici cinq ensembles qui fusionnent en une masse
chorale  impressionnante  de  68  chanteurs  (le  «  noyau
professionnel  »  de  Pygmalion,  la  Jeune  Académie  Vocale
d’Aquitaine (J.A.V.A), mais aussi le Chœur Voyageur, le Groupe
vocal  Arpège,  et  le  Chœur  Cantabile  (amateurs  locaux).
Préparés par Clara Baget, ils atteignent une unité remarquable
malgré les déplacements constants. Leurs interventions, tantôt
prières  orthodoxes,  tantôt  clameurs  hostiles,  cristallisent
les conflits entre peur et compassion.

Quant à l’orchestre, placé sur le plateau, il fusionne avec la



communauté en crise. Raphaël Pichon, à la tête de son ensemble
Pygmalion,  déploie  une  direction  subtile  et  engagée.  Les
couleurs instrumentales ressortent avec éclat : l’accordéon de
Noé  Clerc  et  le  cor  anglais  envoûtant  de  Gabriel  Pidoux
tissent des paysages sonores poignants.

Ainsi  représentée,  La  Passion  grecque  de  Martinu  est  une
véritable  oeuvre-miroir  aux  résonances  brûlantes,  avec  son
exploration de l’hypocrisie religieuse et de la xénophobie,
d’une actualité saisissante : le dilemme des réfugiés, chassés
par la guerre, expose la faillite des valeurs chrétiennes face
aux intérêts égoïstes. La mise en scène souligne ce parallèle
avec  notre  époque,  mais  où  l’espoir  persiste  :  dans
l’ouverture  de  Manolios  et  Katerina  à  l’altérité,  l’œuvre
célèbre  la  quête  universelle  d’un  «  foyer,  une  terre,  un
avenir« . Cet extraordinaire spectacle, miroir tendu à nos
humanités fracturées est un appel à l’écoute et au courage… et
consacre le festival Pulsations comme un véritable laboratoire
d’innovation lyrique.

À voir absolument jusqu’au 29 juin 2025 !

 



________________________________

CRITIQUE, festival. BORDEAUX / Festival PULSATIONS (Halle 47
de Floirac), le 26 juin 2025. MARTINU : La Passion Grecque. M.

Mauillon, M. Petit, T. Dolié, J. Henric… Juana Ines Castro
Estrepo / Raphaël Pichon. Crédit photo © Fred Mortagne
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BORDEAUX.  Festival
PULSATIONS, du 20 juin au 5
juillet  2025.  Les  Indes
Galantes  de  Rameau,  Mozart
l’Enchanteur,  La  Passion
Grecque de Bohuslav Martinu,̊
Symphonie  n°3  de  Górecki…
Pygmalion,  Raphaël  Pichon,
Leonardo  Garcia  Alarcon,
Orchestre  National  Bordeaux
Aquitaine, Nicolas Ellis…

Le Festival Pulsations revient à
Bordeaux, du 20 juin au 5 juillet 2025,
pour sa déjà 4ème édition. Le nouveau

cycle confirme l’intention originelle,
jamais démentie : « Inscrire la musique
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classique au cœur de notre vie en
résonance avec les défis et les espoirs

qui la traversent ».
 

 

Lancement avec l’Ensemble Néréide (les 5 et 6 juin), puis
programmes « Les Sonneurs de ville » (Ensemble InAlto, le 19
juin) ; Rameau insolite et révivifié, le 20 juin : « Les Indes
galantes de Rameau / De la voix des âmes », par Leonardo
Garcia Alarcon… quand l’opéra ballet baroque est confrontée à
l’énergie brute du hip-hop et du krump, mise en scène et
chorégraphiée  par  Bintou  Dembélé  /  Auditorium  Opéra  de
Bordeaux;  puis  le  22  juin  «  Mozart,  l’Enchanteur  »,  par
l’Orchestre  National  Bordeaux  Aquitaine  (Nicolas  Ellis,
direction / Jardin public, Bordeaux / entrée libre).

Au cœur du festival, de retour dans
l’extraordinaire Halle 47 de Floirac
révélée en 2023, un événement lyrique
inédit  sous  la  baguette  de  Raphaël
Pichon : la recréation française de
l’opéra  de  Bohuslav Martinu,̊  «  La
Passion  grecque  »,  chef-d’œuvre
oublié,  méconnu  (4  représentations
événements : 24, 26, 28 et 29 juin
2025 – 1h50 sans entracte) ; adaptée
du  «  Christ  crucifié  »  de  Nikos
Kazantzakis, l’ouvrage en 4 actes, est

né en France au sortir de la Seconde Guerre mondiale. A la
fois terrible et subversif, l’opéra est mis en scène par Juana
Inés Cano Restrepo. Lorsque des réfugiés, chassés de leurs
terres, demandent asile, les habitants se retrouvent face à un
dilemme.  Les  valeurs  qu’ils  proclamaient  –  charité,
compassion, fraternité – vacillent sous la pression des peurs

https://pulsations-bordeaux.com


et  des  intérêts  personnels.  La  méfiance  et  les  rumeurs
s’installent, jusqu’à l’irréparable. Les grands ouvrages du
répertoire sont toujours étrangement actuels ; de fait, « La
Passion grecque » de Bohuslav Martinu fait directement écho,
en miroir, à nos oreilles contemporaines ; son sujet interroge
avec force la manipulation des populations : le mensonge, la
haine, la peur de l’autre…

Le 28 juin, Caroline Arnaud, soprano et Etienne Galletier,
théorbe évoque le génie d’Artemisia Gentileschi (1593-1653),
génie de la peinture à travers un choix de compositeurs/trices
de son époque (Conservatoire Jacques Thibaud, le 28 juin à
14h30 puis 16h, le 29 à 17h) ; ne manquez non plus, le
spectacle  «  SMILE!  »  avec  Sabine  Devieilhe  &  I  Giardini,
immersion facétieuse et élégante dans l’univers inattendu du
music-hall, de la chanson française et de la comédie musicale
! (les 3 et 4 juillet, Théâtre Trianon – Bordeaux).

Enfin, apothéose finale dans la Halle 47 de Floirac : « Stabat
Mater  /  Henryk  Górecki  »  expérience  inédite  qui  réunit
l’Orchestre National Bordeaux Aquitaine, les élèves des Pôles
d’enseignement supérieur de musique et de danse de Bordeaux et
de Poitiers, les voix du chœur de Pygmalion et la soprano Elsa
benoit,  dans  un  programme  prometteur,  onirique  :  la  3e
symphonie  d’Henryk  Górecki  (1933-2010),  composée  en  1976,
également  connue  sous  le  nom  de  Symphonie  des  chants
plaintifs, adossée à l’impressionnant Totus tuus pour chœur a
capella … avec pour certains spectateurs désireux de vivre une
nouvelle expérience sensorielle et musicale : la possibilité
d’être allongé s’il le désire au cœur de l’orchestre et du
chœur, pour ressentir pleinement l’intensité et la profondeur
d’une musique tournoyant inlassablement sur elle-même…

 

________________________________



Festival PULSATIONS  à BORDEAUX, du 20 juin au 5 juillet 2025
: Leonardo García-Alarcón et Bintou Dembélé, l’Orchestre

National Bordeaux Aquitaine, Hyoid Voice, Kat Frankie, Erwan
Keravec et ses 20 sonneurs, Sabine Devieilhe et I Giardini,

l’ensemble La Néréide, l’ensemble InAlto, Elsa Benoit …
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TOUTES LES INFOS, le détail des programmes, les artistes
invités sur le site du Festival PULSATIONS / BORDEAUX 2025 :
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CRITIQUE,  concert.  BORDEAUX,
Auditorium, le 15 mai 2025.
FAURE : Requiem (+ Extraits
de « Hamlet » d’A. Thomas et
de  «  Tristia  »  de  H.
Berlioz).  S.  Devieilhe
(soprano),  S.  Degout
(baryton),  Ensemble
Pygmalion,  Raphaël  Pichon
(direction)

Sous la direction superlative de Raphaël Pichon,
l’Ensemble Pygmalion a offert une soirée d’une

rare intensité à l’Auditorium de Bordeaux, tissant
un fil narratif autour de la Mort, tantôt

tragique, tantôt apaisée. Le choix de lier des
œuvres diverses (Extraits de Hamlet de Thomas et
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de Tristia de Berlioz, aux côtés du Requiem de
Fauré), données sans interruption (ni

applaudissements) a renforcé l’immersion,
transformant le concert en une expérience quasi

liturgique.
 

La  soirée  s’est  ouvert  avec  la  Méditation  religieuse  de
Berlioz (Tristia), où le chœur, d’une précision cristalline,
psalmodiait des versets empreints de résignation : « Ce monde
entier n’est qu’une ombre fugitive ». L’orchestre, sobre et
intimiste, a souligné l’aspect funèbre du texte, préparant le
terrain pour les extraits d’Hamlet d’Ambroise Thomas. Stéphane
Degout, en Hamlet tourmenté, a captivé par son engagement
dramatique. Dans « Ô séjour du néant ! », son baryton à la
fois puissant et fragile a incarné la folie et le doute,
tandis que Sabine Devieilhe, en Ophélie éthérée, a ébloui par
sa virtuosité et sa palette émotionnelle. Sa scène de la folie
(« À vos jeux, mes amis… »), ponctuée de rires glaçants et de
vocalises  en  suspension,  fut  un  moment  d’une  intensité
bouleversante. Le chœur, tantôt narrateur, tantôt personnage,
a  magnifié  l’atmosphère  shakespearienne,  notamment  dans
la  Marche  funèbre  (extraite  de  Tristia)  de  Berlioz  qui  a
suivi, où les « ah » sans paroles évoquaient une plainte
collective.

La  transition  vers  le  Requiem  de  Fauré  s’est  opéré
naturellement,  comme  une  réponse  spirituelle  aux  tourments
terrestres. L’orchestre sur instruments d’époque a révélé des
couleurs inédites : les cordes dépouillées du Sanctus, les
harmonies éthérées de l’Agnus Dei, et le dialogue entre le
soprano de Devieilhe (« Pie Jesu ») et l’harmonium ont créé
une atmosphère de sérénité lumineuse. Stéphane Degout, dans le
Libera me, a apporté une gravité poignante, tandis que le
chœur, d’une transparence remarquable, a achevé l’œuvre dans
un In Paradisum enveloppant, comme une promesse d’éternité.



Raphaël Pichon a magistralement uni les partitions par des
silences éloquents et des enchaînements subtils, exploitant la
acoustique de l’Auditorium pour des effets spatiaux (chœur
disposé en arc, échanges entre solistes et instruments). Sa
direction, à la fois rigoureuse et intuitive, a souligné les
contrastes  entre  la  noirceur  d’Hamlet  et  la  lumière
du Requiem, tout en respectant l’intimité propre à Fauré. Un
concert qui a été bien plus qu’une succession d’œuvres : une
méditation sur la Mort, où la musique s’est révélée à la fois
miroir de nos angoisses et vecteur de consolation.

 

 

 

__________________________________________

CRITIQUE, concert. BORDEAUX, Auditorium, le 15 mai 2025. FAURE
: Requiem (+ Extraits de « Hamlet » d’A. Thomas et de

« Tristia » de H. Berlioz). S. Devieilhe, S. Degout, Ensemble
Pygmalion, Raphaël Pichon (direction). Crédit photographique

(c) Emmanuel Andrieu

 

 

CRITIQUE, opéra. PARIS, Opéra
Comique,  le  19  mars  2025.

https://www.classiquenews.com/critique-opera-paris-opera-comique-le-19-mars-2025-rameau-samson-j-ott-a-m-labin-claus-guth-raphael-pichon/
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RAMEAU : Samson. J. Ott, A.
M.  Labin,  J.  Roset,  M.
Palazzi… Claus Guth / Raphaël
Pichon

Présentée au festival d’Aix-en-Provence à l’été
dernier, la nouvelle production de Samson de Jean-
Philippe Rameau fait cette fois étape à l’Opéra-
Comique : de quoi découvrir un ouvrage perdu et

reconstruit en forme de pasticcio, suite au
méticuleux travail opéré conjointement par Raphaël
Pichon et Claus Guth, à partir du livret original

écrit par Voltaire. Tout, dans ce spectacle,
passionne, jusque dans ses excès d’enthousiasme

dans la fosse.
 

Après  le  projet  déjà  audacieux  de  réunir  des  raretés
schubertiennes dans une dramaturgie originale, appelée L’Autre
voyage (voir l’an passé), Raphaël Pichon choisit à nouveau de
sortir des sentiers battus, en se situant à mi-chemin entre
reconstitution  historique  et  création  originale.  Accusé
d’impiété par la censure, Samson ne trouve en effet jamais le
chemin  de  la  scène,  expliquant  pourquoi  la  musique  est
recyclée entre plusieurs autres chefs d’oeuvre raméliens, ce
qu’attestent  plusieurs  correspondances  concordantes.  Tel  un
archéologue à la recherche du moindre indice, le chef français
s’est attaché à recréer cet ouvrage composé en 1734, dans la
foulée du succès du premier opéra de Rameau, Hippolyte et
Aricie.

Plusieurs  éléments  de  la  volonté  initiale  manifestée  par
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Voltaire  ont  été  respecté,  comme  la  faible  place  des
récitatifs et des divertissements dansés, mais aussi le choix
d’une fin tragique, inhabituelle pour l’époque. D’autres choix
sont plus contestables, tel que celui de renoncer à suivre la
lettre du livret de Voltaire, afin de le réécrire au service
d’une nouvelle dramaturgie. Il faut évidemment accepter ce
parti-pris (assumé par le chef et le metteur en scène) pour
donner sa chance au spectacle. Parmi les innovations, Claus
Guth choisit de retourner au récit de l’Ancien testament, au
moyen de nombreuses citations projetées, qui narrent la vie du
héros depuis son enfance. Les références messianiques autour
de la naissance de Samson, annoncée par un ange, prennent
ainsi une place inattendue. Outre l’ajout du rôle de l’Ange,
celui de la mère de Samson permet de recentrer l’histoire
autour de sa tragédie personnelle, en victime collatérale des
velléités guerrières infatigables de son fils. Les monologues
interprétés par la comédienne Andrea Ferréol, au ton juste et
déchirant, rythment l’action en donnant une autre temporalité,
à  même  de  donner  une  distance  bienvenue  par  rapport  aux
événements passés.

 



 

La volonté de mettre en relief les musiques de Rameau avec une
création  contemporaine  en  «  sound  design  »  est  moins
indispensable, même si elle donne au spectacle une tonalité
plus actuelle. Les ambiances éthérées agissent davantage comme
des marqueurs de transitions, auxquels on s’habitue peu à peu.
On préfère les autres aspects décisifs du spectacle, de la
superbe scénographie revisitée par des éclairages variés et
inventifs  (notamment  un  immense  néon  qui  s’abaisse
horizontalement pour accentuer les événements surnaturels) à
la  direction  d’acteur  mouvante  et  bondissante,  telle  une
chorégraphie.  Les  effets  de  ralentis  ou  d’immobilisme,
toujours  surprenants,  opposent  bien  les  deux  camps  en
présence.

En  dehors  de  quelques  détimbrages  en  première  partie  de
soirée, Jarrett Ott compose un Samson vibrant et incarné,
d’une  humanité  très  touchante.  La  prononciation  idéale  du
français se pare d’un léger vibrato, admirablement projeté. On
aime la voix puissante d’Ana Maria Labin (Dalila), certes
moins à l’aise dans la diction, mais dont le caractère fait

https://www.classiquenews.com/wp-content/uploads/2025/03/Samson-a-lOpera-comique2.jpg


ressortir son timbre corsé. Parfois en difficulté dans les
accélérations, Julie Roset (Timna) ravit dans les passages
plus  apaisés,  faisant  valoir  des  phrasés  et  un  timbre
délicieux. Aux cotés des superlatifs Laurence Kilsby (Elon) et
Camille Chopin (l’Ange), seul Mirco Palazzi (Achisch) montre
quelques  limites  dans  les  graves,  tout  en  assurant
l’essentiel.

Enfin, la direction de Raphaël Pichon emporte tout sur son
passage, à force d’énergie incandescente dans les attaques, de
tempi survitaminés et d’une volonté d’articulation prononcée.
Cette direction « en technicolore« , aux forte omniprésents,
donne un vent de jeunesse à Rameau, qui ne vise pas à faire
l’unanimité. Ce geste tempétueux sait heureusement trouver le
chemin  d’une  musicalité  plus  déliée  dans  les  parties
doucereuses,  comme  un  baume  apaisant,  surtout  en  dernière
partie de soirée.

 

 

 

_____________________________________________

CRITIQUE, opéra. PARIS, Opéra Comique, le 19 mars 2025. RAMEAU
: Samson. Jarrett Ott (Samson), Ana Maria Labin (Dalila),

Julie Roset (Timna), Mirco Palazzi (Achisch), Laurence Kilsby
(Elon), Camille Chopin (l’Ange), Richard Pittsinger (Premier
juge, un Convive), Andrea Ferréol (la Mère de Samson), Pascal

Lifschutz (un sans-abri), Orchestre et choeur Pygmalion,
Raphaël Pichon (direction musicale) / Claus Guth (mise en

scène). A l’affiche de l’Opéra-Comique jusqu’au 23 mars 2025.
Crédit photo © Stefan Brion

 

 



CRITIQUE, opéra. AMSTERDAM ,
De  Nationale  Opera,  le  15
Novembre  2024.  MONTEVERDI,
CACCINI, PERI : Le Lacrime di
Eros. G. Orendt, J. De Bique,
K. Ledoux, Z. Wilder… Romeo
Castellucci / Raphaël Pichon

La nouvelle et très attendue création de Raphaël
Pichon et Romeo Castellucci a été présentée avec

beaucoup de succès à l’Opéra National d’Amsterdam.
Fresque poétique découpée en six « Libri », comme
le faisaient les poètes de la Renaissance et du

XVIIe, cette œuvre composite se construit autour
de l’âme humaine, de l’amour et de la souffrance.

Aboutissement d’un projet de plus de 7 ans,
Raphaël Pichon avait déjà enregistré un certain

nombre de pièces (ré-utilisées ici) dans le très
beau disque “Stravaganza d’amore” (Harmonia mundi

2022).
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Romeo Castellucci est un génie incontestable de la beauté. Il
n’est pas une seconde de ce spectacle qui ne soit d’une beauté
parfaite  :  composition,  couleurs,  choix  des  costumes,
lumières…  Tout  hypnotise  le  regard  et  se  marie  avec  le
caractère parfois très abstrait de la musique du XVIIe. La
violence de certains tableaux (torture, mises à mort, faux
sang) n’enlève rien à cette beauté et ne provoque jamais au
dégoût. Au contraire, on entre au plus profond de ce que veut
dire le mot “baroque”. Au-delà de ça, Castellucci y mêle avec
beaucoup d’intelligence ce qui a inspiré les artistes du début
du XVIIe dans leur invention de l’opéra : la noblesse poétique
du  XVIe  siècle.  Les  «  Libri  »  qui  divisent  l’œuvre  sont
illustrées  par  des  grandes  couvertures  élégantes  sur
lesquelles le titre est inscrit, et l’économie de mouvement
participent de cet imaginaire renaissant.
On peut pourtant questionner le sens des choix artistiques de
la mise en scène par rapport à la partition (ou bien des choix
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musicaux par rapport à une mise en scène…), l’image exprimant
parfois un sentiment opposé au texte des airs ou des madrigaux
choisis. Quand bien même le sens ne serait pas celui du texte,
il est dommage que ce soit si difficile de trouver le lien.

 

Musicalement,  l’Ensemble  Pygmalion,  ici  à  son  plus  haut
niveau, sert un plateau de choix. La soprano Janine de Bique
nous touche au plus profond de notre âme. Son expressivité
passe par un arc en ciel de couleurs et de nuances, allant
jusqu’à des pianissimi déchirants, notamment dans ce qui est
un des chefs-d’œuvre de Monteverdi : « La Lettera amorosa », à
la fin de l’avant-dernier « libro ».
À ses côtés, jusqu’à un suicide final, le baryton roumano-
hongrois  Gyula  Orendt  est  à  l’aise  avec  ce  répertoire
difficile et exigeant qu’il sert avec puissance et précision.
Katia  Ledoux  fait  montre  de  beaucoup  de  caractère,  de
puissance  et  d’assurance.  Parfois,  la  diction  manque  de
clarté. Zachary Wilder, enfin, est un ténor des plus gracieux
dont la légèreté et la clarté font honneur au texte musical.
Son dynamisme très précis et sa connaissance de ce répertoire
en font l’artiste idéal pour cette musique.

Enfin les 5 madrigalistes Camille Chopin, Perrine Devillers,
Renaud Brès, Constantin Goubet et Guillaume Gutierrez donnent
un impression de cohésion et d’unité magnifique grâce à un
travail de dentelle avec Raphaël Pichon. Ce dernier a fait
pour  ce  spectacle  un  travail  des  plus  titanesques.
L’agencement des pièces les unes par rapport aux autres est
parfait, tout se tuile avec un grand naturel, en passant de
pièces  anonymes  du  milieu  du  XVe  siècle,  à  la  musique
contemporaine composée pour l’occasion par Scott Gibbons.
Et  comme  toujours  avec  l’Ensemble  Pygmalion,  nous  sommes
subjugués par ce chœur inoubliable, souple, exact, coloré et
touchant.

Un grand moment musical et scénique où nous n’avons pas vu le



temps passer !
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