
CRITIQUE,  opéra.  LAUSANNE,
Opéra  de  Lausanne,  le  4
octobre  2026.  GOUNOD  :
Mireille.  V.  Santoni,  T.
Bettinger, G. Chauvet… Bruno
Ravella / Jean-Marie ZETOUNI

« La belle eut envie d’un joli panier ». C’est
avec audace, dans une atmosphère douce d’été

indien, que l’Opéra de Lausanne accueille pour son
début de saison, Mireille, le drame lyrique en

cinq actes de Charles Gounod, adapté du livret de
Michel Carré. Longtemps au box-office de la Salle

Favart, peu joué de nos jours, cette tragédie
pastorale pittoresque tirée du poème épique

provençal de Frédéric Mistral, Mireio, nous invite
à un voyage solaire sur les terres de Camargue.

 

Créé en 1864, ce bijou poétique a subi nombre de coupures
jusqu’en 1939, date d’une première version restaurée d’Henri
Büsser  ayant  fait  autorité  jusqu’en  1880.  Depuis,  la
découverte tardive des passages orchestraux originaux de la
Scène de la Crau et du final, a permis de reconstituer l’œuvre
intégrale de Gounod. Proposée ici par le chef québécois Jean
Marie Zeitouni, cette partition dont la musique a gardé toute
sa saveur, offre pourtant des enjeux divers à ne pas négliger
:  contexte  folklorique  marqué,  nature  du  texte  en  vers
suranné, solistes disposés au français et au style franc et
naturel  de  la  prosodie,  longueur  excessive,  rôle-titre
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écrasant à pourvoir.

 

 

C’est dans cette approche d’adaptation et de modernité que
Bruno  Ravella  (Metteur  en  scène)  et  Barbara  Limburg
(Décoratrice), ont repensé l’œuvre afin de ne pas basculer
dans le trop conventionnel, ou le cliché régional. Chaque
tableau est présenté ici, dans une scénographie épurée et
puissante, comportant un décor imposant d’osier tressé qui
dynamise  l’espace  et  happe  le  public.  Dès  l’ouverture  du
rideau, cet impact visuel symbolique en amont du drame, nous
percute  tel  un  sort  inéluctable  :  dans  une  impression  de
chaleur intense et visionnaire, Mireille se tient seule sous
un grand soleil d’épis d’or. Cette mise en valeur immédiate
d’un climat, d’une région et du métier de vannier affilié au
personnage de Vincent (le vannier), s’expose ici en manifeste
d’une tradition ancestrale à caractère écologique, voire plus
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contemporaine  et  publicitaire,  par  l’emploi  des  symboles
visuels  marquants  de  ce  territoire  singulier  :  taureau,
panier,  porche  d’église,  gerbes  de  blé,  couronne  d’épis,
épouvantail, guirlande de pompons colorés de féria etc. Les
costumes  simples  du  terroir  arlésien,  chapeau  de  paille
inclus, confirment au gré des lumières ce climat méditerranéen
dans cette mise en abîme vibrante aux Reflets de Provence. A
ce propos, alors que les décors et costumes ont été fabriqués
dans les ateliers de l’Opéra de Lausanne, la mise en œuvre
globale du projet en collaboration avec le Palazzetto Bru
Zane, est en coproduction avec l’Opéra de Marseille. Ceci
expliquant cela, puisque cette œuvre du cru y fera halte du 22
avril au 2 mai 2027 pour un public d’aficionados.

 

 

Pour cette première, l’ouverture flamboyante de l’excellent
Orchestre  de  Chambre  Lausanne  galvanisé  par  la  baguette
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enjouée et convaincante de Jean-Marie Zeitouni, a donné vie à
la fête des moissons. Intimant une ardeur communicative au
chœur des Magnanarelles et au déroulement de l’action, Il a
déployé une énergie réjouissante sur la partition. Optant pour
une rythmique entraînante et flexible des différents thèmes
d’intonation traditionnelle (Farandole. Valse-ariette, Marche,
etc.), il a également entretenu le flux musical coloré et
exotique du compositeur, en obtenant des pupitres un panel de
couleurs  scintillantes,  chaudes  veloutées,  notamment  aux
archets dans les ombres bleutées chatoyantes du Val d’enfer.
Attentif aux solistes, il a élevé son art de direction à une
symbiose  musicale  en  cherchant  à  honorer  l’œuvre  et  la
performance des artistes dans un soutien optimal.

 

 

Écrit pour un lyrique léger, le rôle titanesque de Mireille
est  assez  proche  d’un  emploi  pour  jeune  dramatique  :  une
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constante chez Gounod avec cette même ambivalence vocale pour
le rôle de Marguerite dans Faust. La soprano corse Vannina
Santoni, artiste confirmée et solaire qui incarne le rôle-
titre pour la première fois, connaît parfaitement les écueils
de cet ouvrage dont elle parle en avant-scène : telle une
marche vocale physique épuisante des Saintes Maries, jusqu’au
redoutable air de la Crau, qu’elle qualifie de climax. Hormis
sa vaillance et la détermination de sa prestation, son allure
frêle, distille un charme particulier et une grâce avérée à
son personnage. Très à l’aise dans les passages calmes et
aériens,  elle  surfe  sur  une  palette  de  couleurs  vocales
subtiles, agrémentée de sons filés, pleins ou déliés et de
pianissimi  divins  qui  la  rendent  parfaitement  crédible  et
émouvante.  Néanmoins,  sa  diction  pourvue  d’un  legato
italianisant un peu trop couvert dans le médium, alourdit la
prosodie de la première partie de ses deux airs. Cette couleur
enveloppée, plus dramatique, est un piège vocal : il ralentit
son débit et l’épuise jusqu’à appesantir la projection de ses
aigus, arrachés à la ligne dans un élan tragique. Seuls accros
inquiétants de ce cataclysme vocal ! C’est d’ailleurs dans la
scène finale, transfigurée par son jeu, qu’elle semble le plus
à  l’aise  et  inspirée,  en  adoptant  une  position  vocale
translucide,  beaucoup  plus  haute.  Titubant  sous  l’astre
solaire, elle se révèle alors grande tragédienne. A propos de
Vincent, son amoureux, Thomas Bettinger, on regrette un peu le
choix de ce ténor lyrique dans cette distribution. Placé ici
dans une tessiture trop élevée, il peine à stabiliser son
émission. Ses attaques sont brusques et instables, ce qui ne
favorise en rien, ni son duo avec Mireille « O Magali ma bien
aimée », ni vraiment la rondeur mélancolique de son air « Ange
du  paradis…  ».  Seules  les  lignes  plus  dramatiques  lui
permettent de libérer l’ampleur de sa vraie nature, retrouvant
alors une homogénéité qui lui est propre.

 



 

Trois autres solistes font dans ce répertoire français des
merveilles.  Jean-Kristof  Bouton  (Ourrias)  est  un  baryton
franco-canadien au timbre lumineux. Son allure virile convient
parfaitement  à  ce  bouvier  de  Camargue  à  l’aiguillon
prétentieux dont le premier air « Si les filles d’Arles sont
belles » est chanté avec suffisance et aplomb dans un timbre
rond,  puissant  presque  menaçant.  Plus  loin,  lors  de  sa
malédiction « Tu veux donc que ma main te ploie », il affiche
sa couardise dans un mixte d’intentions vocales allant de la
morgue à l’effroi. Sa jalousie maladive accentue le pathétisme
de  son  destin  misérable,  qui  l’engloutit  dans  les  gerbes
mouvantes  du  marais  de  l’enfer.  Matthieu  Lécroart  (Ramon)
baryton-basse,  est  le  père  type  d’un  clan  camarguais.
Implacable, un rien misogyne, il est pourvu d’une diction sans
failles qui rehausse ses sermons. Cet artiste convainc aussi
par la richesse de sa musicalité et la beauté pleine de son
chant. Malgré son air frustre et ce rôle ingrat de moralisme
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pesant, il reste une figure attachante de cette distribution.
Géraldine Chauvet (Taven) campe une bonne sorcière, magnétique
et sage. Son timbre ambré se pare d’une diction exemplaire qui
donne du relief à son discours. Son duo avec Mireille d’une
expressivité allègre « Voici la saison mignonne », est un des
coups de cœur de cette soirée pleine d’élégance. A ce propos,
je repense à un des moments suspendus de perfection auditive,
lorsque le timbre cristallin de Maxence Billiemaz, a produit,
par l’émission pure sans effets de son chant de berger, un
élan de grâce, également ressenti au timbre ravissant d’une
jeune choriste Lily Blanchard effectuant avec spontanéité, ce
soir-là, le rôle de Clémence au pied levé. 

Bien que certains dialogues de cet ouvrage fassent sourire par
leur  parfum  de  lavande  désuet,  la  musique  de  Gounod  et
l’atmosphère prenante du drame focalisent notre écoute sur un
parcours initiatique captivant. J’y vois de la part de Gounod
un élan avant-gardiste à conquérir. Son emprunt exagéré aux
dogmes, bigotisme et autres superstitions est la marque d’un
rebelle. Celle, d’un influenceur du XIX siècle guidant et
éveillant  un  public  d’opéra  parisien  pétrit  d’éducation
bourgeoise, grâce à une héroïne féministe en jupon, bravant
les convenances.

C’est aussi, pour l’époque et pour un livret d’opéra, une
vitrine étonnante et poétique de la Camargue. Ici et là, à
l’aube  des  moissons,  les  champs  d’or  dans  la  moiteur
incandescente de juillet, la vie des abeilles dans une lumière
crue sans arbres, les éclats de mercure des marais, et plus
loin, le désert de feu où rampent les griffes de sorcières, la
terre sèche et salée qui exhale. « Et là-bas, là-bas, dans
l’azur transparent des cieux, la terre promise, l’église des
Saintes, le porche du Saint-Lieu ».

 

 



_______________________________________

CRITIQUE, opéra. LAUSANNE, Opéra de Lausanne, le 4 octobre
2026. GOUNOD : Mireille. V. Santoni, T. Bettinger, G. Chauvet…
Bruno Ravella / Jean-Marie ZETOUNI. Crédit photographique (c)

Carole Parodi

 

 

CRITIQUE,  festival.  150e
FESTIVAL  de  BAYREUTH
(Festspielhaus),  le  26  août
2026.  WAGNER  :  Rienzi.
Alexandra  Scemerédy  et
Magdolna  Parditka  (mise  en
scène)  /  Nathalie  Stutzmann
(direction musicale)

Coup de projecteur et clap de fin pour les 150 ans
du Festival de Bayreuth. C’était une première,

Rienzi, le dernier des tribuns était à l’affiche
de l’auguste temple ! Cet opéra titanesque du
jeune Richard Wagner, qu’il dépréciait en le

surnommant « Son braillard », fut banni par lui-
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même des œuvres canon de sa production et de la
Colline verte. Un vrai paradoxe pour l’institution

qui a déployé tous ses actifs pour une mise en
vedette ponctuelle et détonante de cet opéra mal

aimé.
 

 

En effet, on comprend vite que le livret de Wagner – qui narre
l’ascension  et  la  déchéance  d’un  tribun  romain  du  XIVème
siècle, Rienzi, adapté du roman d’Edward Bulwer-Lyton – ne fut
qu’un  prétexte  littéraire.  A  vrai  dire,  le  fringuant
compositeur de 19 ans souhaitait créer une grande fresque
musicale révolutionnaire. Cependant, on ne peut négliger le
fait  qu’Hitler  s’identifia  au  tribun,  et  qu’il  hérita  du
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manuscrit original (jamais récupéré à ce jour), et que le
rejet  du  maître  pour  sa  création  dégage  des  effluves
prémonitoires… Sujet à polémiques, le parcours incertain de
cet opéra, bien que relevant de succès flamboyants, notamment
lors de sa création en 1842 à Dresde, a légitimé nombre de
coupures  de  l’œuvre,  et  bien  des  tentations  scéniques
propagandistes fascisantes jusqu’en 1914, lui conférant une
popularité aléatoire.

Quel orgueil pour le jeune Richard qui pensait faire « grand
tapage  »  d’un  peut-être  chef-d’œuvre,  dont  il  sembla
finalement ne pas faire grand cas. Je le cite : « Il vaut
mieux  une  chute  retentissante  qu’un  succès  douteux  ».  La
structure justement, qui adopte les formes stylistiques de
l’époque,  (Marche,  fanfare,  ballet,  récitatif,  aria,  duo…)
paraît,  aujourd’hui  en  2026  étrangement  surannée,  face  à
l’élaboration de sa future production. Pour la mise en œuvre
et la crédibilité de cet événement audacieux, le festival
germanique devait relever deux défis majeurs : écourter le
synopsis, et détourner légèrement, l’attention auditive des
spectateurs, au profit d’un hypnotisme visuel. En effet, le
flot musical très éloigné du flux harmonique wagnérien auquel
nous sommes accoutumés est particulièrement déroutant.

 



 

La mise en scène a donc été confiée à un duo d’expertes :
Alexandra Szemerédy et Magdolna Parditka. Ces metteuses en
scène hongroises dans l’air du temps ont présenté une version
contemporaine  modulable.  Le  cadre  prend  racine  dans  une
société romaine politisée et sur médiatisée en décrépitude :
un choix ingénieux qui stigmatise le drame jusque dans son
iconographie très réussie.

Dès la célèbre ouverture, on est saisi par l’arrogante tenue
de  l’orchestre  maintenue  avec  souplesse  par  l’excellente
cheffe  française  Nathalie  Stutzmann.  Cette  personnalité
musicale appréciée qui a dirigé ici l’an passé un superbe
Tannhaüser,  manie  avec  dextérité  l’imposant  Orchestre  du
Festival de Bayreuth. Faisant preuve d’une grande quiétude,
elle  aborde  les  notes  puissantes  de  cette  tragédie  avec
sérénité. Elle échappe d’ailleurs au côté martial et pompier
de cette marche initiale, dont l’écriture triomphaliste finale

https://www.classiquenews.com/wp-content/uploads/2026/08/unnamed-5.jpg


s’offre  une  débauche  clinquante  de  cuivres.  Grâce  à  la
tempérance de son tempo et à l’étirement mélodique discret des
archets, elle pondère avec tact cet élan d’artificiers alors
qu’un enfant se meurt sur scène. Néanmoins, on succombe vite à
l’acoustique enclavée du Festspielhaus, inégalable, pour se
fondre dans la texture divine de la masse instrumentale qui
capture nos sens.

Côté  scénographie,  sur  le  plateau,  deux  blocs  d’immeuble
vétustes sont éclairés par des écrans de télés. Dans l’un, un
couple incestueux s’ébat (Rienzi avec sa sœur Irène), dans
l’autre un enfant malade trépasse. Ce premier impact visuel,
déjà câblé, crée une sorte de malaise. Il n’est pas sans
rappeler les constructions misérables de l’Europe de l’Est, ou
s’ajoute ce deuil scabreux, présumé filial ; pierre angulaire
de ce drame remixé qui enclenche le destin de Colas Rienzi. La
difficulté de ce livret en 5 actes, est de mettre en scène une
action  complexe  qui  se  déverse  sur  des  formes  musicales
multiples dites classiques, mais dont l’articulation paraît
quasi  indomptable.  Elle  est  constituée  de  passages
symphoniques tonitruants, de chœurs grandioses à la manière
des  tragédies  grecques,  et  du  passage  des  solistes  qui
chevauchent ce joug sonore ininterrompu. Le discours narratif
se déploie sur des récitatifs mordants, ponctués de salves
d’accords philharmoniques clinquants ; tantôt adoucit par de
charmantes  arie  dolce,  aux  influences  verdiennes  avérées.
L’ensemble est suppléé par la masse chorale en liesse qui
envahit le décor dans un patriotisme exalté. Chaque choriste
connecté à son smartphone, est aussi accroché à l’écran géant
qui diffuse les débats télévisés. Éprouvant, mais perçu comme
une performance artistique générale, qui va du compositeur à
la mise en scène qui parvient à rendre crédible ce patchwork
stupéfiant.

Dans cette atmosphère distopique, la scénographie cadre le
peuple dans une tonalité grisâtre qui l’uniformise. Cela donne
un sentiment de froideur, d’anonymat, voire d’emprisonnement.



La  barre  d’immeuble  modulable  en  taille  qui  émerge  du
plancher, est composée de boîtes exiguës pourvues d’escaliers
et de balcons en ferraille noire. Elle est envahie par des
écrans qui déversent leur soupe médiatique. On subit ici les
affres  de  la  surmédiatisation  par  une  projection  saturée
d’éléments lumineux qui clignotent et s’insinuent en nous. Un
des  moments  phares  de  ce  spectacle  est  certainement  le
traditionnel ballet de l’acte II. Afin de sauver ce passage
musical  insipide  et  démodé,  ces  dames  organisent  une
représentation  théâtrale  dans  le  théâtre  à  la  limite  du
cartoon : un défilé loufoque hilarant de personnages de la
saga wagnérienne, dirigé par la statuette dorée sautillante du
sculpteur Ottmar Horl.

 

 

Sans faire plus de détails du visuel qui allège beaucoup cette
pièce d’au moins quatre heures après coupures, il faut rendre
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hommage au grand architecte de ce Ring politique dévastateur,
dont on perçoit déjà, les bribes d’un flux orchestral continu
reliant  orchestre  et  voix.  Ici  et  là,  émergent  aussi  des
syllabes  magiques,  des  notes  rédemptrices,  des  leitmotivs
simples et entêtants, des chœurs inoubliables déjà au point,
et des bouts de conversations épars aux lignes mélodiques
marquantes. Même l’aspect corps de garde qui s’insinue dans
l’instrumentation par moment, se meut en un souffle épique
lourd qui sied au personnage de Rienzi passant du héros, au
dictateur perclus de remords, jusqu’au suicide. Au cœur de ce
chaos, l’amour peut-être, et Rome, cette Babylone païenne,
anarchique, assourdissante, où tout se délite : le peuple, les
immeubles insalubres et poisseux, la tribune de foot en tapis
rouge : capitole de l’anéantissement. Comme aurait dit Fouquet
à Louis XIV : « Je suis tombé, mais j’ai fait du bruit en
tombant. »

Il faut reconnaître le courage des artistes pour mettre en
place ce monstre opératique dont l’exigence technique demande
une somme de travail considérable à l’ensemble des exécutants.
Voire, à ceux qui écoutent. Le niveau général des intervenants
et des choristes, particularité constante de Bayreuth, est
très élevé. On notera les scènes admirables du second acte, le
duo d’affrontement poignant entre Rienzi et Adriano, la prière
des chœurs au III acte, ou le choral extraordinaire du IV
acte, pour ce puzzle qui s’étire sans répit. Seule la baguette
impeccable et le flegme de Nathalie Stutzmann domptent ce
brouhaha ambiant. Par ailleurs, sa vigilance reste chevillée
aux solistes. Elle respire avec eux, en eux, car le chant vit
en  elle.  Par  l’intégrité  libératrice  de  sa  puissance
émotionnelle qu’elle ordonne, elle s’avère impressionnante de
justesse. La masse chorale conduite par Thomas Eilter de Lint
rassemble un composite de timbres enivrants, et les nombreux
chœurs de la partition sont exécutés avec ferveur. Parfois en
coulisse, a capella. Ils sont empreints de solennité et de
nuances sublimes, jusqu’aux prières radieuses qui s’étendent
sur des piani sans fin, offerts à un auditoire bouche-bée



happé par cette atmosphère mystique.

 

 

Sur scène, le rôle-titre de Colas Rienzi a été confié au ténor
autrichien Andreas Schager. Cet artiste lyrique charismatique
est idéal pour interpréter ce rôle écrasant de héros déchu.
Ultra athlétique, il est doté d’un sens artistique inné et
enthousiaste qui lui permet d’accomplir des prouesses. Tout en
exécutant sans discontinuer les fulgurants éclats de bravoure
d’une tessiture vaillante et acérée, il parvient même à hisser
ses  inflexions  périlleuses  dans  une  sorte  de  transport
visionnaire. Pour la fameuse prière de l’acte IV, il s’évapore
dans  une  couleur  sensorielle  translucide  pianissimo,  qu’il
chuchote au public proche de la rupture vocale. Bien que sa
quête  de  tribun  le  dénature  en  un  être  versatile  et
tyrannique, il affiche a contrario une constance sobre dans
son expertise professionnelle pour ce personnage particulier
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qui a lancé sa carrière à Meiningen il y a 14 ans. Habitué de
Bayreuth, il est un illustre Parsifal, qu’il chante ici en
alternance avec Rienzi. Souriant, infaillible, impassible, il
nous  fait  l’offrande  de  sa  tessiture  éblouissante  de
Heldentenor qui touche par sa clarté, et la virilité de son
émission. Ses aptitudes musicales et scéniques réunies, lui
procurent une liberté de jeu qu’il partage avec le public dans
un  panache  péremptoire  qui  le  propulse  au  rang  de  tribun
divin.

A ses côtés, la magnifique soprano américaine au velours de
mezzo, Jennifer Holloway campe ici un Adriano amoureux, plus
ou  moins  éconduit,  entêté  et  inefficace.  Cette  paire
d’artistes s’affronte dans un acharnement stérile : l’un pour
le pouvoir, l’autre dans son amour fantasmé pour la sœur de
Rienzi. Rivaux, ils forment une joute vocale comparable en
intensité.  C’est  pourtant  dans  un  autre  registre  plus
enveloppant,  crédible  dans  son  jeu  au  masculin  qu’Adriano
exploite une palette d’émotions subtiles, voire déchirantes
auprès de son amour impossible. Irène, sœur de Rienzi, est
interprétée par Gabriela Scherer. Par contraste, la soprano
suisse qui dans cette mise en scène est une femme fragile sous
l’emprise de Rienzi, a su adapter son émission luxueuse et
ardente à un timbre plus suave. Cette couleur rauque convient
parfaitement  à  ses  ambiguïtés  incestueuses,  et  ses
atermoiements douteux pour Adriano, et pour d’autres passages
dramatiques de la partition.

 



 

Les  autres  artistes,  expérimentés,  sont  des  figures
incontournables de ce Festival. La basse ukrainienne Vitalij
Kowaljow campe un Cardinal hiératique à la voix obscure. Le
duo  de  politiciens  corrompus  Michael  Nagy,  en  Orsini,  et
Andreas Bauer Kanabas, en Colonna, partagent leur complicité
vocale pour conspirer. Baroncelli, incarné par le ténor suisse
Matthias Stier, nous ravit de son timbre coloré en pleine
évolution, et le baryton Michael Kupfer-Radecky, en Cecco del
Vecchio, concluent cette distribution tout à fait homogène,
sans oublier l’ange de la soirée: Victoria Randem, messager de
la paix, au timbre de cristal à suivre…

Après ce spectacle d’une qualité exceptionnelle, je me pose la
question… Peut-on dire que cette œuvre considérable de Richard
m’a conquise ? Oui. Et la partition ?… Je n’en suis pas sure,
car monter ce Rienzi à Bayreuth, relève presque d’un acte
d’indulgence,  sinon  de  miséricorde  artistique.  Il  a  fallu
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toute la démesure et les moyens optimales du Festival pour
ériger, ce qui tient à mes yeux d’une provocation esthétique.
L’œuvre  est  emphatique,  redondante,  spectaculaire  dans  ses
excès,  magnifiée  par  des  moyens  disproportionnés  :  la
monumentalité est là, mais pas encore les notes éternelles, ni
la  pâte  harmonique  orchestrale,  ni  la  texture  singulière,
insondable de Wagner qui fera la modernité de sa musique. Que
l’on ne se méprenne pas, et cela ne préjuge en rien du devenir
de cette expérience, mais plutôt de la pérennité de cette
pièce qui témoigne du génie que l’on vénère, mais aussi des
décisions de Wagner envers sa propre création ; celle d’un
instinct  avant-gardiste  à  pressentir  de  cette  tragédie  un
avenir funeste. Enfin, sachez-le, dans l’ordre il vaut mieux
aller  écouter  Rienzi  avant  Parsifal,  car  sous  le  pavé  de
Richard, il y a tout de même pas mal de Wagner…

 

 

______________________________________________

CRITIQUE, opéra. FESTIVAL de BAYREUTH, Festspielhaus, le 25
août 2026. WAGNER : Rienzi, le dernier des tribuns. Andreas

Schager (Cola
Rienzi), Gabriela Scherer (Irène), Jennifer Holloway

(Adriano), Andreas Bauer
Kanabas (Colonna), Michael Nagy (Orsini), Vitalij Kowaljow

(Cardinal Raimondo),
Matthias Stier (Baroncelli), Michael Kupfer-Radecky (Cecco del

vecchio), Victoria
Randem (Messager de la paix). Thomas Eitler-de Lint (Chef de

chœur), Chœurs et
Orchestre du Festival de Bayreuth. Nathalie Stutzmann

(Direction musicale) /
Alexandra Szemerédy, Magdolna Parditka (Mise en scène,

scénographie,
costumes). Photos (c) Enrico Nawrath

 



CRITIQUE,  opéra.  ROUEN,
Théâtre  des  Arts,  le  27
janvier  2026.  WAGNER  :  Le
Vaisseau Fantôme. A. Duhamel,
G. Shkarupa, S. Aalto… Marie-
Eve  SIGNEYROLE  /  Ben
GLASSBERG

« Der frist ist um »… Un froid tenace fige
l’atmosphère. Pour ce nouvel opus wagnérien

rouennais, l’appel du « Vaisseau Fantôme » qui
s’annonce à bien des attraits :  un casting vocal

d’exception, dont la prise du rôle-titre par
l’intrépide baryton Alexandre Duhamel, « Les

adieux » annoncés de Ben Glassberg au poste de
directeur musical du Théâtre des Arts et, une mise

en scène engagée de Marie-Ève Signeyrole à
découvrir. 
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Naufrage de migrants à Bayreuth sur Seine Rouen

Avec son parcours d’auteure cinéaste, la metteuse en scène
Marie-Ève  Signeyrole  a  radicalement  transformé  l’œuvre  de
Richard Wagner en un manifeste social lié à l’exil… Jadis
symbole de légende, d’ombres tutélaires, de héros romantiques
et  de  salut,  Le  Hollandais  volant  converti  en  passeur  de
migrants exhibe ici une lecture contemporaine discutable de
cet opéra. Une barge de migrants en péril jauge le public.
Sans  amoindrir  la  mise  en  œuvre  complexe  de  ce  choix  et
l’esthétique  soignée  alléchante  du  projet,  cette  vision
surréaliste éclabousse mal à propos l’orchestre. Filmée et
projetée sur écran, elle provoque une distorsion du lieu à
l’aide  de  flots  marins  écrasants  donnant  une  illusion  de
tangage et d’étouffement. Dans ce climat de forte pression, un
petit groupe de figurants actifs à cette submersion, chanteurs
du Chœur Accentus et du Choeur de l’Opéra Normandie Rouen
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vivent la noyade en live : cris, hurlements, écartèlement de
l’embarcation, grincements de cordes, effusions déchirantes,
visages déformés, chocs divers, jusqu’aux mimes excessifs de
vomissements.  Une  théâtralité  aléatoire  et  bruyante  qui
brouille l’attention et impose un déséquilibre sonore navrant
entre l’orchestre et la scène.

Par contraste, la scénographie sobre et crédible de Fabien
Teigné évolue dans une noirceur soutenue afin de concentrer
ses lumières sur les artistes, et une estrade de bois noir
amovible extensible qui représente chaque lieu de vie : bateau
divers, maison de Daland, place de village, etc. Seule, au
pied du ponton, une petite flaque d’eau évoque l’océan. Le
monde  parallèle  de  migrants  s’infiltre  là  par  touches
symboliques, mais marque encore un décalage musical certain
avec le livret : cadavre échoué, fillette seule à l’arrêt, ou
détails anodins sans réelle connexion avec l’action en cours,
etc.

 



 

Ben Glassberg, la respiration onirique du drame

Après  un  début  précipité  et  confus  de  l’Ouverture,  Ben
Glassberg s’emploie à apaiser la tenue de sa phalange. Il mène
sa propre barque en dépit du fracas scénique. Rien n’affecte
l’inspiration et l’ascendant de ce très bon directeur musical
sur l’Orchestre de l’Opéra Normandie Rouen. Dans l’ensemble,
malgré une acoustique un peu soft de ce théâtre moyen pour du
Wagner, l’audace de cette formation cadrée avec discernement
tisse une palette de couleurs instrumentales miroitantes dans
une  version  fluide  et  résolue  de  l’œuvre.  En  affinant  sa
gestuelle d’une élégance particulière, le chef concentre son
attention sur les voix par un savant dosage de nuances et de
malléabilité  des  tempi.  Le  drame  respire.  Les  solistes
soutenus  s’appuient  sur  cette  ligne  dense  et  profonde  et
exprime  le  texte  avec  ferveur.  Chœurs  généreux  et
enthousiastes  compris.  
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Sauvetage des migrants par le casting vocal

En effet, c’est grâce à la distribution chatoyante de voix
fraîches, résistantes et pulpeuses pour ce type de répertoire,
que le public a pu être rassuré et comblé. C’est également par
le choix de timbres marquants, idéales pour chaque rôle, et de
projections vocales similaires compatibles, que les artistes
lyriques se sont surpassés dans une homogénéité soyeuse. Un
bonheur.

Pour son premier défi chez Wagner Alexandre Duhamel incarne Le
Hollandais  avec  une  humanité  rare.  Il  crée  une  figure
authentique  et  inspirante  dans  son  errance  de  damnation
éternelle. Fait pour ce personnage romanesque tourmenté, son
chant  dévoile  l&#39;invisible  et  dévaste  la  scène.
Encapuchonné, il erre perdu dans un long ciré noir dégoulinant
qui alourdi sa silhouette. Lorsqu’il découvre son visage, il
prend racine et cristallise tout l’espace en quatre notes : «
Der frist ist um ». La somptueuse évocation mélancolique qui
précède dure douze minutes. Long, mais l’artiste se révèle et
nous  enveloppe  de  son  timbre  clair-obscur,  percutant  et
liquide. Il donne à sa ligne de chant les inflexions abyssales
des grands fonds, et flatte les mots de caresses moelleuses
tel un bain de plumes. Son émission vocale flexible, sans
heurts, rend le texte allemand parfaitement compréhensible.
Poignant dans sa vigueur et sa virilité vocale, il affiche son
intention dramatique et assume ce rôle comme s’il l’avait
toujours chanté. Ce sera un Amfortas unique ! 

A ses côtés, l’ardente soprano finlandaise Silja Aalto aux
accents colorés prometteurs de jeune dramatique (une future
Kundry)  fait  des  merveilles.  Elle  a  à  sa  disposition  le
physique, et l’envergure vocale au-delà du rôle. Elle complète
sa prestation par une profusion d’intonations qu’elle grave
dans les modulations de son incarnation. Tantôt tendre, tantôt
altière, elle se raconte et transcende par des suraigus de



diamant impérieux la lame orchestrale fabuleuse rythmée de
sursauts et d’abandons. Le duo d’amour entre ces deux artistes
en osmose, l’un socle de l’autre, laissera l’autre exposer la
tension  mélodique  d’une  ligne  vocale  passagère  pour  mieux
réapparaître. C’est à mon sens le vrai moment de grâce de
cette soirée.

Dans un autre registre, c’est avec morgue et panache que la
basse Grigori Shkarupa en Daland projette un timbre vigoureux,
robuste et mordant pour révéler ses volontés insidieuses. On
lui concède d’ailleurs quelques attaques un peu agressives,
voire  basses  d’émission.  Le  rôle  souvent  ingrat  d’Erik,
l’amoureux éconduit, a trouvé ici aux vues de son engagement
vocal  et  dramatique  superbe,  la  voix  exaltante  du  jeune
anglais  Robert  Lewis,  d’une  expressivité  de  tout  premier
ordre. La mezzo française Héloïse Mas n’est pas en reste avec
l’exploitation  fiable  et  chaleureuse  de  son  timbre  ambré.
Tenant  sa  partie  avec  conviction,  elle  campe  une  Mairie
vigilante adéquate. Le seul bémol à ce plateau homogène reste
le pilote de Daland, Julian Hubbard. Malgré un cabotinage
scénique habile qui le remet sur les rails, ce n’est pas son
soir, ou le bon répertoire.

 



 

Richard Wagner

Là où Richard Wagner élève le chant au pinacle de l’extase
dans un marasme sonore d’éternité, quelle peut-être la place
accordée à un message politico-social ? En quête d’un public
de connaisseurs, c’est dans cette optique renouvelée que le
Théâtre  des  Arts  défend  son  agora.  Précurseur  du  culte
wagnérien, il produit ses opéras en français depuis 1891,
brave la censure d’après-guerre, et réhabilite les livrets
allemands au rythme d’une production par saison jusqu’en 1998.
Cette institution normande devient alors le vestibule poétique
de ses pairs, et mérite ce soir, son titre honorifique de
Bayreuth… sur scène.
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