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RÉSUMÉ 
Le drame lyrique est le mode musical le plus expressif, celui qui traduit le mieux les 

sentiments et les passions et qui donne un juste reflet de la société de son temps. Nos 
concitoyens ont toujours manifesté un grand intérêt pour les spectacles lyriques donnés à 
Montpellier ainsi que pour les salles qui les abritaient, et se sont particulièrement passionnés 
pour les grands rôles féminins des opéras présentés dans leur ville au fil du temps. 

Les personnages féminins évoqués dans ce texte sont ceux que le public a pu 
apprécier sur la scène de l’Opéra de Montpellier au fil des époques, et que leur popularité 
a rendus familiers au point de nous sembler aujourd’hui presque réels. Ces grands rôles 
lyriques nous permettent d’appréhender des aspects de la condition féminine de leur 
époque – et peut-être encore de la nôtre ? – sur lesquels ont attiré notre attention ceux 
qui leur ont donné chair : librettistes, compositeurs, metteurs en scène et artistes lyriques. 

Pour ces héroïnes lyriques, le désespoir, la trahison, la vengeance, le suicide, le meurtre 
et la mort sont monnaie courante et leur malheur procède toujours des rapports conflictuels 
que les hommes entretiennent avec elles et des violences physiques et morales qu’ils leur font 
subir. Il en est ainsi par exemple de Didon, de Lucia de Lamermoor, de Marguerite, de 
Traviata, de Tosca, bien sûr de Carmen, la femme libre assassinée, et de tant d’autres encore. 

Au terme d’un colloque consacré aux « Remarquables Montpelliéraines », mon 
intervention se propose de traiter encore de quelques grands personnages féminins. Mais 
contrairement aux précédents évoqués dans ce colloque, ces personnages, fruits de 
l’imagination de leurs auteurs, ne sont ni réels ni montpelliérains. Ils sont en revanche ceux 
que le public a appréciés sur la scène de l’Opéra de Montpellier au fil des époques, ceux 
que leur popularité a rendus presque réels et qui nous permettent de reconnaître, par leur 
truchement, certains aspects de la condition féminine tels que les ont esquissés les 
librettistes, les compositeurs, les metteurs en scène et les artistes lyriques qui leur ont donné 
chair. Il nous a donc semblé légitime d’évoquer à la fin de ce colloque ces grands rôles 
féminins qui ont tant fait vibrer, et depuis tant d’années, les cœurs des Montpelliéraines et 
des Montpelliérains. 
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La musique constitue une forme de langage universel, et le drame lyrique en est le 
mode le plus expressif, celui qui traduit le mieux les sentiments et les passions, et qui est 
aussi le reflet de la société de son temps. Même s’il est impossible de dégager une 
spécificité des goûts des Montpelliérains en matière d’opéra, on peut constater que nos 
concitoyens ont toujours manifesté un grand intérêt pour les spectacles lyriques et pour 
les salles qui les abritaient, et qu’ils se sont passionnés pour les grands rôles féminins 
des opéras présentés dans leur ville au fil du temps. 

C’est d’abord une tragédie lyrique en cinq actes, œuvre de Rebel et Francœur, Pyrame 
et Thisbé, qui fut donnée pour l’inauguration du premier théâtre de la Comédie le 22 
décembre 1755. Le livret de François de La Serre (1733-1789) reprenait une légende contée 
par Ovide dans ses Métamorphoses et qui avait déjà inspiré le Roméo et Juliette de 
Shakespeare, celle d’un jeune couple dont les amours, contrariées par leurs familles, 
s’achèvent dans la mort. Thisbé est ainsi devenue la première de la longue liste d’héroïnes 
malheureuses qui se sont succédé sur la scène du Grand Théâtre de l’Opéra Comédie. 

Nous devons cet édifice initial à un grand personnage, Louis-François-Armand de 
Vignerot du Plessis maréchal-duc de Richelieu (1696-1788), arrière-petit-neveu du 
célèbre cardinal. Premier gentilhomme de la Chambre du roi, commandant en chef et 
gouverneur du Languedoc de 1738 à 1755, qui, à la fin de l’année 1752, poussa les 
consuls de Montpellier à décider la construction d’un grand théâtre associant dans un 
même édifice une salle de spectacle à l’italienne qui servirait pour les représentations 
scéniques, et une salle plus petite destinée aux concerts de musique instrumentale. La 
construction fut confiée à Jacques-Philippe Mareschal (1689-1778), ingénieur royal et 
directeur des fortifications de la province, dont le projet s’inscrivait dans un vaste 
aménagement urbanistique. La représentation inaugurale de décembre 1755 put se 
dérouler alors que les aménagements de l’Opéra n’étaient pas terminés. 

À partir de cette date, les Montpelliérains fortunés de la seconde moitié du XVIIIe 
siècle firent leur ce nouveau lieu de divertissement installé sur une grande place 
publique, qui devint rapidement le cœur de la cité, un lieu de sociabilité et un symbole 
de la ville, dominé par l’édifice théâtral où les citadins venaient assister à des comédies, 
des opéras bouffes, des opéras comiques, des ballets et des pantomimes. Ainsi le jeune 
Cambacérès, spectateur assidu du Théâtre, vint assister à l’opéra de Jean-Jacques 
Rousseau le Devin du Village et applaudir le comédien Duel de Neuville. Ce dernier, une 
fois nommé directeur, installa en 1783 la première troupe permanente. 

Le 17 décembre 1785, le premier théâtre disparaît dans un incendie. Il sera 
reconstruit à l’identique à partir de 1786, sur ses propres ruines, par deux architectes, le 
Parisien Samson-Nicolas Lenoir dit Le Romain (1733-1810) et le Montpelliérain Jacques 
Donnat (1742-1824). Ce second théâtre est inauguré en 1788 avec L’Ami de la maison, 
comédie mêlée d’ariettes de Marmontel et Grétry. 

Le répertoire se compose alors de comédies et d’opéras comiques comme ceux 
d’Adolphe-Charles Adam (1803-1856), de Daniel-François-Esprit Auber (1782-1871), et de 
Gioachino Rossini (1792-1868) mais aussi de grands opéras à la française : Rossini, avec 
Moïse et Pharaon en 1827 et Guillaume Tell en 1829, Giacomo Meyerbeer (1791-1864) avec 
son fameux Robert le Diable de 1831, et Fromental Halévy (1799-1862) avec La Juive de 
1835, en seront les grands représentants. À plusieurs reprises, de célèbres cantatrices 
parisiennes créent l’évènement à Montpellier en se mélangeant à la troupe permanente à 
l’occasion de soirées de gala, comme Rosine Stoltz (1815-1903) et la grande Célestine Galli 
Marié (1837-1905), créatrice à Paris du rôle de Carmen en 1875 et qui vient le chanter en 
1880. Dans la nuit du 5 au 6 avril 1881, un nouvel incendie se déclare qui détruit entièrement 
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le bâtiment. Un théâtre provisoire, en bois, est construit selon le projet de Carlier et Mercurin, 
sur le Champ de Mars, en retrait de l’Esplanade. Inauguré en 1883, il brûlera lui aussi 
complètement dès 1889. Mais entre-temps avait été construit, sous l’impulsion du maire 
Alexandre Laissac (1834-1913) et sur l’emplacement élargi du théâtre initial de Mareschal, 
l’Opéra Comédie, nouveau grand théâtre à l’italienne, œuvre de l’architecte Joseph-Marie 
Cassien-Bernard (1848-1926), élève de Charles Garnier. Le bâtiment monumental, d’un 
millier de places, complètement électrifié, richement pourvu de dorures, peintures, draperies 
et décors sculptés, et dont la façade principale comporte trois grandes baies vitrées 
surplombant trois larges portes au-dessus d’un vaste parvis, fait depuis l’orgueil des 
Montpelliérains et constitue le point de repère le plus connu de l’espace urbain (fig. 1). 

Fig. 1. – Le Théâtre Municipal de Montpellier en 1888 

Voici un grand opéra à la française en cinq actes de Meyerbeer, Les Huguenots, 
déjà donné plusieurs fois à Montpellier avec succès depuis sa première en 1840, et qui 
sera choisi pour son inauguration, le 1er octobre 1888. À partir de cette date et jusqu’à la 
Première Guerre mondiale et l’arrivée du cinématographe, les spectacles lyriques vont 
rythmer la vie culturelle montpelliéraine. Le Grand Théâtre municipal constitue alors le 
symbole de la prospérité de la Ville et permet aux élites locales d’afficher leurs goûts 
culturels, à l’image des Parisiens. Le bâtiment abrite à l’arrière, dans la Salle des 
Concerts, les activités de la Société des concerts symphoniques, et, au deuxième étage, 
le Conservatoire de Montpellier. Mais c’est surtout la grande salle donnant sur la place 
de la Comédie qui constitue le lieu emblématique du spectacle le plus populaire, l’opéra, 
à même de toucher toutes les catégories sociales. 

L’Opéra va vivre un véritable âge d’or à la fin du XIXe siècle avec les œuvres de 
compositeurs italiens : Gioachino Rossini avec son Barbier de Séville, Gaetano Donizetti 
(1797-1848) avec Lucia de Lammermoor et La Favorite, et Giuseppe Verdi (1813-1901) 
avec Le Trouvère en 1857, Rigoletto en 1863, et La Traviata en 1866. Les opéras de 
l’Allemand Richard Wagner (1813-1883) avaient été exclus du répertoire après la guerre 
franco-allemande de 1870, mais on donnera finalement Lohengrin en 1892 et Tannhäuser 
en 1896. Les œuvres des compositeurs français ne sont pas en reste : Ambroise Thomas 
(1811-1896) avec Hamlet et Mignon, Jules Massenet (1842-1912) dont le Werther avait 
remporté un grand succès vient assister à la première montpelliéraine de sa Thaïs en 1897, 
Charles Gounod (1818-1893) avec Faust en 1861 et Mireille en 1864. Une œuvre de 
Louis-Aimé Maillart (1817-1871), Les Dragons de Villars, sera donnée 50 fois jusqu’en 
1914, tandis que sont régulièrement à l’affiche les opérettes d’Hervé (1825-1892) et 
d’Offenbach (1819-1880). Camille Saint-Saëns (1835-1921) après le succès à 

3

https://fr.wikipedia.org/wiki/Joseph_Cassien-Bernard
https://fr.wikipedia.org/wiki/Joseph_Cassien-Bernard


 Colloque "Remarquables Montpelliéraines !", 13 - 14 novembre 2025, Montpellier 

Bull. Acad. Sc. Lettr. Montp., vol. 56, suppl. 1 (2025) 

Montpellier de Samson et Dalila vient en 1900 diriger lui-même Déjanire, créée à 
Béziers deux ans auparavant. On donne enfin les grands succès de Georges Bizet (1838-
1875) : Carmen et Les Pêcheurs de perles, et de Giacomo Puccini (1858-1924) : La Vie 
de Bohème, Tosca, et Madame Butterfly. 

En cette fin du XIXe siècle, les opéras baroques du siècle précédent sont moins 
populaires en raison du peu de goût alors éprouvé pour les œuvres du passé. C’est toutefois 
à Montpellier, grâce au compositeur et musicologue Charles Bordes (1863-1909), très actif 
fondateur de la Schola Cantorum de la place Saint-Ravy, que sera redécouvert, en 1908, 
l’opéra oublié de Jean-Philippe Rameau (1683-1764), Castor et Pollux, créé à Paris en 1737, 
et que vint chanter la célèbre cantatrice Georgette Leblanc (1869-1941), sulfureuse compagne 
de l’écrivain belge Maurice Maeterlinck (1862-1949). À la Belle Époque, la célèbre soprano 
internationale Emma Calvé (1858-1942), originaire de Decazeville près de Millau, continuera 
d’attirer les foules montpelliéraines à chacune de ses rares venues au Théâtre. 

La déclaration de guerre, en 1914, va marquer la fin de l’âge d’or de l’Opéra de 
Montpellier. Une décadence progressive va s’accentuer avec la Deuxième Guerre mondiale, 
puis avec la montée en puissance du cinéma et surtout de la télévision, et avec l’adoption de 
modes de vie différents. On note toutefois les venues des grandes chanteuses : Mado Robin 
(1918-1960) en 1953 dans Rigoletto de Verdi, et Régine Crespin (1927-2007) en 1957 dans 
Pénélope de Gabriel Fauré (1845-1924). L’Opéra demeure administré par une régie 
municipale directe, mais dont les faibles moyens ne lui permettent pas une programmation 
lyrique conséquente et l’obligent à louer la salle à des troupes de passage et à des organismes 
divers. En 1960, la municipalité de François Delmas (1913-2002), dont l’adjoint à la culture 
était notre collègue académicien Georges Desmouliez (1918-2004), attribue la concession de 
l’Opéra à un mandataire, le Nîmois Ferdinand Aymé (1899-1982), qui est à la fois 
organisateur de spectacles lyriques et de variétés à Montpellier, Nîmes et Nice, mais aussi de 
spectacles tauromachiques à Béziers, Arles et Nîmes ! Le nouveau maire Georges Frêche 
(1936-2010), qui met fin à son mandat en 1978, décide d’une politique culturelle ambitieuse 
en s’appuyant sur le programme national de décentralisation. Devenu centre de création et de 
production lyrique avec un statut associatif, l’Opéra est confié, en 1985, à un grand spécialiste 
de l’art lyrique, Henri Maïer, dont le mandat, couronné de succès, est entre autres marqué, en 
1987, par un évènement de portée nationale qui manifeste le renouveau de l’opéra baroque 
en France : la création d’Atys de Lully par William Christie et Les Arts Florissants. 

Henri Maïer va diriger aussi le nouvel Opéra Berlioz de 2 000 places, bâti au sein du 
Palais des Congrès, le Corum (fig. 2). Son inauguration en 1990 est marquée par la reprise 

Fig. 2. – Le Corum – Palais des 
Congrès de Montpellier et sa salle 

« Opéra Berlioz » 
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de l’opéra emblématique de l’histoire lyrique de Montpellier, Les Huguenots de Meyerbeer. 
La programmation s’ouvre aux œuvres contemporaines comme le Château des Carpathes de 
Philippe Hersant en 1992, la Marie de Montpellier de René Koering en 1994, ou le Perella 
de Pascal Dusapin en 2003. En 2001 l’Opéra de Montpellier devient Opéra national et 
fusionne avec l’Orchestre de Montpellier, déjà doté du statut national depuis 1999 sous 
l’impulsion de René Koering, créateur du Festival de Radio-France et Montpellier. L’actuelle 
directrice, Valérie Chevalier, nommée en 2014, poursuit la même ambition. 

Ce court historique de l’Opéra de Montpellier objective, s’il en était besoin, 
l’importance de cet équipement dans la vie culturelle montpelliéraine, et l’attachement 
que lui portent nos concitoyens depuis trois siècles. Mais ce cadre matériel, aussi 
indispensable soit-il, n’explique pas toute la profondeur de cet attachement, et c’est bien 
au contenu lyrique lui-même qu’il faut s’intéresser. 

Il est difficile de dresser un classement des œuvres données à Montpellier selon la 
fréquence de leurs représentations depuis l’ouverture du premier Opéra, et d’en tirer un 
ordre des préférences du public montpelliérain. Outre la disparition d’une partie des 
archives et un recensement des œuvres parfois défaillant, ce classement serait vain, car 
trop lié aux goûts de chaque époque, à des conjonctures artistiques particulières, à des 
thématiques dont l’importance varie avec le temps et obéit à des effets de mode. Par 
exemple, les succès exceptionnels des Huguenots de Meyerbeer à partir de 1840, ou des 
Dragons de Villars de Maillart à la fin du XIXe siècle s’expliquent par leur intrigue 
traitant du protestantisme, de l’intolérance et des guerres de Religion, thèmes dont la 
prégnance à Montpellier était alors encore forte mais a disparu aujourd’hui. 

On peut toutefois mettre en avant quelques œuvres qui ont toujours rencontré un 
succès indiscutable à Montpellier, et qui continuent d’attirer le public lorsqu’elles sont 
reprises de nos jours : Carmen de Bizet, La Traviata de Verdi, Tosca de Puccini, Lucia 
de Lammermoor de Donizetti, Didon et Enée de Purcell, Faust de Gounod. On pourrait 
ajouter l’opéra Les Huguenots de Meyerbeer dont le succès permanent à Montpellier, au 
long de la deuxième moitié du XIXe siècle, lui a valu d’être choisi pour l’inauguration du 
Grand Théâtre en 1888 et pour celle de l’Opéra Berlioz du Corum un siècle plus tard. 

Les ouvrages les plus donnés au fil du temps à Montpellier, œuvres de célèbres 
compositeurs et de grands librettistes, doivent avant tout leur succès à leurs qualités 
musicales et à l’habileté de leur construction dramatique. Mais il est frappant de constater 
qu’une de leurs caractéristiques est l’importance du grand rôle féminin, tant dans 
l’intrigue elle-même que du fait de la performance vocale spectaculaire qu’il requiert. Ils 
ont pourtant été écrits et composés par des hommes, mais qui ont su traduire l’âme 
féminine dans ce qu’elle a de plus intime et profond. Or ces rôles sont marqués par le 
désespoir et le malheur. Chez eux, la folie le dispute au meurtre, la vengeance côtoie la 
mort ou le suicide, et ce sont le plus souvent des cadavres de femmes qu’on voit joncher 
les scènes des opéras.  

Il nous a donc paru intéressant d’analyser ces grands rôles et de dégager ce qu’ils 
disent de la condition féminine, telle qu’on la percevait lors de leur création et telle que 
les spectateurs montpelliérains peuvent encore la percevoir à travers la vision qu’en 
donnent les metteurs en scène. Ces derniers ont pris en effet, depuis quelques décennies, 
une place essentielle et toujours croissante aux côtés du compositeur et du librettiste. 
Mais les adaptations originales qu’ils s’autorisent, au prétexte d’une nécessaire mise au 
goût du jour d’œuvres dont l’intrigue pourrait sembler désuète et inadaptée à l’air du 
temps, se font parfois au risque de trahir les intentions du librettiste et du compositeur, et 
l’esprit même de l’œuvre Didon et Énée, qui présente une reine amoureuse et désespérée, 
puissante mais trahie par son amant, est un opéra d’Henry Purcell, créé en 1689 à Londres 
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sur un livret tiré de l’Énéide. Il conte l’amour malheureux de Didon, reine de Carthage, 
pour le Troyen Énée qui va l’abandonner. Contrainte de s’empoisonner en raison de son 
statut de reine incompatible avec un abandon, Didon est l’archétype des victimes 
féminines désespérées par une trahison masculine. Cette œuvre très appréciée préfigure, 
dès le XVIIe siècle, ce que seront plus tard, chez Mozart, Verdi, et Puccini, les 
positionnements des rôles de l’amoureuse, de l’amant, de la servante, et des chœurs.  

À Montpellier, cet opéra fut donné la dernière fois en février 2009, dans une mise 
en scène de Jean-Paul Scarpitta, avec Juliette Chassain d’Opéra Junior dans le rôle de 
Didon, et Cyril Auvity dans celui d’Énée.  

Vidéo : « La Mort de Didon », chaconne magistrale et poignante, un des airs les plus 
sublimes de l’histoire de l’opéra. La voici dans l’extraordinaire interprétation de 
Malena Ernman, en 2008 avec l’ensemble Les Arts Florissants de William Christie 
(https://youtu.be/ou8A0g_jYyA?si=yz44cpxD0pFl9PxA) 

Lucia de Lamermoor de Gaetano Donizetti illustre la rébellion d’une femme qu’on 
voulait soumettre. Cet opéra fut créé en 1835 au Teatro San Carlo de Naples. Son livret, 
tiré d’un roman de Walter Scott, est basé sur la triste obligation imposée aux femmes 
d’assurer la prospérité familiale par un mariage arrangé, en ne tenant pas compte de leurs 
aspirations personnelles. Dans une Écosse de la fin du XVIIe siècle en proie aux conflits 
religieux, les amours de la soprano Lucia et du ténor Edgardo sont contrariées par Enrico, 
frère de Lucia, qui la contraint à épouser Arturo. Lucia, sombrant dans la folie, va tuer 
Arturo avant de mourir à son tour. 

Cette œuvre a connu un succès immédiat et jamais démenti en raison de sa partition 
inspirée, de la beauté des ensembles, des exigences vocales du rôle-titre, et de son intrigue 
de mélodrame romantique. Lucia a été donnée à Montpellier quelques années après sa 
création et repris de nombreuses fois depuis, en particulier dans la seconde moitié du 
XIXe siècle. La dernière représentation eut lieu en mai 2006 dans une mise en scène de 
Nicolas Joël, avec Laura Aikin dans le rôle-titre et sous la direction d’Enrique Mazzola. 

Vidéo : « L’Air de la folie », un air belcantiste spectaculaire au cours duquel l’héroïne 
apparaît, couverte du sang de l’époux qu’elle vient de tuer. Il exige de la soprano à la 
fois virtuosité vocale et expressivité dramatique. En voici la fameuse interprétation de 
Natalie Dessay au MET de New York en 2007, dirigée par James Levine. 
(https://youtu.be/92jiitUEahg?si=_TItvCts10PXSKFf) 

Marguerite. Dans l’opéra Faust  de Charles Gounod créé au Théâtre-Lyrique de 
Paris en mars 1859, sur un livret de Barbier et Carré tiré de Goethe, Marguerite est une 
ingénue abusée par Faust. Cette œuvre a connu, dès le début, un succès éclatant au 
point d’être, avec Carmen, l’opéra français le plus connu au monde, joué partout à de 
multiples reprises.  

Après son pacte avec Méphisto, le Docteur Faust, désormais riche et rajeuni, 
rencontre la naïve et pure Marguerite. Délaissant son rouet, elle est séduite par Faust, 
subjuguée par son cadeau d’un coffret de bijoux. S’ensuivront ensuite sa perdition, son 
infanticide, la prison puis la mort, son âme étant finalement sauvée des griffes de 
Méphisto. Marguerite est ainsi l’archétype de l’héroïne romantique, candide et rêveuse, 
abusée par la lubricité de Faust et victime de l’égoïsme masculin et du machiavélisme 
de Méphisto. 

À Montpellier Faust a été l’œuvre la plus donnée depuis sa première en mai 1861 : 
340 fois entre 1876 et 1940, soit plus de cinq fois par an en moyenne ! Il est, depuis, 
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moins donné, et la dernière fois ce fut en mars 2009, dans une mise en scène de René 
Koering et sous la direction de Claude Schnitzler. 

Vidéo : « La Chanson du roi de Thulé » chantée par une Marguerite naïve filant la 
laine à son rouet, et qui va être bientôt la victime d’un Faust transformé par Méphisto 
en prédateur sexuel. La voici dans l’interprétation de la roumaine Christina Radu en 
2008 https://youtu.be/A8oTw4O3URk?si=dSjGlULOHa_m6X-j 

Carmen, opéra composé par Georges Bizet (1838-1875), fut créé à l’Opéra-
Comique de Paris le 3 mars 1875, trois mois avant la mort brutale du compositeur, à 
seulement 36 ans. Son livret était tiré d’une nouvelle de Prosper Mérimée (1803-1870), 
publiée en 1845, dont le succès contribua, avec celui des œuvres de Théophile Gautier 
(1811-1872), à la vogue française de l’exotisme espagnol qui perdurera jusqu’au début 
du siècle suivant. Trois personnages composent un triangle amoureux : Carmen, une 
belle Gitane séductrice, se proclamant libre, indépendante et rebelle, Don José, un 
sergent follement amoureux d’elle, et Escamillo, le torero machiste dont s’est épris 
Carmen, avant d’être poignardée à mort par Don José, fou de jalousie, de ressentiment 
et de désespoir. 

Cette histoire tragique inspira les librettistes Henri Meilhac (1831-1897) et Ludovic 
Halévy (1834-1908), qui surent développer avec habileté une couleur locale et créer des 
personnages secondaires pittoresques et attachants. Mais elle inspira surtout Bizet qui 
composa des musiques sublimes, particulièrement évocatrices et pittoresques par leurs 
rythmes et leurs sonorités (dont certaines typiquement espagnoles, comme la habanera 
et la séguedille) et qui distribua judicieusement le rôle de Carmen à une mezzo-soprano, 
voix somptueuse dotée d’une large tessiture et dégageant une assurance provocatrice. 
L’ensemble constitue un ouvrage lyrique dont la qualité et l’inventivité sont reconnues 
par tous les musicologues et que Gustav Mahler (1860-1911) a même considéré comme 
« la perfection absolue ». 

À sa création en 1875, le thème de l’opéra Carmen choqua fortement les mœurs 
établies. Cette séductrice compulsive, s’affichant sans foi ni loi autre que la sienne, 
affirmant effrontément sa sensualité impérieuse, et revendiquant sa liberté jusqu’à la mort, 
ne pouvait que heurter l’ordre moral cher au maréchal-président Mac-Mahon, quand les 
salles bourgeoises étaient encore sous le choc de la Commune et de ses pétroleuses. Ni la 
mort rédemptrice de la Bohémienne, ni l’honneur vengé du soldat ne pouvaient rassurer 
une société patriarcale où la femme était étroitement soumise à un statut d’épouse et de 
mère, garant de la cohésion du foyer familial sous la dépendance du mari.  

L’accueil de Carmen par le public populaire fut tout autre, en particulier dans le 
Midi de la France où le succès de l’œuvre alla croissant à mesure de sa diffusion, au 
point d’acquérir une immense célébrité au tournant du siècle, en particulier à Montpellier 
où elle demeure l’opéra le plus souvent donné à ce jour. La première à Montpellier eut 
lieu le 11 décembre 1879, quatre ans après Paris, d’abord avec Madame Caillot dans le 
rôle de Carmen puis, dès la neuvième représentation en avril suivant, avec la grande 
Célestine Galli-Marié (1837-1905), créatrice, à Paris de ce rôle qui paraît fait pour sa 
personnalité (fig. 3). Le succès s’expliquait certes par la musique géniale de Bizet, mais 
aussi par l’intérêt que suscitait une intrigue simple et connotée comme scandaleuse. Il 
s’expliquait aussi à Montpellier par la proximité de l’Espagne, la connaissance des 
mœurs andalouses, la présence locale d’une communauté gitane et par la pratique, dans 
le Midi, de la tauromachie, dont l’essor en France est contemporain de la diffusion de 
l’opéra de Bizet. 
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On peine à imaginer ce que fut ensuite, dans la première moitié du XXe siècle, la 
popularité locale de cet opéra, celle de son personnage Carmen devenu mythique et de 
ses musiques connues de tous comme la habanera de « L’Oiseau rebelle » et surtout l’air 
du « Toréador ». Ce dernier est même devenu, dans les arènes du Midi, celui de 
l’ouverture du « paseo », ce défilé haut en couleurs des toréros et des picadors au début 
des corridas, accompagné de battements des mains du public. Le succès régional de 
Carmen a même participé, dans les villes de tradition taurine, au remplacement 
progressif du folklore local par des musiques et des particularités festives importées de 
l’Espagne voisine. 

Vidéo : « L’amour est enfant de Bohème ». Sur un rythme d’habanera, les 
paroles de cet air chanté au premier acte de l’œuvre, symbolisent la liberté 
des mœurs de Carmen. Son comportement amoureux place la belle Gitane 
au rebours des conventions de l’époque et de la soumission féminine 
qu’elles sous-entendent. Un document de 1907 permet d’écouter Emma 
Calvé dans son rôle fétiche (fig. 4). 
(https://youtu.be/KEMHiww3JEI?si=--UUKI_BrmaNJHOV) 

Au fil des décennies, la perception par le public de l’intrigue de Carmen allait 
évoluer. Dans un premier temps, sa concentration de violences, sa sensualité débridée, 
ses prostituées, ses contrebandiers, se déroulant dans un pays étranger considéré comme 
arriéré, parut particulièrement scandaleuse, surtout dans une ville de province comme 
Montpellier où, peu de temps auparavant, on voilait encore la nudité des Trois Grâces au 
passage des processions sur la place de la Comédie. 

Mais le personnage de Carmen allait perdre peu à peu de son particularisme andalou 
pour acquérir une dimension universelle. Il apparut bientôt comme le symbole d’une 
émancipation féminine dont la marche irrésistible allait progresser à l’aune de la 
libération des mœurs et s’accélérerait encore après la Grande Guerre. Carmen est 
devenue mythique et cette femme, rebelle aux conventions, ni épouse ni mère, affichant 

Fig. 3. – Célestine Galli-Marié (1837-1905) Fig. 4. – Emma Calvé (1858-1942) 
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sa liberté sexuelle, est désormais le parangon du féminisme. Son meurtre, d’abord perçu 
comme le juste châtiment de son indécence, est maintenant l’exemple du féminicide le 
plus odieux et des violences insupportables faites aux femmes. Et Don José, qu’un public 
méridional empreint de machisme méditerranéen considéra d’abord avec sympathie en 
tant que vengeur légitime d’un honneur masculin outragé, apparaît maintenant pour ce 
qu’il est vraiment, un meurtrier lamentable, narcissique et niais. 

À Montpellier comme partout ailleurs, les mises en scène de Carmen ont suivi la 
même évolution. Pendant des décennies ce furent souvent de caricaturales 
« espagnolades » avec force mantilles, Gitans, toreros, danseuses sévillanes et 
contrebandiers, s’achevant par la mort de l’héroïne punie pour avoir bafoué l’honneur 
d’un homme. Mais par la suite, les mises en scène s’éloignèrent de l’exotisme andalou à 
mesure que le mythe de Carmen devenait universel, comme en témoignent les quatre 
dernières productions présentées à Montpellier en près de vingt ans. 

En 1989, la mise en scène minimaliste de Pierre Strosser, avec pour tout décor une 
vaste étendue de sable, mit en valeur la sensualité irrésistible de la Carmen, la mezzo-
soprano Magali Chalmeau-Damonte, traitée presque comme un double féminin de Don 
Juan. Celle de Dimitri Bertman en 1999 insistait sur son activisme sexuel tapageur et 
transposait l’action dans la décharge publique d’une banlieue moscovite où mourait une 
Carmen prostituée, tuée par Micaela et non par Don José, que des dealers avaient assassiné 
auparavant. En 2005, une mise en scène de Jean-Paul Scarpitta montrait Marie-Ange 
Todorovitch en Carmen, femme fatale en robe rouge sang, telle l’Ava Gardner de La 
Comtesse aux pieds nus, du cinéaste Joseph L. Mankiewicz, faisant le sacrifice de sa vie 
en revendication suprême de sa liberté. Enfin la dernière, en 2018, celle d’Aik Karapetian, 
se déroulait dans un univers interstellaire où Carmen, déesse galactique, se suicidait en 
fuyant un Don José, envahisseur de sa planète, qui cherchait à la tuer à coups de pierre ! 

Il est vrai que cette même année 2018, à l’Opéra de Florence (Le Teatro del Maggio 
Musicale Fiorentino), dans la mise en scène de Leo Muscato, c’est Carmen qui tuait Don 
José, vengeant les centaines de Carmen assassinées depuis la création de l’œuvre et mettant 
ainsi fin à un siècle et demi de « masculinité toxique ». Mais faisant aussi se retourner dans 
leurs tombes respectives Mérimée, Meilhac, Halévy et bien sûr Georges Bizet. 

La Traviata  (La Dévoyée), opéra de Giuseppe Verdi, est créé à Venise sur un livret 
de Francesco Maria Piave tiré du célèbre roman d’Alexandre Dumas fils, La Dame aux 
camélias (1848) et de la pièce qu’il a inspirée. Mal accueilli à La Fenice, il triomphe 
ensuite au Teatro San Benedetto de Venise puis à New York, Londres, Buenos Aires et 
Milan, mais ne sera créé à l’Opéra-Comique de Paris qu’en 1886. Le succès de La 
Traviata est tel qu’il sera donné partout dans le monde, sans interruption, jusqu’à 
aujourd’hui. À Montpellier, la première est donnée en avril 1866, et elle a depuis été 
reprise de nombreuses fois. La plus mémorable, en janvier 2001, était dirigée par Jérôme 
Pillement avec Inva Mula et Rolando Villazón, dans une mise en scène de Jean-Claude 
Berutti, tandis que les deux dernières, l’une en juin 2010 et l’autre en juin 2014, ont été 
données dans des mises en scène épurées de Jean-Paul Scarpitta.  

Verdi abordait, avec La Traviata, un genre nouveau, très éloigné à cette époque des 
thèmes d’opéra jusqu’alors inspirés surtout par la mythologie grecque ou romaine ou par 
l’Antiquité. Il s’agit d’un drame bourgeois contemporain, mettant aux prises à Paris une 
courtisane, Violetta Valéry, qui vit dans le luxe et les plaisirs et dont la relation 
amoureuse sincère autant que passionnelle avec un fils de famille, Alfredo Germont, est 
contrariée au prétexte d’un discrédit jeté sur l’honneur familial, par le père de ce dernier, 
représentant assumé de la morale bourgeoise. Violetta doit faire alors le sacrifice de son 
amour, avant que sa phtisie la contraigne à faire celui de sa vie. L’entourage peut 
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compatir à la fin pathétique et rédemptrice d’une débauchée car le scandale a été évité et 
l’honneur est sauf. 

Dans la Venise du milieu du XIXe siècle, le célèbre compositeur dut éviter la censure 
en transposant sa pièce au siècle précédent. Mais le caractère contemporain de l’œuvre 
put très vite être rétabli et son parfum de scandale ainsi que son intrigue mélodramatique 
s’ajoutèrent à l’expressivité exceptionnelle de la musique et aux performances vocales 
spectaculaires qu’elle exigeait de la chanteuse, pour assurer le succès permanent de 
l’œuvre. Le public de province, et donc celui de Montpellier, appréciait en outre la 
critique d’une société parisienne dont les mœurs dissolues se dissimulaient 
hypocritement sous un épais vernis de conformisme et de rigueur morale et derrière 
l’écran des mondanités. 

Aujourd’hui, alors que près de deux siècles d’évolution des mœurs sont venus 
atténuer la critique sociologique féroce que contenait La Traviata et disperser le parfum 
de scandale du début, les spectateurs restent sensibles à la destinée tragique de l’héroïne 
et au drame humain qui frappe un couple amoureux. Violetta Valéry, La Traviata, a 
perdu son image de demi-mondaine et elle est devenue mythique en incarnant la victime 
expiatoire d’un monde dissolu, superficiel et cruel qui lui interdit l’amour, le bonheur, la 
respectabilité et, finalement, la vie. Mais le public apprécie surtout la beauté intrinsèque 
de la musique de Verdi et les performances vocales qu’elle accompagne. L’ensemble 
confine au sublime et touche tous les cœurs, même les plus endurcis, assurant à l’œuvre 
un succès universel et toujours renouvelé. 

Vidéo : « Addio del passato ». Il s’agit d’une aria située à la fin de l’œuvre et dont les 
effets pathétiques accentuent la prise de conscience de Violetta et les plaintes amères 
qu’elle pousse sur son amour impossible, son exclusion sociale et la maladie qui va 
l’emporter. La musique reprend fugacement les thèmes illustrant les moments 
heureux révolus et vient sublimer la résignation et le sacrifice final de l’infortunée 
Traviata. (https://youtu.be/Vt5gFBP9s-w?si=EiKE4rt5lsYfS4PZ) 

Tosca. Opéra de Giacomo Puccini sur un livret d’Illica et Giacosa tiré d’une pièce 
de Victorien Sardou (1831-1908), Tosca fut créé au Teatro Costanzi de Rome le 14 
janvier 1900, et à l’Opéra-Comique de Paris en octobre 1903. Donné à Montpellier pour 
la première fois en 1905, il a été repris plusieurs fois au cours du XXe siècle et récemment 
en mars 2005, dans une sage mise en scène de Sylvie Auget. Mais ses dernières 
représentations en mai 2022, dans une mise en scène sado-masochiste de Rafael 
Villalobos, ont suscité de vives polémiques en mettant en parallèle les destinées 
tragiques du héros, le peintre Mario Cavaradossi, du sulfureux cinéaste Pier Paolo 
Pasolini (1922-1975) assassiné à Ostie, et du peintre Le Caravage, mort dans des 
circonstances voisines. 

L’intrigue se déroule à Rome en juin 1800, après la période de l’occupation 
française et de la République romaine et pendant la féroce restauration de la monarchie 
des Bourbon-Sicile. Elle tourne autour de trois personnages principaux : la célèbre 
cantatrice Floria Tosca, son amant Mario Cavaradossi, un artiste peintre aux sympathies 
républicaines, et le cruel baron Scarpia, chef de la police secrète de Rome. 

Vidéo : « Vissi d’arte ». Dans cette célèbre aria, la malheureuse Tosca fait face à 
l’infâme Scarpia qui exige qu’elle se donne à lui pour sauver son amant condamné à 
mort. En voici l’interprétation historique de la divine Maria Callas au Covent Garden 
de Londres en 1964.  
(https://youtu.be/0O-mgVB50i0?si=h7ZSTCLvhvfuLWiU) 
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Au terme de cette évocation de quelques héroïnes vues à l’Opéra de Montpellier, 
vous me permettrez d’être à mon tour un peu lyrique et d’imaginer que le rideau rouge 
de notre Opéra Comédie s’est maintenant abaissé. Dans la pénombre des coursives qui 
conduisent depuis la scène jusqu’aux loges des artistes, s’ouvre le long cortège des 
fantômes de celles qui nous ont tant fait vibrer, et qu’accompagnent par instants quelques 
notes de musique déchirant le silence de la nuit. 

C’est toi bien sûr qu’on reconnaît d’abord, toi Carmen, qui viens de t’effondrer 
après avoir tenté en vain de fuir celui qui a plongé son couteau dans ton ventre. C’est 
ensuite toi, Lucia, hagarde, maculée du sang de celui qu’on t’avait imposé et que tu viens 
de poignarder, qui te heurtes maintenant aux murs emprisonnant ta folie. Et puis c’est toi, 
Tosca, brisée, tombée de la terrasse du Château Saint-Ange et qui ne peux plus te relever, 
pleurant ton Mario fusillé sous tes yeux. Toi, Didon, la reine abandonnée et désespérée, 
qui marche vers la mort en suppliant qu’on ne l’oublie pas. Et toi Violetta, rejetée par un 
monde futile et cruel, secouée par les quintes de la phtisie qui va t’emporter. 

Et vous aussi Elvire, Donna Anna, Zerline, bafouées par un séducteur cynique, et 
tant d’autres femmes encore : Médée, Desdémone, Gilda, Butterfly, formant à votre suite 
une longue procession funèbre, tant d’autres dont la défaite était écrite d’avance dans les 
livrets, pauvres victimes des violences faites aux femmes et de la fureur séculaire des 
hommes, de ces hommes qui se sont crus victorieux de vous, avant que le temps nous 
ouvre les yeux sur leur vanité et leur faiblesse. 

Vous toutes, héroïnes condamnées pour l’éternité à revivre soir après soir vos 
destinées funestes et à mourir sur scène à chaque fois, pour renaître le lendemain, et pour 
chanter encore et encore votre passion tragique, mais aussi pour proclamer votre liberté 
et votre dignité. Tandis que s’élèvent depuis la fosse d’orchestre des musiques sublimes 
qui viennent couvrir vos plaintes et dont l’écho, en se répercutant dans les rues de la 
ville, loin des murs de l’Opéra, continuera longtemps de nous hanter. 
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