
CRITIQUE,  festival  :  23ème
LILLE PIANO(S) FESTIVAL 2026,
les 12, 13 et 14 juin 2026.
Orchestre National de Lille,
Joshua  Weilerstein,  Jean-
Claude  Casadesus,  Guillaume
Coppola, Temps calme, Edouard
Ferlet,  Marie-Ange  Nguci,
Vanessa Wagner…

La 23ème édition du LILLE PIANO(S)
FESTIVAL (12, 13 et 14 juin 2026)

s’annonçait telle une
fête foisonnante,

surprenante,
fédératrice,

accessible à tous.
Pari réussi, d’autant
plus apprécié que le
risque de la dilution
est écarté ; la diversité des formes, la

rencontre des dispositifs et des
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disciplines les plus variés, le concept
moteur de transversalité créative… ont

produit un foisonnement souvent
surprenant, indéniablement unitaire. Le
mérite en revient à la cohésion de la

programmation (concoctée par Fabio
Sinacori / lire notre entretien ici) qui

tout en étant plurielle, demeure
équilibrée et stimulante comme une
invitation à repousser toujours les
limites de l’expérience musicale, à

enrichir les conditions de l’écoute… Qui
plus est dans l’espace urbain de la ville
de Lille dont le festivalier bat le pavé,
rejoignant un site à l’autre, et de fait,

redécouvrant la métropole lilloise, là
aussi sous un autre regard…

 

 

 

VENDREDI 12 JUIN, ouverture
Première « fenêtre ouverte sur le monde » pour reprendre les
propres mots de Fabio Sinacori qui a conçu la programmation
artistique,  le  concert  de  vendredi  soir,  sur  la  scène  du
Casino  Barrière  (situé  à  l’arrière  de  la  Gare  Lille-
Flandres…).  C’est une soirée d’ouverture festive, légère,
facétieuse, pleine de rythmes et de couleurs inaugurant avec
originalité  un  pan  du  répertoire  qu’apprécie  le  directeur
musical  actuel  de  l’Orchestre  National  de  Lille,  Joshua
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Weilerstein  :  la  musique  américaine.  Règne  souveraine,
l’euphorie jazzy, jouant progressivement sur une approche qui
semble de plus en plus libre et spontanée tout à fait dans
l’esprit et le caractère du jazz outre-Atlantique.

L’attrait du programme fait très
heureusement  dialoguer  deux
œuvres qui paraissent le pendant
de l’autre ; c’est un habile jeu
de  réponse  entre  James  P.
Johnson et George Gershwin ; la
pièce  «  Yamekraw  :  An  ebony
rhapsody » de 1928, du premier
répond  à  Rhapsody  in  blue  du

second  (ici  dans  la  version  de  1942)  ;
L’Orchestre  dévoile  tout  d’abord  le  grand  raffinement
orchestral de James P. Johnson (1894-1955), maître de Fats
Waller, son inspiration qui plonge dans le blues des origines,
revisite ragtimes et charlestons de Scott Joplin, cite même
plusieurs Negro Spirituals ; de quoi ressusciter l’esprit un
rien provoquant de la partition, véritable « traité noir » au
point d’être aussi nommée « Rhapsody in Black ».

La soirée se déroule ainsi dans une surenchère affûtée de
rythmes ’n bues, de fait, dans une approche au plus près des
orchestres  d’époque,  spécialistes  de  jazz,  le  National  de
Lille  joue  une  version  de  la  Rhapsody  in  Blue,  comme
régénérée, renouant avec ses sources musicales (avec saxos et
banjo),  avec  des  inserts  jazz  et  le  rétablissement  de  l’
improvisation  dans  le  déroulement  du  morceau.  Grâce  à
l’excellence du trio composé par le pianiste Paul Lay et ses
deux partenaires, tout en finesse et précision, le bassiste
Clemens van der Feen, et le batteur Donald Kantomanou.
Voilà qui augure le meilleur pour les prochaines « Nuits d’été
», prochain rv de l’Orchestre National de Lille, au programme
voisin [Broadway & Compagnie, Les 2 et 3 juillet au Stab
Vélodrome  de  Roubaix].  Ce  Jazz  symphonique  est  libre,

https://www.classiquenews.com/wp-content/uploads/2026/06/paul-lay-orchestre-national-de-lille-joshua-weilerstein-lille-pianos-festival-critique-2026-classiquenews.png


inventif, rythmiquement irrésistible, conduisant les pupitres
du  National  de  Lille  à  dépasser  leur  cadre  habituel  pour
cultiver cette pulsion libre, naturelle, sur le souffle et qui
semble de plus en plus improvisée à mesure que les musiciens
avancent dans la partition et que le Trio développe ad libitum
chaque insert rythmiquement enivrant.

 

 

 

SAMEDI 13 JUIN 2026
Le  lendemain  place  au  marathon  musical,  avec  en  vedette
axiale, le piano sous toutes ses formes… ; parcours musical
pour nous en 5 étapes aussi intenses que diverses, et qui est
aussi pèlerinage dans les rues de la ville…

11h – « L’ombre au piano »
Début de journée à la Chambre de commerce et d’industrie, avec
un duo emblématique de cette volonté artistique féconde en
croisements  et  rencontres  imprévus…  La  pianiste  et
compositrice Madeleine Cazenave et l’ombromane Philippe Beau
réalisent un spectacle visuel fascinant qui s’inscrit dans la
matière  vivante  qu’offre  l’ombre  projetée.  L’écran  qui
recueille les figures projetées est un théatre sonore, où les
mains  engendrent  quantité  de  formes,  changeant  à  vue,
allusivement  conduites  sur  les  méandres  du  piano  conteur.
Dommage cepednant que la succession des figures ne construit
pas une histoire capable de fédérer et donner un sens général
et progressif à ce qui est une superbe performance poétique.

14h -Guillaume Coppola / Satie amoureux



Dans un format classique [celui
du récital solo], tout à fait

adapté à l’auditorium ovale du
Conservatoire, Guillaume Coppola

se montre aussi subtil et
impertinent que le compositeur

qu’il évoque avec beaucoup
d’humour et d’insolence : Satie
; mais un « Satie amoureux », …

plutôt insatisfait dans sa relation avec la peintresse Suzanne
Valandon, elle-même égérie de Renoir ou Puvis de Chavanne…

Leur liaison dura 6 mois, entre passion et déraison. Léger et
profond, le pianiste commente et explique les œuvres jouées :

toutes manifestent les élans et l’imaginaire d’un cœur
militant, souvent frustré : plusieurs pièces mordantes et

circonstancielles, d’une satire parodique délirante (ainsi la
Sonate de Clementi enchaînée avec son double satien: la

Sonatine bureaucratique de 1917) mais aussi célébrissimes tels
les savoureuses et si originales 3è Gymnopédie ou 4ème

Gnossienne…

 

16h – Trafic
Cette année, les spectacles

croisant musique et image, en
l’occurrence cinéma, produisent
d’indiscutables apports, c’est
d’ailleurs au regard du nombre
de programmes concernés, un fil
rouge spécialement bien servi…
Ainsi revoir le film de Jacques
Tati  » Trafic » (1971) est un
regal d’autant plus dans la parure musical du Trio « Temps

calme » qui en propose une nouvelle mise en musique ((Olivier
Desmulliez, guitare, synthé, banjo et voix; Samuel Allain,
synthé, basse et voix, et Nicolas Degrande, batterie). Les
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musiciens en direct, très habilement intégrés au rythme de
l’action, aiguisent l’actualité du film : le procès de la
société de consommation, dans tous ses excès, ses rites

ridicules, ses posture signes, etc…
Les premières images épinglent une unité de production en
série, des tôles de voitures prémoulées,… le constructeur

« Altra » entend exposer son nouveau concept car [un camping
car qui anticipe la société des loisirs], au prochain salon
d’Amsterdam…, Jacques Tati lui-même paraît à l’image et joue
le rôle du directeur artistique prêt à aider et résoudre les

multiples événements qui empêchent au final la présentation de
son modèle au dit Salon… Les instruments dénoncent, soulignent

le rythme forcené, les séquences souvent délirantes, les
sketches décalés qui forment une parodie déglinguée / poétique

du genre humain ; outre les personnages burlesques et
délirants comme l’attachée de presse aussi douce

qu’évanescente mais toujours fulgurante dans sa décapotable
[et son chien attachant], le soin apporté au rythme et à la

musicalité des images surgissent avec un relief décuplé
[inoubliable scène de l’accident, réglé comme un ballet

classique…).

 

 

20h30 – Köln Variations – Hommage au concert de KEITH JARRET…
Le point fort de la journée demeure sans conteste (et devant
une salle comble) l’évocation du concert légendaire de Keith
Jarret à Cologne en 1975 par le pianiste conteur, Edouard
Ferlet. Plus qu’un récital, la performance est un véritable
spectacle, écrit, scénographié avec une rare finesse.



1975 : en tournée en Suisse, Keith Jarret part de Zurich pour
Köln / Cologne (en Renault 4), après avoir vendu le billet
d’avion qui lui avait été donné pour le voyage ; « histoire de
se faire un peu de cash…. ». Sur la scène de l’Opéra de
Cologne, le pianiste y retrouve un vieux Bosëndorfer, mais
ruiné (qui ne correspond pas au modèle qu’il avait pourtant
demandé) : « Je ne peux rien jouer sur ce tréteau »… Pourtant
magie  d’un  génie  qui  fait  miracle  de  l’instant,  –  comme
l’interprète habité par le modèle qui le fascine, en découle
le prodigieux récital devenu légendaire qui vendu à 4 millions
d’exemplaires,  reste  le  cd  de  piano  le  plus  vendu  de
l’histoire.
Narrateur au verbe ciselé, pianiste fluide au jeu solaire et
léger, Edouard Ferlet fait surgir toute la magie improvisée de
Jarret, tel qu’elle se déplie dans l’enregistrement de 1975…
Dans un enchaînement maîtrisé, le pianiste français présente
son instrument familier, compagnon de jeu : son « pianoïde »
qui apprend, analyse et répète [à la façon d’une IA] chaque
morceau entendu et joué. L’interprète peut ainsi jouer sur le
piano principal, tout en étant accompagné par le pianoïde et
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sa partie restituée, enregistrée. La performance relève de la
haute  virtuosité  et  d’un  goût  sûr  ;  ils  permettent  le
jaillissement d’un jeu qui semble aussi inspiré qu’improvisé.
Magistral hommage d’un pianiste à son confrère.

 

 

21h30 – Études de PHILIP GLASS
Après en avoir joué en début de soirée, le Livre I, Vanessa
Wagner poursuit son intégrale des Études en jouant le soir,
sous  l’ample  verrière  du  Hall  d’honneur  de  la  Chambre  de
commerce et d’industrie, le Livre II. Belle transition ou
passage en vivant ainsi de l’intérieur la vibration intime de
Keith Jarret à Philip Glass, grâce à deux interprètes très
inspirés par leur sujet.
Même  impression  d’extase  et  de  miroitement  suspendu  avec
Philipp Glass : Vanessa Wagner maîtrise les longues phrases
répétées, les passages harmoniques, les scansions enivrantes
d’un cheminement spirituel et musical qui mène jusqu’au bout
de la nuit…
Dans le très vaste hall d’honneur de la Chambre de commerce et
sa résonance qui prolonge chaque son, l’approche est d’une
splendide cohésion sonore ; le chant tour à tour impérieux et
contemplatif coule, toute en limpidité et intériorité, et dans
une urgence souterraine qui semble revivifier le chant de
Schubert, tout en traversant aussi les harmonies de Chausson…
Fragmentation par vagues harmonique successives, séquences et
paliers  vers  une  transe  de  plus  en  plus  jaillissante,
scintillement  et  crépitement  qui  enfle,  ondule,  flotte,
traverse temps et espace, dans une succession d’accélérations
et de retenues, de crescendos et de decrescendos… Sous des
doigts aussi nuancés, tout relève d’un balancement hypnotique
et conquérant.

 



DIMANCHE 14 JUIN 2026

11h – Casino Barrière : Azur et Azmar
Suite de notre fil rouge cette année, musique et image, en
particulier les offres ciné-concerts. Toute la féerie des

contes des 1001 nuits s’incarne dans ce conte moral de Michel
Ocelot (2006) qui s’adresse en réalité autant aux enfants qu’à
leurs parents… ce matin avec la subtilité d’un orchestre mixte

[avec piano] où aux timbres familiers de l’Orchestre de
Picardie s’ajoutent les couleurs proprement orientales du oud
et de la flûte-roseau, les spectateurs (re)découvrent l’épopée
de deux frères de lait, turbulents et jaloux à l’adolescence ;

que la vie a séparé, rapproche finalement pour une
réconciliation qui abolit toute haine. Grâce à la tendresse de

leur mère / nourrice, les deux frères affrontés deviennent
frères de cœur face à l’adversité et aux épreuves qui les

mèneront tous deux vers l’amour… L’orchestre au pied du grand
écran suit les péripéties d’un conte musical dont les ressorts

dramatiques sont idéalement renforcés.

 

17h30 – LA FOULE de King Vidor
Second  ciné-
concert de la
journée,  avec
un  film
saisissant
dont la vision
plus  que
réaliste,
dépressive,
inspire  un
scénario  et
des  cadrages
raffinés  que
l’instrument

choisi pour en exprimer couleur et humeur, – le vibraphone,
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rehausse davantage dans la tension et la détente, la dimension
monumentale des évocations de la mégapole, et a contrario
l’intimisme impuissant du héros. La Foule du cinéaste texan
King Vidor de 1928 (The Crowd), marque le sommet du cinéma
muet  juste  avant  l’arrivée  du  parlant.  Le  réalisateur
impressionne par sa maîtrise de la mise en scène où dominent
des mouvements finement calibrés et des effets de perspective
propres  à  exprimer  le  vertige  qui  doit  nous  saisir  quand
l’individu  est  confronté  à  la  masse.  Le  film  raconte  le
cheminement du jeune John Sims qui attend le bon moment pour «
saisir sa chance » et réussir sa vie… C’est une série de
désillusions et d’échec qui émaillent en réalité une descente
aux enfers ; le film met en scène avec brio les séquences
collectives et l’intimité psychologique du héros, avec son
épouse, avec son fils… La parure instrumentale conçue par Ilya
Amar,  en  maître  du  vibraphone,  exprime  les  différents
registres de ce drame personnel et universel, en particulier,
le fourmillement continu de la foule qui produit la rumeur et
l’activité dévorante de la ville, approchée comme un organisme
vivant  qui  finit  par  engloutir  le  héros.  Dans  la  salle
Descamps de la Chambre de commerce et d’industrie, le temps
file trop vite tant les couleurs et les rythmes du clavier
enveloppe le spectateur, jusqu’au cœur des sentiments du héros
démuni.

 

 

 

clôture enivrante



Grande  soirée  de
clôture  ce  dimanche
en soirée, au Casino
Barrière  (comme  au
moment de l’ouverture
du Festival, vendredi
12  juin).  Le
fondateur  historique
de  l’Orchestre
national  de  Lille,
qui  est  aussi
«  trésor  national
vivant  »  au  Japon,

comme il aime à s’en amuser, Jean-Claude Casadesus dirige les
musiciens dans l’un des piliers du Concert romantique : le
Concerto pour piano n°3 de Rachmaninov (1909). Les musiciens
lillois retrouvent une soliste déjà présente à leur côté, la
jeune pianiste Marie-Ange Nguci qui fait preuve d’une maturité
et d’une éloquence renversantes.
Dès le début de l’Allegro initial, c’est la profonde cohérence
sonore,  la  somptuosité  orchestrale  qui  submergent
immédiatement ; entre transparence et noblesse, les cordes,
tous les pupitres intervenants produisent un somptueux tapis
instrumental, soulignant le flux d’une vitalité jaillissante
dans  l’esprit  d’une  rhapsodie.  Le  chant  initial  de  la
clarinette inscrit tout le mouvement dans une atmosphère de
candeur  et  d’enchantement.  La  direction  de  Jean-Claude
Casadesus  éclaire  la  partition  d’accents  flamboyants,
brahmsiens,  d’une  densité  jamais  épaisse  ;  s’y  invite  le
contre  champs  du  cor,  puis  la  caresse  du  hautbois  d’une
ivresse  idéalement  nostalgique  ;  tout  cela  crée  un  cadre
onirique  et  pourtant  conquérant  au  jeu  très  virtuose  et
subtilement intérieur de la pianiste ;
la reprise du thème initial, immerge dans une sorte d’hypnose
constellée de joyaux mélodiques, d’équations harmoniques rares
et  enivrantes  que  chahutent  par  à-coups  millimétrés,
l’expression de visions cauchemardesques qui sous l’art d’une
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telle  baguette,  se  font  puissants  exutoires  d’essence
cathartique.  La  profondeur  et  l’activité,  l’ivresse  et  la
force passionnelle, tout est présent dans l’accord piano /
orchestre.
Très  attentif  au  jeu  du  clavier  à  sa  gauche,  Jean-Claude
Casadesus ensorcèle littéralement : ses 90 printemps cultivent
une énergie intacte, que nuance une attention spécifique aux
équilibrés  sonores  et  à  l’éloquence  expressive  de  chaque
pupitre. Sa capacité à polir une couleur, à phraser une mesure
produit une série de nuances expressives d’une exceptionnelle
justesse.
Le Rachmaninoff qui nous est ainsi réservé éblouit autant par
la qualité de sa forme que la justesse et la profondeur de ses
climats. Tout Rachmaninoff est la somptueusement nostalgique,
d’une mélancolie rêveuse enivrée, aux jaillissements sensuels
et voluptueux éperdus sertis de Mille accents admirablement
calibrés : on n’oubliera de si tôt, la texture nostalgique
déchirante qui s’efface dans le chant du cor lointain, à la
fin du premier Allegro.
Nuance du cor solo déjà cité, mais aussi de la clarinette du
hautbois … surtout de la flûte au début de l’Andante (noté
« Intermezzo ») ; un mouvement central dont la respiration
nocturne  cite  évidemment  le  feu  contraint  et  intense  de
Tchaikovsky  quand  le  piano  funambule  de  Marie-Ange  Nguci
déroule sa propre divagation suspendue, fantastique, là encore
d’essence libre et rhapsodique – un trait distinctif chez
Rachmaninov. Chef et soliste matérialisent ce qui alors est en
jeu : la matière ondulante et serpentine du rêve accordé à la
volupté la plus enivrée.
Le  Finale  est  enchaîné  subito,  comme  un  galop  infernal,
impérieux et halluciné ; d’une éloquence continue, le jeu de
Marie-Ange  Nguci  évoque  un  jardin  féerique,  aux  nuances
melliflu dont le détail et la ciselure émotionnelle rejoignent
l’hypersensibilité du chef ; cette équation réussie entre la
digitalité habitée de la pianiste et le raffinement pictural
du  chef  scelle  ce  soir  une  complicité  bouillonnante  et
flamboyante. On ne pouvait espérer vivre une telle conclusion.



 

Polymorphe, surprenant même, le Lille Piano(s) Festival 2026
réussit le défi du renouvellement : l’édition 2026 a paru plus

riche encore que les éditions précédentes ; un foisonnement
dont l’éclectisme permet pour le festivalier, de concevoir son

propre programme tout en se laissant surprendre dans le jeu
des croisements et des dispositifs originaux. Le Festival

lillois reflète l’ADN de l’Orchestre National de Lille qui en
est l’acteur principal : une curiosité sans limites, dont

l’ouverture et la richesse redéfinissent l’expérience musicale
comme une promesse à la fois séduisante et très accessible.
Cette intention est encore vérifiée dans la nouvelle saison

2026 2027 de l’Orchestre national de Lille, une saison
événement qui marque en effet les 50 ans de l’Orchestre fondé
par Jean-Claude Casadesus. A suivre. Plus d’infos sur le site

de l’ON LILLE / Orchestre National de Lille :
https://www.onlille.com/

 

 

 

CRITIQUE, festival : 23ème LILLE PIANO(S)
FESTIVAL 2026, les 12, 13 et 14 juin 2026.

Orchestre National de Lille, Joshua
Weilerstein, Jean-Claude Casadesus,

Guillaume Coppola, Temps calme, Edouard
Ferlet, Marie-Ange Nguci, Vanessa Wagner…

Photos : © Ugo Ponte, © Alexandre Tibergien / ON LILLE 2026
retrouvez toutes les photos du 23ème

LILLE PIANO(S) FESTIVAL 2026, les 12, 13 et 14 juin 2026 ici :
https://www.flickr.com/photos/onlille

________________________________________________________

https://www.onlille.com/
https://www.classiquenews.com/wp-content/uploads/2026/05/LILLE-PIANOS-FESTIVAL-2026-250x300-LPF.png
https://www.flickr.com/photos/onlille


 

 

 

CRITIQUE,  concert.  AVIGNON,
Opéra  Grand  Avignon,  le  19
juin 2026. BEETHOVEN : 9ème
Symphonie. Orchestre National
Avignon-Provence,  Débora
Waldmann (direction)

Ce vendredi 19 juin, l’Opéra Grand Avignon, archi-
comble, a vibré d’une émotion palpable, mêlant

l’exaltation de la 9ème Symphonie de Ludwig van
Beethoven à l’hommage vibrant adressé à Débora

Waldmann, qui concluait ce soir-là six années de
direction musicale à de l’Orchestre national

Avignon-Provence. Première femme nommée directrice
musicale d’un orchestre national en France, elle

quittait son poste sur un véritable feu d’artifice
musical.

 

Dès les premières mesures, on a senti que cette Neuvième ne
serait  pas  ordinaire,  tant  les  enjeux  étaient  grands,  et
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l’interprétation de Débora Waldmann furent d’une clarté et
d’une intensité rares, révélant toute l’architecture de ce
monument symphonique. Le premier mouvement, Allegro ma non
troppo, un poco maestoso, jaillissait des ténèbres avec une
puissance  tellurique,  l’orchestre  déployant  une  énergie
dramatique  saisissante.  Le  Molto  vivace  suivant,  avec  son
scherzo  frénétique,  a  électrisé  la  salle,  porté  par  des
timbales  fulgurantes  et  un  orchestre  d’une  virtuosité
étourdissante. Mais c’est dans l’Adagio molto e cantabile que
l’Orchestre national Avignon-Provence a atteint des sommets de
poésie. Un chant d’une beauté infinie, porté par des cordes
magnifiques,  a  enveloppé  l’Opéra  d’une  atmosphère  de
recueillement absolu. On a véritablement touché à l’essence
même de la fraternité que cette saison voulait célébrer.

Puis vint l’apothéose : le final, avec l’entrée en scène des
forces  chorales  réunies.  Les  Chœurs  de  l’Opéra  Grand
Avignon  et  de  l’Opéra  Orchestre  National  de  Montpellier,
préparés respectivement par Alan Woodbridge et Noëlle Gény,
ont  fait  irruption  avec  une  puissance  et  une  clarté
renversantes. L' »Ode à la joie » de Schiller a résonné comme
un cri d’espoir universel, porté par les superbes voix des
solistes  réunis  ici.  La  soprano  franco-roumaine  Andreea
Soare avait des aigus étincelants, la mezzo Julie Robard-
Gendre déployait des couleurs chaudes et profondes, tandis que
le  ténor  François  Rougier  et  le  baryton  Thomas  Dolié
apportaient une force lyrique qui ont donné tout son poids à
ce finale jouissif entre tous. L’osmose entre les deux chœurs
et la phalange provençale était totale, créant un mur sonore
d’une ampleur inouïe.

Mais la soirée, déjà exceptionnelle par son programme, était
chargée d’une symbolique particulière. Outre les adieux de
Débora  Waldmann,  on  célébrait  aussi  l’anniversaire  de  la
cheffe, mais aussi le départ à la retraite de deux musiciens
historiques  de  l’orchestre,  un  hautboïste  et  un
percussionniste, pour leur dernier concert après… plus de 40



ans de service ! L’émotion était à son comble dans cette salle
comble. La communion était si forte qu’à la fin de l’œuvre,
l’ovation fut interminable. Les rappels se sont enchaînés, la
salle debout, scandant son admiration pour la cheffe, les
solistes, les chœurs et tous ces musiciens qui venaient de
faire vibrer au plus haut point une salle entière, après une
soirée qui était tout à la fois un testament musical, une fête
vocale, bref… un souvenir impérissable à marquer d’une pierre
blanche !

 

 

_________________________________________

CRITIQUE, concert. AVIGNON, Opéra Grand Avignon, le 19 juin
2026. BEETHOVEN : 9ème Symphonie. Orchestre National Avignon-
Provence, Débora Waldmann (direction). Crédit photographique

(c) Emmanuel Andrieu

 

 

CRITIQUE,  concert.  ANGERS,
Centre de congrès, le 16 juin
2026.  MAYER,  TAILLEFERRE,
BEETHOVEN… Orchestre national
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des Pays de la Loire, Sascha
Goetzel [direction]

Dans le superbe auditorium du Centre de
Congrès d’Angers, l’Orchestre National

des Pays de la Loire sous la baguette de
son directeur musical, Sascha Goetzel,

ouvre le programme en abordant deux
compositrices ; d’abord l’impressionnante

Émilie Mayer qui dans son ouverture de
« Faust », montre un tempérament

orchestral spectaculaire et puissant,
taillé pour l’opéra et qui s’inscrit
idéalement dans le sillon des grands
romantiques germaniques Mendelssohn,

Schumann, Wagner. L’urgence et l’énergie
impérieuse que le chef imprime à

l’ensemble préfigure ce qui va suivre
avec la 9ème Symphonie de Ludwig van

Beethoven. C’est un lever de rideau idéal
qui transporte et enivre.

 

Entre  les  deux,  c’est  Germaine  Tailleferre,  dont
l’orchestration  solaire,  les  rythmes  et  la  finesse  toute
roussellienne,  révèle  une  autre  facette  de  l’Orchestre
ligérien : précis, coloré, doué de climats méditerranéens [La
Sicilienne]. Les instrumentistes [célesta et trompette bouchée
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entre autres…] expriment dans la Petite Suite pour orchestre
[1957] son charme gracieux, joyeux, sincère. En somme une
excellente première partie avant l’Everest qui suit dans la
seconde…

Conclusion spectaculaire et fraternelle à
Angers
L’ONPL joue la 9ème de Beethoven
L’interprétation de la Symphonie n°9 en ré mineur, opus 125
est une expérience qui transcende le simple concert. C’est un
spectacle total qui depuis son début emporte et saisit autant
par  la  puissance  impérieuse  de  sa  forme  orchestrale  (ses
ruptures, contrastes et coups de sang) que le sens du texte
final  signé  Schiller,  cet  ode  «  À  la  joie  »,  prière
fraternelle  pour  une  humanité  pacifiée,  bienveillante,
respectueuse. Beethoven le compositeur se double ainsi d’une
pensée transcendante qui nous parle toujours avec force.

La célébration de la fraternité universelle ne pouvait trouver
meilleurs ambassadeurs que les musiciens de l’ONPL sous la
conduite de leur directeur musical ; Sasha Goetzel connaît [et
maîtrise] suffisamment l’œuvre pour la diriger sans partition;
une implication totale qui lui permet au demeurant de bouger
en toute liberté, réalisant une danse communicative sur le
podium, gestuelle précise et souple qui se ressent dans sa
direction, laquelle demande et obtient de tous les pupitres.

Le défi est d’autant plus éprouvant pour tout orchestre qui se
voit ainsi et pour la première fois dans le genre symphonique,
renforcé d’un chœur imposant et de 4 solistes… La partition
est  aussi  orchestrale  que  lyrique  et  chorale  :  le  chœur
exprimant d’une seule voix, la foi en l’humanité, exhortant
l’audience  dans  la  joie  et  la  réconciliation  fraternelle,
enfin unis dans un monde pacifié. Oser concevoir la musique
comme acte militant, trouver l’écriture musicale qui en rende
le  message  atemporel  et  juste,  relèvent  du  génie  le  plus



accompli  :  Beethoven  l’a  réalisé,  alors  au  sommet  de  ses
possibilités.

Maîtrise technique, profondeur émotionnelle, surtout cohésion
globale, unitaire depuis le début… l’ONPL relève les défis
d’une  partition  monde.  Devant  une  salle  comble  jouant  à
guichet fermé, les instrumentistes immergent dans le grand
bain symphonique, dans une architecture idéalement façonnée,
selon la vision du chef qui s’appuie sur l’assise profonde et
flexible des cordes basses – violoncelles et contrebasses… En
particulier  dans  l’énoncé  de  l’Hymne  à  la  joie,  pierre
angulaire  du  Finale,  d’abord  entonné  pianissimo,  comme
surgissant  de  l’ombre…  Formidable  jaillissement  qui  va
crescendo.

L’harmonie centrale [bois et vents] regorge de vitalité, de
tonicité nerveuse, jouant et dialoguant avec les volons I et
II, d’une souplesse et d’une unité sonore, remarquables. Les
cuivres, cors, trombones, trompettes, tuba regorgent eux aussi
de force fervente, imprimant à chaque développement, ce que
cultive le chef en premier lieu : l’activité fiévreuse d’une
impérieuse  détermination.  Et  dans  ce  mouvement  initial
[Allegro ma. Non troppo, un po maestoso], rehaussée encore
dans la ciselure des contrastes, les ruptures de rythmes, les
accents  et  les  syncopes  sont  d’autant  plus  percutants  et
expressifs  que  le  chef  soigne  chaque  arête  vive  de  cette
architecture contrapuntique à la fois complexe et aussi d’une
volubilité… facétieuse.

Même le second mouvement [Molto Vivace] assume sa rythmique
guerrière,  pourtant  jamais  sèche  ni  âpre,  d’un  rebond
impeccablement  calibré.  Où  Beethoven  après  avoir  éprouvé
jusque dans ses retranchements les plus extrêmes, l’ensemble
des pupitres [premier mouvement], semble y passer en revue ses
troupes   comme  une  revue  militaire,  avec  un  feu  intact,
conquérant et ici, ce soir, furieusement… dansant.

Beau contraste avec l’Adagio [molto e cantabile] qui recueille



toute l’espérance humaine, acte à la fois contemplatif et
méditatif que Sascha Goetzel colore d’une subtile profondeur
sans jamais renoncer pourtant à la fureur impétueuse qui s’est
affirmée depuis les premières mesures.

Le Finale clarifie le sens et la tension progressive de tout
l’édifice orchestral depuis son début. Le Chœur préparé par
Valérie Fayet dont l’engagement indéfectible et la recherche
de perfection ne sont plus à démontrer, se révèle idéal :
soudé, impliqué, animé par la flamme d’un futur fraternel.  Le
geste à la fois stimulateur et fédérateur du chef se réalise
pleinement à l’aulne de la fugue finale qui révèle ainsi la
fusion voix et orchestre avec jaillissant comme des gemmes
vindicatifs  et  rassembleurs,  les  4  solistes,  tout  aussi
impliqués.

Voilà qui conclut avec panache la saison 2025 / 2026 de l’ONPL
: une célébration collective pourtant affectée par le destin
du  chœur…  Ce  dernier  apprenant  l’arrêt  brutal  de  ses
subventions [automne 2025] déclarait par la voix de deux de
ses membres, qu’il s’agissait de son dernier programme aux
côtés  de  l’Orchestre…  après  20  ans  d’un  compagnonnage
artistique  unique,  au  service  des  grandes  œuvres  du
répertoire. À la fin de la 9ème, les saluts ont surtout rendu
hommage aux choristes et à leur directrice Valérie Fayet. Une
fin qui n’est qu’une étape car était annoncé dans la foulée,
la naissance du « Chœur des Pays de la Loire », nouveau
collectif prêt à continuer l’aventure…

 

 

______________________________________________________________
___________

CRITIQUE, concert. ANGERS, centre de congrès, le 16 janvier
2026. MAYER, TAILLEFERRE, BEETHOVEN... Helen Kearns, Eva

Zaïcik, Jinxu Xiahou, Benjamin Appl, Chœur de l’ONPL, Choeur



mixte du Conservatoire CRR de Nantes, Orchestre national des
Pays de la Loire, Sasha Goetzel [direction] – Photo ©

classiquenews 2026

 

 

 

CRITIQUE,  concert.  PARIS,
Palais  Garnier,  le  13  juin
2026. Concert ADO – Orchestre
de  Jeunes.  Julie  FUCHS,
(soprano),  Edwin  CROSSLEY-
MERCER  (baryton),  Orchestres
Rudolf  Noureev  et  Maria
Callas,  Victor  JACOB
(direction)

Avec ADO, la jeunesse n’est pas un argument de
communication : elle est vraiment au travail. Sur
la scène du Palais Garnier, les jeunes musiciens

des Orchestres Rudolf Noureev et Maria Callas
viennent montrer le fruit de leurs efforts,
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certes, mais aussi le fait qu’ils sont en train
d’apprendre à devenir un orchestre, sous nos yeux.
C’est plus fragile, plus intéressant, et parfois
plus touchant qu’une exécution sans défaut. Le
cadre, évidemment, ne facilite rien. L’Opéra

Garnier impressionne, impose, et rappelle à chaque
instant tout ce qui s’est déjà joué ici. Dans cet

écrin chargé d’histoire, les jeunes
instrumentistes ne cherchent pas à rivaliser avec

les fantômes. Ils font autre chose : ils cherchent
leur place. Et c’est précisément dans cet entre-

deux qu’on les entend le mieux.
 

L’Orchestre Rudolf Noureev ouvre la soirée avec l’Ouverture de
La Chauve-souris de Johannn Strauss. Le choix est malin dans
le sens où cette musique demande une précision de respiration
et un sens du rebond que l’on n’improvise pas. Les jeunes
musiciens  trouvent  assez  vite  un  élan  franc,  une  manière
d’habiter la pulsation sans chercher à trop en faire. La valse
ne flotte pas encore avec cette désinvolture viennoise qu’on
connaît, mais elle respire déjà. On sent qu’ils la cherchent,
et cette recherche-là est plutôt belle à entendre. Avec les
extraits de Shéhérazade de Rimski-Korsakov, le tableau change.
La pâte orchestrale s’épaissit et les couleurs se superposent.
Le compositeur russe demande à faire entendre des climats, des
reflets, une sorte de mer intérieure. Ici les cordes offrent
de  jolis  frémissements  et  les  bois  apportent  leur  part
considérable de mystère. On n’est pas encore dans la grande
fluidité narrative, mais on sent déjà l’orchestre essayer de
raconter. L’interprétation du violon solo est particulièrement
remarquable et prometteuse. 

La  Juba  Dance  de  Florence  Price  apporte  une  respiration
différente, plus terrestre, plus rythmée. L’orchestre y gagne
en vitalité immédiate. Price semble convenir particulièrement



aux jeunes musiciens, avec ce groove, cette énergie populaire,
qui ne tombe pas dans la caricature. On les sent entrer dans
la danse, pas seulement l’exécuter. L’extrait de l’Ouverture
du Barbier de Séville rappelle que la légèreté rossinienne est
un exercice très exigeant. Les traits les plus acrobatiques
restent parfois un peu exposés, mais l’énergie globale emporte
l’auditoire.  Le  maestro  Victor  Jacob  fait  ici  un  travail
discret et efficace : il soutient le mouvement sans brusquer,
il  garde  la  ligne  claire  tout  en  laissant  de  l’air.  La
direction accompagne plus qu’elle ne dirige.

Le duo extrait de L’Élixir d’amour (« Io son ricco e tu sei
bella ») de Gaetano Donizetti marque l’entrée en scène de
Julie Fuchs et Edwin Crossley-Mercer. Leur présence change
immédiatement la densité de la soirée. Julie Fuchs donne à
Adina une lumière mobile, presque espiègle. Edwin Crossley-
Mercer, en Dulcamara, fait entendre le sourire dans la voix,
sans  jamais  sacrifier  la  ligne.  Autour  d’eux,  les  jeunes
musiciens découvrent qu’accompagner des voix, ce n’est pas
s’effacer,  mais  respirer  avec  la  scène.  Le  Libertango  de
Piazzolla, interprété par les jeunes musiciens de l’orchestre
en version chant choral avec quatuor jazz, referme la première
partie  sur  une  note  plus  directe  et  en  même  temps
particulièrement touchante. Après tout ce qui a précédé, ce
tango dirigé par le chef de chœur Louis Gal, pourrait sembler
un  peu  à  part.  Il  fonctionne  pourtant  comme  une  petite
ouverture qui nous rappelle que l’apprentissage ne consiste
pas seulement à honorer le répertoire classique, mais aussi à
rester ouvert à d’autres langages.

Après l’entracte, l’Orchestre Maria Callas donne tout de suite
une  impression  de  plus  grande  assise.  Le  son  est  plus
constitué,  les  plans  mieux  articulés.  L’Ouverture  de  Don
Pasquale de Donizetti trouve un bon équilibre entre élégance
et nerf. Les musiciens semblent déjà plus à l’aise dans le
mouvement théâtral. Le duo « Signorina, in tanta fretta »
confirme  cette  qualité  d’écoute.  Fuchs  et  Crossley-Mercer



jouent avec malice et précision. L’Ouverture du Baron tzigane
de  J.  Strauss  permet  à  l’orchestre  de  déployer  une  belle
générosité de timbre. Victor Jacob laisse respirer la musique
sans la laisser s’alourdir. La redécouverte de Clémence de
Grandval  est  l’un  des  moments  les  plus  intéressants  du
programme. Le prélude de l’acte III et la Danse ukrainienne de
Mazeppa ouvrent une fenêtre sur un romantisme français peu
entendu. L’orchestre s’y montre attentif aux couleurs et aux
contrastes, et ceci élargit l’horizon musical de la soirée.
Dans ces extraits, les groupes des vents sont tout à fait
remarquables, le hautbois solo en particulier.

Ensuite, la séquence Khatchatourian pousse l’orchestre vers
plus d’intensité. La Danse du sabre, brillamment interprétée,
arrive avec son éclat attendu. Le contraste avec la Berceuse
de Gayaneh qui suit témoigne d’un très beau travail où se
marient l’écoute et la tension. Cette capacité à passer du
spectaculaire à la tendresse nocturne dit quelque chose du
chemin  parcouru.  La  Variation  d’Aegina  et  Bacchanale  de
Spartacus  conclut  le  concert  dans  une  belle  exaltation
orchestrale. L’Orchestre Maria Callas s’y engage avec énergie,
porté par la direction nette et enthousiaste de Victor Jacob.
Les dernières pages donnent à entendre avec joie ce que ces
jeunes musiciens savent déjà faire, et peut-être aussi ce
qu’ils sont en train d’apprendre à devenir : des musiciens de
théâtre. Au bout du compte, ce concert ne laisse pas seulement
le  souvenir  d’une  belle  soirée.  Il  laisse  l’image  d’une
jeunesse qu’on a mise dans les conditions de la grandeur sans
l’écraser avec. Tout n’est pas parfait, et c’est tant mieux.
Ces  aspérités,  ces  moments  où  l’on  sent  encore  l’effort,
donnent  au  concert  sa  vérité.  ADO  ne  transforme  pas  ses
musiciens en symboles : il les met au travail, dans un des
plus beaux théâtres du monde, avec un répertoire exigeant et
un  chef  qui  les  accompagne  vraiment.  Et  ça,  c’est  déjà
beaucoup, et tout à fait bienvenu !

 



 

_________________________________

CRITIQUE, concert. PARIS, Palais Garnier, le 13 juin 2026.
Concert ADO – Orchestre de Jeunes. Julie FUCHS, (soprano),

Edwin CROSSLEY-MERCER (baryton), Orchestres Rudolf Noureev et
Maria Callas, Victor JACOB (direction). Crédit photographique

(c) Vincent Lappartient

 

 

CRITIQUE,  concert.  MONACO,
Auditorium Rainier III, le 14
juin  2026.  TCHAÏKOVSKY  /
BEETHOVEN.  Gil  SHAHAM
(violon),  Orchestre
Philharmonique  de  Monte-
Carlo,  Kazuki  YAMADA
(direction)

Il y a des concerts qui ne s’oublient pas, et
celui du 14 juin 2026 restera sans aucun doute
dans les annales de la Principauté de Monaco !
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L’Auditorium Rainier III, archi-bondé, vibrait
d’une ferveur palpable, une complicité électrique

unissant la salle et la scène pour ce qui
s’annonçait comme un adieu monumental : le dernier

concert de Kazuki Yamada en tant que directeur
musical et artistique de l’Orchestre

Philharmonique de Monte-Carlo, après dix ans d’un
règne musical… qui s’est achevé en apothéose.

 

Pour ce « concert d’Adieu », Kazuki Yamada avait invité son
ami – et virtuose du violon – Gil Shaham à venir faire montre
de l’étendue de son art, pour une interprétation du Concerto
pour violon de Piotr Ilitch Tchaïkovski. Sous l’archet du
célèbre violoniste israélien, l’instrument a chanté, pleuré,
rugit. Sa complicité avec le maestro japonais, forgée au fil
d’innombrables  concerts,  était  une  évidence  lumineuse.  Le
soliste, virtuose au jeu ciselé, a déployé une palette de
couleurs infinies, faisant jaillir une sonorité à la fois
intime et surhumaine. Et quel moment également que son bis
conclusif. Une longue Furia de Bach, enlevée, brûlante, qui a
propulsé  la  salle  dans  une  autre  dimension,  et  le  public
monégasque, hagard d’admiration, comprit qu’il était le témoin
privilégié d’un moment de musique aussi rare que privilégiée.

Puis vint le choc : la grandiose Neuvième Symphonie (et sa
fameuse « Ode à la Joie » !) de Ludwig van Beethoven. De
l’Allegro ma non troppo initial, d’une puissance tellurique,
au  Presto  fulgurant,  l’Orchestre  Philharmonique  de  Monte-
Carlo, sous la baguette tout feu tout flamme de Yamada, a
déployé une énergie presque apocalyptique. Le chef, habité,
semblait modeler la matière sonore, sculptant chaque silence
comme un cri, chaque accord comme un défi à l’éternité. Le
troisième mouvement, Adagio molto e cantabile, fut un océan de
sérénité,  une  plénitude  mélodique  avant  le  cataclysme  du
Finale. C’est là que la magie opéra à son paroxysme. Les



forces vocales ici réunies – le Chœur de l’Opéra de Monte-
Carlo et le Chœur d’enfants de l’Académie Rainier III, et un
exceptionnel quatuor de solistes (Mari Eriksmoen, soprano au
timbre  d’argent,  Catriona  Morison,  mezzo  à  la  chaleur
enveloppante, Maximilian Schmitt, ténor héroïque, et Johannes
Weisser, basse d’une profondeur abyssale) – tous dirigés avec
une précision d’orfèvre par le maestro Yamada ont fait surgir
l’Ode à la Joie telle une déflagration de lumière. Leur chant,
porté  par  l’immense  orchestre,  a  atteint  un  paroxysme
d’humanité, un message d’universalité et de paix qui faisait
écho aux vœux mêmes du chef pour ce concert d’adieu.

L’émotion était à son comble. À la fin de l’œuvre, la salle
entière, debout, a éclaté en une ovation interminable. Les
bravos,  mêlés  aux  larmes  pour  certains,  saluaient  non
seulement une interprétation de légende, mais aussi les dix
années de dévotion de Kazuki Yamada à la phalange monégasque.
L’explosion finale de cotillons, qui est tombée en pluie sur
la scène de l’auditorium, a transformé ce moment solennel en
une fête, une célébration joyeuse et déchirante à la fois.
C’était un concert d’adieu pour le maestrissimo, une page qui
se tourne avec la grâce d’un cygne, pour laisser place à l’ère
Nathalie Stutzmann, dès la rentrée 2026. Mais ce dimanche 14
juin, Kazuki Yamada a offert à Monaco un cadeau inestimable :
un  moment  d’éternité,  un  concert  déjà  mythique,  dont  la
splendeur restera à jamais dans les cœurs des monégasques.

 



 

 

___________________________________

CRITIQUE, concert. MONACO, Auditorium Rainier III, le 14 juin
2026. TCHAÏKOVSKY / BEETHOVEN. Gil SHAHAM (violon), Orchestre
Philharmonique  de  Monte-Carlo,  Kazuki  YAMADA  (direction).
Crédit photographique (c) Emma Dantec / OPMC

 

 

CRITIQUE,  concert.  NICE,
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Théâtre  de  l’Opéra,  le  13
juin  2026.  BRUCH  /  BRAHMS.
Akiko  SUWANAI  (violon),
Orchestre  Philharmonique  de
Nice,  Lionel  BRINGUIER
(direction)

Après avoir électrisé ces mêmes murs de l’Opéra
Nice Côte d’Azur avec une retentissante Cinquième
Symphonie de Chostakovitch en février dernier -,
Lionel Bringuier a retrouvé sa ville natale, pour

une série de concerts, ces 12 et 13 juin. Et
quelle récidive ! Le jeune chef niçois aux deux

casquettes – à la fois “Chef honoraire” de
l’Orchestre Philharmonique de Nice et directeur
musical de l’Orchestre Philharmonique Royal de

Liège (phalange à la tête de laquelle nous l’avons
entendu en début de saison dans l’écrin de la

Salle Philharmonique de  Liége, puis à nouveau en
février en ces mêmes lieux, avant de les retrouver

ensemble en déplacement à Montpellier en avril
dernier) -, a offert au public de Nice un concert
d’une intensité rare, confirmant si besoin était

l’étendue de son talent, en même temps que la
complicité viscérale qui le lie aux musiciens de

l’orchestre niçois.
 

En ouverture, « La Lampe de l’Arga’Haa » du jeune compositeur
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français  Yann  Plançon.  Une  création  mondiale  audacieuse,
plongeant l’auditeur dans une atmosphère sombre et épique,
directement inspirée par l’univers de la « dark fantasy ».
Loin des pièces contemporaines absconses, Plançon assume une
écriture  très  hollywoodienne,  flamboyante  et  ciselée,  où
l’orchestre rugit, ou chuchote avant d’exploser en fresques
grandioses. Lionel Bringuier en a magnifié chaque couleur,
avec  une  direction  toute  cinématographique.  Le  public,
conquis, a applaudi chaleureusement le jeune compositeur venu
saluer à l’issue de cette courte mais dense pièce symphonique
: une promesse à suivre de près !

Vint ensuite la révélation Akiko Suwanai dans le Concerto pour
violon n°1 de Max Bruch. Dès l’attaque du premier mouvement
(Allegro moderato), on est saisi par la fougue et la noblesse
du propos, avec un violon qui chante large, et un vibrato
généreux  mais  jamais  sirupeux,  en  plus  d’une  articulation
incisive  dans  les  passages  virtuoses.  L’Orchestre
Philharmonique  de  Nice,  sous  la  baguette  attentive  de
Bringuier, répond avec une rondeur moelleuse, soutenant la
soliste sans jamais l’écraser. Le fameux premier thème, à la
fois mélancolique et héroïque, est déployé avec une franchise
émouvante  :  les  doubles  cordes  crépitent,  les  gammes
ascendantes  s’élèvent  comme  des  appels  à  la  lumière.  Ce
premier mouvement – presque une introduction symphonique à
elle seule – installe une tension, une fièvre romantique qui
ne demande qu’à se résoudre. Mais le miracle intervient dans
le sublime Adagio, qui s’avère un moment de temps suspendu,
grâce à un phrasé d’une musicalité et d’une tendresse inouïes,
des  sons  filés  qui  semblent  naître  du  silence  pour  mieux
toucher l’âme. Suwanai joue avec le temps : elle ne le mesure
pas, elle le respire. Un Adagio à faire pleurer les pierres,
où  chaque  note  est  un  frisson  partagé  avec  un  public
totalement sous le charme. A l’issue du dernier mouvement, ce
dernier s’enflamme, à juste titre, et, devant les nombreux
rappels, la violoniste offre en bis un mouvement rapide d’une
des nombreuses Partitas de Bach.



 

 

En seconde partie de soirée était donnée la Deuxième Symphonie
de Johannes Brahms. Dès les premières notes offertes par les
cors, on sent que Bringuier va aller chercher cette lumière
pastorale,  cette  allégresse  tempérée  par  l’inquiétude
romantique. Sa direction – fluide, dynamique, jamais pesante –
a sculpté chaque phrase avec une clarté exemplaire. Les bois
chantent, les cordes déferlent avec rondeur, et le finale
explose  dans  une  jubilation  communicative.  La  phalange
azuréenne a joué cette symphonie de manière à la fois précise,
chaleureuse, et souveraine, pour une lecture qui n’oublie ni
la  mélancolie  brahmsienne,  ni  l’ivresse  solaire  de  cette
partition.

Alors  oui,  vivement  maintenant  la  saison  2026/27,  car  le
bonheur ne va pas s’arrêter là : le jeune et brillant Lionel
Bringuier sera en effet à la baguette de pas moins de quatre
des sept concerts symphoniques programmés lors de la prochaine
saison de l’Opéra de Nice. Une présence exceptionnelle, une

https://www.classiquenews.com/wp-content/uploads/2026/06/Bringuier2.jpg


confiance renouvelée, et pour le public niçois, une promesse
de soirées aussi enthousiasmantes que celle-ci. On ne s’en
plaindra pas, au contraire… et on les a déjà noté sur notre
agenda !…

 

 

_______________________________________

CRITIQUE, concert. NICE, Théâtre de l’Opéra, le 13 juin 2026.
BRUCH / BRAHMS. Akiko Suwanai (violon), Orchestre

Philharmonique de Nice, Lionel BRINGUIER (direction). Crédit
photographique (c) Emmanuel Andrieu

 

 

CRITIQUE,  concert.  PARIS,
Philharmonie  de  Paris,  12
juin  2026.  BRITTEN  :  War
Requiem.  E.  Stikhina
(soprano),  J.  Behr  (ténor),
F.  Boesch  (baryton-basse),
Maîtrise  de  Radio  France,
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Choeur  de  Radio  France,
Orchestre  Philharmonique  de
Radio  France,  Mirga
GRAZINYTE-TYLA (direction)

Radio-France a été bien avisée de confier la
charge de Premier Chef invité de l’Orchestre
Philharmonique de Radio-France à la cheffe

d’orchestre lituanienne Mirga Grazinyté-Tyla pour
une durée de trois ans. Le concert de ce 12 juin –
dédié au célèbre War Requiem de Benjamin Britten –
en est la preuve éclatante, la direction musicale
de Mirga Grazinyté-Tyla ayant permis de faire de
cette soirée un exceptionnel et rare moment de

musique et de recueillement.
 

Il est vrai que l’œuvre interprétée ce soir constituait une
réelle  occasion  d’unir  les  forces  vocales  de  Radio-France
autour de son Orchestre Philharmonique. Le War Requiem a été
composé par Benjamin Britten (1913-1976) durant l’année 1961,
et il a été créé le 30 mai 1962 pour la consécration de la
nouvelle  cathédrale  de  Coventry  qui  avait  été  entièrement
détruite en décembre 1940 par les bombardements nazis. Mais
les sources d’inspiration, la conception de cette œuvre, vont
bien  au-delà  de  cette  consécration  –  et  même  d’une
commémoration  funèbre  de  la  guerre.

L’ouvrage, qui n’est pas liturgique, repose en effet sur deux
textes qui se conjuguent et s’éclairent l’un l’autre : ceux de
la messe latine et ceux empruntés à un jeune poète et soldat
Wilfred Owen, tué au combat une semaine avant l’Armistice de
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la Première Guerre mondiale, le 4 novembre 1918. “Quelles
cloches sonnent pour ceux qui meurent comme du bétail ? Seule
la colère monstrueuse des canons. Seul le crépitement saccadé
des fusils peut murmurer leurs prières hâtives” écrit-il –
extrait d‘une Antienne pour une jeunesse condamnée chanté par
le  ténor.  Profondément  et  personnellement  marqué  par  la
guerre, Britten a nourri son œuvre d’une réflexion sur la
guerre et la mort : “Je suis l’ennemi que tu viens de tuer,
mon ami. »…

Britten a fait appel à un orchestre à l’effectif pléthorique
(pas moins de huit contrebasses ce soir) qui accompagne la
soprano, l’orchestre et le grand chœur mixte qui interprètent
le texte de la Messe de Requiem. Le compositeur a aussi fait
appel à un orchestre de chambre qui accompagne un ténor et une
basse incarnant deux soldats, sur les poèmes d’Owen. Enfin, un
Chœur de garçons complète l’ensemble, accompagné par l’orgue.
Alternant  des  pianissimi  presque  inaudibles,  et  comme
psalmodiés, avec les fracas tels ceux du Tuba Mirum ou du Dies
Irae, Britten a composé une musique inquiète, dépourvue de
toute emphase, mais d’un seul élan spirituel, désespéré et
parfois tendre. 

 



 

La distribution a permis de faire de ce concert un moment
mémorable de musique. Les deux solistes, principalement le
ténor Julien Behr et le baryton-basse Florian Boesch, tous
deux réellement habités par ces textes, sont pour beaucoup
dans la réussite de cette soirée – auxquels doit être associée
la soprano Elena Stikhina. Le Chœur de Radio-France, dont on
n’oubliera pas de si tôt les sublimes passages piano, a aussi
largement contribué au succès de cette soirée. La Maîtrise de
Radio-France, perchée dans les balcons de la Philharmonie et
remarquablement préparée par Sofi Jeannin, a également apporté
un supplément d’âme.

Enfin,  jamais  le  «  Philar  »  –  comme  on  le  surnomme
familièrement – n’ a paru si engagé,  et si musicalement 
homogène. La direction musicale de Mirga Grazinyté-Tyla s’est
révélée exceptionnellement juste et maîtrisée. Elle a révélé
toute la puissance de cette œuvre, tout en préservant son
émouvante intériorité.

https://www.classiquenews.com/wp-content/uploads/2026/06/War-Requiem-a-Paris.jpg
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CRITIQUE, concert. PARIS, Philharmonie de Paris, 12 juin 2026.
BRITTEN : War Requiem. E. Stikhina (soprano), J. Behr (ténor),
F. Boesch (baryton-basse), Maîtrise de Radio France, Choeur de
Radio France, Orchestre Philharmonique de Radio France, Mirga

GRAZINYTE-TYLA (direction). Crédit photographique (c)
Christophe Abramowitz / Radio France

 

 

CRITIQUE,  festival.  PARIS,
7ème Festival « Résonances »
(Sainte-Chapelle), le 8 juin
2026. Vanessa WAGNER (piano),
Arthur  H  (lectures  de
poèmes).  Rimbaud,  Prévert,
Bonnefoy,  Glass,  Susman,
Dalibert…

Ce 8 juin, la Sainte-Chapelle de Paris – avec sa

https://www.classiquenews.com/critique-festival-paris-sainte-chapelle-le-8-juin-2026-vanessa-wagner-piano-arthur-h-lectures-de-poemes-rimbaud-prevert-bonnefoy-glass-susman-dalibert/
https://www.classiquenews.com/critique-festival-paris-sainte-chapelle-le-8-juin-2026-vanessa-wagner-piano-arthur-h-lectures-de-poemes-rimbaud-prevert-bonnefoy-glass-susman-dalibert/
https://www.classiquenews.com/critique-festival-paris-sainte-chapelle-le-8-juin-2026-vanessa-wagner-piano-arthur-h-lectures-de-poemes-rimbaud-prevert-bonnefoy-glass-susman-dalibert/
https://www.classiquenews.com/critique-festival-paris-sainte-chapelle-le-8-juin-2026-vanessa-wagner-piano-arthur-h-lectures-de-poemes-rimbaud-prevert-bonnefoy-glass-susman-dalibert/
https://www.classiquenews.com/critique-festival-paris-sainte-chapelle-le-8-juin-2026-vanessa-wagner-piano-arthur-h-lectures-de-poemes-rimbaud-prevert-bonnefoy-glass-susman-dalibert/
https://www.classiquenews.com/critique-festival-paris-sainte-chapelle-le-8-juin-2026-vanessa-wagner-piano-arthur-h-lectures-de-poemes-rimbaud-prevert-bonnefoy-glass-susman-dalibert/
https://www.classiquenews.com/critique-festival-paris-sainte-chapelle-le-8-juin-2026-vanessa-wagner-piano-arthur-h-lectures-de-poemes-rimbaud-prevert-bonnefoy-glass-susman-dalibert/
https://www.classiquenews.com/critique-festival-paris-sainte-chapelle-le-8-juin-2026-vanessa-wagner-piano-arthur-h-lectures-de-poemes-rimbaud-prevert-bonnefoy-glass-susman-dalibert/


verticalité de pierre et de lumière – offrait un
écrin toujours aussi exceptionnel à la 7ème

édition du Festival « Résonances » (du 5 au 29
juin cette année, et toujours placé sous la férule
d’EUROMUSIC, avec le concours artistique de Paul
Rouger), ce festival audacieux dédié à toutes les
formes de claviers… mais ouvert aussi à la Voix.

Et quelle voix que celle d’Arthur H, ce soir
accompagné par la fabuleuse pianiste Vanessa

Wagner, dans des musiques et poèmes des 19e et 20e
siècles !

 

Durant 55 minutes d’un temps suspendu, la pianiste Vanessa
Wagner  et  le  chanteur-conteur  Arthur  H  ont  proposé  une
traversée singulière, hors des sentiers battus, où la musique
et  les  mots  se  répondaient  en  symbiose.  Devant  un  public
conquis, les deux artistes ont fait de la scène un espace de
liberté, gommant les frontières entre le clavier et la parole.

Vanessa  Wagner  a  déployé  un  jeu  à  la  fois  limpide  et
profondément charnel, explorant les territoires du minimalisme
et de l’avant-garde américaine. Elle a fait voyager l’auditeur
dans  des  œuvres  où  le  son  devient  matière,  répétition,
souffle, avec notamment des pièces de Philip Glass, d’abord
avec Opening (une entrée en apesanteur), puis d’autres comme
Metamorphosis 2, et les Études 5, 6 et 9 – ces dernières
faisant vibrer chaque arpège comme une respiration cosmique.
Elle  a  poursuivi  avec  des  musiques  de  Suzanne
Ciani (Inverness) : nappes électroniques transfigurées par le
piano,  entre  Méditerranée  et  océan,  de  Bryce
Dessner (Ornement) : une dentelle rituelle où la répétition
devient variation – ou encore de William Susman et Harold Budd
: deux plages d’économie lumineuse, révélant une intensité
rare.  Mais  également  Melaine  Dalibert,  avec  une  œuvre
suspendue entre silence et résonance. À chaque motif, Vanessa



Wagner offrait une respiration, une densité, une lumière. La
pulsation  hypnotique  de  Glass  s’alliait  aux  explorations
vocales de Dessner dans une esthétique où chaque note semblait
dire l’essentiel.

À ses côtés, Arthur H n’a pas « illustré » la musique : il l’a
épousée. Il a investi les textes avec une présence singulière,
entre  narration,  poésie  et  incantation.  Sa  voix  grave  et
chaude  a  fait  surgir  des  images,  des  atmosphères,  des
fragments  de  sens  qui  prolongeaient  et  transformaient
l’écoute. Au fil du concert, les poèmes se sont succédé en
écho aux pièces pour piano, avec Jacques Prévert (dont la
gouaille  tendre  a  rencontré  l’épure  de  Glass),  Yves
Bonnefoy  et  Philippe  Jaccottet  (et  leurs  méditations
suspendues), Gherasim Luca et Joe Bousquet (et leurs vers
empreints de blessures et d’incantation), Gaston Miron (la
terre québécoise en résonance avec la répétition minimaliste),
mais aussi trois poèmes d’Arthur H lui-même – dont le dernier,
offert en bis, sur une musique de Tetsuya Yamamoto. Mais le
point d’orgue de la soirée fut certainement le dernier poème,
le fameux « Quoi ? L’Éternité… » d’Arthur Rimbaud – cette
strophe murmurée comme une confidence, reprise dans un souffle
partagé avec le piano de Vanessa Wagner en interprétant une
des Etudes de Glass : la mer mêlée au soleil, la voix et le
clavier fondus dans une seule vibration.

À la fin, l’ovation a salué ces deux artistes qui, chacun à
leur manière, ont fait de la Sainte-Chapelle non seulement un
monument  gothique,  mais  une  oreille  géante  tournée  vers
l’éternité  de  l’instant.  Un  grand  succès  public  pour  ce
concert hors normes, et une preuve éclatante que la 7e édition
de  «  Résonances  »  tiendra  toutes  ses  promesses.  Vivement
maintenant les prochains rendez-vous, comme celui avec Julie
Depardieu lisant Colette (avec Dana CIOCARLIE au piano et
Gaëtane PROUVOST au violon, le 13 juin), le 4 Mains réunissant
Vanessa WAGNER et Béatrice BERRUT (le 15 juin), l’étonnant duo
entre  Julien  BEAUTEMPS  à  l’accordéon  et  Thomas  BRIANT  au



violon (le 22 juin), tandis que le concert de clôture réunira
Jean-Luc HO (au clavecin) et les Solistes Français en trio
(Paul Rouger au violon, Vincent Dormieu à l’alto et David
Harlé  au  violoncelle)  pour  une  interprétation  INEDITE  des
célébrissimes Variations Goldberg de Bach. A vos agendas !…

 

______________________________________

CRITIQUE, festival. PARIS, Sainte-Chapelle, le 8 juin 2026.
Vanessa WAGNER (piano), Arthur H (lectures de poèmes).

Rimbaud, Prévert, Bonnefoy, Glass, Susman, Dalibert… Crédit
photographique (c) Emmanuel Andrieu

 

 

CRITIQUE,  concert.  ORLÉANS,
Théâtre,  le  7  juin  2026.
FAURÉ  :  Cantique  de  Jean
Racine, Après un rêve, Suite
Dolly  pour  orchestre,
Requiem…  Daphne  Corregan  /
Virgile  Frannais,  Chœur
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Symphonique  du  Conservatoire
d’Orléans (cheffe de chœur :
Emilie  Legroux),  ORCHESTRE
SYMPHONIQUE  D’ORLÉANS,
direction : Marius Stieghorst

L’Orchestre Symphonique d’Orléans offre
un superbe programme Fauré ce dimanche 7

juin dans une réalisation très
convaincante. La suite des pièces
abordées s’affirme dans une série
généreuse et diverses comprenant
plusieurs pièces significatives,

emblématiques de l’orchestrateur Fauré,
génie des mélodies suaves et raffinées,

réussissant autant dans le brio narratif
(Dolly) que la douceur enivrée,

spirituelle (Cantique de Jean Racine, le
Requiem). Les interprètes ajoutent un

opus rarement joué, et dans une version
plus méconnue encore, la Pavane (ultime

pièce) pour solistes, chœur et orchestre.
__________________________________________
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La Suite Dolly opus 56, originellement pour piano, manifeste
le  goût  de  Fauré  pour  la  légèreté  et  l’élégance.
L’orchestration de Rabaud en 1905 (qui succède à Fauré au
poste  de  Directeur  du  Conservatoire  en  1920),  respecte
l’inspiration  diaphane  et  millimétrée  de  Fauré.  Les  6
séquences enchaînées (Berceuse, Mi-a-ou, Le jardin de Dolly,
Kitty Valse, Tendresse, Le Pas espagnol) déploie un sentiment
d’insouciance heureuse proche de l’enfance (tout ici est dédié
à sa jeune dédicataire, Hélène dite « Dolly » selon le surnom
choisi par sa mère, Emma Bardac, seconde épouse de Debussy)…
Le chef Marius Stieghorst et les instrumentistes apportent
détail et flexibilité dans le jeu des timbres enchainés (dans
la Berceuse initiale, la mélodie circule tour à tour, à la
Flûte, au hautbois puis au cor – du reste ce dernier, tout au
long  du  programme,  particulièrement  sollicité,  est
magnifiquement réalisé par le premier cor de l’orchestre)…

Dans cette quête hédoniste du beau son, la harpe s’invite
aussi,  dans  un  équilibre  rayonnant,  entre  transparence  et
pudeur, évitant toute vacuité artificielle. Orchestre et chef,
très  investis,  comprennent  parfaitement  l’essence  fauréenne
entre puissance et délicatesse, surtout poésie de mélodies
d’une suavité subtile (finesse suggestive des trombones à la
fin  de  «  Tendresse  »  justement).  Jusqu’au  dernier  éclat
hispanisant d’une fête ou feria, elle aussi gorgée de soleil
et de rythmes électriques… de fait, dans le geste très juste
de l’Orchestre, c’est toute l’Espagne de Chabrier qui surgit
subitement,  –  hommage  délicat  là  encore  de  Fauré  à  son
confrère et ami.

On passe ainsi d’une pièce à l’autre, – haute spiritualité,
aussi  mystérieuse  qu’elle  est  épurée  du  Cantique  de  Jean
Racine ; enivrement à deux voix solistes d’ »Après un rêve »,
où les chanteurs Daphne Corregan et Virgile Frannais que l’on



retrouve  dans  le  Requiem,  dialoguent  d’un  côté  et  de  de
l’autre de la salle…

 

Le point d’orgue du programme reste le Requiem. Un choix qui
n’est pas anodin car depuis toujours, l’Orchestre orléanais
défend  avec  d’évidentes  qualités  expressives  le  répertoire
français, en particulier romantique – on se souvient d’un
excellent  enregistrement  du  Requiem  de  Saint-Saëns,  autre
sommet spirituel à redécouvrir absolument.
Ce dimanche 7 juin, saluons la très belle cohésion d’ensemble
qui sait cultiver jusqu’à la fin une transparence délectable
permettant d’éclairer combien l’écriture de Fauré, jusque dans
le  chant  orchestral,  est  essentiellement  chambriste.  Le
travail du chef sur les cordes flexibles, sur l’équilibre des
bois et des vents (remarquable d’individualisation intégrée à
l’ensemble) confère à la lecture du Requiem, un sens de le
mesure  et  une  tentation  de  l’épure  idéale,  …  comme
suffisamment de chair et d’inquiétude dans ses aspirations au
salut.
La vision est très homogène, détaillée et droite, idéalement
proche de la ferveur fauréenne qui reste sobre et humble y
compris dans le Dies Irae, ou le Libera me, ultime injonction
et prière avant la vision du Paradis. Chaque séquence finement
ouvragée accomplit comme le jalon intensément éprouvé d’un
cheminement collectif qui mène de l’ombre grave à la lumière
rédemptrice.

Les solistes requis sont particulièrement justes eux aussi en
particulier  la  soprano  Daphne  Corregan  dont  le  timbre
angélique  dans  le  Pie  Jesu  exprime  remarquablement
l’accompagnement  du défunt vers l’au-delà. Sa voix tendre est
bien  elle  de  l’ange  dont  nous  rêvons  tous,  psychopompe,
thuriféraire compatissant et fraternel.

Sous une baguette aussi engagée et claire, les instrumentistes
clarifient la vision générale à la fois ardente et épurée.



Tout l’Orchestre s’ingénie avec brio dans cette conception
allégée au fur et à mesure que s’intensifie la quête de l’âme
vers  son  élévation  finale.  A  contrario  des  convulsions,
passions et drames d’autres Requiem [de Mozart à Verdi], celui
de Fauré, vallée de tendresse, berce par sa douceur suspendue,
ses accents mesurés, sa gravité bienveillante, mais aussi sa
profondeur bouleversante. Tout cela se réalise à Orléans où
une  conjonction  heureuse,  fait  participer  le  Chœur  du
Conservatoire, partenaire désormais familier de l’Orchestre.

Recueillie, la réalisation de ce programme Fauré est aussi
originale  comme  en  témoignent  les  autres  pièces  de  Fauré
proposées avant et après le Requiem : version pour orchestre
et deux voix de « après un Rêve », puis en bis, la Pavane tout
aussi  souple  et  aérienne  pour  chœur,  deux  solistes  et
orchestre.  Concert  mémorable.

 



L’Orchestre Symphonique d’Orléans © classiquenews
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CRITIQUE, concert. ORLÉANS, Théâtre, le 7 juin 2026. FAURÉ :
Cantique de Jean Racine, Après un rêve, Suite Dolly pour
orchestre, Requiem… Soprano : Daphne Corregan / Baryton :

Virgile Frannais, Chœur Symphonique du Conservatoire d’Orléans
(cheffe de chœur : Emilie Legroux), ORCHESTRE SYMPHONIQUE

D’ORLÉANS, direction : Marius Stieghorst

 

 

 

LIRE  aussi  notre  présentation  du  concert  FAURÉ  par  l’OSO
Orchestre  Symphonique  d’Orléans  :
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https://www.classiquenews.com/orchestre-symphonique-dorleans-l
es-6-et-7-juin-gabriel-faure-requiem-dolly-marius-stieghorst/

A la fin du concert, l’Orchestre Symphonique d’Orléans a
communiquer quelques temps forts de sa prochaine saison

2026-2027 (dont la 9ème de Beethoven, année Beethoven oblige)…
Plus d’infos sur le site de l’OSO Orchestre Symphonique

d’Orléans :
https://www.orchestre-orleans.com/wp-content/uploads/2026/06/O

SO-Plaquette-saison-2026-2027.pdf

 

 

_____________________________________________________________

 

 

CRITIQUE,  festival.  CREMONA,
Concert d’ouverture du 43ème
Festival  MONTEVERDI  (Chiesa
di Sant’Agostino), le 7 juin
2026. MONTEVERDI : « Vespro
della Beata Vergine ». Choeur
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de Chambre de Namur, Cappella
Mediterranea, Leonardo Garcia
Alarcon (direction)

Hier soir 7 juin, dans la splendeur séculaire de
la Chiesa di Sant’Agostino, le 43ème Festival

Monteverdi a posé ses bagages – et a immédiatement
pris son envol vers les cieux. Et quel envol ! Une

soirée d’ouverture qui restera gravée dans les
mémoires comme l’une des plus vibrantes, des plus

spirituelles et des plus charnelles que cette
vénérable manifestation (quadragénaire) ait

connues !
 

Depuis maintenant 43 ans, Crémone – cité trois fois sacrée par
la grâce de Claudio Monteverdi, le génie d’Antonio Stradivari
et le lyrisme d’Amilchare Ponchielli – célèbre son enfant le
plus céleste : Claudio Monteverdi, « Il Divino Claudio », qui
a inventé l’opéra et porté la musique sacrée à son paroxysme
expressif. Ce festival est un pèlerinage annuel pour tous les
amoureux  de  la  basse  continue,  des  madrigaux  et  de  la
polyphonie éblouissante. Chaque édition propose une plongée
immersive  dans  l’œuvre  du  maître,  mêlant  interprétations
historiquement informées et audaces contemporaines. Mais cette
43e édition, annoncée comme un millésime d’exception, vient de
placer  la  barre  à  une  hauteur  vertigineuse  avec  cette
interprétation de légende de l’un des chefs-d’oeuvres absolus
du Maître de Crémone.

Sous la direction fiévreuse et quasi-transcendante de Leonardo
García-Alarcón,  le  chef  argentin  a  transformé  la
célèbre Vespro della Beata Vergine en un véritable torrent de
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joie  et  de  spiritualité  ardente.  À  la  tête  de  ses  deux
ensembles – la Cappella Mediterranea et le somptueux Chœur de
Chambre de Namur –, il a offert ce que le programme de salle
promettait : « une fraîcheur et une vitalité sans pareilles,
rendant à la partition une variété inouïe d’affects ». Et quel
spectacle a offert le maestro ! Les yeux constamment tournés
vers les voûtes de l’édifice religieux, et les bras souvent
jetés  vers  le  cieux,  Leonardo  García-Alarcón  semblait
dialoguer directement avec les anges qu’il faisait descendre
parmi nous. Battant la mesure avec une énergie presque dansée,
il a insufflé à l’œuvre un rythme irrésistible, entre prière
méditative  et  transe  sud-américaine.  Le  mariage  entre  la
tradition sacrée italienne et « l’énergie latine irrépressible
» a ainsi opéré un miracle d’équilibre.

 

 

Mais la soirée a atteint son zénith grâce à un plateau de
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solistes  exceptionnels,  tous  longs   compagnons  de  route
d’Alarcón, et visiblement habités par la même flamme. Les
sopranos Marianna Flores et Miriam Allan ont brillé dans leur
duo du « Pulchra es », qui fut un pur moment de velours et de
feu : deux voix d’or qui s’enlacent, se répondent, se défient
avec  une  pureté  de  cristal.  De  son  coté,  le  contre-ténor
italien Leandro Marziotte possède une voix angélique et une
couleur unique, qui mélangée dans le fameux « Duo Seraphim » à
celles  des  deux  ténors  de  la  soirée  –  Mathias
Vidal et Nicholas Scott – a été un moment en tout point
miraculeux. Les trois chanteurs étaient disséminés dans trois
points différents de l’église pour ce morceau céleste, l’effet
de spatialisation ayant alors littéralement dissous les murs
de pierre, et l’on ne savait plus d’où venait la grâce. Le
public, suspendu, retenait son souffle devant ce jeu de chœurs
purement célestes ! Quant aux basses Andreas Wolff et Salvo
Vitale, autre colonne vertébrale de l’ouvrage montéverdien,
ils  ont  fait  preuve  d’une  puissance  et  d’une  justesse
d’intention  rares.

Après le Magnificat final, alors que l’on croyait le concert
achevé, le public – venu en masse pour cette soirée inaugurale
– a obtenu un bis aussi ardemment désiré qu’inespéré. García-
Alarcón, très ému, s’est adressé au public dans un italien
parfait pour dire « le bonheur infini de jouer cette musique
dans la ville natale de Monteverdi ». Puis, avec un sourire
complice,  il  a  repris,  en  bis,  le  fulgurant  «  Gloria  al
Padre » conclusif du Magnificat. Un dernier jet de lumière,
une dernière élévation vers les cieux – et les fresques des
interminables voûtes de Sant’Agostino !…

Comment  la  qualifier  autrement  ?  Cette  soirée  fut  un
ENCHANTEMENT  !  La  43e  édition  du  Festival  Monteverdi  ne
pouvait pas rêver plus belle rampe de lancement et Leonardo
García-Alarcón et ses merveilleux musiciens ont prouvé qu’en
2026, Monteverdi est plus vivant que jamais, plus fougueux,
plus brûlant d’amour divin et humain.



Vive Monteverdi – et Vive Crémone !

 

_____________________________________

CRITIQUE, festival. CREMONA, Concert d’ouverture du 43ème
Festival MONTEVERDI (Chiesa di Sant’Agostino), le 7 juin 2026.
MONTEVERDI : « Vespro della Beata Vergine ». Choeur de Chambre

de Namur, Cappella Mediterranea, Leonardo GARCIA-ALARCON
(direction). Crédit photographique (c) Emmanuel Andrieu
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