
CRITIQUE,  festival.  78ème
Festival d’Art lyrique d’AIX-
EN-PROVENCE,  Théâtre  de
l’Archevêché,  le  2  juillet
2026.  MOZART  :  La  Flûte
enchantée. M. Peter, Y. Fang,
S. Devieilhe, S.M. Plum, B.
Sherratt… Clément Cogitore /
Leonardo Garcia Alarcon

L’ouverture du Festival d’Art Lyrique d’Aix-en-
Provence est un rendez-vous sacré. On y vient avec
l’espérance de voir fleurir l’esprit des Lumières

sous le ciel provençal, porté par la grâce
mozartienne. Hélas, pour cette 78ème édition, le

sortilège n’a pas opéré avec cette nouvelle
production de La Flûte enchantée de W. A. Mozart,

portée par le duo Clément Cogitore / Leonardo
Garcia Alarcon. Et si la soirée ne sombre pas dans
le fiasco total, elle laisse néanmoins un goût de

poudre aux yeux, et d’une occasion manquée.
 

On savait Clément Cogitore capable de transfigurer un chef-
d’œuvre  –  ses  Indes  galantes  au  Palais  Garnier  avaient
électrisé  l’Opéra  de  Paris  par  leur  intelligence
chorégraphique et leur audace colorée. On l’attendait donc
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avec curiosité sur ce terrain mozartien, espérant qu’il y
déploierait la même verve. Hélas, son parti pris semble avoir
été  de  compliquer  l’évidence.  Là  où  la  Flûte  appelle  la
clarté, il répond par l’enchevêtrement ; là où elle réclame le
mouvement,  il  propose  l’accumulation.  Sa  mise  en  scène,
touffue, bavarde, souvent illisible, empile les idées sans les
articuler.  On  cherche  en  vain  un  fil  conducteur,  une
cohérence, un élan : à la place, un fatras d’effets qui se
neutralisent, une esthétique fourre-tout qui finit par lasser
plus qu’intriguer. On songe presque à un gâchis, tant l’écrin
du Théâtre de l’Archevêché méritait mieux qu’une lecture aussi
empesée et opaque.

Dans la fosse, l’attente était tout aussi grande. Leonardo
Garcia Alarcon n’est pas un chef ordinaire, et nous avions
salué avec l’éclat qu’elles méritaient les Vêpres de la Vierge
de Monteverdi, données un mois plus tôt par le chef suisso-
argentin  en  ouverture  du  Festival  Monteverdi  de  Crémone,
vécues par nous comme un orage sacré, tout en fougue et en
contraste. A Aix ce soir, rien de tel. A la tête de sa Capella
Mediteranea, sa direction musicale, trop lisse, trop policée,
appesantit un peu plus un spectacle déjà plombé par la mise en
scène. Les couleurs mozartiennes, si vibrantes de vie et de
mort, d’ombre et de lumière, s’étalent sans relief, sans pic,
sans ce feu intérieur qui fait pourtant le prix de cette
partition. L’orchestre sonne juste, certes, mais sans grande
âme, et l’ensemble manque cruellement de ce souffle dramatique
qui transforme une belle exécution en révélation. Par bonheur,
ce manque de souffle ne concerne pas le Chœur de Chambre de
Namur, dont le chef est également le directeur. La formation
belge déploie une homogénéité vocale et une cohésion rythmique
dont on ne peut que saluer la qualité. Jusque dans les danses
qu’il exécute – et qui, chose rare, ne sombrent pas dans
l’approximation chorégraphique – le chœur conserve une rigueur
et  une  énergie  communicatives  qui  mettent  en  lumière  le
travail de fond, exigeant et minutieux, qui a été mené en
coulisses.  Ses  interventions,  qu’il  s’agisse  des  chœurs
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d’initiés ou des moments plus festifs, apportent une densité
sonore et dont l’orchestre, en comparaison, semble parfois
bien pâle.

 

 

Côté plateau, la déception se nuance toutefois de quelques
échappées belles, mais certains éléments de la distribution
vocale peinent à convaincre. L’un des plus grands espoirs de
la soirée reposait évidemment sur l’incarnation de la Reine de
la Nuit par Sabine Devieilhe. Icône du répertoire baroque, on
l’imaginait transpercer l’air chaud de la Provence de ses
aigus  stellaires.  Hélas,  si  la  prouesse  vocale  demeure
techniquement  intacte,  l’interprétation  peine  à  convaincre
pleinement. Le fameux « Der Hölle Rache » est ici exécuté avec
une précision d’orfèvre, mais l’on reste sur sa faim : la
folie  vengeresse  du  personnage  semble  contenue,  comme
prisonnière des artifices scéniques. Là où l’on attendait une
reine incandescente, presque dangereuse, on perçoit davantage
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une  exécutante  zélée  qu’une  tragédienne  habitée.  Cette
impression d’un rôle plaqué sur la partition est d’autant plus
frustrante que l’on sait la soprano capable de bien plus de
feu dans d’autres répertoires. Le charme opère ponctuellement,
mais la magie noire, elle, reste aux abonnés absents, victime
d’une  direction  d’acteurs  qui  semble  avoir  étouffé  la
dimension  tellurique  du  personnage.

Le Tamino du ténor suisse Mauro Peter laisse également une
impression plutôt tiède. Certes, il possède incontestablement
une émission soignée, un legato élégant qui flatte l’oreille
dans les passages plus méditatifs du rôle, notamment l’air «
Dies Bildnis ist bezaubernd schön », où il déploie un chant
d’une courtoisie presque aristocratique. Mais cette politesse
vocale, justement, finit par desservir le personnage : là où
l’on  attend  l’ardeur  juvénile,  l’élan  chevaleresque,  la
métamorphose intérieure du prince en quête de vérité, on se
heurte  à  une  interprétation  trop  lisse,  trop  propre,  qui
manque singulièrement de panache et de densité dramatique. La
mise en scène touffue de Clément Cogitore ne l’aide évidemment
pas : le résultat est un Tamino en pilotage automatique, dont
la voix, certes homogène, peine à s’imposer dans les moments
de plus grande intensité, comme le duo final avec Pamina, où
l’on  attendait  davantage  de  flamme  partagée.  Faute  de
caractère affirmé, son interprétation reste en surface : on
admire la tenue, on salue la correction, mais on ne vibre
guère.

Heureusement, quelques phares éclairent cette nuit tiède, à
commencer  par  Sean  Michael  Plum,  en  Papageno  lumineux  et
bondissant. Dès son entrée, l’oiseleur américain insuffle une
énergie vitale qui contraste radicalement avec la pesanteur
ambiante.  Son  chant,  d’une  rondeur  et  d’une  projection
naturelles, sert à merveille ce personnage truculent : chaque
phrase  est  habitée,  chaque  geste  est  juste,  chaque  note
respire la joie de vivre. Mais ce n’est pas qu’un bouffon de
talent  :  Plum  sait  aussi  faire  passer  l’humanité  du



personnage, sa naïveté touchante, sa peur panique devant les
épreuves, son désir viscéral de trouver l’amour. Son duo avec
Papagena, notamment, est un petit chef-d’œuvre de complicité
et de légèreté.

Ying Fang, ensuite, en Pamina frémissante. Quelle révélation
que cette jeune soprano chinoise ! Sa voix, d’une limpidité
cristalline, possède un vibrato à peine esquissé qui la rend
infiniment touchante. Don son dernier air, « Ach, ich fühl’s
», elle captive le public par une intensité rare : chaque
soupir, chaque silence, chaque inflexion traduit le désespoir
et  l’abandon  de  la  jeune  princesse  avec  une  pudeur
bouleversante. Son timbre, à la fois fragile et puissant,
semble  flotter  au-dessus  de  l’orchestre  comme  une  plainte
venue d’ailleurs. Mais Ying Fang n’est pas qu’une voix : sa
présence scénique, tout en retenue et en émotion contenue,
fait de Pamina un personnage d’une vérité désarmante, dont le
malheur et la résilience touchent au cœur. Elle est, sans
conteste, la révélation vocale de cette production aux côtés
de  Sean  Michael  Plum,  et  l’on  sort  de  la  salle  en  se
promettant de suivre de près son irrésistible ascension.

Brindley Sherrat, enfin, en Sarastro empreint de noblesse et
d’autorité.  Le  baryton-basse  britannique  incarne  le  grand
prêtre avec une solennité qui n’a rien d’empesé. Sa voix,
d’une ampleur et d’une profondeur rares, descend dans les
graves  avec  une  aisance  confondante,  déployant  un  timbre
chaleureux  et  paternel  qui  impose  le  respect  sans  jamais
écraser. Ses airs, notamment « O Isis und Osiris », sont des
moments de pure plénitude sonore : on est saisi par la majesté
du chant, par cette autorité bienveillante qui semble émaner
de chaque note. 

 



 

Les Comprimari offrent également quelques belles surprises. On
retiendra notamment la Papagena d’Emma Fekete, dont le timbre
frais  et  charmant  répond  avec  une  malice  bienvenue  aux
facéties  de  son  turbulent  Papageno.  Leur  duo  final,  seul
moment  de  véritable  légèreté  de  toute  la  représentation,
apporte  une  bouffée  d’air  réjouissante  dans  ce  fatras
scénique. Côté cortège des Trois Dames, la mayonnaise prend en
demi-teinte.  Si  la  jeune  Alix  Le  Saux  et  Ashley  Dixon
déploient des moyens honorables, elles peinent à exister face
à la présence vocale plus imposante d’Adriana Bignagni Lesca,
dont le timbre capiteux et le métal généreux éclipsent quelque
peu ses deux partenaires, et  l’équilibre de l’ensemble en
souffre  forcément.  En  revanche,  le  Monostatos  de  Rodolphe
Briand constitue l’une des bonnes surprises de la soirée. Le
ténor français incarne le vilain Maure avec une insolence
jouissive,  un  mordant  vocal  et  une  présence  scénique  qui
tranchent nettement sur la mollesse ambiante. Le rôle lui va
comme un gant, et l’on se prend à espérer qu’il ait davantage
d’occasions de briller dans des emplois similaires.
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Plus inattendu, l’Orateur d’Edwin Crossley-Mercer ne laisse
personne indifférent, bien au contraire. Là où ce personnage
sacrifie souvent à la solennité hiératique, le baryton lui
insuffle  une  humanité  profonde,  une  bienveillance  presque
paternelle qui touche et contraste avec l’abstraction du reste
de la mise en scène. Sa prestation, sobre et habitée, rappelle
à elle seule ce que peut avoir de réellement émouvant cet
opéra lorsqu’on cesse de l’encombrer d’intentions superflues.
Enfin, les comparses que sont Damien Pass et Jonghyun Park
complètent avec une solidité exemplaire le plateau vocal des
adultes,  tandis  que  les  Trois  enfants  solistes,  issus  du
Knabenchor der Chorakademie de Dortmund, font preuve d’une
tenue  d’ensemble  exemplaire.  Leurs  voix  claires  et  pures,
d’une  justesse  imperturbable,  traversent  la  complexité
scénique avec une simplicité désarmante. Là où les adultes
s’embourbent dans les strates d’une mise en scène trop sage,
ces jeunes interprètes rappellent, par leur fraîcheur et leur
discipline, l’essence première de l’œuvre : un conte musical
qui parle à l’enfance du monde. Leur apparition, brève mais
lumineuse, est sans doute l’un des rares instants de grâce
véritable du spectacle.

Au  terme  de  la  soirée,  on  se  surprend  à  applaudir  par
politesse  plus  que  par  conviction,  et  il  ne  laissera  pas
grande trace de ce spectacle dans la mémoire du festival,
sinon  celle  d’une  promesse  non  tenue.  Le  public  aixois,
habitué  aux  fulgurances,  repart  avec  cette  sensation
désagréable d’avoir assisté à un spectacle qui, à force de
vouloir tout dire, n’a finalement rien raconté…

 

 

__________________________________________

CRITIQUE, festival. 78ème Festival d’Art lyrique d’AIX-EN-
PROVENCE, Théâtre de l’Archevêché, le 2 juillet 2026. MOZART :



La Flûte enchantée. M. Peter, Y. Fang S. Devieilhe, B.
Sherratt… Clément Cogitore / Leonardo Garcia Alarcon. Crédit

photographique © Jean-Louis Fernandez

 

 

CRITIQUE,  festival.  46ème
festival  «  Montpellier
Danse  ».  MONTPELLIER,  Opéra
Berlioz, le 1er juillet 2026.
« Après moi, le déluge » par
(La)Horde-Ballet  National  de
Marseille (Création Mondiale)

La 46e édition du Festival Montpellier Danse s’est
poursuivie, les 30 juin et 1er juillet, dans une

atmosphère de fin du monde et de renaissance, avec
la création mondiale d’Après moi, le Déluge, la

nouvelle pièce-événement du collectif (LA)HORDE-
Ballet national de Marseille. Présenté dans le

vaste vaisseau de l’Opéra Berlioz, le spectacle
confirme l’ascension fulgurante du trio phocéen et
sa capacité à transformer la scène en un espace de
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résistance et de communion, bien au-delà des
habituelles joutes esthétiques.

 

Marine Brutti, Jonathan Debrouwer et Arthur Harel, les trois
têtes pensantes du collectif à la tête du Ballet national de
Marseille depuis 2019, n’ont jamais été aussi proches de leur
sujet. Après avoir exploré la frénésie collective et post-
apocalyptique de Room with a view – que nous avions salué au
festival Le Temps d’aimer la danse (Biarritz) pour sa « transe
collective » survitaminée – et la surabondance numérique d’Age
of content – que nous avions applaudi à la Biennale de Danse
de Lyon en 2023 -, ils plongent ici au cœur de l’effondrement.
Il ne s’agit plus de subir le monde numérique ou la crise,
mais de descendre dans la faille qu’ils ouvrent au centre du
plateau.

L’imposante scénographie de Julien Peissel installe d’emblée
un univers crépusculaire, une communauté éreintée évoluant sur
un sol prêt à se dérober. Les treize interprètes, issus de
cette  troupe  internationale  que  le  trio  a  patiemment
constituée, incarnent un groupe en proie à la catastrophe
imminente. Leur danse, toujours aussi physique et dynamique,
emprunte autant aux danses tribales qu’aux chorégraphies de
rue qui ont fait leur renom, tout en y injectant une dimension
rituelle  et  mystique.  Les  mouvements,  parfois  saccadés,
parfois  fluides,  évoquent  autant  la  résistance  que
l’épuisement  d’un  monde  en  fin  de  course.
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Là  où  beaucoup  de  nos  confrères  et  consoeurs  ont  vu  un
spectacle de « défaitisme » ou de « décadence« , Après moi, le
Déluge opère – selon nous – une véritable métamorphose. La
fracture scénique libère des créatures monstrueuses et des
énergies insoupçonnées, transformant le plateau en un gouffre
d’où jaillit une beauté sauvage. Le collectif, en parfaite
symbiose  avec  ses  danseurs,  fait  le  pari  audacieux  de  la
renaissance par la déconstruction. Les saynètes successives
sont autant de rituels chorégraphiques qui questionnent les
relations de domination, mais célèbrent surtout la puissance
d’un corps de ballet soudé comme un seul homme face au chaos.

Sous la houlette de (LA)HORDE, le Ballet national de Marseille
trouve ici son tour de force. Après « Room with a view » et
«  Age  of  content  »,  ce  nouveau  chapitre  est  celui  de
l’incandescence.  La  révolte  cède  la  place  à  une  forme  de
nécessité  organique.  Le  public  de  Montpellier,  conquis,  a
salué une prestation qui ne cherche pas à plaire, mais à
bousculer, à affronter le réel pour le transcender, faisant
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écho à cette idée défendue par le collectif selon laquelle
« la danse est une force de résistance« . Avec « Après moi, le
Déluge », (LA)HORDE signe un manifeste chorégraphique puissant
et viscéral, confirmant leur statut d’innovateurs majeurs de
la scène contemporaine.

 

 

________________________________________

CRITIQUE, festival. 46ème festival « Montpellier Danse ».
MONTPELLIER, Opéra Berlioz, le 1er juillet 2026. « Après moi,
le déluge » : (La)Horde-Ballet National de Marseille (Création

Mondiale). Crédit photographique © G.Astier Perret

 

 

CRITIQUE,  festival.  46ème
festival  «  Montpellier
Danse ». CASTELNAU-LE-LEZ, Le
Kiasma,  le  28  juin  2026.
« The Tempest » par Lisbeth
GRUWEZ

La 46e édition du festival « Montpellier Danse »,
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qui se déroule du 20 juin au 4 juillet 2026,
s’annonce comme chaque été un rendez-vous majeur

de la danse contemporaine européenne. Sous la
nouvelle direction collégiale de Jann Gallois,
Dominique Hervieu, Pierre Martinez et Hofesh
Shechter, l’événement confirme sa place de

carrefour de création unique en Europe, mêlant
avec audace les compagnies internationales les
plus prestigieuses et les jeunes chorégraphes

émergents.
 

Cette année, le festival fait la part belle aux créations et
aux premières françaises, avec un tiers de la programmation
consacré aux artistes régionaux. Parmi les temps forts de
cette édition particulièrement riche, on note la présence du
Ballet national de Marseille/(LA)HORDE, du Collectif XY et de
sa  nouvelle  fresque  poétique,  ou  encore  la  venue  de  la
chorégraphe grecque Katerina Andreou. C’est dans ce contexte
vibrionnant  que  s’inscrit  le  solo  de  la  chorégraphe  et
danseuse belge Lisbeth Gruwez, intitulé « The Tempest« .

Au  Kiasma  de  Castelnau-le-Lez,  sur  le  plateau  nu,  un
dispositif scénographique minimaliste – un plan incliné blanc
posé en fond de scène comme un fragment d’hiver – accueille
l’apparition de Lisbeth Gruwez. D’abord immobile, perchée sur
ce  promontoire,  elle  semble  émerger  d’une  profonde
concentration, le corps compact, disponible, comme un guerrier
qui se prépare au combat. Car c’est bien de combat dont il
s’agit. Pour ce solo, la chorégraphe flamande a entrepris un
véritable voyage intérieur et physique, nourri par plusieurs
mois  d’immersion  dans  les  arts  martiaux  en  Thaïlande.  Si
l’influence du Tai-chi et des katas est perceptible dans sa
gestuelle précise, hyper-articulaire, elle ne constitue jamais
une fin en soi. Cette maîtrise technique est mise au service
d’une exploration : celle de la colère comme énergie brute,



force  à  la  fois  destructrice  et  potentiellement
transformatrice.  La  danse  de  Gruwez  progresse  par  vagues
successives : une oscillation constante entre des impulsions
fulgurantes et des moments de calme presque méditatif. Le
corps trace dans l’espace des trajectoires coupantes, les bras
lacèrent l’air, les pieds martèlent le sol. Mais toujours, une
économie de mouvement, une précision redoutable qui transforme
la violence potentielle en une forme de calligraphie aérienne.
La colère n’est jamais un éclat ; elle circule, se dépose dans
les articulations, se mue en puissance maîtrisée.

 

 

Le compositeur flamand Maarten Van Cauwenberghe, complice de
longue  date  de  la  chorégraphe,  signe  une  partition
électronique qui agit comme une pression atmosphérique. Des
basses  telluriques,  des  éclats  métalliques,  des  cloches
lointaines tissent un climat qui ne soutient pas la danse mais
la contraint, la pousse à trouver sa voie dans un espace
sonore  dense.  L’atmosphère,  d’abord  hypnotique,  devient
progressivement oppressante, préparant l’irruption du chaos.
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Cette montée en intensité est magnifiée par le travail de Jan
Maertens sur les lumières, qui prennent la danse en tenaille,
accélèrent  autour  d’elle  en  un  tourbillon  stroboscopique.
C’est  alors  que  la  fumée  envahit  le  plateau,  et  que  la
danseuse semble flotter, comme en lévitation, défiant les lois
de la gravité  La scénographie se fait plus symbolique encore
lorsque Gruwez déroule un long ruban rouge caché en son sein
ou répand de la craie blanche sur le sol, traçant des lignes
de vie dans cet univers instable.

Car le cœur du spectacle réside peut-être là : dans cette
capacité à se tenir au centre de la tourmente. Alors que la
musique et les lumières s’emballent autour d’elle, que la
tempête fait rage, Gruwez ralentit. Elle devient un point
fixe, une présence qui refuse la panique, une respiration qui
tient tête à la vitesse. On songe à l’œil du cyclone, ce lieu
paradoxal où tout est calme alors que tout hurle aux abords.

Avec « The Tempest« , Lisbeth Gruwez nous invite à habiter la
colère plutôt qu’à la subir, à absorber la tempête pour en
révéler  le  calme  latent.  Ce  solo,  à  la  fois  combat  et
méditation, puissance et discipline, démontre une fois encore
que la chorégraphe belge, à la cinquantaine, demeure l’une des
interprètes  les  plus  exceptionnelles  de  la  scène
contemporaine,  capable  de  faire  naître  tout  un  univers  à
partir d’un simple geste.

 

 

_________________________________

CRITIQUE, festival. 46ème festival « Montpellier Danse ».
CASTELNAU-LE-LEZ, Le Kiasma, le 28 juin 2026. « The Tempest »
par Lisbeth GRUWEZ. crédit photographique (c) Danny Willems

 

 



CRITIQUE, festival. CHOREGIES
d’ORANGE, Théâtre Antique, le
27  juin  2026.  Récital  de
Nadine SIERRA (accompagnée au
piano par Bryan Wagorn)

De retour sur la scène qui l’avait consacrée en
2017 dans Rigoletto, la jeune soprano américaine

Nadine Sierra, formée sous l’égide de la
légendaire Marilyn Horne et aujourd’hui sollicitée

sur les plus grandes scènes internationales,
devait initialement incarner le rôle-titre de

Traviata, ce samedi 4 juillet, lors de cette même
édition 2026 des Chorégies d’Orange. Les

péripéties institutionnelles des Chorégies, ayant
entraîné le remplacement de la mise en scène par
une version de concert (qui a provoqué elle-même
la démission du directeur artistique, Jean-Louis
Grinda), ont finalement conduit la soprano à se

retirer du projet, laissant la place à sa consoeur
Jessica Pratt pour incarner Violetta. Mais la

venue de la star n’a pas été annulée pour autant,
et s’est magnifiquement transformée en un récital

intimiste, accompagné par l’excellent pianiste
Bryan Wagorn, véritable partenaire artistique avec
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lequel elle partage une évidente et intense
complicité.

 

Dès son entrée en scène, dans une robe de mousseline blanche
lui  donnant  des  airs  de  Belle  du  Sud,  Nadine  Sierra  a
littéralement pris possession des lieux. Ce fut le début d’une
soirée où virtuosité et générosité se sont donné rendez-vous.
Le  premier  air  d’ouverture  fut  fulgurante  avec  l’air  de
Juliette dans l’opéra éponyme de Gounod, « Je veux vivre ». La
soprano  a  magnifiquement  rendu  l’ivresse  juvénile  du
personnage, offrant des aigus étincelants et une articulation
du texte français d’une netteté remarquable. Un détail piquant
a  ajouté  à  la  grâce  du  moment  :  les  cris  perçants  des
martinets, volant en piqué sur le plateau, ont accompagné la
prestation. Loin de se laisser distraire, la chanteuse s’est
amusée de cette situation, désignant ces hôtes ailés comme des
rivaux vocaux, dans un éclat de rire qui a ravi le public.
Dans « Chi il bel sogno di Doretta » tiré de La Rondine de
Puccini, la voix de Sierra a déployé toute sa morbidezza,
offrant  des  aigus  successifs  d’une  qualité  de  projection
impressionnant.

Le programme se poursuivit avec un air français magnifiquement
ciselé, le sublime air « Depuis le jour » extrait de Louise de
Gustave Charpentier où la poésie du verbe et l’intelligence
dramatique de l’interprète ont transcendé l’air : les mots «
Je suis heureuse ! » ou « Et je tremble délicieusement… »
résonnaient  avec  une  vérité  bouleversante.  L’Intermezzo  de
Manon  Lescaut  au  piano  a  offert  un  moment  de  grâce
instrumentale, avant que l’air du poison de Roméo et Juliette,
« Dieu ! Quel frisson court dans mes veines ! », n’offre un
moment  d’intensité  dramatique  rare.  Dans  ce  monologue  où
l’héroïne de Gounod, saisie d’effroi et de vertige, contemple
la  fiole  fatale,  Nadine  Sierra  a  déployé  une  palette
expressive confondante. D’abord murmurée, presque effrayée, la
voix s’est progressivement enflammée, les aigus se parant d’un



éclat fiévreux tandis que le piano de Bryan Wagorn tissait
autour  d’elle  une  toile  sonore  oppressante.  La  soprano  a
magnifiquement  rendu  ce  mélange  unique  de  terreur  et
d’exaltation mystique, chaque note portée par un souffle d’une
maîtrise absolue. Le crescendo vers l’élan final « Amour,
ranime mon courage ! » fut un véritable coup de théâtre vocal,
la  voix  se  faisant  tour  à  tour  suppliante,  résolue,  puis
presque  extatique,  avant  de  s’éteindre  dans  un  pianissimo
déchirant  qui  a  suspendu  le  souffle  des  2500  spectateurs
présents. Un instant de pur frisson, où l’art de la cantatrice
a  atteint  des  sommets  de  vérité  dramatique  et  de  beauté
sonore.

 

 

Après l’entracte, la soprano, vêtue d’une robe lamée, a abordé
le répertoire du Bel Canto romantique, celui qui l’a propulsée
au sommet de la hiérarchie lyrique. L’air de Norina du Don
Pasquale de Donizetti « Quel guardo il cavaliere… So anch’io
la virtù magica » fut un pur délice : le regard mutin, la
complicité avec le piano, le corps épousant la musique, tout
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était expression. Le Nocturne op.27 n°2 de Chopin, interprété
avec émotion et maestria par Wagorn, fit la transition vers
une seconde partie où le chant se fit prière, avec « Care
compagne » tiré de La Sonnambula – et surtout « Regnava nel
silenzio » extrait de Lucia di Lammermoor, où la poésie du
phrasé  et  l’évocation  de  la  folie  naissante  ont  donné  le
frisson.  Mais  le  moment  de  grâce  suprême,  celui  qui  a
littéralement  fait  basculer  la  soirée  dans  une  dimension
d’émotion  pure,  survint  lorsque  la  soprano,  après  s’être
excusée en quelques mots touchants de ne pas chanter le «
Casta diva » (dans Norma de Bellini) initialement prévu, se
tourna vers son pianiste et entama l’air du premier acte de La
Traviata, « Ah, fors’è lui che l’anima ». Dès les premières
notes, le public retint son souffle. On savait Nadine Sierra
virtuose,  on  la  savait  lumineuse,  mais  on  ne  l’attendait
pas si bouleversante dans ce rôle qu’elle n’aura finalement
pas l’occasion d’incarner sur cette scène. Ce fut une lecture
d’une  intimité  confondante.  Loin  de  toute  démonstration
gratuite, la soprano s’est glissée dans la peau de Violetta
avec une pudeur et une sincérité désarmantes. Le récitatif « E
strano ! » fut murmuré comme une confidence, chaque syllabe
pesée,  chaque  silence  habité.  Lorsque  vint  l’aveu  «  A
quell’amor, quell’amor ch’è palpito », la voix se fit voilée,
presque fragile, comme si la courtisane découvrait pour la
première fois la possibilité d’un sentiment pur. Le pianissimo
sur « morir » fut d’une beauté à fendre l’âme, un souffle
suspendu au-dessus du Théâtre antique muet de contemplation.
Et puis vint la cabalette, « Sempre libera ». Ce fut le retour
de  la  flamme,  de  la  virtuosité  éclatante,  mais  avec  une
différence  essentielle  :  Sierra  n’a  jamais  fait  de  cette
liberté une simple fête de la technique. Elle y a mis une
urgence, une fièvre presque douloureuse, comme si Violetta se
forçait à croire à cette insouciance pour mieux fuir l’émotion
qui la terrifie. Les aigus fusèrent, éclatants, précis, portés
par un souffle inépuisable, tandis que ses yeux, brillants
d’une lueur presque fébrile, parcouraient les gradins comme
pour y chercher une échappatoire. Le contre-ut final, tenu



avec une autorité souveraine, fut salué par une ovation qui
n’en finissait plus. Ce n’était plus une cantatrice que l’on
applaudissait, c’était une tragédienne qui venait de livrer
une leçon d’art lyrique !…

Devant le triomphe debout des 2500 spectateurs, Nadine Sierra,
dans un geste de générosité totale, a offert quatre bis. Après
avoir enlevé ses hauts talons inconfortables, en les balançant
littéralement derrière son dos tant elle n’en pouvait plus
d’en souffrir (rire général !), elle s’est installée à côté de
son pianiste  pour délivrer le célèbre canzona napolitaone « O
sole mio », interprété comme véritable feu d’artifice, suivi
d’un « Summertime » sensuel à souhait, et d’un « Mio Babbino
Caro » de Puccini aussi tendre que poignant. Le clou de cette
ultime partie non officielle fut « I could have danced all
night » extrait de My Fair Lady de Loewe, interprété avec un
swing dévastateur qui a transformé la diva en entertainer de
Broadway !

Une telle générosité, un tel sans-faute vocal et artistique
font de Nadine Sierra une véritable Diva dans le plus beau
sens du terme. Sa voix solaire, sa technique infaillible et sa
joie  communicative  ont  fait  de  cette  soirée  un  moment
d’anthologie,  qui  restera  dans  les  annales  des  Chorégies
d’Orange.

 



__________________________________

CRITIQUE, festival. CHOREGIES D’ORANGE, Théâtre Antique, le 27
juin 2026. Récital de Nadine SIERRA (accompagnée au piano par

Bryan Wagorn). Crédit photographique (c) Philippe Gromelle

 

 

CRITIQUE,  festival.  EVIAN  :
Inauguration de « LA SOURCE
VIVE » + Concert d’ouverture
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des  RENCONTRES  MUSICALES
D’EVIAN,  le  24  juin  2026.
BRAHMS : Sonate pour violon
et piano n°3 et Quatuor pour
piano  et  cordes  n°3.  Maria
Dueñas et Denis Kozhukhin ;
Renaud  Capuçon,  Timothy
Ridout, Yo-Yo Ma et Emanuel
Ax

Deux années de métamorphose ont suffi pour que
naisse, au bord du Lac Léman à EVIAN, un écrin

dédié à l’essence même de la musique. Attachée à
la vénérable Grange au Lac, cette nouvelle salle

de concert (mais pas que… les autres formes
d' »Arts » y auront toute leur place…), nommée

« La Source Vive », a vu ainsi le jour le 24 juin,
coïncidant avec l’ouverture des Rencontres
Musicales d’Évian (qui fêtent leur 50ème

anniversaire en 2026 !). Cette nouvelle salle
constitue le prolongement naturel d’une datcha
imaginaire, conçue il y a trois décennies pour
Mstislav Rostropovitch, et s’impose désormais

comme son complice intime.
 

En s’approchant du site, le regard est d’abord attiré par une
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volumétrie  inattendue,  une  forme  organique  et  cuivrée  qui
émerge  du  feuillage,  comme  un  fruit  mûr  aux  reflets
changeants.  Cette  architecture  singulière,  pensée  par  deux
visionnaires aux talents complémentaires – Patrick Bouchain
(l’architecte de La Grange au Lac) et Philippe Chiambaretta –
dialogue avec la robustesse de la Grange en bois, créant un
ensemble harmonieux baptisé « Les Mélèzes ». La continuité
entre les deux édifices est assurée par un foyer de verre et
de lumière, clin d’œil moderne aux constructions iconiques du
siècle dernier. Ce projet, porté et financé par une mécène
passionnée  –  l’incontournable  autant  qu’indispensable  Mme
Aline Foriel-Destezet -, se veut une maison ouverte à toutes
les générations, un lieu de vie et de partage. L’ambition
acoustique  y  a  guidé  chaque  choix,  chaque  matière,  afin
d’offrir un « son à la fois chaleureux et soyeux« , selon le
vœu du directeur artistique, Renaud Capuçon. L’intimité est
ici reine : la scène est à hauteur des premiers rangs, et
l’auditoire, enveloppé dans un ovale aux courbes douces, est
invité  à  une  immersion  totale.  Pénétrez  dans  ce  cocon,
laissez-vous guider par une lumière tamisée filtrant par un
oculus,  et  préparez-vous  à  une  expérience  sensorielle
complète,  où  le  bois  et  le  cuir  exhalent  leurs  parfums,
annonçant la fête de l’ouïe.

 



 

Peu après la conférence de presse et la visite guidée des
lieux par les deux architectes (à 14h), un concert (à 18h) est
venu confirmé par l’épreuve du feu la réussite acoustique de
cette nouvelle salle de concert. Et pour baptiser les cimaises
de La Source vive : deux joyaux de Johannes Brahms – qui sera
à l’honneur tout au long du festival avec une Intégrale de sa
musique de Chambre (en 11 concerts !), courant jusqu’au 4
juillet, date de clôture de la manifestation lémanique. Et la
première  de  ces  onze  soirée  brahmsiennes  promettait  déjà
l’excellence, avec la venue de musiciens de la trempe de Maria
Dueñas et Denis Kozhukhin (en première partie), puis de Renaud
Capuçon, Timothy Ridout, Yo-Yo Ma et Emanuel Ax dans un second
temps.

La soirée s’est ouverte sur la Sonate pour violon et piano n°3
en  ré  mineur.  Dès  les  premières  mesures,  l’acoustique
prodigieuse de la salle a dévoilé son potentiel : un son d’une
clarté  cristalline  mais  d’une  rondeur  enveloppante,  sans
aucune âpreté. La jeune violoniste andalouse Maria Dueñas,
véritable étoile montante du violon, a déployé un jeu d’une
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audace et d’une maîtrise confondantes, son violon chantant
avec une ardeur presque sauvage, porté par le jeu puissant et
lumineux du russe Denis Kozhukhin au piano. Leurs dialogues,
tantôt passionnés, tantôt d’une tendresse intime, ont magnifié
l’esprit brahmsien, vibrant de lyrisme et de fougue.

 

 

Mais  le  sommet  de  la  soirée  a  été  atteint  avec
l’interprétation du Quatuor pour piano et cordes n°3 en ut
mineur, une œuvre d’une densité et d’une noirceur presque
symphoniques. Réunir sur la même scène Renaud Capuçon, le
maître des lieux, le jeune prodige Timothy Ridout à l’alto, et
deux Géants absolus de la musique, Yo-Yo Ma au violoncelle et
Emanuel Ax au piano, relevait de l’utopie. C’était pourtant
une réalité, d’une beauté à couper le souffle. Le quatuor a
évolué  en  parfaite  symbiose,  comme  un  seul  être  musical
respirant à l’unisson. L’alto de Ridout, d’une profondeur et
d’une chaleur remarquables, s’est fondu avec une grâce infinie
dans le jeu passionné de Capuçon. Yo-Yo Ma, son violoncelle
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faisant corps avec la salle, a délivré une palette de timbres
d’une infinie richesse, tandis qu’Emanuel Ax, d’une clarté et
d’une  puissance  d’évocation  poignante,  insufflait  à  chaque
accord une force tragique. L’acoustique de La Source vive a
fait des miracles, permettant une clarté polyphonique rare
tout en offrant un écrin de résonances à l’émotion la plus
brûlante. En bis, les quatre amis ont offert le magnifique
mouvement lent du Quatuor avec piano en mi bémol majeur, op.
47 de Robert Schumann. Cet Andante cantabile, d’une beauté
poignante, s’est déployé – sous leurs archets ou doigts – avec
une  émotion  à  fleur  de  peau.  Et  l’ovation  qui  a  suivi,
interminable et hautement méritée, fut à l’image de cette
magnifique soirée. L’alchimie entre ces artistes hors norme et
cette salle, qui semble n’attendre que la musique pour révéler
toute  son  âme,  promet  un  avenir  radieux  aux  Rencontres
Musicales  d’Evian.  Cette  première  fut  en  tout  cas  un  pur
enchantement !
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___________________________________

CRITIQUE, festival. EVIAN : Inauguration de « LA SOURCE VIVE »
+ Concert d’ouverture des RENCONTRES MUSICALES D’EVIAN, le 24
juin 2026. BRAHMS : Sonate pour violon et piano n°3 et Quatuor

pour piano et cordes n°3. Maria Dueñas et Denis Kozhukhin ;
Renaud Capuçon, Timothy Ridout, Yo-Yo Ma et Emanuel Ax. Crédit
photographique © Salem Mostefaoui pour PCA-Stream & Matthieu

Joffres pour Les Rencontres Musicales d’Evian

 

CRITIQUE,  festival.  EVIAN,
Rencontres  Musicales,  le  25
juin  2026.  KRAUS  /  MOZART.
Sunwook Kim (piano), Camerata
Salzburg,  Guillaume  Chilemme
(direction)

Au lendemain de l’inauguration de « La Source vive
», les Rencontres Musicales d’Evian ont investi sa

sœur aînée, la Grange au Lac, pour une soirée
mozartienne de haute volée. Dans ce vaisseau de

bois aux accents de datcha russe, l’alchimie a de
nouveau opéré, avec une programmation entièrement
dédiée à W. A. Mozart (après une mise en bouche,
au travers d’une courte pièce de son contemporain
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Joseph Martin Kraus).
 

La première pièce fut l’occasion de découvrir une rareté :
l’Ouverture extrait de l’opéra « Olympie » de Joseph Martin
Kraus. Cette pièce, enchaînée sans pause avec le concerto
mozartien  qui  a  suivi,  a  immédiatement  captivé  par  son
écriture tendue et dramatique, annonçant avec une étonnante
modernité l’univers que Mozart allait explorer quelques années
plus  tard.  Et  ce  fut  ensuite  au  tour  du  pianiste  coréen
Sunwook Kim de s’emparer du mythique Concerto pour piano et
orchestre n°20 en ré mineur, KV 466 de Mozart. La Camerata
Salzburg, mené par Guillaume Chilemme depuis son violon, a
posé un climat d’une noirceur tragique et d’une intensité
rare.  Au  piano,  Sunwwok  Kim  a  répondu  par  un  jeu  d’une
élégance  et  d’une  puissance  confondantes.  Sa  maîtrise  des
contrastes, son toucher à la fois délicat et percutant, ont
magnifié le lyrisme désespéré du premier mouvement, la grâce
mélancolique de la Romance et l’énergie presque rageuse du
Rondo final. Un bis mozartien, d’une légèreté et d’une clarté
apaisantes, a offert un sublime moment de respiration après
l’apothéose du dernier mouvement du concerto.

 



 

Apothéose qui est revenue en seconde partie, avec la Symphonie
n°41 en ut majeur, dite « Jupiter », KV 551. La Camerata
Salzburg,  toujours  dirigée  avec  une  grande  autorité  et
intelligence musicale par Guillaume Chilemme, a déployé toute
la splendeur de ce chef-d’œuvre ultime du génie de Salzbourg.
Et  ce  fut  tout  suaf  une  lecture  académique,  avec  des
contrastes  accentués  et  des  dissonances  mises  en  relief,
donnant  à  cette  symphonie  une  dimension  presque
beethovénienne. Le finale, avec son prodigieux contrepoint à
cinq voix, a été mené comme une course-poursuite haletante, un
vertige  polyphonique  d’une  limpidité  et  d’une  puissance
exaltantes. Bravi !

La  Grange  au  Lac,  par  son  acoustique  légendaire  et  son
atmosphère unique, a une fois de plus prouvé qu’elle était un
sanctuaire pour la musique… désormais épaulée par sa sublime
petite soeur qu’est La Source vive !
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CRITIQUE, festival. EVIAN, Rencontres Musicales, le 25 juin
2026. KRAUS / MOZART. Sunwook Kim (piano), Camerata Salzburg,

Guillaume Chilemme (direction). Crédit photographique (c)
Matthieu Joffres / Rencontres Musicales d’Evian

 

 

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)
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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 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,
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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
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
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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,
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
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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
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…).
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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.

https://www.classiquenews.com/wp-content/uploads/2026/06/piano-festival-lille-pianos-festival-piano-classiquenews-ugo-ponte.png


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
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,
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
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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
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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
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/

 

 

 

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

________________________________________________________

 

 

 

CRITIQUE,  festival.  CRÉMONE,
Teatro Ponchielli, le 20 juin
2026.  MONTEVERDI  :
L’Incoronazione di Poppea. B.
Torre, M. Licht, M. Gaudenzi,
A. Pennino, F. Eraldo Sacchi…
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Roberto Catalano / Paul Agnew

Une production en demi-teinte que ce Couronnement
de Poppée au Festival Monteverdi de Crémone. Des

idées intéressantes, mais brouillées par un
plateau encombré qui trouble la lecture de

l’ensemble. Une distribution de très haute tenue,
gâtée par un Mayan Licht qui en fait des tonnes,

et une direction de Paul Agnew efficace, mais
troublée par des choix instrumentaux contestables.
 

On  ne  compte  plus  les  productions  de  l’ultime  opus  de
Monteverdi,  et  on  pourrait  se  demander  comment  renouveler
l’approche de l’un des plus grands chefs-d’œuvre du Seicento.
Roberto Catalano ne prend ni le parti d’une vision historique,
ni celle d’une véritable transposition moderne. Il parie en
revanche sur une réflexion hors du temps historique autour des
enjeux du pouvoir et du désir qui sont, en effet, au cœur du
livret de Busenello et de la musique de Claudio Monteverdi. Le
prologue s’ouvre sur un splendide rideau figurant le tableau
d’Annibale Carracci, Ercole al bivio (Hercule à la croisée des
chemins), symbole du choix cornélien entre la maîtrise des
affects  et  l’incapacité  à  s’en  libérer.  Quand  s’ouvre  le
premier acte, Othon apparaît au milieu de corps nus placés
dans des sortes d’aquarium en plexiglass d’où ils sortent
progressivement  pour  s’habiller  de  vêtements  descendus  des
cintres. Ils sont censés représenter le public et constituent
également la partie chorégraphique de l’œuvre, incarnation de
la conscience collective happée par une intrigue qui se veut
constamment  actuelle.  Le  dispositif  scénique  imaginé  par
Mariana  Moreira  oscille  entre  réussites  incontestables  et
trouvailles  faites  de  bric  et  de  broc,  qui  nuisent  à  la
lisibilité du texte. Ainsi, si l’on peut apprécier la scène de
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l’extase entre Néron et Lucain qui apparaissent dans une sorte
de théâtre dans le théâtre, derrière un lourd rideau rouge, si
la  mort  de  Sénèque  séduit  dans  sa  sobriété  retrouvée,
magnifiée par le contraste entre la toge blanche du philosophe
et les toges noires des domestiques (costumes plutôt réussis
de  Ilaria  Ariemme  oscillant  entre  le  contemporain  et
l’intemporel), tout comme le duo final également marqué par
une sobre interprétation, la vision par trop conceptuelle du
metteur en scène contredit l’essence même de l’œuvre qui se
moque des concepts, notamment à travers les propos de Valletto
s’en prenant au « vieillard » Sénèque, « ce miniaturiste des
beaux concepts », qu’il « vend pour des secrets, mais ne sont
que  des  chansons  ».  Plus  globalement,  les  mises  en  scène
modernes – et celle-ci ne fait guère exception – sont obsédées
par la scène vide et se croient obligées de la combler par des
objets,  des  personnages  ou  des  danseurs  qui  polluent  la
perception du drame et détournent le regard du spectateur qui
devrait se concentrer sur l’interprète. C’est le cas de ces
portes-confessionnal  tapissées  de  velours  rouge  devant
lesquelles sont assis les danseurs qui évacuent ainsi la «
disputatio » annoncée dans le prologue.

Cette vision qui ne convainc qu’à moitié est heureusement
sauvée  par  une  distribution  dans  l’ensemble  de  très  haut
niveau, à deux exceptions près. La Poppée de Benedetto Torre
possède  un  timbre  superbement  projeté,  capable  des  mille
nuances pathétiques que réclame le rôle ; elle respecte le
texte à travers une diction sans faille, ce qui est loin
d’être  le  cas  du  Néron  de  Mayan  Licht,  qui  hystérise  à
outrance, noyant une déclamation et un chant tendu à l’extrême
dans des approximations, des problèmes de justesse et des
changements  de  registres  difficilement  supportables.
L’hystérie  d’un  empereur  de  dix-huit  ans,  incapable  de
maîtriser  ses  passions  est  réelle,  mais  elle  est  d’abord
performative : dans le geste et le sens des mots, non dans la
violence de sa profération. Seul le duo final le sauve quelque
peu  d’un  authentique  naufrage.  Octavie  est  en  revanche



magnifiquement  interprétée  par  Mara  Gaudenzi  (qui  incarne
également la Vertu du Prologue, en parvenant intelligemment à
différencier les deux rôles), avec une distanciation émouvante
qui ne sombre jamais dans le pathos. Son « Addio, Roma » est
l’un des moments intenses de la soirée, qui contraste avec la
véhémence de son geste et de son propos quand elle ordonne à
Othon de tuer Poppée. L’amant malheureux est campé par le
jeune contre-ténor uruguayen Agustin Pennino, voix délicate,
solidement  charpentée  et  élocution  impeccable  ;  et  si  le
timbre manque encore un peu de chair, cette relative faiblesse
est compensée par une présence scénique très efficace et une
musicalité qui transparaît dans les nombreuses formes closes
du rôle. Bien plus impressionnante est la basse caverneuse de
Federico  Sacchi,  hiératique  Sénèque,  imperturbable  devant
l’annonce d’une mort tant attendue : un modèle d’intelligence
dramatique qui fait coïncider sa prestation sur scène avec ce
qu’en  dit  le  texte  qu’il  doit  déclamer.  Dans  le  rôle  de
Drusilla,  seul  véritable  personnage  positif  de  l’intrigue,
Lucía Martín Cartón, en grande professionnelle et habituée de
ce répertoire, rend très bien la fraîcheur ingénue mêlée d’un
vrai sens dramatique quand elle accepte de se sacrifier pour
Othon. On saluera également l’excellente prestation de Luca
Cervoni, impayable Arnalta, malgré un costume de grand-mère
vieillot qui tempère quelque peu un sens du théâtre qui n’est
plus à démontrer ; son « Adagiati Poppea » est bouleversant,
et constamment remarquable son art consommé de la diction qui
ne fait perdre aucune syllabe de son texte toujours maîtrisé.
En revanche, la Nourrice d’Alessandra Visentin déçoit par un
timbre voilé, presque engorgé, manquant de hargne avec une
présence en demi-teintes. Bien plus convaincante est le triple
rôle  de  Lucain,  Soldat  I  et  Domestique  III  assuré  avec
justesse  et  discernement  par  Jorge  Navarro  Colorado,  tout
comme la solide prestation de Matteo Laconi, excellent Liberto
et  Soldat  II,  au  timbre  sonore  et  chaleureux  et  à  la
projection toujours bien assurée. Les autres interprètes ne
méritent que des éloges, que ce soit le timbre velouté de
Giacomo  Nanni  (Mercure  et  Domestique  III),  le  timbre



cristallin de Sarah Fleiss (La Fortune et Damigella), l’amour
malicieux et le Valet espiègle de Sarah Hayashi, ou encore la
Pallas furtive mais incisive de Silvia Porcellini.

Dirigeant  des  Arts  Florissants  réduits  à  une  dizaine  de
musiciens,  Paul  Agnew  connaît  son  métier,  mais  l’énergie
louable qu’il met à faire dialoguer instruments et interprètes
vocaux est trop souvent gâtée par des choix contestables de
l’orchestration  :  les  vents  sont  excessivement  sollicités
(comme dans l’air d’entrée d’Othon), les cornets à bouquin,
jamais employés dans l’orchestre vénitien, sonnent parfois de
manière incongrue. Lorsque les cordes sont privilégiées, alors
le miracle opère, comme dans la magnifique sinfonia à la fin
de l’acte deux.

 

 

_______________________________________

CRITIQUE, festival. CRÉMONE, Teatro Ponchielli, le 20 juin
2026. MONTEVERDI : L’Incoronazione di Poppea. B. Torre, M.
Licht, M. Gaudenzi, A. Pennino, F. Eraldo Sacchi… Roberto
Catalano / Paul Agnew. Crédit photographique (c) Droits

réservés

 

 

CRITIQUE,  festival.  CRÉMONE,
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Teatro Ponchielli, le 19 juin
2026. CAVALLI : Le Nozze di
Teti e Pelo. V. Ferraresi, F.
Albrich,  D.  Pastore,  M.
Straffi,  A.  Testori…  Petra
Deidda / Antonio Greco

Magnifique recréation mondiale du premier chef-
d’œuvre de Francesco Cavalli, avec une

distribution de très haut niveau, une direction
superlative et une mise en scène qui parvient à
rendre lisible et à donner vie à une intrigue

complexe, dominée par un recitar cantando toujours
ductile et expressif. Incontestablement la plus
grande réussite de ce 43e Festival Monteverdi.

 

Créées au théâtre San Cassiano en janvier 1639, et jamais
reprises depuis, ces Nozze di Teti e di Peleo, le plus ancien
opéra vénitien conservé, s’avèrent constamment passionnantes.
Ce premier opéra de Cavalli, qui est aussi son premier chef-
d’œuvre, semble anticiper la synthèse mythologique du Pomo
d’oro de Cesti (qui sera présenté cet été à Innsbruck) et
emprunte à l’opéra de cour les ingrédients qui en ont fait le
succès. Il s’agit d’ailleurs pour être précis d’une Festa
teatrale, et non d’un dramma per musica, ce qui implique une
intrigue inspirée de la mythologie, la représentation d’une
scène infernale, la présence de ballets, nombreux et variés
dans cet opéra, et une résolution heureuse. Mais parce qu’il
s’agit d’un opéra vénitien, la dimension comique n’est pas
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absente, loin s’en faut, avec le personnage de Momus, qui se
moque  de  l’inconstance  des  femmes  et  de  l’amour  toujours
soumis à l’intérêt vénal.

Tandis qu’un prologue allégorique, qui rappelle ceux du Retour
d’Ulysse et du Couronnement de Poppée, met en scène une joute
oratoire entre la Renommée et le Temps dans la gouvernance de
la destinée humaine, les futurs parents du mythique Achille
voient leurs noces compromises par la Discorde qui prenant
l’aspect de plusieurs personnages (dont le père de Thétis,
Éaque, et une jeune servante Mergellina, lui faisant croire
qu’elle est éprise de Pelée), provoque la jalousie, la colère
et le désespoir de Thétis. Un concile infernal impressionnant,
une Bacchanale somptueuse, le célèbre jugement de Pâris et de
la  pomme  d’or,  viennent  se  greffer  à  cette  ébouriffante
intrigue  baroque  signée  Orazio  Persiani,  avant  que
l’intervention d’Hyménée ne viennent sceller les noces des
deux protagonistes qui donneront naissance au célèbre héros de
la guerre de Troie. Le texte est en outre un triomphe du style
mariniste, et un éloge du toucher, le plus sensuel des cinq
sens (« Dove il guardo non giunge arriva il tatto »), avec au
passage une subtile apologie musicale de ce nouvel opéra à la
fois aristocratique et populaire, lorsque Pelée s’adresse à
Chiron : « E mille suon in un sol suon esprimi », soulignant
ainsi la variété stylistique de l’œuvre. Ce qui est fascinant
dans cet opéra justement, c’est que tout Cavalli est déjà là,
notamment à travers sa capacité unique à tirer profit d’effets
simples et puissants d’un point de vue dramaturgique, comme la
sinfonia  qui  ouvre  le  concile  infernal,  les  chœurs  des
Néréides (« Noi siam leste »), le duo d’adieu de Thétis et
Pelée  («  Quando  due  cori  amanti  amor  accoppia  »),
l’extraordinaire recitar cantando de Thétis, quand elle croit
son fiancé mort, aussi bouleversant que celui de Pénélope au
début du Retour d’Ulysse, qui comme elle, ne chante jamais de
formes  closes  quand  elle  éprouve  un  sentiment  tragique
d’abandon ; de même, le réveil de Pelée, après son naufrage,
est symétrique de celui d’Ulysse, dans l’opéra de Monteverdi,



jusque dans les paroles (« Dormo, sogno, o son desto »),
compositeur dont il a retenu la leçon, comme en témoigne le
chœur « Su lieto, lieto sposo », et son habile contrepoint qui
rappelle  ceux  du  premier  acte  de  l’Orfeo.  On  soulignera
également  le  splendide  chœur  des  Amours,  «  Già  la  nostra
genitrice », après le fameux épisode du jugement de Pâris,
suivi du sublime air de Vénus « A portar del bello vanto », et
sa ritournelle entêtante et fascinante. Cavalli nous surprend
toujours,  et  si  les  récitatifs  dominent  largement,  le
compositeur commence un air puis la termine en récitatif et
inversement : la varietas est le maître-mot du baroque, de
l’opéra baroque, gage de son succès.

La  scénographie  imaginée  par  Petra  Deidda  a  le  mérite  de
respecter,  avec  une  fantaisie  poétique,  les  nombreuses
péripéties de l’intrigue. Ainsi, un petit théâtre au style
grec figure le prologue, muni d’un film opaque qui laisse
transparaître à la fin un personnage annonçant le début de
l’opéra. La sobriété ne nuit pas à la cohérence de l’ensemble,
comme en témoigne la magnifique scène des Enfers, plongée dans
l’obscurité et laissant entrevoir Pluton et ses trois Érinyes
habillés de noirs, un masque doré sur leur bras droit ; le
personnage de la Discorde est muni de longs bras suggérant
l’étendue de son pouvoir (« Altro non fu che discordanze il
mondo », est-il dit au milieu du deuxième acte). Les décors et
costumes de Valentina Volpi font également merveille dans la
superbe Bacchanale qui clôt le deuxième acte, avec un Silène
irrésistible dans son costume « nu » et un Bacchus de blanc
vêtu, un mixte entre une jeune fille en fleur proustienne et
une Zaza Napoli. Les lumières subtiles d’Oscar Frosio ont
aussi joué un rôle important dans la réussite du spectacle,
conférant à la scène profondeur et efficacité aux nombreuses
métamorphoses qui parcourent l’opéra. 

La distribution réunie pour redonner vie à cet incroyable
chef-d’œuvre mérite tous les éloges, d’autant que l’opéra,
d’une durée avoisinant les quatre heures, a été donnée dans sa



quasi intégralité (seules trente minutes de musique ont été
sacrifiées, notamment, et c’est dommage, les deux scènes qui
précèdent  l’arrivée  d’Hyménée  dans  le  dernier  acte,  dans
lesquelles Pelée combat Thétis déguisée en chevalier, sorte de
version cavallienne du Combat de Tancrède). Dans le rôle de la
déesse Thétis, Valentina Ferrarese, qui avait remporté l’an
dernier  le  concours  du  Cavalli-Monteverdi  Competiton,  est
bouleversante de bout en bout, déployant un timbre chaleureux,
magnifiquement  projeté  et  d’une  infinie  ductilité.  Ferran
Albrich campe un Pelée non moins convaincant ; sa voix d’une
grande  sensibilité,  révèle  avec  justesse  la  faiblesse  du
personnage,  tout  en  étant  constamment  attentive  au  texte,
particulièrement riche et difficile de Persiani. Il faut en
outre  souligner  la  performance  impressionnante  de  Danilo
Pastore dans le double rôle de la Discorde et de Méléagre (ce
qui a rendu plus facile la métamorphose du premier vers le
second). Une présence magnétique, un timbre de contre-ténor
très souvent sollicité dans le registre aigu, conjugué avec un
sens inné de la déclamation, en ont fait une des révélations
de  la  soirée.  Excellente  incarnation  du  Temps,  dans  le
prologue, et de Pâris, grâce à la remarquable prestation de
Jorge Navarro Colorado, au timbre solidement charpenté, tandis
que  Alessandro  Ravasio  prêtait  son  timbre  barytonnant  au
double rôle de Jupiter et de Nérée. Dans le même registre,
Matteo Straffi est un Mercure plus vrai que nature et un Éaque
d’une belle intensité. Malgré un timbre un peu nasillard,
Angelo Testori, par son sens du théâtre et une élocution sans
faille, a su donner vie, en les différenciant, aux trois rôles
de Momus, Mars et Minos, tout comme Giacomo Pieracci a su bien
distinguer  les  trois  personnages  qu’il  incarne  de  Silène,
Pluton et Triton. Si le reste de la distribution est tout
aussi  impeccable  (Marzia  Marzo  en  Vénus  et  Thésiphone,
Benedetto  Zanone  en  Pallas,  Matteo  Laconi,  excellent  en
Bacchus, Gaia Ammatura en Mégère et Mergellina, Alessandro
Simmonato en Alecto, ou encore Arrigo Liverani Minzoni en
Chiron), une mention spéciale doit être faite pour l’Hyménée
de l’Uruguayen Maximiliano Danta, lauréat du Concours Cesti,



qui nous a impressionné par sa voix d’une puissance inouïe,
sublimée par l’acoustique du théâtre.

Dans la fosse, Antonio Greco est le principal maître d’œuvre
de cette extraordinaire réussite. Il dirige les forces et les
chœurs (excellemment préparés par Diego Maccagnola) avec une
passion  communicative  et  un  sens  du  théâtre  qui  force  le
respect.  L’équilibre  des  pupitres,  le  dialogue  toujours
respectueux avec la déclamation, la maîtrise des affects qu’il
sait  toujours  rendre  dans  l’accompagnement  musical  et  le
travail impressionnant de reconstitution pour donner vie à ce
monument, mérite les plus vifs éloges. Une soirée historique
qui ne pouvait mieux célébrer les 350 ans de la mort du
compositeur. 

 

 

______________________________________

CRITIQUE, festival. CRÉMONE, Théâtre Ponchielli, le 19 juin
2026. CAVALLI : Le Nozze di Teti e Pelo. V. Ferraresi, F.

Albrich, D. Pastore, M. Straffi, A. Testori… Petra Deidda /
Antonio Greco. Crédit photographique © Antonino Dimondo
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Aeneas.  L.  Mancini,  M.
Borgioni,  C.  Colombo,  A.
Potter…  Lorenzo  Giossi  /
Michele Pasotti

Pour sa 43e édition, le Festival Monteverdi –
après une ouverture en fanfare avec les sublimes
Vêpres de la Vierge du compositeur crémonais –

propose une fascinante plongée dans un autre chef-
d’œuvre, Didon et Enée de Henry Purcell, dans le
somptueux écrin du Théâtre Bibiena de Mantoue,
ville dans laquelle Monteverdi fût Maître de

Chapelle, et qui vit aussi naître le grand poète
Virgile, l’auteur antique dont le compositeur

anglais s’inspira pour écrire son célèbre opéra.
Une très grande réussite qui comble les oreilles
et les yeux des spectateurs enthousiastes venus

nombreux braver la chaleur étouffante de la
soirée.

 

Parvenu sous la forme de quatre copies manuscrites tardives,
l’opéra de Purcell comptait à l’origine, le livret imprimé de
Nahum Tate en atteste, un prologue hélas perdu. Près d’une
demi-heure de musique que le chef italien Michel Pasotti a
intelligemment comblée en faisant précéder l’œuvre par The
Instrumental Music used in The Tempest de John Locke, composé
une dizaine d’années auparavant. Choix d’une grande pertinence
pour illustrer allégoriquement les tourments de la reine de
Carthage. Il s’agit cependant d’une version non pas scénique
mais  semi-scénique,  les  interprètes  portant  de  splendides
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costumes (de Maria Paolilla), tandis que les lumières de Maria
Rita Licata tiraient ingénieusement profit du décor de la
salle mantouane. Le dispositif scénique imaginé par Lorenzo
Grossi permettait aux deux protagonistes de déambuler dans les
couloirs situés derrière la scène et d’apparaître dans les
balcons frontaux, comme autant de décors en dur. 

Didon est campée par une Lucia Mancini incandescente, voix
d’airain et présence scénique électrisante, qui nous a offert
un  «  When  I  am  laid  »  d’anthologie.  Face  à  elle,  Mauro
Borgioni est un Énée fort convaincant, dans la manière même
d’appréhender le personnage, combatif et désespéré, martial et
éploré,  visage  et  chant  d’une  ductile  expressivité,
constamment mouvante : du très grand art. On saluera également
la prestation de la Belinda de Carlotta Colombo, soprano à la
fois délicat et sonore, toujours attentive aux inflexions du
texte, un visage éloquent même dans le silence et parfait
contrepoint  lumineux  au  sombre  destin  de  Didon,  parvenant
ainsi  à  transcender  efficacement  son  simple  rôle  de
confidente. Le contre-ténor Alex Potter incarne une Magicienne
imposante physiquement et vocalement, extravagante à souhait
dans son costume de satin noir, tout droit sorti d’un carnaval
vénitien, agrémentée d’un splendide masque à plume sur le
visage ; mêmes costumes de satin noir pour les deux autres
sorcières (impeccable Alena Dantcheva et Francesca Cassinari,
voix puissante pour la première, plus en retrait la seconde,
mais  toutes  deux  d’un  grand  professionnalisme  et  d’une
présence scénique envoûtante), tandis que le marin de Massimo
Altieri et la deuxième femme de Anna Pirolimaintiennent le
niveau  d’excellence  de  la  distribution,  d’une  rare
homogénéité, confirmée par l’impeccable prestation de Cristina
Fanelli dans le rôle d’un Esprit. La mort de Didon était
suivie  d’une  émouvante  procession  du  chœur,  excellent  et
bouleversant, à la bougie qui a rendu plus intense encore
l’épisode tragique sur lequel s’achève l’opéra.

À la tête de sa Fonte Musica, Michele Pasotti renouvelle avec



justesse  et  pertinence  l’approche  du  chef-d’œuvre  de  l’«
Orpheus Britannicus ». Le chef italien s’est montré d’une
grande habileté à évoquer un univers sonore, dès les premières
mesures du prologue de Locke, illustrant, grâce à une matière
musicale  à  la  fois  précise  et  mouvante,  tempête,  vastes
océans, le Destin même des personnages et jusqu’au silence
qui, comme on le sait dans l’esthétique baroque, n’est pas
moins éloquent.
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