CRITIQUE, festival. ALMADA
(Portugal), 6eme Festival dos
Capuchos (Parque da Paz), le
20 juin 2026. Gala d’Opéra.
Anna Samuil (soprano), Peter
Sonn (ténor), Orchestre
Métropolitain de Lisbonne,
Pedro Neves (direction)

Pour la cloture du 6eme Festival dos Capuchos, a
Almada au Portugal, l’art a dépassé les frontieres
des salles prestigieuses pour aller a la rencontre
du peuple, la ou battent les ceurs. Ce 20 juin, la
ville d’Almada a offert a ses habitants (et a tous

ceux des villes alentours..) un cadeau inestimable
: un concert de gala lyrique, en plein air, offert
par la ville et le festival, dans le cadre
idyllique du Parque da Paz.

Juste en face a Lisbonne, de 1’autre c6té du Tage (au bout du
fameux « Pont du 25 avril »), le grand parc public d’Almada
s'est mué en un superbe théatre a ciel ouvert : les 5 a 6000
spectateurs, massés sur les pelouses (et quelques chaises,
pour les plus précoces d’entre eux et les personnalités),
étaient les invités d’honneur d’'une féte que 1’on n'est pas
pres d’oublier. L'air était doux, 1’atmosphere électrique, et
ce sentiment de communion entre les artistes et le public a
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atteint des sommets. La soirée, placée sous le haut patronage
de la Maire d’Almada, Mme Inés de Medeiros, et de 1’ancien
Président de la République portugaise, Mr Marcelo Rebelo de
Sousa — tous deux présents, fiers et visiblement émus —, a
débuté par un discours de Mme la Maire. Elle a tenu a rappeler
sa vision d’un événement « festif et POPULAIRE », des mots qui
n’étaient pas vains. Mais ce succes retentissant, cette soirée
de haut vol est surtout le fruit d’un travail de fond, d’une
vision exigeante et d’une passion inaltérable portée depuis
six ans par le pianiste portugais Filipe Pinto-Ribeiro,
directeur artistique du Festival dos Capuchos. En seulement
six éditions, cet infatigable batisseur de réves (également
directeur artistique du Verao Classico a Lisbonne, qui se
tient en juillet, et du Braganca ClassicFest, qui se déroule
en octobre dans la ville médiévale de Braganca, au nord-est du
pays) a su insuffler a la manifestation portugaise une
véritable ame, alliant 1’exigence artistique la plus haute a
une ouverture résolument populaire. Son pari était audacieux
faire d’Almada, la « petite » ville swur de Lisbonne, une
étape incontournable des grands festivals musicaux européens.
Pari tenu, et au-dela, grace a sa programmation exigeante, a
sa capacité a attirer des pointures internationales - a
Ll’instar d’Anna Samuil et de Peter Sonn ce soir —, et a sa
volonté de tisser des liens durables avec les artistes et le
public. Filipe Pinto-Ribeiro a ainsi hissé le Festival dos
Capuchos au rang des rendez-vous musicaux les plus importants
du Portugal, rayonnant bien au-dela des frontiéres
lusitaniennes.

Le programme, savamment concocté, était un voyage a travers
les plus belles pages du répertoire lyrique, passant du drame
intense a l'ivresse de l'opérette. Des le Prélude de Carmen de
Georges Bizet, 1la phalange lusitanienne a distillé une
ambiance enlevée, avant que le ténor autrichien Peter Sonn ne
fasse vibrer la foule avec « La Fleur que tu m’avais jetée »,
une interprétation d’une belle sensibilité et d’une puissance
vocale qui a immédiatement conquis le public. Puis vint le



tour de la soprano russo-germanique Anna Samuil, une habituée
du Festival dos Capuchos — et véritable reine de la soirée.
Son « Il est doux, il est bon », extrait d'Hérodiade de
Massenet, fut d’une pureté angélique, tandis que son « La
Mamma morta », extrait d’Andrea Chénier de Giordano, déchira
l’air d’une émotion brute. La magie a opéré a nouveau dans le
duo « 0 Soave fanciulla » tiré de La Boheme de Puccini, ou
1l’alchimie entre Sonn et Samuil a atteint son paroxysme.

La soirée a ensuite pris un tour plus léger, mais tout aussi
éclatant, avec le sublime Intermezzo de Cavalleria Rusticana
de Mascagni, d’'une beauté mélancolique bouleversante, avant de
basculer dans l’univers envo(tant des opérettes de Kalman et
Lehdr. Les airs endiablés de la Czardas Filirstin et le célebre
« Dein ist mein ganzes Herz » tiré du Pays du sourire ont
transformé le Parque da Paz en un véritable jardin viennois.
Le duo final « Lippen Schweigen » extrait de La Veuve Joyeuse,
léger et enivrant, a achevé de mettre le public en état de
grace. A l1'issue de la soirée, donnée sans entracte, alors que
les dernieres notes se taisaient — et que les « bravos »
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fusaient de toutes parts -, Pedro Neves a alors lancé
l'orchestre dans le célébre « Libbiamo » (extrait de La
Traviata de Verdi).. le public se mettant a frapper
frénétiquement des mains, a l'unisson du chant passionné des
deux artistes.

Ce concert de cloture du Festival dos Capuchos fut 1la
démonstration éclatante que l’'opéra n’est pas un art élitiste,
mais un langage universel capable de rassembler un peuple
entier autour de 1’émotion. Grace a la générosité des
artistes, a la baguette tout feu tout flamme de Pedro Neves, a
1’excellence de 1’'0Orchestre Métropolitain de Lisbonne, et a la
vision de la de Filipe Pinto-Ribeiro et de Municipalité
d’'Almada, cette soirée restera comme un magnifique coup
d’éclat qui a fait vibrer toute la ville d’Almada, et bien au-
dela, de nombreux lisboetes n’ayant pas hésité a traverser le
Tage pour étre de la féte. Bref, un immense succeés populaire,
un triomphe pour le Festival dos Capuchos — et un souvenir
impérissable pour les quelques 6 000 chanceux qui étaient
présents !..

CRITIQUE, festival. ALMADA (Portugal), 6éeme Festival dos
Capuchos (Parque da Paz), le 20 juin 2026. Gala d’Opéra. Anna
Samuil (soprano), Peter Sonn (ténor), Orchestre Métropolitain

de Lisbonne, Pedro Neves (direction). Crédit photographique
(c) Andreia Carvalho




CRITIQUE, festival. WORMSLEY,
festival de Garsington, le 19
juin 2026. MONTEVERDI : Il
Ritorno d’Ulisse 1n patria.
Ed Lyon, C. Hall, J.
Gilchrist, C. Lees.. John
Caird / Laurence Cummings

Il Ritorno d’Ulisse in patria est probablement
1’opéra le plus difficile a monter sur scene parmi
la trilogie de Claudio Monteverdi. Entendu pour 1la

premiére fois lors du carnaval vénitien de
1639-1640, cet Ulisse sera suivi par
L’Incoronazione di Poppea, ici au Festival de
Garsington, durant 1’édition 2028.

Une grande partie du drame d’'Ulisse est intériorisée : la
fidélité inébranlable de Pénélope, la désorientation d’Ulysse
a son retour dans un foyer qu’il reconnait a peine. Sa
musique, souvent faite de récitatifs et d’'ariosos, demande a
l'auditoire une écoute attentive plutét qu’un simple
emportement. Le Festival de Garsington a réuni 1’'équipe
derriere son Orfeo de 2022, qui avait été salué dans ces
colonnes. Cette continuité est le premier parti pris de la
production. La mise en scene de John Caird et les décors de
Robert Jones nous ramenent dans le méme monde mi-imaginaire,
mélant Renaissance et Baroque, tel que dans 1’'0Orfeo précédent.
L'action se déroule au centre de la scene, les musiciens étant
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disposés de chaque c6té, comme sur des pentes arcadiennes au
bord de 1la mer. L'éclairage, signé Paul Pyant, est d’une
élégance constante, avec notamment un anneau de lumiere qui
change de couleur selon les scenes. Pour ceux qui ont vu
L’0Orfeo, cette production semble moins une nouvelle création
qu’une continuation de 1’ancienne — cohérente ou prudente
selon les golits -, mais toujours parfaitement réalisée. Ce
monde partagé s'étendait aussi jusqu’au public : nombreux
étaient ceux qui, comme pour L’Orfeo, étaient venus vétus de
lin assorti aux musiciens et aux comédiens, s’'immergeant avec
un réel engagement dans l’esprit de l'cuvre.

L’'idée la plus simple de la mise en scene est aussi l’'une des
meilleures : un long tissu bleu que Pénélope traline derriere
elle devient 1la mer qui a tenu son mari éloigné d'elle. Les
costumes ingénieux font bien d'autres merveilles, transformant
des figures apparemment humaines en dieux, en aigles dorés
fondant sur 1’action, et méme en moutons errant sur la scene.
La premiere partie est, il faut le dire, longue. L’exposition
de Monteverdi est tres lente, et le long récitatif qui établit
l'isolement de Pénélope et le naufrage d’Ulysse exige une
réelle concentration avant que l’entracte ne vienne offrir un
répit. Mais, comme pour L’Orfeo, cette patience est
récompensée. Une fois la situation posée, le drame prend de la
force : 1'épreuve de 1’arc atteint une tension authentique, le
meurtre des prétendants apporte une soudaine secousse de
violence, et les retrouvailles tant attendues surviennent avec
une franchise émotionnelle que la premieére moitié avait
délibérément retenue.



Le chant est uniformément excellent, comme on s’y attend a
Garsington. Ed Lyon, qui incarnait déja Orphée il y a quatre
ans, est un Ulysse d’'une autorité tranquille, passant avec une
grande crédibilité de 1’attitude vo(tée du mendiant déguisé a
la prestance d’un roi reconquérant son trone, et modelant les
longues lignes mélodiques avec une intensité intérieure et
sans ostentation. Il a également fait face avec beaucoup de
sang-froid a un imprévu lors de sa premiere entrée pieds nus,
lorsque la terre s'est littéralement dérobée sous lui. Il
s'est rétabli avec tant d’aisance que cela n'a eu aucun effet
sur la représentation, tandis que le premier rang s’'empressait
de remettre les pierres délogées sur la scene.

Cecelia Hall incarne une Pénélope qui tient le centre par
1’immobilité plutét que par le volume ; elle est
dramatiquement tres convaincante, sa longue fidélité étant
tout a fait crédible. Ils sont entourés de solides interpréetes

James Gilchrist en Eumée digne et profondément humain,
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Claire Lees en Minerve vive, incisive et impertinente, Dafydd
Jones en Télémaque bien campé, ainsi qu’une compagnie de dieux
et de prétendants bien chantée, composée d’Alberto Miguélez
Roucoin, Benjamin Hulett et James Creswell, qui tiennent
chacun plusieurs réles. James Creswell est particulierement
impressionnant dans son autre ro6le principal, Nettuno. Stuart
Jackson en Iro est un véritable plaisir ; sa longue scene
solo, une lamentation apitoyée sur lui-méme a la fin de son
parasitisme glouton qui se termine par sa propre mort, est
1’un des moments les plus divertissants de la soirée.

Musicalement, il y a peu a redire. L’English Concert, avec
Laurence Cummings a la direction depuis le clavier et les
instrumentistes répartis sur la scéne plutdét que dans la
fosse, sont autant des participants que des accompagnateurs,
leur son étant tissé dans chaque scene, tandis que 1la
chorégraphie d’Arielle Smith rassemble facilement solistes et
ensemble. Cette implication a parfois débordé en une légere
espieglerie sur scene, les « moutons humains » des scenes
pastorales ayant de temps a autre besoin d’'étre chassés
d’entre les instruments par les musiciens eux-mémes — ce genre
de chose qu’aucun enregistrement ne pourra jamals capturer. Le
cadre a fait une grande partie du travail pastoral par lui-
méme : a travers les parois de verre du pavillon, les jardins
et le parc s’étendaient derriere la scene toute la soirée, et
sur les pentes au-dela, de vrais moutons paissaient, ainsi
qu’un troupeau de cerfs qu’'Homere, malgré toute sa minutie, a
oublié de poster sur les rives d’Ithaque. Le coup de maitre,
cependant, est réservé pour la fin. Pour nous rappeler
L’Orfeo, la compagnie retire completement les instruments et
nous laisse avec un seul madrigal de Monteverdi, chanté a
cappella, « Che dar piu vi poss’io », et dans ce silence
soudain de maison de campagne, toute la soirée semble retenir
son souffle. De la pure magie.



CRITIQUE, festival. WORMSLEY, festival de Garsington, le 19
juin 2026. MONTEVERDI : I1 Ritorno d’Ulisse in patria. Ed
Lyon, C. Hall, J. Gilchrist, C. Lees.. John Caird / Laurence
Cummings. Crédit photographique (c) Craig Fuller

CRITIQUE, festival. SOFIA,
Wagner Festival 2026 (Opéra
de Sofia), le 14 juin 2026.
WAGNER : Tannhauser. M. Ilev,
E. Dzhodzhoska-Mladenova, A.
Mladenov, G. Georgieva..
Plamen Kartaloff / Constantin
Trinks

En guise de bouquet final de 1’'édition 2026 du
Sofia Wagner Festival, 1'Opéra de Sofia a repris
sa production couronnée de succes de Tannhauser,

une euvre fondamentale dans 1’évolution artistique
de Richard Wagner. Considérée comme une cuvre de
transition dans la trajectoire créative du
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compositeur allemand, cette composition conserve
encore des éléments du grand opéra romantique
germanique, tout en annoncant nombre des idées
dramatiques et musicales qui atteindront leur
pleine maturité dans des cuvres ultérieures telles
que Tristan und Isolde et Parsifal. Créé en 1845 a
la Semperoper de Dresde sous la direction du
compositeur lui-méme, 1’opéra fusionne dans son
livret deux légendes médiévales allemandes — celle
du chevalier et poete Tannhauser et celle du
Sangerkrieg auf der Wartburg (« Concours de chant
de la Wartburg ») — pour construire un drame
autour des grands axes de 1’univers wagnérien :
1’opposition entre amour sensuel et amour
spirituel, le conflit entre désir et rédemption,
et 1’idée du salut par 1’amour rédempteur. Dans ce
contexte, Tannhauser incarne 1’homme déchiré entre
deux mondes irréconciliables : celui des plaisirs
terrestres représenté par Vénus et celui de la
pureté spirituelle symbolisé par Elisabeth, dont
le sacrifice rendra possible sa rédemption finale.

La distribution vocale réunie pour 1l'occasion, entierement
composée de chanteurs bulgares, était menée par le toujours
efficace ténor Martin Iliev, qui dans le rdéle exigeant du
protagoniste tourmenté a offert une prestation remarquable,
grace a la qualité de son timbre spinto aux accents héroiques,
une émission solide, un registre aigu brillant qui se projette
comme une trompette, et une éloquence expressive 1lui
permettant d’exposer avec force les différents dilemmes
psychologiques de son personnage, sans tomber dans 1’exces
mélodramatique. Son récit désespéré du pelerinage a Rome, 1la
célebre « Romerzahlung. Inbrunst im Herzen », chanté avec une



intensité dramatique remarquable, fut bouleversant et
constitua 1’un de ses meilleurs moments vocaux, ainsi que 1’un
des passages les plus applaudis par le public.

Avec une voix sombre et puissante, un phrasé maitrisé et une
présence scénique imposante, la basse Peter Buchkov a dessiné
un Hermann, landgrave de Thuringe, proche de la perfection.
Dans le role de Wolfram von Eschenbach, Atanas Mladenov s’est
imposé comme 1’un des autres grands triomphateurs de la
soirée. Le baryton bulgare a conquis le public par la beauté
raffinée de son chant, soutenue par une technique
irréprochable, un phrasé noble et une ligne de chant d’'un
legato exquis, faisant de chacune de ses interventions un
véritable régal pour 1’oreille. Dans la célebre aria de
1’étoile du soir, « O du mein holder Abendstern.. », il a
offert une véritable lecon de style et de chant, signant 1'un
des sommets de toute la représentation. Complétant 1la
distribution masculine, le groupe des Minnesanger (poetes-
chanteurs), composé d’'Emil Pavlov (Walther von der
Vogelweide), Krassimir Dinev (Heinrich der Schreiber), Stefan
Vladimirov (Biterolf) et Angel Hristov (Reinmar von Zweter),
s'est montré solide et fiable dans sa prestation.



Du c6té des voix féminines, la soprano Eleonora Dzhodzhoska-
Mladenova, 1’'une des jeunes promesses de la maison, a incarné
une Elisabeth débordante de jeunesse et de dévotion, face a
laquelle il était difficile de ne pas succomber tant sa
vocalité radieuse et sa grande sensibilité s’imposaient. Elle
a brillé dans son air d’entrée, « Dich, teure Halle, griuB ich
wieder », servi par un chant sir, noble et d’un lyrisme
raffiné. Toutefois, le sommet de son interprétation est
survenu avec la célebre priere du troisieme acte, «
Allmédcht’ge Jungfrau, hér mein Flehen », ou son chant,
profondément humain et d’une émotion sincere, enrichi de
nuances dramatiques suggestives, a atteint des moments d’une
intensité bouleversante. La soprano Gabriela Georgieva n’a pas
été en reste : grace a une voix cuivrée et puissante, un large
registre central, des graves d’un bel éclat et des aigus
capables de s’'imposer sans difficulté a 1la densité
orchestrale, elle a composé une Vénus de référence. Dans le
bref role du berger, la soprano Maria Pavlova a laissé une
agréable impression grace a une voix souple et fluide,
projetée avec fraicheur et naturel.
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Le cheur de la maison bulgare a constitué 1’'un des grands
piliers musicaux de la représentation. Préparé par Violeta
Dimitrova, il a sonné homogene, solide et plein de vitalité,
témoignant d’une préparation impeccable tout au long de 1la
soirée. Son interprétation s’est révélée particulierement
admirable dans le célebre Cheur des pélerins et dans les
scenes de la Wartburg, ou il a fait preuve d’une grande
expressivité et d’'une présence scénique toujours convaincante.

Sur le plan strictement musical, 1’Orchestre de 1’Opéra de
Sofia a confirmé son treés haut niveau sous la direction
enthousiaste de 1’allemand Constantin Trinks, qui, avec une
grande connaissance de la partition, a proposé une lecture
équilibrée, dynamique et riche en couleurs et en nuances,
veillant en permanence a un équilibre exemplaire entre la
fosse et la scene.

Une part essentielle du succes de la production réside dans la
proposition scénique imaginative de Plamen Kartaloff, une mise
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en scene élégante et soigneusement élaborée, portée par un
sens théatral aigu et une direction d’acteurs minutieuse, tant
individuellement que collectivement. Sa vision souligne le
sens de l'amour et de l'acceptation de la différence dans un
monde polarisé, sans altérer 1’essence de 1'eruvre, dont
l'empreinte romantique reste intacte, tout comme son substrat
religieux et politique. En ce sens, Tannhduser apparalt comme
une métaphore de 1’homme contemporain, déchiré entre ame et
corps, impulsion et norme, vérité et attente. Kartaloff
renonce au romantisme historiciste pour placer au centre un
étre humain moderne et fragmenté, pris entre deux pOles — le
Venusberg et la Wartburg — dans une mise en scene a caractere
presque contemplatif qui propose un voyage intérieur non
linéaire, articulé autour de tensions, d’états émotionnels et
de symboles. La production reflete ainsi la douleur d’une
quéte incessante et 1’errance spirituelle d’un individu qui ne
succombe pas par le péché, mais par la conscience que la
liberté ne signifie pas seulement choisir, mais aussi assumer
les conséquences de ses propres décisions. Eloignée totalement
du réalisme et de toute référence a un contexte historique
précis, la scénographie symbolique, multicolore et minimaliste
de Sven Jonke offre un cadre idéal au déroulement de 1l’action
et favorise la fluidité des transitions scéniques. Les
costumes soignés, plus conceptuels qu’'historicistes, de
Hristiyana Mihaleva-Zorbalieva, ainsi que 1le traitement
lumineux précis et multicolore d’Andrej Hajdinjak, renforcent
la beauté visuelle du spectacle. Le corps de ballet de la
maison, dirigé par Maria Ilieva, a également offert une
prestation de haut niveau, avec des chorégraphies soutenant le
développement dramatique de 1’ecuvre.

En définitive, une soirée excellente et une cléture
exceptionnelle pour un festival qui, loin de se contenter de
ses acquis, continue d’'élever ses standards artistiques année
apres année et de consolider son prestige sur la scene lyrique
internationale.



CRITIQUE, festival. SOFIA, Wagner Festival 2026 (Opéra de
Sofia), le 14 juin 2026. WAGNER : Tannhauser. M. Ilev, E.
Dzhodzhoska-Mladenova, A. Mladenov, G. Georgieva.. Plamen
Kartaloff / Constantin Trinks. Crédit photographique (c)
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CRITIQUE, festival. SOFIA,
Wagner Festival 2026 (Opéra
de Sofia), le 12 juin 2026.
WAGNER : Lohengrin. S.
O0’Neill, B. Georgiev, A-L.
Bandalovska, V. Anastasov, G.
Georgieva.. Plamen Kartaloff /
Martijn Dendievel

Dans la phase finale de 1’édition 2026 du Sofia
Wagner Festival, 1’0Opéra de Sofia mettait a


https://www.classiquenews.com/critique-festival-sofia-wagner-festival-2026-opera-de-sofia-le-12-juin-2026-wagner-lohengrin-s-oneill-b-georgiev-a-l-bandalovska-v-anastasov-g-georgieva-plamen-kartaloff/
https://www.classiquenews.com/critique-festival-sofia-wagner-festival-2026-opera-de-sofia-le-12-juin-2026-wagner-lohengrin-s-oneill-b-georgiev-a-l-bandalovska-v-anastasov-g-georgieva-plamen-kartaloff/
https://www.classiquenews.com/critique-festival-sofia-wagner-festival-2026-opera-de-sofia-le-12-juin-2026-wagner-lohengrin-s-oneill-b-georgiev-a-l-bandalovska-v-anastasov-g-georgieva-plamen-kartaloff/
https://www.classiquenews.com/critique-festival-sofia-wagner-festival-2026-opera-de-sofia-le-12-juin-2026-wagner-lohengrin-s-oneill-b-georgiev-a-l-bandalovska-v-anastasov-g-georgieva-plamen-kartaloff/
https://www.classiquenews.com/critique-festival-sofia-wagner-festival-2026-opera-de-sofia-le-12-juin-2026-wagner-lohengrin-s-oneill-b-georgiev-a-l-bandalovska-v-anastasov-g-georgieva-plamen-kartaloff/
https://www.classiquenews.com/critique-festival-sofia-wagner-festival-2026-opera-de-sofia-le-12-juin-2026-wagner-lohengrin-s-oneill-b-georgiev-a-l-bandalovska-v-anastasov-g-georgieva-plamen-kartaloff/
https://www.classiquenews.com/critique-festival-sofia-wagner-festival-2026-opera-de-sofia-le-12-juin-2026-wagner-lohengrin-s-oneill-b-georgiev-a-l-bandalovska-v-anastasov-g-georgieva-plamen-kartaloff/
https://www.classiquenews.com/critique-festival-sofia-wagner-festival-2026-opera-de-sofia-le-12-juin-2026-wagner-lohengrin-s-oneill-b-georgiev-a-l-bandalovska-v-anastasov-g-georgieva-plamen-kartaloff/

1’affiche Lohengrin, 1'une des e®uvres les plus
emblématiques de Richard Wagner et du romantisme
allemand tardif, une euvre charniere dans
1’évolution du langage wagnérien vers les grands
drames musicaux de la maturité. Créé en 1850 a
Weimar sous la direction de Franz Liszt, 1’opéra
s’inscrit dans un univers légendaire inspiré du
cycle du Graal et des traditions médiévales
germaniques.

L'histoire est centrée sur Lohengrin, un mystérieux chevalier
qui vient défendre Elsa de Brabant, injustement accusée d’un
crime. Il lui offre sa protection a une seule condition
qu’'elle ne cherche jamais a connaitre son origine. Cette
interdiction, en apparence simple, devient 1le moteur
dramatique de 1’euvre, car le doute et la méfiance finissent
par miner la relation entre les deux protagonistes. Sur le
plan symbolique, Lohengrin constitue également une réflexion
sur la fragilité de la confiance : 1’amour ne peut perdurer
que s'il n'est pas altéré par le soupcgon. Lorsque cette
barriere est franchie, le monde idéal incarné par le chevalier
s’'effondre.

Vocalement, une fois de plus, et comme c’'est désormais
1l'habitude, il est difficile de ne pas s’incliner devant la
qualité des chanteurs de la troupe, tous bulgares, capables
d'offrir un spectacle d’une grande solidité grace a leur
talent individuel, a 1la cohésion de 1’ensemble et a
l'excellence de leur préparation vocale. Ce haut niveau
d’interprétation a servi de point de départ a une production
qui s’est également distinguée par son ambitieuse conception
visuelle, dans laquelle scénographie, éclairages et costumes
s'articulent au sein d’'une vision cohérente et d'un fort
impact esthétique. Seul artiste invité de la distribution, le
ténor néo-zélandais Simon 0’'Neill, dans le rdéle du mystérieux



chevalier Lohengrin — personnage qu’'il a abordé pour la
premiére fois a Bayreuth en 2010, et qu’il a depuis incarné
sur quelques-unes des plus grandes scenes lyriques du monde —
s’'est une nouvelle fois montré particulierement convaincant.
Sa voix de ténor héroique, au timbre clair, soyeux et
lumineux, généreuse dans les demi-teintes et précise comme
sire dans 1’aigu, convient idéalement au profil du héros
wagnérien. A ces qualités s’ajoutent une conception
profondément humaine du personnage ainsi qu’'une remarquable
capacité a colorer la ligne vocale afin d’en traduire avec
finesse 1’évolution psychologique, constituant ainsi 1’un des
nombreux mérites de son interprétation. Son récit de « In
fernem Land », ou il révele son identité a Elsa, la voix
semblant flotter au-dessus de 1l’orchestre dans une atmosphére
éthérée, presque surnaturelle, compta parmi les plus beaux
moments de la soirée.

Face a lui, la soprano Alma-Lisa Bandalovska a campé une Elsa
de Brabant a la fois innocente, amoureuse et curieuse, servie
par un chant empreint d’émotion et une voix puissante, dense
et étendue qui, intelligemment maitrisée, lui permet de tirer
le meilleur parti aussi bien des passages lyriques que des
moments les plus dramatiques du r6le. Dotée d’une grande
intensité expressive et d’une technique solidement maitrisée,
elle domine son opulent instrument avec aisance et offre un
chant riche en subtilités et en nuances, tant dans son célebre
récit du réve, « Einsam 1in triben Tagen », que dans ses
confrontations successives avec Ortrud puis avec Lohengrin.
Sur scene, elle se montre pleinement investie dans son
personnage.



Malgré le tres haut niveau du couple protagoniste, les
véritables triomphateurs de 1la soirée furent 1les deux
antagonistes, le baryton Ventseslav Anastasov et la soprano
Gabriela Georgieva, remarquables dans les roles de Friedrich
von Telramund et de son intrigante épouse Ortrud, un couple mi
par le ressentiment et 1’ambition qui constitue le véritable
moteur obscur du drame. Dans 1’une de ses caractérisations les
plus accomplies sur cette scene, Ventseslav Anastasov compose
un Friedrich von Telramund terrifiant et violent, d’une grande
intensité dramatique, soutenu par une voix de baryton robuste,
au timbre sombre et noble, dotée d’un médium solide et
projetée avec une constante autorité. Au-dela de ses qualités
vocales, il se distingue par une incarnation éloignée du
méchant conventionnel, mettant en lumiére aussi bien 1la
condition de noble déchu de son personnage que les failles
psychologiques qui le rendent vulnérable a 1l’emprise de son
épouse. Dotée d’une présence magnétique et d’une vocalité
éclatante, Gabriela Georgieva a confirmé son statut de
véritable wagnérienne en composant une Ortrud constamment a
1'afflt des faiblesses de ceux qui 1'entourent afin de les
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exploiter avec une redoutable efficacité. Sa voix, ample,
dense et parfaitement assurée dans 1’aigu, ne cede jamais a
1’exces, offrant un chant d’une qualité exceptionnelle la ou
tant d'autres interpretes recourent a la véhémence proche du
cri pour imposer la tension dramatique. Hypnotique, son
invocation aux dieux palens — « Entweihte Gotter !.. » —,
lancée avec une énergie électrisante, a littéralement fait
vibrer la salle. Chapeau !

Dans le role du roi Henri 1’'Oiseleur, la basse Biser Georgiev
a fait valoir 1’autorité vocale requise, évoluant avec aisance
dans la tessiture du personnage et faisant entendre des graves
profonds, naturels et parfaitement assis. Quant au héraut
royal d’Atanas Mladenov, il a bénéficié d’une présence vocale
impressionnante qui lui a conféré une ampleur dramatique bien
supérieure a celle habituellement associée au rbéle. Le cheur,
préparé par Violeta Dimitrova et Lyubomira Alexandrova, a
livré une prestation remarquable, mettant pleinement en valeur
le réle prépondérant que Wagner lui confie et s’imposant comme
1’un des principaux artisans du succes de la soirée.

Sur le plan musical, le jeune chef belge Martijn Dendievel a
dirigé 1’'orchestre de la maison en faisant preuve d’une
profonde connaissance de la partition wagnérienne, dont il a
offert une lecture constamment maitrisée, portée par un solide
souffle narratif, un 1lyrisme généreux et une attention
constante a la coordination entre les chanteurs et la fosse.

La mise en scene imaginative et symbolique du metteur en scene
bulgare Plamen Kartaloff a établi une étroite connexion entre
la musique et 1’action scénique, donnant 1’'impression que
chaque geste et chaque image naissaient directement de la
partition de Wagner. Le résultat fut un spectacle empreint de
magie, de poésie et de mysticisme, fidele a 1’esprit du récit,
mais concu dans une esthétique visuelle contemporaine et
soutenu par une solide intelligence théatrale. La scénographie
de 1’Allemand Hans Kudlich s’articulait autour de trois
éléments fondamentaux : un arbre sacré, des gradins



d’amphithéatre et une vaste arene centrale. L’arbre, immense
et majestueux, constituait 1’axe émotionnel et symbolique de
la mise en scene. Lohengrin y faisait son entrée depuis sa
cime, tel un pont entre ciel et terre ; plus tard, lors des
adieux entre les deux amants, il se scindait en deux,
symbolisant la fracture du monde ; puis 1'apparition de
Gottfried entre les deux moitiés évoquait le rétablissement de
l'ordre, le triomphe de 1la lumiere sur les ténebres et
Ll'espoir d’'une nouvelle ere placée sous le signe de 1la
réconciliation et du renouveau. Les gradins, inspirés des
théatres de la Grece antique, accueillaient les cheurs qui,
loin de se limiter a commenter 1l’action, y participaient
activement en incarnant la voix collective du peuple. L’arene
centrale concentrait les épisodes dramatiques et symbolisait,
en étroite relation avec l'arbre, le lieu ou se rejoignaient
la souffrance humaine et l'aspiration au divin.

Parmi les nombreux moments de grande beauté, de symbolisme et
de profondeur émotionnelle, on retiendra notamment 1la
représentation, durant 1’ouverture, de la scene finale de
Parsifal, avec les gardiens du Saint Graal en priere,
rappelant ainsi la filiation de Lohengrin en tant que fils de
Parsifal ; les plumes et ailes de cygne descendant du ciel au
premier acte, symbole de la protection divine accordée a Elsa
; la beauté envoltante avec laquelle, grace a de longs voiles
blancs suspendus a l’'arbre central, était délimité 1'intime
moment nuptial ; et enfin le champ d’épines du dernier acte,
puissante image reflétant les forces obscures déchainées par
Ortrud et Telramund. Une contribution essentielle au succes de
la production est également venue de 1'excellent travail de
Zach Blane aux lumieres, dont 1les saisissants accents
chromatiques bleus, rouges et violets ont intensifié la charge
émotionnelle des scenes et renforcé leur expressivité
dramatique. La lumiere traduisait la force de 1l’amour et le
bonheur du couple formé par Lohengrin et Elsa, tandis que les
ombres dessinaient l’univers menacant qui pesait sur eux. Il
convient également de saluer les somptueux costumes de Mario



Dice, parfaitement intégrés a la conception scénique de Plamen
Kartaloff. Loin de tout médiévalisme historicisant, ils
proposaient une esthétique intemporelle, stylisée et
profondément symbolique, dont 1la palette chromatique
contribuait efficacement a la caractérisation dramatique des
personnages : les teintes claires associées a Lohengrin, Elsa
et a la force de 1’amour, tandis que les couleurs plus sombres
et plus intenses soulignaient leur opposition a 1'’ordre
lumineux incarné par le Chevalier au cygne.

Une fois le rideau tombé, un public enthousiaste manifesta son
approbation en récompensant les interpretes d’une longue et
chaleureuse ovation, transformant le théatre en une véritable
féte.
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CRITIQUE, festival. SOFIA, Wagner Festival 2026 (Opéra de
Sofia), le 12 juin 2026. WAGNER : Lohengrin. S. 0’Neill, B.
Georgiev, A-L. Bandalovska, V. Anastasov, G. Georgieva.. Plamen
Kartaloff / Martijn Dendievel. Crédit photographique (c)
Droits réservés

CRITIQUE, danse. 3leme
FESTIVAL DE MARSEILLE, Centre
de la Vieille Charité, le 16
juin 2026. « Ce que le ciel
ne sait pas » par Feda Wardak
et Saido Lehlouh

Chaque année, le Festival de Marseille transforme
la cité phocéenne en une scene a ciel ouvert, un
véritable laboratoire d’idées et de sensations ou
la danse, le théatre et la musique se mélent pour
interroger le monde. Pour son édition 2026, qui
s’'annonce d’'ores et déja comme un cru d’exception
sous la direction de Marie Didier, il pose ses
valises dans quatorze lieux emblématiques de 1la
ville, de la Friche la Belle de Mai a la Cité
Radieuse, en passant par la majestueuse Centre de
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la Vieille Charité. En réunissant des artistes
venus de plus de dix-sept pays, cette nouvelle
édition se veut un vibrant appel a la rencontre et
au dialogue entre les cultures, opposant a la peur
de 1’autre une créativité débordante et une pensée
résolument engagée. C’est dans ce contexte
bouillonnant qu’a eu lieu la création mondiale de
« Ce que le ciel ne sait pas », par Feda Wardak et
Saido Lehlouh, un événement qui restera gravé dans
les mémoires comme 1’'un des temps forts de cette
édition.

D'emblée, le spectateur est saisi par la puissance évocatrice
d’une installation scénographique hors norme. Fruit du travail
acharné de 1'’architecte et artiste afghano-francais Feda
Wardak, la piece est une véritable cuvre-paysage, une création
monumentale ou chaque élément a du sens. Au centre de la
scene, une imposante vis sans fin, un escalier en colimacon de
onze metres de haut, tourne sur lui-méme comme un symbole
oppressant. Elle figure a la fois la foreuse des puissances
impérialistes qui, pendant des décennies, ont extrait les
ressources du sol afghan, et le puits sans fond dans lequel
les identités culturelles et les corps se sont trouvés
aspirés. C’'est un objet politique, une machine a raconter
Ll'histoire d'un territoire miné par les conflits, 1’exil et
l'effacement, mais qui, pourtant, ne cesse de résister. Dans
le projet plus vaste qu’est « Chercheurs d’eau » — dont cette
création fait partie -, il s’agit de remettre la perspective a
hauteur d’homme, de raconter 1le pays depuls ceux quil
L’habitent plutdét que depuis un regard surplombant, celui du
ciel et des drones.



Sur cette structure vertigineuse et instable, les cing
interpretes de la piece, menés par la chorégraphie magistrale
de Saido Lehlouh, déploient un langage corporel d'une
intensité rare. Issu de la scene hip-hop, le chorégraphe,
codirecteur du Centre chorégraphique national de Rennes,
insuffle a ses danseurs une énergie brute et une fluidité
saisissante. Leurs corps, tantdét éreintés, semblant s’échouer
sur les marches comme des naufragés de 1'histoire, tantot
traversés de convulsions et de sursauts de vie, traduisent
avec une justesse bouleversante la peur, le déracinement et
1’espoir obstiné. On assiste a une véritable enquéte
forensique incarnée : les gestes, précis et habités, racontent
les frappes de drones, les « kill boxes » ou les étres humains
ne sont plus que des taches thermiques, mais aussi la douceur
des femmes se caressant les cheveux, la mémoire des chants et
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des poemes, les traditions menacées de ces sociétés paysannes.
Sous la lumiére de Tom Visser, qui sculpte 1’espace en le
plongeant tour a tour dans une pénombre inquiétante ou une
lumiere aveuglante, chaque mouvement devient une résistance.

En investissant le Centre de la Vieille Charité, Feda Wardak
et Saido Lehlouh ont proposé une expérience immersive et
politique, un cheminement artistique et humain d’une grande
dignité. L’euvre dialogue avec le lieu, avec son architecture,
pour créer un espace de contemplation et de réflexion ou
1’émotion est a son comble. La bande-son de la DJ tunisienne
Deena Abdelwahed, qui marie avec brio les beats électroniques
aux mélodies arabes, vient parachever cette cuvre totale et
immersive. Ce que le ciel ne sait pas est une création d’une
puissance et d’'une beauté a couper le souffle, un spectacle
qui regarde la dureté du monde en face pour mieux y opposer
1’élan vital de 1’art et de la pensée. Le public marseillais,
debout et conquis, a salué comme il se doit ce manifeste
artistique flamboyant, qui restera a n’en pas douter comme
1’une des plus belles réussites de 1’'édition 2026 du festival
phocéen !



CRITIQUE, danse. 31leme FESTIVAL DE MARSEILLE, Centre de 1la
Vieille Charité, le 16 juin 2026. « Ce que le ciel ne sait
pas » par Feda Wardak et Saido Lehlouh. Crédit photo (c)
Droits réservés

CRITIQUE, festival. MORETON-
IN-MARSH, Longborough
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Festival Opera, le 7 juiln
2026. HAENDEL : Orlando. B.
Taylor, A. Devin, K. Bray, A.
Foster-Williams.. Sinead
0’Neill / Christopher Moulds

L’Orlando de G. F. Haendel n’est pas un ouvrage
facile a défendre. Son intrigue est glorieusement
complexe, l’action s’interrompt souvent pendant
qu’un personnage chante ses états d’ame pendant
dix minutes, et l’'®uvre se situe quelque part
entre la pastorale romantique, le drame
psychologique et la fantaisie la plus pure.
Pourtant, la nouvelle production du Longborough
Festival Opera plaide avec une remarquable force
pour que l’cuvre soit jouée plus fréquemment, ne
serait-ce que pour le plaisir vocal qu’elle
procure.

Une grande partie de 1l'attention de cette mise en scene se
concentre — et c’est légitime - sur la performance vocale
captivante de Beth Taylor dans 1le role-titre. La mezzo
originaire de Glasgow qui semble promise a de plus grandes
scenes dans un proche avenir, possede un registre grave d'une
grande chaleur, d’une grande souplesse et d’une grande
puissance. Lorsque la jalousie et 1la rage d’Orlando éclatent,
le son devient presque viscéral. Mais ce qui impressionne le
plus, c’est l’ampleur des couleurs qu’elle apporte a son
personnage. Un instant elle est un guerrier fanfaron,
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l’instant d’apres un amant vulnérable, puis un homme qui perd
peu a peu pied avec la réalité. Vocalement et dramatiquement,
c'est une interprétation d’une rare intensité.

Il est important de souligner, cependant, qu’il ne s’agit pas
d’un protagoniste solitaire. Dans 1’Auditorium (intimiste) de
Longborough, 1les chanteurs (et les musiciens) sont tres
exposés. Nulle part ou se cacher. Chaque ligne vocale compte.
Chaque expression est perceptible. Toute faiblesse devient
immédiatement apparente. Pourtant, 1’exploit de cette
distribution est que les cing chanteurs principaux relevent
magnifiquement le défi. L’Angelica d’Anna Devin a une
véritable colonne vertébrale. Elle pourrait sembler n’étre
guere plus que 1’'objet des désirs de tous les autres, mais ici
elle apparait comme une femme qui fait des choix difficiles et
les assume. Le Medoro de Katie Bray commence doucement et
gagne en assurance tout au long de la soirée, révélant une
confiance et une profondeur émotionnelle croissantes. La
Dorinda de Kelli-Ann Masterson est un délice, apportant
chaleur, humour et un pathétique authentique a un personnage
dont les déceptions amoureuses pourraient facilement devenir
répétitives. Le Zoroastro d’Andrew Foster-Williams allie
autorité et juste pointe de malice, dirigeant les événements
depuis la touche sans jamais s'’en détacher.



La mise en scene de Sinéad 0’Neill intrigue. Il n’'y a pas
cette agitation frénétique que les metteurs en scene semblent
souvent obligés d’ajouter pendant les airs da capo. Avec la
scénographe Anisha Fields et le chorégraphe Michael Ashcroft,
elle crée un monde clairement artificiel mais émotionnellement
convaincant. Particulierement efficaces sont les trois figures
fantomatiques et silencieuses qui accompagnent l’action. Elles
glissent a travers le drame comme des manifestations du destin
ou des impulsions subconscientes, n’étant ni tout a fait a
l’intérieur ni tout a fait en dehors de 1'histoire. Alors que
l’esprit d’Orlando commence a se fracturer, elles semblent de
plus en plus guider et diriger silencieusement les actions des
personnages mortels, les poussant vers des décisions qu’ils ne
peuvent éviter. C’'est une idée simple mais efficace.

Le vrai défi avec Orlando, c’'est qu’il peut ressembler moins a
un drame qu’'a une séquence d’'airs brillamment écrits. Ce
probleme ne disparait jamais completement car il est inhérent
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a Ll'euvre elle-méme. Ce que cette distribution accomplit est
assez impressionnant, car dz chaque air émerge naturellement
du drame et y ramene. Le fil émotionnel reste ininterrompu.
Christopher Moulds obtient de 1’Academy of Ancient Music un
jeu élégant et réactif, dont la contribution est cruciale. La
partition de Haendel est pleine d’invention et de caractere,
et 1'orchestre en savoure chaque instant.

Le moment le plus mémorable de la soirée survient lors de la
grande scene de folie d’Orlando, au troisieme acte. Ayant tout
perdu, il aspire a la mort. Accompagné par les textures
orchestrales les plus épurées, Beth Taylor produit un chant
d’une délicatesse et d’une vulnérabilité extraordinaires. La
voix qui emplissait plus tét le théatre d’une rage ardente se
réduit a un fil de son presque chuchoté, et dans la petite
salle de Longborough, 1'effet est électrisant.

Haendel peut avoir du mal dans les grands opéras, ou ces
drames émotionnels intimistes peuvent sembler étrangement
statiques. Longborough transforme cela en une force. Chaque
sentiment est percu. Chaque pensée compte. A la fin, ce qui
reste, ce n'est pas seulement l’admiration pour la performance
exceptionnelle de Beth Taylor — aussi impressionnante soit-
elle — mais pour les cing chanteurs, travaillant ensemble avec
une remarquable constance et conviction. Ils transforment ce
qui peut parfois sembler étre une séquence d’essais vocaux en
un morceau de théatre musical véritablement captivant.



CRITIQUE, festival. MORETON-IN-MARSH, Longborough Opera
Festival, le 7 juin 2026. HAENDEL : Orlando. B. Taylor, A.
Devin, K. Bray, A. Foster-Williams.. Sinead 0’Neill /
Christopher Moulds. Crédit photographique (c) Matthew
Williams-Ellis.
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CRITIQUE, festival. PARIS,
7eme Festival « Résonances »
(Sainte-Chapelle), le 8 juin
2026. Vanessa WAGNER (piano),
Arthur H (Lectures de
poemes). Rimbaud, Prévert,
Bonnefoy, Glass, Susman,
Dalibert..

Ce 8 juin, la Sainte-Chapelle de Paris — avec sa
verticalité de pierre et de lumiere — offrait un
écrin toujours aussi exceptionnel a la 7éeme
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 a toutes les
formes de claviers.. mais ouvert aussi a la Voix.
Et quelle voix que celle d’Arthur H, ce soir
accompagné par la fabuleuse pianiste Vanessa
Wagner, dans des musiques et poemes des 19e et 20e
siecles !

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

Vanessa Wagner a déployé un jeu a la fois limpide et
profondément charnel, explorant les territoires du minimalisme
et de l’avant-garde américaine. Elle a fait voyager 1'auditeur
dans des euvres ou le son devient matiere, répétition,
souffle, avec notamment des pieces de Philip Glass, d’'abord
avec Opening (une entrée en apesanteur), puis d’autres comme
Metamorphosis 2, et les Etudes 5, 6 et 9 — ces derniéres
faisant vibrer chaque arpege 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 ou 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 euvre
suspendue entre silence et résonance. A chaque motif, Vanessa
Wagner offrait une respiration, une densité, une lumiere. La
pulsation hypnotique de Glass s’alliait aux explorations
vocales de Dessner dans une esthétique ou chaque note semblait
dire l'essentiel.

A ses cotés, Arthur H n'a pas « illustré » la musique : il 1’a
épousée. Il a investi les textes avec une présence singuliere,
entre narration, poésie et incantation. Sa voix grave et
chaude a fait surgir des images, des atmospheres, des
fragments de sens qui prolongeaient et transformaient
1l'écoute. Au fil du concert, les poemes se sont succédé en
écho aux pieces pour piano, avec Jacques Prévert (dont la
gouaille tendre a rencontré 1'épure de Glass), Yves
Bonnefoy et Philippe Jaccottet (et 1leurs méditations
suspendues), Gherasim Luca et Joe Bousquet (et leurs vers
empreints de blessures et d’incantation), Gaston Miron (1la
terre québécoise en résonance avec la répétition minimaliste),
mais aussi trois poemes d’Arthur H lui-méme - dont le dernier,
offert en bis, sur une musique de Tetsuya Yamamoto. Mais le



point d'orgue de la soirée fut certainement le dernier poeme,
le fameux « Quoi ? L’Eternité.. » 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 mélée au soleil, la voix et le
clavier fondus dans une seule vibration.

A la fin, 1'ovation a salué ces deux artistes qui, chacun a
leur maniere, ont fait de la Sainte-Chapelle non seulement un
monument gothique, mais une oreille géante tournée vers
1'éternité de 1'instant. Un grand succes 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
Gaétane PROUVOST au violon, le 13 juin), le 4 Mains réunissant
Vanessa WAGNER et Béatrice BERRUT (le 15 juin), 1’étonnant duo
entre Julien BEAUTEMPS a 1'’accordéon et Thomas BRIANT au
violon (le 22 juin), tandis que le concert de cléture réunira
Jean-Luc HO (au clavecin) et les Solistes Francais en trio
(Paul Rouger au violon, Vincent Dormieu a 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 poémes).
Rimbaud, Prévert, Bonnefoy, Glass, Susman, Dalibert.. Crédit
photographique (c) Emmanuel Andrieu



CRITIQUE, festival. CREMONA,
Concert d’ouverture du 43eme
Festival MONTEVERDI (Chiesa
di Sant’Agostino), le 7 juiln
2026. MONTEVERDI : « Vespro
della Beata Vergine ». Choeur
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 43eme 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 grace de Claudio Monteverdi, le génie d'Antonio Stradivari
et le lyrisme d’Amilchare Ponchielli — célebre son enfant le


https://www.classiquenews.com/critique-festival-cremona-concert-douverture-du-43eme-festival-monteverdi-chiesa-santagostino-le-7-juin-2026-monteverdi-vespro-della-beata-vergine-choeur-de-chambre-de-namur-cappell/
https://www.classiquenews.com/critique-festival-cremona-concert-douverture-du-43eme-festival-monteverdi-chiesa-santagostino-le-7-juin-2026-monteverdi-vespro-della-beata-vergine-choeur-de-chambre-de-namur-cappell/
https://www.classiquenews.com/critique-festival-cremona-concert-douverture-du-43eme-festival-monteverdi-chiesa-santagostino-le-7-juin-2026-monteverdi-vespro-della-beata-vergine-choeur-de-chambre-de-namur-cappell/
https://www.classiquenews.com/critique-festival-cremona-concert-douverture-du-43eme-festival-monteverdi-chiesa-santagostino-le-7-juin-2026-monteverdi-vespro-della-beata-vergine-choeur-de-chambre-de-namur-cappell/
https://www.classiquenews.com/critique-festival-cremona-concert-douverture-du-43eme-festival-monteverdi-chiesa-santagostino-le-7-juin-2026-monteverdi-vespro-della-beata-vergine-choeur-de-chambre-de-namur-cappell/
https://www.classiquenews.com/critique-festival-cremona-concert-douverture-du-43eme-festival-monteverdi-chiesa-santagostino-le-7-juin-2026-monteverdi-vespro-della-beata-vergine-choeur-de-chambre-de-namur-cappell/
https://www.classiquenews.com/critique-festival-cremona-concert-douverture-du-43eme-festival-monteverdi-chiesa-santagostino-le-7-juin-2026-monteverdi-vespro-della-beata-vergine-choeur-de-chambre-de-namur-cappell/
https://www.classiquenews.com/critique-festival-cremona-concert-douverture-du-43eme-festival-monteverdi-chiesa-santagostino-le-7-juin-2026-monteverdi-vespro-della-beata-vergine-choeur-de-chambre-de-namur-cappell/
https://www.classiquenews.com/critique-festival-cremona-concert-douverture-du-43eme-festival-monteverdi-chiesa-santagostino-le-7-juin-2026-monteverdi-vespro-della-beata-vergine-choeur-de-chambre-de-namur-cappell/

plus céleste : Claudio Monteverdi, « Il Divino Claudio », qui
a inventé 1’opéra et porté la musique sacrée a son paroxysme
expressif. Ce festival est un pelerinage annuel pour tous les
amoureux de la basse continue, des madrigaux et de la
polyphonie éblouissante. Chaque édition propose une plongée
immersive dans 1'ecuvre du maitre, mélant interprétations
historiquement informées et audaces contemporaines. Mais cette
43e édition, annoncée comme un millésime d’exception, vient de
placer la barre a une hauteur vertigineuse avec cette
interprétation de 1égende de 1’'un des chefs-d’oeuvres absolus
du Maitre de Crémone.

Sous la direction fiévreuse et quasi-transcendante de Leonardo
Garcia-Alarcon, 1le chef argentin a transformé 1la
célebre Vespro della Beata Vergine en un véritable torrent de
joie et de spiritualité ardente. A la téte de ses deux
ensembles — la Cappella Mediterranea et le somptueux Cheur de
Chambre de Namur —, il a offert ce que le programme de salle
promettait : « une fraicheur et une vitalité sans pareilles,
rendant a la partition une variété inouie d’affects ». Et quel
spectacle a offert le maestro ! Les yeux constamment tournés
vers les voltes de 1’édifice religieux, et les bras souvent
jetés vers 1le cieux, Leonardo Garcia-Alarcon semblait
dialoguer directement avec les anges qu’'il faisait descendre
parmi nous. Battant la mesure avec une énergie presque dansée,
il a insufflé a 1’cuvre un rythme irrésistible, entre priere
méditative et transe sud-américaine. Le mariage entre la
tradition sacrée italienne et « 1’énergie latine irrépressible
» a ainsi opéré un miracle d’équilibre.



Mais la soirée a atteint son zénith grace a un plateau de
solistes exceptionnels, tous longs compagnons de route
d'Alarcén, et visiblement habités par 1la méme 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 possede une voix angélique et une
couleur unique, qui mélangée dans le fameux « Duo Seraphim » a
celles des deux ténors de 1la soirée - Mathias
Vidal et Nicholas Scott — a été un moment en tout point
miraculeux. Les trois chanteurs étaient disséminés dans trois
points différents de 1’église pour ce morceau céleste, l'effet
de spatialisation ayant alors littéralement dissous les murs
de pierre, et 1l'’on ne savait plus d’'ou venait la grace. Le
public, suspendu, retenait son souffle devant ce jeu de cheurs
purement célestes ! Quant aux basses Andreas Wolff et Salvo
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Vitale, autre colonne vertébrale de 1’'ouvrage montéverdien,
ils ont fait preuve d’une puissance et d’'une justesse
d’'intention rares.

Apres 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. Garcia-
Alarcén, tres 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, avecC un sourire
complice, il a repris, en bis, le fulgurant « Gloria al
Padre » conclusif du Magnificat. Un dernier jet de lumiere,
une derniere élévation vers les cieux — et les fresques des
interminables volites de Sant’Agostino !..

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

Vive Monteverdi — et Vive Crémone !



CRITIQUE, festival. CREMONA, Concert d’ouverture du 43eme
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

CRITIQUE, festival. ISTANBUL,
17e festival d’Opéra et de
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Ballet d’'Istanbul (AKM), 1le
03 juin 2026. TCHAIKOVSKY :
Le Lac des Cygnes. Orchestre
et Ballet de 1’Opéra national
d’'Istanbul, Ricardo Amarante
(chorégraphie), Ibrahim
Yacizli (direction musicale)

En ce début juin 2026 (et depuis le 21 mai..),
Istanbul vibre au rythme de la musique classique
et de la danse. La 17e édition du Festival d’Opéra
et de Ballet d’'Istanbul s’est ouverte avec une
nouvelle production de Lucia di Lammermoor signée
par Jean-Louis Grinda, transformant la métropole
du Bosphore en une scene européenne majeure. Ce
cru 2026, placé sous le signe du dialogue entre
tradition et modernité, a choisi de célébrer les
grands ouvrages du répertoire lyrique et
chorégraphique, en les confrontant a des talents
éblouissants. Et quel écrin pour cet événement :
L'’AKM Tiirk Telecom Opera Hall, fierement dressé
sur la mythique Place Taksim, dont 1’acoustique et
la modernité offerte par sa récente
(re)construction servent a merveille les ambitions
internationales du festival. C’est dans ce cadre
prestigieux qu’était donné, le 3 juin, le ballet
des ballets : Le Lac des Cygnes de Piotr Ilitch
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Tchaikovski.

Le chorégraphe italien Ricardo Amarante, qui signe ici une
adaptation libre mais révérencieuse d’apres Marius Petipa et
Lev Ivanov, a réussi un exploit. Il a su conserver 1la
structure classique, les pas de deux iconiques, les lignes
pures du cygne blanc, tout en insufflant une énergie nouvelle,
plus athlétique et plus dramatique. Amarante semble avoir
voulu libérer le Prince de sa gangue romantique pour mieux le
confronter a un destin plus physique. Résultat : une
succession de tableaux d’une beauté picturale saisissante,
servis par la scénographie majestueuse de Ferhat Karakaya (des
décors ou les lacs de givre et les palais dorés s'opposent en
clair-obscur), les costumes somptueux et psychédéliques
de Serdar Basbug (les tutus blancs traditionnels cdtoient les
noirs éclatants du royaume de Rothbart) et les lumieres
dramatiques d’Ahmet Defne, qui sculpte chaque ombre et chaque
reflet d'eau avec un génie cinématographique.

Mais le véritable triomphe de la soirée appartient aux
interpretes. Car comment ne pas saluer Ilhan Durgut dans le
role du Prince Siegfried ? Athlétique.. mais dans tous les sens
du terme ! Sa danse est une prouesse sportive (des sauts d’une
hauteur stupéfiante, des tours en 1’'air d’'une netteté
olympique), un physique imposant et majestueux, mais aussi une
performance d’'acteur d’une sincérité bouleversante. Sa
détresse a l'acte III, sa rage impuissante, sont passées par
des muscles bandés et des portés suspendus qui ont fait frémir
la salle.

Que dire également de la sublime Etoile Sultan Erol, dans le
double ro6le d’'Odette/0dile ? Elle est tout simplement
magnifique ! Son cygne blanc est une ic6ne de tristesse
éteinte : bras frémissants, arabesques infinies, regard perdu
sur le lac intérieur. On retenait son souffle lors de son
adagio, tant la douleur semblait cristallisée dans chacun de



ses ports de bras. Puis, surgit 1le cygne noir. La,
métamorphose éblouissante : lumineuse et souriante, Sultan
Erol déploie une technique diabolique, des fouettés
impeccables, un charisme de prédateur qui ensorcelle
littéralement le Prince.. et le public ! Cette dualité entre
1’éteint et le lumineux est une vraie maestria dramatique.

Le trio infernal est parfaitement complété par M. Nuri Arkhan
en Rothbart maléfique. Non pas le méchant de dessin animé,
mais une présence sombre, charismatique, presque magnétique
dans son emprise. Face a lui, le Benno sautillant et
malicieux de Y. Berkay Giinay apporte une bouffée d’'air frais
et une 1légereté technique savoureuse, contrastant
merveilleusement avec la gravité du drame.

Mais on ne saurait réduire cette soirée a ses (4) seules
étoiles. Le véritable écrin de ce triomphe, c’'est bien sir
1l’ensemble du superbe Corps de ballet de 1’'Opéra d’Istanbul.
Des le deuxieme acte, lorsque les premiers rayons de lune
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baignent le lac, les fameux petits cygnes ont exécuté leur pas
de quatre avec une synchronisation chirurgicale et une grace
enfantine qui a arraché des « oh ! » de pure admiration. Puis
ce fut la danse des grands cygnes : une toile vivante de bras
qui ondulent, de tétes qui se penchent, de jambes qui
s’'élevent dans une méme respiration collective. Jamais on n’a
senti de faiblesse, jamais une épaule en retard, jamais un
port de bras approximatif. Ce corps de ballet, dirigé d’une
main invisible mais ferme, a déployé une homogénéité rare,
faisant du lac un seul étre pluriel, frémissant et tragique.

Les autres solistes méritent également une mention
enthousiaste. On a applaudi la danse espagnole endiablée de A.
Demir et S. Kaya (castagnettes, fougue et robes
tourbillonnantes), la danse hongroise (czardas) d’une autorité
folle menée par E. Yildiz et son partenaire C. Sahin, sans
oublier la danse napolitaine irrésistible de M. Polat et D.
Akman, dont la complicité sautillante a électrisé 1’acte III.
Chaque variation, chaque ensemble était un mini-joyau ciselé
avec soin. Le pas de trois du premier acte, confié a trois
jeunes danseurs pétillants (L. Celik, E. Demirtas, A. Kog), a
donné le ton d’une soirée ou la technique ne le cede jamais a
1’émotion.

A la téte de 1’'0Orchestre de 1’'Opéra National d’Istanbul, le
Maestro Ibrahim Yazici a imposé une lecture d’une intensité
rare. Loin de 1la simple illustration, sa direction était
fiévreuse, organique, presque charnelle. Les cordes chantaient
avec une mélancolie envol(tante, les cuivres tonnaient dans les
scenes nocturnes, et chaque crescendo semblait soulever le
plateau. Yazici a littéralement embrasé la partition de
Tchaikovski, offrant au public un partenariat symphonique ou
L’orchestre ne se contentait pas d’accompagner : il racontait,
lui aussi, la tragédie d'Odette.

Le public trés international de 1’AKM a offert une ovation
debout a 1’ensemble des artistes, avec des hourrah
particulierement appuyés pour le duo principal. Un triomphe,



au sens plein du terme ! Le 17e Festival d’Opéra et de Ballet
d’Istanbul réussit la une soirée ou la perfection classique
rencontre le feu de la scene. Et Istanbul, une fois de plus,
s'est révélée capitale de la grace et de la puissance !..

CRITIQUE, festival. ISTANBUL, 17e festival d’'Opéra et de
Ballet d’Istanbul (AKM), le 03 juin 2026. TCHAIKOVSKY : Le Lac
des Cygnes. Orchestre et Ballet de 1’'Opéra national
d’Istanbul, Ricardo Amarante (chorégraphie), Ibrahim Yacizi
(direction musicale). Crédit photographique (c)

CRITIQUE, opéra. SOFIA,
Wagner Festival 2026 (Opéra
de Sofia), le 31 mai 2026.
WAGNER : Le Crépuscule des
Dieux. M. Iliev, R.
Nikolaeva, P. Buchkov, A.
Mladenov.. Plamen Kartaloff /
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Constantin Trinks

Apres 1'or du Rheingold, le Rocher de la Walkyrie
et la forge ardente de Siegfried, le Sofia Opera
Wagner Festival 2026 achevait avant-hier sa
Tétralogie en apothéose avec Gotterdammerung (Le
Crépuscule des dieux). Cinq heures de musique,
trois actes d’une intensité rare, et un public
venu de toute 1’Europe pour une interminable
ovation debout ! Car ce qui s’est joué sur la
scene de 1’'Opéra de Sofia dépasse la simple
représentation : c’est une lecture du Ring -
signée par le démiurge bulgare Plamen Kartaloff -
qui, par sa cohérence visionnaire et sa puissance
visuelle et émotionnelle, s’inscrit d’ores et déja
dans 1’histoire de la mise en scene wagnérienne.

Et quelle distribution ! Pour cette derniere journée, le
destin a offert a Sofia un plateau sans aucune faiblesse.
Toutes les voix sont magnifiques — et l’on soulignera tout
particulierement 1le Gunther d’Atanas Mladenov, véritable
révélation qui a stupéfié la salle — et surclassé tout monde a
L’applaudimeétre. La direction de Constantin Trinks, a la téte
d’un Orchestre de 1’'Opéra de Sofia désormais rodé comme une
horloge suisse, a atteint des sommets de lyrisme et de
puissance.

Mais débutons avec le travail de Plamen Kartaloff qui poursuit
— avec Gotterdammerung et comme il l’avait fait pour les trois
opéras précédents — son exploration du symbole des triskéles,
ces trois cercles entrelacés qui figurent la « spirale de la
vie ». Mais ici, alors que le Ring touche a sa fin, le motif
se fait crépusculaire, fragmenté, en proie a la décomposition.
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La ou le Rheingold ouvrait sur un cosmos liquide et
harmonieux, Gotterdammerung s’'ouvre sur un monde déja fissuré,
ou les dieux eux-mémes vacillent. L’action s’ouvre sur le
rocher de Brunnhilde, au ceur de la nuit. Kartaloff reprend
ici le dispositif qui a fait ses preuves lors des reprises de
2023 et 2025 : trois triskéles disposés en triangle, éclairés
d’une lumiere blafarde, évoquent a la fois les Parques
nordiques et les rouages d’une horloge cosmique. Les trois
Nornes — Tsveta Sarambelieva (contralto), Ina Petrova (mezzo-
soprano) et Silvia Teneva (soprano) — tissent la corde du
destin, figurée par un faisceau lumineux qui court entre les
triskéles. Le moment de la rupture est saisissant. Lorsque la
corde se rompt — sur l'accord déchirant de 1’orchestre —, les
triskéles s'inclinent brusquement, comme des arbres sous
l’ouragan. Des projections de runes brisées défilent sur le
cyclorama. La nuit s’épaissit. Le monde des dieux, nous le
comprenons, est entré dans son agonie.
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Le rideau se léve ensuite sur un décor qui restera dans les
mémoires. Kartaloff figure le palais des Gibichungen par un
immense triskéle doré — ou plutét par trois arcs monumentaux
recouverts d’or, qui se rejoignent en leur centre. Des
colonnes de lumiere blanche (évoquant le pouvoir froid et
stérile de Gunther) croisent des ombres noires projetées au
sol (celles de Hagen). L’'ensemble est d’une beauté glacante,
comme un bunker du pouvoir vidé de toute ame. Gunther (Atanas
Mladenov) et Gutrune (Alma Lisa Bandalovska) évoluent dans cet
espace avec une raideur aristocratique. Hagen (Petar Buchkov),
lui, se tient toujours a 1’'écart, appuyé contre un triskele
latéral, son ombre démesurée s’'allongeant sur le mur du fond.
Le fameux « potion d’oubli » est suggéré par un jeu de
lumieres rouges qui envahit la scene lorsque Siegfried boit —
annoncant déja le vertige de la trahison.

Le deuxieme acte se déroule sur la rive du Rhin, que Kartaloff
évoque par un dispositif ingénieux : les triskéles, désormais
couchés a 1l'horizontale, sont recouverts de tissus mouvants
aux reflets verts et bleus, tandis que des projections de
vagues (créées par des jeux d'ombres et de lumieres) déferlent
sur le sol. L'ambiance est pesante, orageuse — a l’'image de
1’ame d’'Alberich, qui rode dans 1’ombre. Plamen Dimitrov, en
Alberich, surgit d’une trappe entourée de triskéles inversés,
comme un spectre venu de l’enfer des Nibelungen. Le serment de
Gunther et Siegfried (ce dernier déguisé sous les traits de
Gunther grace au Tarnhelm) se déroule sur un triskéle central,
transformé en autel sacrificiel.

Au troisieme acte, les lumieres d’Andrej Hajdinjak passent du
bleu orageux au rouge sang lorsque le meurtre est scellé. La
mort de Siegfried, annoncée par les cornes de Hagen, est
précédée d’'un effet de théatre total : les triskeles pivotent,
les ombres s’allongent, et la salle retient son souffle. Puis
vient la Marche funebre — 1’'un des moments les plus poignants
de la soirée. Le corps de Siegfried est porté sur un



catafalque formé par deux triskéeles assemblés. Les lumieres,
bleu nuit, dessinent les ombres des porteurs. Enfin, la
fameuse scene d’'Immolation de Brinnhilde montre Radostina
Nikolaeva montant sur un cheval stylisé et rouge vif (Grane) -
selon 1’'idée de Kartaloff déja remarquée dans la Chevauchée
des Walkyries. Elle chante son adieu au monde, a Wotan, a
Siegfried. Puis 1le blcher s’'embrase : des projections de
flammes dansantes (évitant 1'écueil du kitsch) envahissent le
cyclorama, tandis que des paillettes argentées — 1’or du Rhin
restitué ! — tombent du ciel en cascade. Le Walhalla brile en
hologramme a 1’arriere-plan, remplacé peu a peu par une aurore
boréale d’'un vert émeraude. Kartaloff, comme il 1'a expliqué,
y voit « l’Espoir » — une note d’optimisme dans ce monde en
ruines. Les Filles du Rhin récuperent alors 1l’anneau dans un
bassin vide, tandis que le triskéle central se désagrege
lentement en poussiére lumineuse. Rideau, puis explosion des
applaudissements d’un public conquis !

A la baguette, Constantin Trinks signe certainement 1a 1’une
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des plus belles pages de sa carriere. Apres un Rheingold d’une
clarté de joaillier, wune Walkyrie fougueuse et
un Siegfried transfiguré, il aborde Gétterddammerung avec une
vision souveraine et apaisée — jusqu'a la tragédie finale. Le
prélude — le fameux « Jour » qui succede a la nuit du prologue
— est un miracle de douceur : les cordes graves montent des
abysses avec une lenteur organique, les bois ajoutent des
couleurs tamisées. Trinks prend son temps, n’écrase rien.
Puis, lorsque l’orchestre explose, c’est avec une puissance
parfaitement maitrisée. La Marche funébre, point d’orgue de
1’opéra, est un choc auditif. Le chef allemand y déploie une
palette de nuances rarement entendue : le theme funebre, porté
par les cuivres graves, est sculpté avec une précision
d'orfevre. Les cordes sanglotent, les bois pleurent. Et
lorsqu’enfin l’'orchestre s’embrase dans l’Immolation, c’est un
déchainement de forces telluriques — mais toujours au service
du drame, jamais pour la simple exhibition de puissance.
L’Orchestre de 1’'Opéra de Sofia, sous sa direction, est
véritablement rutilant : cuivres éclatants, cordes veloutées
et d’une souplesse rare, bois précis et malicieux. La phalange
bulgare, que Trinks a littéralement transformée au fil de ces
quatre soirées, est désormais 1’égale des grandes formations
européennes. Rappels sans fin pour le chef, ovationné avec ses
musiciens montés sur scene a l'instar des chanteurs..

C'est aussi la grande joie de cette derniere soirée : apres
les quelques faiblesses des opéras précédents, Gotterdammerung
offre un plateau d’une homogénéité et d’une qualité
exceptionnelles. Aucune voix ne démérite. Toutes sont a 1la
hauteur, et certaines — Gunther notamment — surclassent toutes
les attentes. Un nom a retenir, celui d’Atanas Mladenov, qui
incarne le role de Gunther. Le baryton bulgare, que 1’on
connaissait surtout dans des rdéles mozartiens, incarne un
Gunther d’une richesse vocale et d’une densité psychologique
rares. Des son entrée — il descend 1’escalier du triskéle doré
avec une prestance naturelle — on est frappé par la beauté de
son timbre : chaud, cuivré, homogene du grave a l’aigu. Sa



ligne de chant est d’une noblesse constante, méme dans les
moments ou Gunther doute, vacille, se repent. L’air du
deuxieme acte — « Blitzende Woge, walle » — est un modele de
phrasé wagnérien, ou Mladenov module a volonté entre la
puissance héroique et les murmures du remords. Son duo avec
Hagen, a la fin de 1’acte II, est un duel vocal d’anthologie.
La salle, conquise, lui a réservé la plus puissante ovation de
la soirée.

Apres son Siegmund et son Siegfried (dans Siegfried) déja
mémorables, Martin Iliev boucle la Tétralogie avec une
prestation grandiose. Son ténor, clair et superbement projeté,
possede cette aisance dans 1l’aigu qui fait merveille -
notamment dans le récit de la chasse au troisieme acte, ou il
raconte son passé a Gunther et Hagen. Mais c’est surtout la
mort de Siegfried — le « HOrst du mich nicht ? » murmuré avant
de s’'éteindre — qui déchire le ceur. Iliev, couché sur le
catafalque, module sa voix avec une douleur qui laissent la
salle sans voix. A ses co6tés, Radostina Nikolaeva campe une
Brinnhilde de haut lignage. La soprano bulgare possede tout
un aigu percant, acéré, capable de dominer 1’orchestre dans
les moments de colere (la malédiction du deuxieme acte), mais
aussi une capacité a se faire intime, presque chambriste, dans
les adieux du troisieme acte. Son « Starke Scheite » -
1’ouverture de l'Immolation — est un morceau de bravoure, ou
elle passe de la rage a la tendresse, du défi a 1’abandon.
Lorsqu’elle monte sur le cheval rougeoyant et que les flammes
1’envahissent, sa voix, s’élevant toujours plus haut, semble
véritablement s’envoler vers 1’au-dela.



Déja remarquable en Fafner, 1la basse bulgare Petar Buchkov
campe un Hagen terrifiant — a la fois par la puissance de sa
voix (profonde, noire, projetée sans effort) et par son jeu
d’acteur, constamment a 1’afflt, rdédant dans 1’ombre. Son «
Hier sitz’ ich zur Wacht » — la veille de Hagen — est un
modele du genre, avec une basse grondant comme un orage
lointain. Le duo final avec Alberich, ou les deux complices se
partagent la scene, est un duel vocal d’une noirceur
fascinante. Plamen Dimitrov, justement, dans 1le role
d’Alberich) conclut la Tétralogie avec la méme intensité de
jeu et de chant. Son baryton-basse, au timbre acre et
insinuant, et 1la scene ou il surgit devant Hagen, dans le
brouillard, a quelque chose de spectral — comme un mauvais
réve qui hante le palais des Gibichungen.

Aprés son Erda d’anthologie dans Siegfried, Violeta Radomirska
campe une Waltraute bouleversante. Le mezzo, chaud et sombre,
préte a Brinnhilde 1’une des Walkyries une intensité rare. La
scene de la visite de Waltraute — ou elle implore Brinnhilde
de rendre 1’anneau — est un dialogue vocal d’une beauté a
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couper le souffle, les deux voix s’enroulant 1’'une autour de
L’autre comme deux scurs que le destin va séparer. Alma Lisa
Bandalovska, prés sa Sieglinde dans la Walkyrie, incarne une
Gutrune fragile et touchante, malgré son soprano un peu réche
mais qui convient au personnage, tout en exprimant a merveille
la culpabilité de la jeune femme, manipulée par son demi-frere
Hagen. Les trois Nornes (Tsveta Sarambelieva, Ina Petrova et
Silvia Teneva) forment un trio d’une bel homogénéité. Leurs
voix s’entrelacent avec une précision qui semble venue d’un
autre monde, tissant la corde du destin — que l'on entend, a
chaque coup de ciseaux, se déchirer un peu plus. Quant aux
Filles du Rhin - Stanislava Momekova (Woglinde), Ina
Petrova (Wellgunde) et Alexandrina Stoyanova-Andreeva
(Flosshilde) -, elles retrouvent leurs rdéles du Rheingold avec
une grace et une fraicheur qui ravissent. Leur trio final,
lorsqu’elles récuperent 1’'anneau et que le Rhin retrouve son
or, est un diamant de pureté vocale, mais aussi un moment
d’'une poésie visuelle rare — leur triskéle brisé se
recomposant lentement au fur et a mesure que 1l’harmonie
revient. Enfin, n’oublions pas le Choeur de 1’0Opéra de Sofia,
qui est un personnage a part entiere dans cet ultime volet de
la Tétralogie. En effet, 1les scenes <chorales
de Gotterdammerung sont essentielles : la scene des vassaux au
second acte (le célebre « Heil ! Siegfried, teurer Held ! »),
les appels de Hagen, le cortege funebre — tout cela exige une
force collective, une précision rythmique et une puissance
sonore que seul un grand cheur peut offrir. Ce soir-la, le
Cheur de 1'Opéra de Sofia a été a la hauteur des attentes,
avec des attaques franches, une homogénéité parfaite des
différentes tessitures, et une intense énergie dramatique. Cet
instrument exceptionnel est dirigé par une grande dame de la
musique bulgare, Violeta Dimitrova, chef de cheur de
l’institution depuis 1994 !

Au final, la salle — remplie de wagnériens venus de toute
L’Europe (mais aussi des Etats-Unis ou du Japon.. on entendait
toutes les langues lors des entractes !'..) — a réservé a ce



Gotterdammerung un accueil délirant. Apres six heures de
spectacle (avec les deux entractes), personne ne semblait
fatigué, et les rappels ont duré un bon quart d’heure, avec
des « Bravi » qui ont fusé de toutes parts. Avec ce
Gotterdammerung, le Sofia Opera Wagner Festival 2026 bouclait
sa Tétralogie en apothéose. Sofia mérite décidément sa
réputation de capitale wagnérienne des Balkans.. et son
patronyme de « Bayreuth des Balkans » !..

CRITIQUE, opéra. SOFIA, Wagner Festival 2026 (Opéra de Sofia),
le 31 mai 2026. WAGNER : Le Crépuscule des Dieux. M. Iliev, R.
Nikolaeva, P. Buchkov, A. Mladenov.. Plamen Kartaloff /
Constantin Trinks. Crédit photographique (c) Droits réservés
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