CRITIQUE, festival. CREMONE,
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’ceuvre de Francesco Cavalli, avec une
distribution de tres haut niveau, une direction
superlative et une mise en scene qui parvient a
rendre lisible et a donner vie a une intrigue
complexe, dominée par un recitar cantando toujours
ductile et expressif. Incontestablement la plus
grande réussite de ce 43e Festival Monteverdi.

Créées au théatre San Cassiano en janvier 1639, et jamais
reprises depuis, ces Nozze di Teti e di Peleo, le plus ancien
opéra vénitien conservé, s’'averent constamment passionnantes.
Ce premier opéra de Cavalli, qui est aussi son premier chef-
d'euvre, semble anticiper la synthese mythologique du Pomo
d’oro de Cesti (qui sera présenté cet été a Innsbruck) et
emprunte a 1’opéra de cour les ingrédients qui en ont fait le
succes. Il s’'agit d’ailleurs pour étre 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
scene infernale, la présence de ballets, nombreux et variés
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dans cet opéra, et une résolution heureuse. Mais parce qu’il
s'agit d'un opéra vénitien, la dimension comique n’est pas
absente, loin s’en faut, avec le personnage de Momus, qui se
moque de l’'inconstance des femmes et de l’amour toujours
soumis a 1l’intérét vénal.

Tandis qu’un prologue allégorique, qui rappelle ceux du Retour
d’Ulysse et du Couronnement de Poppée, met en scene 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 pere de Thétis,
Eaque, et une jeune servante Mergellina, lui faisant croire
qu'elle est éprise de Pelée), provoque la jalousie, la colere
et le désespoir de Thétis. Un concile infernal impressionnant,
une Bacchanale somptueuse, le célebre jugement de Paris et de
la pomme d’or, viennent se greffer a 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 célebre 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 a la
fois aristocratique et populaire, lorsque Pelée s’adresse a
Chiron : « E mille suon in un sol suon esprimi », soulignant
ainsi la variété stylistique de 1’euvre. Ce qui est fascinant
dans cet opéra justement, c’'est que tout Cavalli est déja la,
notamment a travers sa capacité unique a tirer profit d’effets
simples et puissants d’un point de vue dramaturgique, comme la
sinfonia qui ouvre le concile infernal, les cheurs 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 méme, le réveil de Pelée, apres son naufrage,
est symétrique de celui d’Ulysse, dans 1l’opéra de Monteverdi,
jusque dans les paroles (« Dormo, sogno, o son desto »),
compositeur dont il a retenu la lecon, comme en témoigne le
cheur « Su lieto, lieto sposo », et son habile contrepoint qui
rappelle ceux du premier acte de 1'Orfeo. On soulignera
également le splendide cheur des Amours, « Gia la nostra
genitrice », apres le fameux épisode du jugement de Paris,
suivi du sublime air de Vénus « A portar del bello vanto », et
sa ritournelle entétante 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 maitre-mot du baroque, de
1'opéra baroque, gage de son succes.

La scénographie imaginée par Petra Deidda a le mérite de
respecter, avec une fantaisie poétique, 1les nombreuses
péripéties de 1l'intrigue. Ainsi, un petit théatre au style
grec figure le prologue, muni d’un film opaque qui laisse
transparaitre a la fin un personnage annoncant le début de
L’opéra. La sobriété ne nuit pas a la cohérence de 1’ensemble,
comme en témoigne la magnifique scene des Enfers, plongée dans
l’obscurité et laissant entrevoir Pluton et ses trois Erinyes
habillés de noirs, un masque doré sur leur bras droit ; le
personnage de la Discorde est muni de longs bras suggérant
1’étendue de son pouvoir (« Altro non fu che discordanze il
mondo », est-il dit au milieu du deuxieme acte). Les décors et
costumes de Valentina Volpi font également merveille dans la
superbe Bacchanale qui clét le deuxieme acte, avec un Silene
irrésistible dans son costume « nu » et un Bacchus de blanc
vétu, un mixte entre une jeune fille en fleur proustienne et
une Zaza Napoli. Les lumieres subtiles d’Oscar Frosio ont
aussi joué un role important dans la réussite du spectacle,
conférant a la scene profondeur et efficacité aux nombreuses
métamorphoses qui parcourent 1'opéra.

La distribution réunie pour redonner vie a cet incroyable



chef-d’'euvre mérite tous les éloges, d’'autant que 1’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 scenes qui
précedent l’arrivée d’'Hyménée dans 1le dernier acte, dans
lesquelles Pelée combat Thétis déguisée en chevalier, sorte de
version cavallienne du Combat de Tancréde). Dans le réle de la
déesse Thétis, Valentina Ferrarese, qui avait remporté 1'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, révele avec justesse la faiblesse du
personnage, tout en étant constamment attentive au texte,
particulierement riche et difficile de Persiani. Il faut en
outre souligner 1la performance impressionnante de Danilo
Pastore dans le double role 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
tres 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 Paris, grace a la remarquable prestation de
Jorge Navarro Colorado, au timbre solidement charpenté, tandis
que Alessandro Ravasio prétait son timbre barytonnant au
double rbéle de Jupiter et de Nérée. Dans le méme registre,
Matteo Straffi est un Mercure plus vrai que nature et un Eaque
d’une belle intensité. Malgré un timbre un peu nasillard,
Angelo Testori, par son sens du théatre et une élocution sans
faille, a su donner vie, en les différenciant, aux trois ro6les
de Momus, Mars et Minos, tout comme Giacomo Pieracci a su bien
distinguer les trois personnages qu’il incarne de Silene,
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 Mégere et Mergellina, Alessandro
Simmonato en Alecto, ou encore Arrigo Liverani Minzoni en



Chiron), une mention spéciale doit étre faite pour 1’Hyménée
de 1’Uruguayen Maximiliano Danta, lauréat du Concours Cesti,
qui nous a impressionné par sa voix d’une puissance inouie,
sublimée par 1’acoustique du théatre.

Dans la fosse, Antonio Greco est le principal maitre d’ceuvre
de cette extraordinaire réussite. Il dirige les forces et les
cheurs (excellemment préparés par Diego Maccagnola) avec une
passion communicative et un sens du théatre qui force le
respect. L’équilibre des pupitres, le dialogue toujours
respectueux avec la déclamation, la maitrise des affects qu'il
sait toujours rendre dans l’accompagnement musical et le
travail impressionnant de reconstitution pour donner vie a ce
monument, mérite les plus vifs éloges. Une soirée historique
qui ne pouvait mieux célébrer les 350 ans de la mort du
compositeur.
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2026. PURCELL : Dido and
Aeneas. L. Mancini, M.
Borgioni, C. Colombo, A.
Potter.. Lorenzo Giossi /
Michele Pasotti

Pour sa 43e édition, le Festival Monteverdi -

propose une fascinante plongée dans un autre chef-
d’eeuvre, Didon et Enée de Henry Purcell, dans 1le
somptueux écrin du Théatre Bibiena de Mantoue,
ville dans laquelle Monteverdi fit Maitre de
Chapelle, et qui vit aussi naitre le grand poete
Virgile, 1’auteur antique dont le compositeur
anglais s’inspira pour écrire son célebre opéra.
Une tres grande réussite qui comble les oreilles
et les yeux des spectateurs enthousiastes venus
nombreux braver la chaleur étouffante de 1la
soirée.

Parvenu sous la forme de quatre copies manuscrites tardives,
L’'opéra de Purcell comptait a l'origine, le livret imprimé de
Nahum Tate en atteste, un prologue hélas perdu. Preés d’une
demi-heure de musique que le chef italien Michel Pasotti a
intelligemment comblée en faisant précéder 1’'ecuvre 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
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Carthage. Il s’'agit cependant d'une version non pas scénique
mais semi-scénique, les interpretes portant de splendides
costumes (de Maria Paolilla), tandis que les lumieres 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 derriere la scene et d’apparaitre 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 a elle, Mauro
Borgioni est un Enée fort convaincant, dans la maniére méme
d’appréhender le personnage, combatif et désespéré, martial et
éploré, visage et chant d’une ductile expressivité,
constamment mouvante : du trés grand art. On saluera également
la prestation de la Belinda de Carlotta Colombo, soprano a la
fois délicat et sonore, toujours attentive aux inflexions du
texte, un visage éloquent méme dans le silence et parfait
contrepoint lumineux au sombre destin de Didon, parvenant
ainsi a transcender efficacement son simple ro6le de
confidente. Le contre-ténor Alex Potter incarne une Magicienne
imposante physiquement et vocalement, extravagante a souhait
dans son costume de satin noir, tout droit sorti d’un carnaval
vénitien, agrémentée d’un splendide masque a plume sur le
visage ; mémes costumes de satin noir pour les deux autres
sorcieres (impeccable Alena Dantcheva et Francesca Cassinari,
voix puissante pour la premiere, plus en retrait la seconde,
mais toutes deux d’'un grand professionnalisme et d’une
présence scénique envoltante), tandis que le marin de Massimo
Altieri et la deuxieme femme de Anna Pirolimaintiennent le
niveau d’excellence de 1la distribution, d’une rare
homogénéité, confirmée par 1’'impeccable prestation de Cristina
Fanelli dans le ro6le d’un Esprit. La mort de Didon était
suivie d'une émouvante procession du cheur, excellent et
bouleversant, a la bougie qui a rendu plus intense encore
1'épisode tragique sur lequel s'acheve 1’opéra.



A la téte de sa Fonte Musica, Michele Pasotti renouvelle avec
justesse et pertinence 1'approche du chef-d’ecuvre de 1’'«
Orpheus Britannicus ». Le chef italien s’est montré d’une
grande habileté a évoquer un univers sonore, des les premieres
mesures du prologue de Locke, illustrant, grace a une matiere
musicale a la fois précise et mouvante, tempéte, vastes
océans, le Destin méme des personnages et jusqu’au silence
qui, comme on le sait dans l’esthétique baroque, n’'est pas
moins éloquent.

CRITIQUE, fetival. MANTOUE, Teatro Bibiena, le 18 juin 2026.
PURCELL : Dido and Aeneas. L. Mancini, M. Borgioni, C.
Colombo, A. Potter.. Lorenzo Giossi / Michele Pasotti. Crédit
photographique (c) Antonino Dimondo

CRITIQUE, festival. ALMADA
(Portugal), 6eme Festival dos

Capuchos (Parque da Paz), le
20 juin 2026. Gala d’Opéra.
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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’atmosphére électrique, et
ce sentiment de communion entre les artistes et le public a
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
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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 seur 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
L’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 1la 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
1’air d'une émotion brute. La magie a opéré a nouveau dans le
duo « 0 Soave fanciulla » tiré de La Bohéme 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 1l’univers envoltant des opérettes de Kalman et
Lehdr. Les airs endiablés de la Czardas Firstin 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 l'issue de la soirée, donnée sans entracte, alors que
les dernieres notes se taisaient — et que les « bravos »
fusaient de toutes parts -, Pedro Neves a alors lancé
L'orchestre dans le célebre « 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
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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 succes 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), 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). Crédit photographique
(c) Andreia Carvalho

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

Ce vendredi 19 juin, 1’'Opéra Grand Avignon, archi-
comble, a vibré d’une émotion palpable, mélant
1’exaltation de la 9éme Symphonie de Ludwig van
Beethoven a 1’hommage vibrant adressé a Débora
Waldmann, qui concluait ce soir-1la six années de
direction musicale a de 1'Orchestre national
Avignon-Provence. Premiere femme nommée directrice
musicale d’'un orchestre national en France, elle
quittait son poste sur un véritable feu d’artifice
musical.

Des les premieres mesures, on a senti que cette Neuviéme ne
serait pas ordinaire, tant les enjeux étaient grands, et
L'interprétation de Débora Waldmann furent d’une clarté et
d’une intensité rares, révélant toute 1l’architecture de ce
monument symphonique. Le premier mouvement, Allegro ma non
troppo, un poco maestoso, jaillissait des ténebres avec une
puissance tellurique, 1'orchestre déployant une énergie
dramatique saisissante. Le Molto vivace suivant, avec son
scherzo frénétique, a électrisé la salle, porté par des
timbales fulgurantes et un orchestre d'une virtuosité
étourdissante. Mais c’'est dans 1’Adagio molto e cantabile que
1’0rchestre national Avignon-Provence a atteint des sommets de
poésie. Un chant d'une beauté infinie, porté par des cordes
magnifiques, a enveloppé 1'0Opéra d’'une atmosphere de
recueillement absolu. On a véritablement touché a 1’essence
méme de la fraternité que cette saison voulait célébrer.

Puis vint 1’'apothéose : le final, avec l'entrée en scene des
forces chorales réunies. Les Cheurs de 1’Opéra Grand
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Avignon et de 1’'0Opéra Orchestre National de Montpellier,
préparés respectivement par Alan Woodbridge et Noélle Gény,
ont fait irruption avec une puissance et une clarté
renversantes. L' »0de a la joie » de Schiller a résonné comme
un cri d'espoir universel, porté par les superbes voix des
solistes réunis ici. La soprano franco-roumaine Andreea
Soare avait des aigus étincelants, la mezzo Julie Robard-
Gendre déployait des couleurs chaudes et profondes, tandis que
le ténor Francois Rougier et 1le baryton Thomas Dolié
apportaient une force lyrique qui ont donné tout son poids a
ce finale jouissif entre tous. L’osmose entre les deux cheurs
et la phalange provencale était totale, créant un mur sonore
d’'une ampleur inouie.

Mais la soirée, déja exceptionnelle par son programme, était
chargée d’'une symbolique particuliere. Outre les adieux de
Débora Waldmann, on célébrait aussi 1’anniversaire de 1la
cheffe, mais aussi le départ a la retraite de deux musiciens
historiques de 1l1'orchestre, un hautboiste et un
percussionniste, pour leur dernier concert apres.. plus de 40
ans de service ! L’émotion était a son comble dans cette salle
comble. La communion était si forte qu’a la fin de 1'ecuvre,
L’ovation fut interminable. Les rappels se sont enchainés, la
salle debout, scandant son admiration pour la cheffe, les
solistes, les cheurs et tous ces musiciens qui venaient de
faire vibrer au plus haut point une salle entiere, apres une
soirée qui était tout a la fois un testament musical, une féte
vocale, bref.. un souvenir impérissable a marquer d’une pierre
blanche !

CRITIQUE, concert. AVIGNON, Opéra Grand Avignon, le 19 juin
2026. BEETHOVEN : 9éme Symphonie. Orchestre National Avignon-



Provence, Débora Waldmann (direction). Crédit photographique
(c) Emmanuel Andrieu

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

premiere 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

/////

a son retour dans un foyer qu’il reconnait a peine. Sa
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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
disposés de chaque c6té, comme sur des pentes arcadiennes au
bord de la 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 1l’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 1’esprit de 1’euvre.

L’'idée 1la plus simple de la mise en scene est aussi l’'une des
meilleures : un long tissu bleu que Pénélope traine 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
1l’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 premiere 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 voltée du mendiant déguisé a
la prestance d’un roi reconquérant son trdone, 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
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dramatiquement tres convaincante, sa longue fidélité étant
tout a fait crédible. Ils sont entourés de solides interpretes

James Gilchrist en Eumée digne et profondément humain,
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 réle 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 1le 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 sceéenes
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 jamalis 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 : Il 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,
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une cuvre fondamentale dans 1’évolution artistique
de Richard Wagner. Considérée comme une cuvre de
transition dans la trajectoire créative du
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 Tannhduser 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 ro6le 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, la
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 1la célebre aria de
1’étoile du soir, « 0 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 1a
distribution masculine, le groupe des Minnesadnger (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)

Droits réservés

CRITIQUE, opéra. GENEVE,
Batiment des Forces Motrices,
le 20 juin 2026. ZAPPA : 200
Motels. Daniel Kramer / Titus
Engel

Au Grand-Théatre de Geneve (décentralisé au
Batiment des Forces Motrices), la création suisse
de 1’'opéra rock 200 Motels de Frank Zappa joue la

carte de la provocation tous azimuts, au risque de
1’épuisement. Plus nuancée, l’interprétation
convainc surtout au niveau musical.

Depuis son dernier spectacle consacré a la comédie musicale Un
Américain a Paris, en décembre dernier, le Grand Théatre de
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Geneve a donc fermé ses portes pour une rénovation de 18 mois,
en transférant la majeure partie de ses spectacles dans le
Batiment des Forces Motrices (BFM). Les plus anciens
connaissent bien cette ancienne usine hydraulique, qui a été
aménagée en 1997-98 pour accueillir momentanément 1'Opéra,
avant sa reconversion en espace culturel multimodal. Le vaste
hall d’'entrée impressionne par la conservation de deux des
dix-huit monumentales pompes et turbines, présentes sur le
site originel.

La salle modulable d’'un peu moins de 1000 places offre un
confort visuel pour 1’ensemble des spectateurs, tout en étant
restreinte dans ses possibilités scéniques, notamment dans les
changements de décors. Le metteur en sceéne américain Daniel
Kramer (né en 1977) se joue habilement de ces contraintes en
ajoutant une rampe devant la fosse d’orchestre et en entourant
les interpretes de plusieurs écrans vidéo. Ce dispositif
omniprésent enivre le public de références et d’images — en
méme temps qu’une sonorisation prononcée, a laquelle on
s’'habitue peu a peu. L’idée de Kramer consiste a moderniser le
propos de Frank Zappa (1940-1993), afin de le rapprocher de
notre société contemporaine, saturée d’écrans et de
sollicitations en tout genre.



La société du spectacle et de la consommation a envahi toutes
les sphéres du débat public, jusqu’aux politiques, moqués dans
leurs travers les plus évidents — Trump en téte. D’'ou vient
que la farce sonne lourdement, comme un happening mal
maitrisé, en forme de catalogue de références ? Il aurait sans
doute fallu une direction d’'acteurs plus subtile, mais aussi
une réalisation visuelle moins <clinquante, baignée
d’'éclairages plus variés et inventifs. L’autre écueil de cette
proposition vient de 1’'hystérie constante du plateau, qui
déborde d’intentions, sans permettre de respiration, a méme de
rythmer les messages distillés tout du long. Ces intermedes
s’inscrivent pourtant dans les transitions orchestrales
souvent planantes et judicieusement dosées.

L’ouvrage écarte volontairement la narration continue pour
embrasser une liberté créatrice volontiers dadaiste, en
opposition frontale aux convenances et conventions théatrales
de son temps (voir le détail du livret dans le compte-rendu de
la récente production nicoise..). Si le projet n’évite pas une
sensation de collage, il reste pertinent par sa remise en
cause du statut d’icone de l’artiste. En grande partie



https://www.classiquenews.com/wp-content/uploads/2026/06/2026A080_200_Motels_20260616_PG_GTG_Magali_Dougados_Q3A0395-1024x683-1.jpg
https://www.classiquenews.com/critique-opera-nice-le-1er-decembre-2023-zappa-200-motels-the-suites-leo-warinsky-antoine-gindt/
https://www.classiquenews.com/critique-opera-nice-le-1er-decembre-2023-zappa-200-motels-the-suites-leo-warinsky-antoine-gindt/

composée lors d’une vaste tournée a travers les Etats-Unis,
200 Motels décrit en effet 1'absence de perspective ressentie
par le rockeur, de 1’ennui dans les hotels minables aux
questions inquisitrices des journalistes, en passant par son
addiction au sexe. Il est ainsi possible de voir cet opéra
comme un portrait déjanté mais sincere de son auteur, tour a
tour irritant dans ses outrances et attachant dans sa défense
de 1la marginalité, face au bulldozer d’une majorité
conservatrice et bien-pensante.

I1 fallait certainement toute 1'expérience du chef suisse
Titus Engel (né en 1975) pour embrasser la démesure de la
partition, qui ose marier des influences proches de Varese et
Boulez (que Zappa admirait) avec des ballades pop rock plus
convenues. L’instrumentation fait 1la part belle aux
percussions, tandis qu’un excellent ensemble de rock en
hauteur répond a l’'orchestre. Les interpretes réunis, malgré
quelques exces interprétatifs dus a la mise en scene, montrent
un niveau d’une belle homogénéité, a l’instar du cheur bien
préparé pour l'occasion.



CRITIQUE, opéra. GENEVE, Batiment des Forces Motrices, le 20
juin 2026. ZAPPA : 200 Motels. David Ireland (WWF Wrestler,
Cowboy Burt), Brenda Rae (Lucy, Journalist), Robin Adams
(Frank, Larry the Dwarf), Edward Hogg (Jeff, Love Interest,
Newt Lover), Ziad Nehme (Mark), Peter Hoare (Howard), Julieth
Biggins (Lucy, Good Conscience), Justin Hopkins (Rance,
Narrator, Bad Conscience), Choeur du Grand Théatre de Genéve,
Mark Biggins (direction des choeurs), Ensemble de
percussionnistes de la Haute école de musique de Geneve,
Orchestre de la Suisse Romande, Titus Engel (direction
musicale) / Daniel Kramer (mise en scéne). A 1’affiche du
Grand Théatre de Genéve jusqu’au 28 juin 2026. Crédit
photographique (c) Magali Dougados
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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'Opéra de Sofia mettait a
1’affiche Lohengrin, 1’une des cuvres les plus
emblématiques de Richard Wagner et du romantisme
allemand tardif, une ®uvre 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 :
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qu’'elle ne cherche jamais a connaitre son origine. Cette
interdiction, en apparence simple, devient 1Lle 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 1le soupcon. 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, 1le
ténor néo-zélandais Simon O0’Neill, dans le role du mystérieux
chevalier Lohengrin — personnage qu’il a abordé pour 1la
premiere 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 atmosphere
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 role. 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 triuben 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
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Gabriela Georgieva, remarquables dans les ro6les 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 1’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
l'afflt des faiblesses de ceux qui 1'entourent afin de les
exploiter avec une redoutable efficacité. Sa voix, ample,
dense et parfaitement assurée dans l’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 l1’'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 role prépondérant que Wagner lui confie et s’imposant comme
L'un des principaux artisans du succes de la soirée.



Sur le plan musical, le jeune chef belge Martijn Dendievel a
dirigé 1l’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 scéne 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 Ll ’apparition de
Gottfried entre les deux moitiés évoquait le rétablissement de
l'ordre, le triomphe de la lumiere sur les ténebres et
l'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 1’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 lumieére traduisait la force de 1'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, 1ils
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.



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, opéra. VALENCIA,
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Palau de Les Arts, le 16 juiln
2026. PUCCINI : Turandot. E
Semenchuck, G. Kunde, C.
Lopez Moreno, L. Li.. Alex
Ollé / Sir Mark Elder

Pour cloturer sa saison 2025-2026 et dans le cadre
des célébrations du centenaire de sa création, Les
Arts de Valence a présenté Turandot, le dernier et
populaire opéra du compositeur italien Giacomo
Puccini.

La distribution vocale ne pouvait étre plus réussie. Tout
d’abord, le choix de la mezzo-soprano russe Ekaterina
Semenchuk pour le réle-titre s’est révélé particulierement
heureux : la redoutable tessiture de la princesse de glace ne
lui a posé aucune difficulté. Dotée d’une voix puissante,
homogene, dense et parfaitement projetée, elle s'est montrée
aussi efficace dans les passages exigeant de vastes
déferlements sonores que dans ceux requérant un chant plus
souple et lyrique. Elle a trouvé en 1'inusable ténor américain
Gregory Kunde un partenaire idéal. A 72 ans et aprés plus de
quatre décennies de carriere, celui-ci constitue un véritable
miracle de longévité vocale. Avec une voix pleine, brillante
et robuste, une impressionnante assurance dans l'aigu, ainsi
qu’un chant héroique, raffiné et nuancé, sans oublier son
étonnante résistance physique, le ténor américain a livré une
composition éblouissante du prince Calaf, capable de faire
oublier certains passages ou son émission, marquée par
inexorable passage du temps, paraissait 1égerement métallique
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et affectée d’'un vibrato qui, surtout dans les moments les
plus lyriques, altérait quelque peu la qualité de son chant.

Pour ses débuts tres attendus dans 1la maison, la soprano
espagnole a la carriere ascendante Carolina Lépez Moreno a
constitué 1’une des plus agréables révélations de la soirée.
Chargée du role de l'esclave Liu, elle a fait valoir une voix
lyrique au médium chaleureux, généreuse en demi-teintes et en
pianissimi, ainsi qu’une appréciable slireté dans le registre
aigu. Son interprétation de l'air « Tu che di gel sei cinta.. »
fut, tant par sa virtuosité vocale que par son intensité
expressive, 1’un des grands moments de la soirée. A cela s’est
ajoutée une présence scénique convaincante, qui a contribué de
maniere décisive a la réussite de sa prestation. De son coOté,
le jeune bas chinois Liang Li a fait entendre une voix sombre,
bien timbrée, aux graves profonds et résonnants, conférant
toute l'autorité nécessaire a Timur, le roi tartare déchu.
Prétant sa voix aux roles de l’empereur Altoum et du Prince de
Perse, le ténor espagnol Josep Fado s’'est acquitté de sa tache
avec une irréprochable efficacité. Parmi le cynique trio des
ministres impériaux, le jeune et prometteur baryton Jan Antem
(Ping) s’est particulierement distingué par la beauté de son
timbre clair, sa musicalité et la qualité de son chant legato.
Un artiste a suivre de prés. Corrects vocalement et tres
efficaces sur le plan scénique, les ténors Pablo Garcia-Lopez
(Pang) et Mikeldi Atxalandabaso (Pong) ont également apporté
une contribution appréciable. De solides prestations vocales
ont été fournies par le vigoureux Mandarin du jeune baryton
azerbaidjanais Agshin Khudaverdiyev ainsi que par les
diligentes servantes incarnées par les espagnoles Yolanda
Marin et Federica Fiori.

Les cheurs réunis pour 1l’'occasion (le Cor de la Generalitat
Valenciana, l1’Escola Coral Veus Juntes et l’Escolania de la
Mare de Déu dels Desemparats) ont brillamment relevé chacun
des nombreux défis que leur impose la partition, faisant
preuve a tout moment de préparation, de justesse et d’un



volume parfaitement maitrisé. Depuis la fosse, a la téte de
l'orchestre maison, le chef britannique Sir Mark Elder,
directeur musical de la compagnie valencienne, a démontré une
maitrise absolue des masses orchestrales, offrant une lecture
équilibrée, subtile et d’une grande richesse de timbres,
portée par une tension dramatique constante et un remarquable
sens du théatre.

Coproduite avec le New National Theatre de Tokyo et le Tokyo
Bunka Kaikan, la mise en scéne signée par 1’espagnol Alex
Ollé, cofondateur et directeur artistique de La Fura dels
Baus, proposait un spectacle d'un impact visuel monumental, a
l'esthétique abstraite et futuriste. Délaissant la vision
orientalisante du conte, sa lecture dramaturgique placait le
pouvoir au centre du récit. La structure hiérarchique
apparaissait ainsi constamment soulignée : 1’empereur et sa
fille au sommet, tandis que le peuple, incapable de remettre
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en question le statu quo dominant, demeurait soumis a la base.
Comme on pouvait le constater des le lever de rideau, avant
méme le début de 1'opéra, 1’'élément structurant de cette
lecture était le traumatisme des abus subis par 1'héroine,
expliquant son aversion envers les hommes. Mais elle n’est pas
la seule a porter les stigmates du passé : dans cette nouvelle
vision, 1’amour que Calaf éprouve pour Turandot se méle a son
désir de reconquérir le pouvoir perdu a la suite du
traumatique renversement de son pere. Tous deux vivent un
présent conditionné par les blessures du passé.

Si les scenes collectives se distinguaient par leur excellente
organisation, la direction d’acteurs se révélait plus limitée
lorsqu’il s’agissait d’explorer en profondeur la psychologie
des personnages. Plus controversée, sans toutefois ternir 1la
réussite de 1'ensemble, apparaissait la conclusion sombre
imaginée par le metteur en scene espagnol. S’'appuyant sur le
fait que Puccini n’a jamais achevé 1’opéra et que sa fin
demeure donc ouverte a diverses interprétations, il choisit de
conclure l’ecuvre par le suicide de 1’héroine. Apreés avoir
compris la puissance de l’amour a travers le sacrifice de Liu,
Turandot se montre incapable d’assumer ce sentiment et, plutét
que de se livrer a son vainqueur, décide de se donner la mort
avec le méme poignard utilisé par la malheureuse esclave. Une
résolution cohérente avec la personnalité traumatisée que
cette production attribue au personnage.

La scénographie labyrinthique et brutaliste a 1’esthétique
futuriste, concue par Alfons Flores et composée d'une
monumentale structure d’acier gris parcourue d’interminables
escaliers, renforce 1'idée de hiérarchisation sociale et
d’enfermement du peuple. De méme, les costumes de Lluc
Castells instaurent un contraste parfaitement défini entre
ceux qui détiennent 1’autorité, revétus de solennité et de
caractere rituel, et une population déshumanisée, illustrant
clairement qui exerce le pouvoir et qui le subit. Gréace a un
élaboré jeu de clair-obscur et a de puissants contrastes entre



lumiere et ombre, la conception lumineuse particulierement
soignée de 1’'Allemand Urs Schénebaum construit avec une grande
efficacité 1'atmosphere traumatique et oppressante voulue par
le metteur en scéne. A l’issue de la représentation, un public
enthousiaste a réservé a l'ensemble des interpretes de longues
et chaleureuses ovations.

CRITIQUE, opéra. VALENCIA, Palau de Les Arts, le 16 juin 2026.
PUCCINI : Turandot. E. Semenchuck, G. Kunde, C. Lopez Moreno,
L. Li.. Alex 0l1é / Sir Mark Elder. Crédit photographique (c)
Miguel Lorenzo / Mikel Ponce

CRITIQUE, danse. TOULOUSE,
Halle aux grains, le 17 juiln
2026. Carolyn CARLSON : Un
saut dans le bleu (création),
Ballet et Orchestre de
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1’Opéra national du Capitole

Bien que le temps nous soit compté, 1’humanité
sera toujours barbare pour elle-méme : « Un saut
le dans bleu », poeme dansé en 9 séquences,
présenté en création en cette fin de saison du
Théatre du Capitole, exprime le cycle de la
souffrance et de la torture, des victimes et de
leur bourreau, cette incapacité proprement humaine
a aimer les autres et a s’aimer soi-méme. Pour
autant rien de sinistre, tragique ou noir dans
1’écriture de Carolyn CARLSON : plutot une
esthétique élégante et racée, des lignes sinueuses
et des poses princieres, dans une composition qui
soigne les ensembles de plus en plus nombreux a
mesure que l’action se déploie.

Photos Un Saut dans le Bleu © David Herrero

Carolyn CARLSON aime évoquer. Suggérer. Pas raconter. Sa danse
est dans 1l'abstraction. Et ses figures tendent a exprimer
Ll’intime comme 1’incongruité de situations pourtant réelles.
Un saut dans le bleu, couleur de 1'infini et de l’inconscient,
plonge dans un espace irréel, celui du réve, ce qui confere au
déroulement de l'action, son essence onirique, cauchemardesque
ou poétique. Les silhouettes se meuvent dans un espace
indéfini, leurs ondulations premieres jaillissant comme a
rebours, depuis le fond de scene, comme des ombres au pas
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ralentis [arréts sur image a nouveau présent dans le tableau
final]. Tout cela releve de rites dont la chorégraphe détient
la clé ; elle qui recherche toujours le sens profond, exprime
la part de mystere qui s’'invite souvent dans la réalité.

Comme un regard autocritique, — comme si elle mettait en scene
plusieurs facettes d’'elle méme, la chorégraphe californienne
imagine plusieurs portraits de femmes, bien trempées, réduites
a leur essence souvent agressive ou caricaturale : la femme au
poignard et talons hauts qui ouvre le cycle, la femme fatale
et flingueuse, la femme nunuche aux ballons qui éclatent
affichant une naivete de débutante.. La femme chasseuse et son
filet a papillons.. Sans omettre les 3 graces réduites a leurs
longues jambes d’insectes, style mantes religieuses qui
traversent la scene en poses aguicheuses et sensuelles..

Du début a la fin une élégance et une esthétique qui emportent
toute la réalisation : continument une souplesse facétieuse,
élastique souvent athlétique [bonds et rebonds des hommes dans
le 3eme tableau « Oser sauter avec courage« ..]

La trentaine de danseurs du Ballet de 1’0Opéra national du
Capitole plonge littéralement dans la théatralité filigranée,
lumineuse et intérieure de Carlson. Les corps s'étirent,
ondulent ; les gestes décomposent chaque mouvement, inventent
une langue des signes annonciatrice d’'une ere a venir.. ou d’un
monde parallele qui révele la psyché 1libérée de 1la parole.
D'une facon générale, les hommes semblent mieux réussir la
synchronicité des ensembles.

Dans la fosse, aux cordes de 1’Orchestre national du Capitole
de Toulouse, 1’accordéoniste Michel Glasko, sous la direction
du compositeur Pierre Le Bourgeois, marque le tempo ; la
musique originale [spécialement écrite pour cette création]
fait se succéder une série d’'atmospheres souvent étranges,
parfois glacantes, ou s’inscrivent les gestes millimétrés de
personnages énigmatiques, chacun immergé dans sa propre
histoire. L’'idée d’'un spectacle total entre lumiere, danse,
musique et théatre se réalise ainsi, dessinant une voie et un



passage ténu entre sauvagerie et réflexion, fantasme et
obsession,.. Au mérite de la chorégraphe 1égendaire, ce flux
perpétuel, visant 1’épure, qui enchaine les séquences dans une
légereté rayonnante.. et enivrante.

CRITIQUE, Danse. TOULOUSE, le 17 juin 2026. Carolyn CARLSON :
Un saut dans le Bleu [création]. Ballet de 1’Opéra national du
CAPITOLE, musiciens de 1’Orchestre national du Capitole,
Pierre Le Bourgeois [composition et direction]
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: Un Saut dans le Bleu © David Herrero
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