
CRITIQUE,  festival.
VILLENEUVE-LES-MAGUELONE,
43ème  Festival  de  Musique
Ancienne à Maguelone (Théâtre
Jérôme  Savary),  le  9  juin
2026.  «  Le  Rossignol  et
l’Empereur  de  Chine  ».
Ensemble  La  Rêveuse,  Cécile
Hurbault  (marionnettes  et
mise en scène)

Depuis le 4 juin (et jusqu’au 12), la 43ᵉ édition
du Festival de Musique Ancienne de Maguelone a

pris ses quartiers sous la voûte millénaire de la
Cathédrale de Maguelone  – mais aussi dans des

lieux alentour, avec une ambition aussi simple que
lumineuse : explorer les « Résonances ». Non pas

les échos austères d’un passé figé, mais les
dialogues vivants entre musique savante et

traditions populaires, entre l’écrit et l’oral,
entre l’Orient rêvé et l’Europe baroque. Cette

année, le festival est resté fidèle à son histoire
en invitant le grand Jordi Savall pour une clôture

en apothéose (le 12 juin) autour des fameuses
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Folías. Mais le festival languedocien a également
ouvert une scène aux jeunes pousses avec

l’Ensemble Théodora, et surtout osé une heureuse
incursion dans le théâtre musical familial, au

Théâtre Jérôme Savary de Villeneuve-les-Maguelone
en ce mardi 9 juin (sans doute aucun l’un des

temps forts de cette édition 2026…) : Le Rossignol
et l’Empereur de Chine, proposé par l’Ensemble La

Rêveuse.
 

Le  pari  était  audacieux  :  mêler  le  conte  d’Andersen,
l’esthétique  baroque  européenne,  et  une  sensibilité  de
marionnettiste digne des plus grandes lanternes magiques. La
Rêveuse, formation dont on ne vante plus la justesse de ton et
l’intelligence des programmes, s’est entourée de la metteuse
en scène Cécile Hurbault – qui signe également un bestiaire de
marionnettes d’une fragilité bouleversante – et du compositeur
Vincent Bouchot, lequel a agi en « regard extérieur » avec une
discrétion féconde. Et le résultat tient du bijou d’orfèvrerie
et de la fable universelle !…

Sur la scène imaginée par Ludovic Meunier – un espace épuré,
entre  cabinet  de  curiosités  et  volière  de  songe  –,  trois
musiciens d’exception font chanter des cordes et des flûtes de
toutes sortes. Florence Bolton, à la basse et au pardessus de
viole, tisse un tapis sonore où la gravité le dispute à la
grâce. Benjamin Perrot, au théorbe et à la guitare baroque,
fait pleuvoir des arpèges comme des gouttes de lumière, tandis
que Kôske Nozaki, véritable enchanteur, passe de la flûte
baroque aux flageolets d’oiseaux avec une dextérité qui semble
imiter la nature elle-même. Quand il fait chanter ses petites
flûtes en forme de passereaux, on jurerait entendre le jardin
de l’Empereur s’éveiller sous nos yeux !…

Car c’est bien là le prodige de ce spectacle : la musique ne



soutient  pas  l’histoire,  elle  l’incarne.  L’Empereur,
prisonnier de sa mécanique de cour, oppose le rossignol vivant
– chant irrégulier, imprévisible, presque fragile – à l’oiseau
artificiel couvert de joyaux. Vincent Bouchot insuffle à cette
fable une lecture baroque assumée : il ne s’agit pas d’un
simple conte moral, mais d’une méditation sur l’âme, la vérité
du  geste  artistique  et  le  pouvoir  de  l’écoute.  Quand  le
rossignol  de  bois  (une  marionnette  d’une  beauté  froide)
rivalise avec le petit oiseau de chiffon et de plume animé par
Cécile Hurbault, le public – petits et grands – retient son
souffle. Le drame se joue à hauteur d’enfant, mais sa portée
est vertigineuse.

 

 

La mise en scène, d’une économie raffinée, laisse toute sa
place au son. On n’ajoute rien au texte d’Andersen (adapté
avec justesse) que ce que la musique baroque peut dire de
mieux  :  les  danses  populaires  anglais  mêlées  aux  lamenti
italiens et des airs de cour, le tout interprété avec cette
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flamme que l’on reconnaît à La Rêveuse (que l’on retrouvera
bientôt au Festival Valloire Baroque) où l’érudition ne tue
jamais l’émotion. Le regard de Vincent Bouchot, compositeur
d’aujourd’hui plongé dans les répertoires d’hier, garantit que
cette promenade entre Chine imaginaire et Europe des Lumières
ne tombe jamais dans la carte postale. Il y a un souffle, une
respiration, une façon de suspendre le temps.

À la fin, quand le véritable rossignol – toujours la petite
marionnette, toujours Kôske Nozaki aux flageolets – triomphe
de  l’automate,  et  que  l’Empereur,  vaincu  par  sa  propre
solitude, murmure son aveu d’humanité, on entend dans la salle
un silence chargé d’émotion – avant que les applaudissements
n’éclatent, nourris de cette joie rare qu’offre un spectacle
où la beauté sonore, la poésie visuelle et l’intelligence du
propos ne faisaient qu’un !

 

 

_____________________________________

CRITIQUE, festival. VILLENEUVE-LES-MAGUELONE, 43e Festival de
Musique Ancienne (Théâtre Jérôme Savary), le 9 juin 2026. « Le

Rossignol et l’Empereur de Chine ». Ensemble La Rêveuse,
Cécile Hurbault (marionnettes et mise en scène). Crédit

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

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

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

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

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

connues !
 

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

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

 



 

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

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

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

Vive Monteverdi – et Vive Crémone !

 



_____________________________________

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

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

 

CRITIQUE,  théâtre  musical.
37e  FESTIVAL  DE  RAVENNE,
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Basilique San Francesco, le 6
juin  2026.  Marcello  FERA  :
« Il Santo folle » (Création
Mondiale).  Astra  Lanz
(comédienne),  Nicolas  Zambon
(St  François),  Ludovico  Del
Pra  (Le  Sultan  d’Egypte),
Guido  Barbieri  (mise  en
scène),  Marcello  Ferra
(direction musicale)

Après l’éblouissement de Nessun cielo è senza
luce, dont nous avons salué hier dans ces mêmes

colonnes la puissance évocatrice, le 37e Festival
de Ravenne rempile avec une seconde Création

Mondiale, tout aussi audacieuse et lumineuse : Il
Santo Folle (d’après un épisode de vie de Saint

François d’Assise, thème de la nouvelle édition de
la manifestation italienne). Sous le plafond à

caissons de la bien nommée Basilique San Francesco
(datant du IXe siècle, quel écrin !), c’est un pan

peu connu de la vie de St François qui était
offerte à la connaissance du public.

 

Narrant un épisode de la vie du Saint, se déroulant sur les
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rives du Nil, et en l’occurrence la rencontre historique de St
François avec le Sultan d’Egypte Al-Malik Al-Kamil, en 1219,
durant  la  5ème  Croisade,  Il  Santo  Folle  nous  plonge  plus
profondément encore dans l’intimité du Poverello – avec une
leçon de tolérance et d’ouverture à l’autre (deux thèmes d’une
brûlante actualité !…). Cette fois, la voix qui guide notre
regard  est  celle  de  Jacopa  de  Settesoli  –  formidable  et
inoubliable Astra Lanz ! -, cette aristocrate romaine qui fut
l’une des rares femmes à partager les dernières années du
Saint. En narratrice au timbre angélique et habité, elle tisse
le fil d’une existence vouée à la déraison divine, et sa
présence scénique, à la fois sobre et bouleversante, confère à
l’évocation une intense profondeur.

Le compositeur et chef d’orchestre Marcello Fera signe ici une
partition à double visage qui est un pur régal pour l’oreille.
À la tête du Conductus Ensemble et du Gruppo Vocale Heinrich
Schütz, il oppose avec une intelligence folle deux univers
musicaux que tout semble séparer. D’un côté, pour Ludovico del
Pra  en  Sultan  égyptien,  une  écriture  envoûtante,  très
orientalisante – mélismes langoureux, percussions sourdes qui
sentent le sable et les épices. De l’autre, pour Nicola Zambon
en  Saint  François,  une  ligne  vocale  qui  ose  la  modernité
sérielle, mais teintée d’une répétition minimaliste qui n’est
pas sans évoquer le meilleur de Philip Glass ou de John Adams.
Et  pourtant,  quand  ces  deux  mondes  se  frôlent,  puis  se
répondent dans un premier duo d’une beauté désarmante, on
comprend que Fera ne les oppose pas : il les fait dialoguer et
le miracle a lieu.

 



 

Guido Barbieri signe une mise en scène tout en hauteur et en
lumière,  admirablement  servie  par  les  costumes  de  Manuela
Monti et les éclairages de Marco Rabati. Il faut également
évoquer les interventions de Marco Zanco, percutionniste et
escrimeur. Physiquement à partir de son tambour, il ponctue le
récit de Jacopa de rythmes sourds et archaïques, tandis que
des vidéos projetées dans l’abside le montre en pleines joutes
d’épée spectrales avec un autre comédien, comme si les démons
et les croisades intérieures de St François prenaient corps
dans le cliquetis des lames.

À l’issue de la représentation, le public, debout, a ovationné
ces artistes qui osent toucher du doigt la folie sacrée. Il
Santo Folle est donné chaque soir jusqu’au 9 juin, et l’on
repart  déjà  avec  la  certitude  que  Ravenne,  décidément,  a
trouvé dans la Création contemporaine une seconde nature. Deux
incontestables réussites en une semaine : le festival italien
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vient d’offrir à ses fidèles deux étoiles filantes qu’on n’est
pas près d’oublier !…

 

___________________________________

CRITIQUE, théâtre musical. 37e FESTIVAL DE RAVENNE, Basilique
San Francesco, le 06 juin 2026. Marcello FERA : « Il Santo

folle » (Création Mondiale). Astra Lanz (comédienne), Nicolas
Zambon (St François), Ludovico Del Pra (Le Sultan d’Egypte),

Guido Barbieri (mise en scène), Marcello Ferra (direction
musicale). Crédit photographique (c) Luca Concas
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CRITIQUE,  théâtre  musical.
37e  FESTIVAL  DE  RAVENNE,
Grand Cloître de la Basilique
San  Francesco,  le  04  juin
2026. « Nessun cielo è senza
luce » de / par Luca Maria
Baldini (Création mondiale)

La 37ème édition du Ravenna Festival (fondé en
1990 par M. C. Mazzavillani, épouse du

maestrissimo Riccardo Muti), qui a débuté le 21
mai et se poursuivra jusqu’au 11 juillet, avait
déjà tout pour figurer parmi les grands crus de

l’histoire de la manifestation italienne.
Intitulée “Nacque al mondo un sole” (Il naquit au
monde un soleil) – un vers extrait du Paradis de

Dante Alighieri (mort et inhumé à Ravenne) -, elle
célèbre cette année le huitième centenaire de la
mort de Saint François d’Assise. Mais il flottait
dans l’air du Grand Cloître de la Basilique San

Francesco, ce 4 juin, une effervescence
particulière, celle des grandes nuits de création.
 

Sous  la  nouvelle  et  double  direction  artistique  d’Anna
Leonardi et d’Angelo Nicastro – qui succèdent à la longue et
brillante  ère  précédente  en  insufflant  une  audace
transdisciplinaire  salutaire  –,  le  festival  a  posé  une
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question  vertigineuse  :  «  Peut-on  encore  parler  de
spiritualité à l’ère de l’intelligence artificielle ? » La
réponse, flamboyante et déchirante, nous est venue de Luca
Maria Baldini avec sa création mondiale « Nessun cielo è senza
luce » (Aucun ciel n’est sans lumière).

Dès l’entrée dans l’enceinte séculaire, le ton est donné. Le
cloître, habituel écrin de silence méditatif, s’est mué en
laboratoire spectral. Face aux arcades romanes, un immense
écran diffuse des images d’archives albanaises granuleuses,
fantômes  d’une  autre  époque.  Au  centre,  tel  un  moine
électronique  veillant  sur  son  propre  rituel,  Luca  Maria
Baldini manipule ses machines, sa boucle et… son baglamàs ! Ce
luth grec aux cordes métalliques, instrument de la rebetiko
(la musique des damnés), devient ici la voix intime du Pauvre
d’Assise.  Loin  des  ors  des  basiliques  romaines,  Baldini
incarne un François des périphéries, bricoleur de sons et de
sens.

Le miracle de la soirée tient dans un parti pris esthétique
aussi risqué que sublime. Pour incarner les sermons de l’homme
d’Église – textes mystiques de St François, relus sous le
prisme de l’urgence écologique et politique – Baldini n’a pas
convoqué un acteur, mais la magie noire de l’Intelligence
Artificielle. En compagnie de Salvatore Insana (aux vidéos),
il  a  extrait  des  archives  vidéographiques  albanaises  de
visages oubliés : paysans, ouvriers, mères en deuil – et ces
visages, grâce à l’IA, se sont mis à parler : ils chantaient
même, et ils prêchaient. Ce n’était pas un show racoleur, mais
une liturgie de la mémoire. L’algorithme, en “filtrant” les
voix (grâce à un travail de ré-élaboration sonore comme on
n’en  avait  pas  entendu  depuis  les  expérimentations  de
Stockhausen),  provoquait  des  fractures,  des  glissements  de
sens,  des  connexions  inouïes.  Ces  morts-vivants  numériques
entonnaient des chants grégoriens, mâtinés de pop, traversés
d’électronique  live.  L’outil  technologique  devenait  le
réceptacle  d’une  transcendance  inattendue  :  l’IA  comme



interprète du Laudes Creaturarum !

 

 

Sous les yeux de ces prophètes de synthèse, Baldini a déployé
une partition physique et sonore de haute volée. La structure
en  7  chapitres  (rappelant  les  7  sceaux  ou  les  7  péchés
capitaux…),  nous  a  portés  de  l’acoustique  brut  à  des
explosions  sonores.  Jouant  avec  son  souffle,  grattant  son
baglamàs comme on gratte une terre aride, il a répondu en
direct  aux  voix  spectrales.  Le  moment  de  grâce  absolue
survient au chapitre 5. Alors que l’écran crache un sermon sur
la “non-violence” et le rapport au non-humain (écho direct au
dialogue  de  François  avec  le  Sultan),  Baldini  abandonne
l’électronique. Il ne reste que le baglamàs, instrument pauvre
s’il en est, et sa voix rauque. La citation du Cantique des
Créatures  est  à  peine  audible,  mêlée  à  des  sons  pré-
enregistrés de criquets et de vent. C’est le silence de la
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création, l’instant avant la lumière.

Avec Nessun cielo è senza luce, le Ravenna Festival 2026 signe
peut-être  la  première  grande  réussite  de  sa  nouvelle
direction. Anna Leonardi et Angelo Nicastro ont eu raison de
miser  sur  Baldini.  Ils  démontrent  que  la  spiritualité
franciscaine, souvent enfermée dans des images pieuses, est au
contraire une machine de guerre visionnaire. Ici, le numérique
ne tue pas le sacré : il lui invente des stigmates neufs. Ce
soir, à Ravenne, technologie et humanité ont pleuré ensemble…
et les cieux, effectivement, n’ont jamais été aussi lumineux.

 

 

_________________________________

CRITIQUE, théâtre musical. 37e FESTIVAL DE RAVENNE, Grand
Cloître de la Basilique San Francesco, le 04 juin 2026.
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« Nessun cielo è senza luce » de / par Luca Maria Baldini.
Crédits photographiques (c) Ravenna Festival 2026 / Marco

Parollo

 

 

CRITIQUE, festival. ISTANBUL,
17e  festival  d’Opéra  et  de
Ballet  d’Istanbul  (AKM),  le
03 juin 2026. TCHAÏKOVSKY :
Le Lac des Cygnes. Orchestre
et Ballet de l’Opéra national
d’Istanbul,  Ricardo  Amarante
(chorégraphie),  Ibrahim
Yacizi (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
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du Bosphore en une scène 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 à des talents
éblouissants. Et quel écrin pour cet événement :
l’AKM Türk Telecom Opera Hall, fièrement dressé

sur la mythique Place Taksim, dont l’acoustique et
la modernité offerte par sa récente

(re)construction servent à 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

Tchaïkovski.
 

Le chorégraphe italien Ricardo Amarante, qui signe ici une
adaptation libre mais révérencieuse d’après Marius Petipa et
Lev  Ivanov,  a  réussi  un  exploit.  Il  a  su  conserver  la
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  à  un  destin  plus  physique.  Résultat  :  une
succession  de  tableaux  d’une  beauté  picturale  saisissante,
servis par la scénographie majestueuse de Ferhat Karakaya (des
décors où les lacs de givre et les palais dorés s’opposent en
clair-obscur),  les  costumes  somptueux  et  psychédéliques
de Serdar Başbuğ (les tutus blancs traditionnels côtoient les
noirs  éclatants  du  royaume  de  Rothbart)  et  les  lumières
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
interprètes. Car comment ne pas saluer Ilhan Durgut dans le



rôle 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  l’air  d’une  netteté
olympique), un physique imposant et majestueux, mais aussi une
performance  d’acteur  d’une  sincérité  bouleversante.  Sa
détresse à 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  rôle  d’Odette/Odile  ?  Elle  est  tout  simplement
magnifique  !  Son  cygne  blanc  est  une  icône  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  le  cygne  noir.  Là,
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
l’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  à  lui,  le  Benno  sautillant  et
malicieux de Y. Berkay Günay apporte une bouffée d’air frais
et  une  légèreté  technique  savoureuse,  contrastant
merveilleusement  avec  la  gravité  du  drame.

 



 

Mais on ne saurait réduire cette soirée à ses (4) seules
étoiles. Le véritable écrin de ce triomphe, c’est bien sûr
l’ensemble du superbe Corps de ballet de l’Opéra d’Istanbul.
Dès le deuxième acte, lorsque les premiers rayons de lune
baignent le lac, les fameux petits cygnes ont exécuté leur pas
de quatre avec une synchronisation chirurgicale et une grâce
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  têtes  qui  se  penchent,  de  jambes  qui
s’élèvent dans une même 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 être 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. Yıldız et son partenaire C. Şahin, sans
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oublier la danse napolitaine irrésistible de M. Polat et D.
Akman, dont la complicité sautillante a électrisé l’acte III.
Chaque variation, chaque ensemble était un mini-joyau ciselé
avec soin. Le pas de trois du premier acte, confié à trois
jeunes danseurs pétillants (L. Çelik, E. Demirtaş, A. Koç), a
donné le ton d’une soirée où la technique ne le cède jamais à
l’émotion.

A la tête de l’Orchestre de l’Opéra National d’Istanbul, le
Maestro İbrahim Yazıcı a imposé une lecture d’une intensité
rare.  Loin  de  la  simple  illustration,  sa  direction  était
fiévreuse, organique, presque charnelle. Les cordes chantaient
avec une mélancolie envoûtante, les cuivres tonnaient dans les
scènes nocturnes, et chaque crescendo semblait soulever le
plateau.  Yazıcı  a  littéralement  embrasé  la  partition  de
Tchaïkovski, offrant au public un partenariat symphonique où
l’orchestre ne se contentait pas d’accompagner : il racontait,
lui aussi, la tragédie d’Odette.

Le public très international de l’AKM a offert une ovation
debout  à  l’ensemble  des  artistes,  avec  des  hourrah
particulièrement appuyés pour le duo principal. Un triomphe,
au sens plein du terme ! Le 17e Festival d’Opéra et de Ballet
d’Istanbul réussit là une soirée où la perfection classique
rencontre le feu de la scène. Et Istanbul, une fois de plus,
s’est révélée capitale de la grâce et de la puissance !…

 

 

_____________________________________________

CRITIQUE, festival. ISTANBUL, 17e festival d’Opéra et de
Ballet d’Istanbul (AKM), le 03 juin 2026. TCHAÏKOVSKY : Le Lac

des Cygnes. Orchestre et Ballet de l’Opéra national
d’Istanbul, Ricardo Amarante (chorégraphie), Ibrahim Yacizi

(direction musicale). Crédit photographique (c)

 



 

FESTIVAL VALLOIRE BAROQUE, du
25  au  31  juillet  2026,
«  Prima  !  La  Donna  ».
Orchestre de l’Opéra Royal de
Versailles,  Concert  de
l’Hostel-Dieu,  Ensemble  La
Rêveuse,  Amarillis,  Ensemble
Contre le Temps…

C’est un parti-pris aussi audacieux que
nécessaire. Du 25 au 31 juillet 2026, le FESTIVAL

VALLOIRE BAROQUE plante son
décor majestueux au pied des

Alpes pour une édition intitulée
« Prima ! La Donna ». Loin des
clichés sur la seule « prima
donna » capricieuse, Gaël de

Kerret et son équipe dérouleront
le fil d’une histoire méconnue :
celle des femmes qui, à l’époque
baroque, chantaient, composaient, tenaient salon
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ou prophétisaient, souvent contre tous les
interdits.

 

Une  contre-histoire  du  Baroque  en
altitude
Depuis sa création, le Festival Valloire Baroque s’est imposé
comme un rendez-vous incontournable de l’été, mêlant exigence
musicologique  et  convivialité  montagnarde.  Pendant  une
semaine, la petite commune de Savoie transforme son église et
ses chemins de randonnée en un véritable écrin pour la musique
ancienne, accueillant plus d’une quinzaine d’événements qui
attirent les plus grands noms du répertoire international.

L’édition 2026 marque un tournant thématique fort. Si les
grands  compositeurs  masculins  (Bach,  Vivaldi,  Haendel)  ont
longtemps monopolisé l’attention, « Prima ! La Donna » entend
rétablir une vérité historique : au XVIIe et XVIIIe siècles,
les femmes étaient partout, mais rarement là où on les attend.
Le titre joue sur la double référence de la prima donna (la «
première dame » de l’opéra, expression italienne du XVIIe
siècle) et du « primat » de la femme dans la création. Le
programme explore ainsi trois âges de la présence féminine en
musique : la cantatrice adulée, la salonnière influente, et la
compositrice oubliée. Comme le rappelle Dominique Longchamp,
président du festival, il s’agit de célébrer ces musiciennes «
héroïnes » ayant évolué dans un environnement très masculin,
tout en ancrant cette réflexion dans l’actualité grâce à des
actions pédagogiques menées dès l’hiver précédent avec les
scolaires.

Gaël de Kerret : une vision humaniste et



engagée
Derrière cette programmation éclectique et savante se dessine
la patte de Gaël de Kerret, directeur artistique du festival.
Depuis plusieurs saisons, il œuvre à décloisonner la musique
baroque, tissant des liens entre le patrimoine, la nature et
la société contemporaine. Son approche pour 2026 est claire :
il ne s’agit pas d’ajouter un « programme femmes » en marge,
mais de réécrire le récit principal. En invitant des ensembles
aussi  prestigieux  que  l’Orchestre  de  l’Opéra  Royal  de
Versailles ou le Concert de l’Hostel-Dieu, Gaël De Kerret
prouve  que  l’excellence  artistique  va  de  pair  avec  la
diversité. Sa direction se veut aussi un hommage à l’intime
(avec  les  promenades  musicales)  et  au  spectaculaire  (les
grands concerts du soir), faisant de Valloire un laboratoire
vivant des musiques anciennes.

 

 

La semaine du 25 au 31 juillet propose un voyage chronologique

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


et  stylistique,  des  chants  mystiques  du  Moyen-Âge  aux
fulgurances  des  compositrices  du  Siècle  des  Lumières  :

 

Samedi 25 juillet – 21h : L’énigme médiévale
Ensemble Contre le Temps – Ubi sunt mulieres ?
Le festival s’ouvre sur une question fondamentale : « Où sont
les femmes ? ». L’ensemble remonte le temps jusqu’à Hildegarde
de  Bingen,  abbesse  visionnaire  et  compositrice  magistrale,
pour révéler la place spirituelle et musicale du féminin au
Moyen-Âge.

 

Dimanche 26 juillet – 21h : Splendeur vivaldienne
Le Concert de l’Hostel-Dieu & Blandine de Sansal – Anna

Giraud, Prima Donna de Vivaldi
Soirée phare. Blandine de Sansal incarne Anna Giraud, la

célèbre cantatrice pour qui Vivaldi écrivit ses rôles les plus
ardents. Un bain de virtuosité italienne pour célébrer la diva

au sens noble du terme.

 

Lundi 27 juillet – 21h : L’art du salon
Ensemble La Rêveuse – Les “salons” d’Ann Ford
Direction l’Angleterre pour découvrir Ann Ford, chanteuse et
luthiste qui défia les conventions sociales en organisant des
concerts privés. Ce programme illustre le pouvoir d’influence
des salonnières, véritables mécènes de la vie intellectuelle.

 

Mardi 28 juillet (11h & 17h) : Pause intimiste
Amarillis – Jeux de dames (Promenade musicale)

Héloïse Gaillard et son ensemble Amarillis investissent les



espaces plus secrets de la montagne pour une série de concerts
courts, mêlant récits et musiques de chambre, comme un écho

aux « jeux de dames » raffinés des cours européennes.

 

Mercredi 29 juillet – 21h : Voix prophétiques
Ensemble La Camerata Chromatica – La prophétie des Sibylles
Un sommet de la Renaissance. Le compositeur Roland de Lassus
misait sur les voix des Sibylles pour prédire la fin du monde.
Un programme puissant où la femme est tour à tour mystique et
oracle.

 

Jeudi 30 juillet – 21h : Génie rococo
Ensemble Toccata e Fuga – Baroque grand siècle et rococo au

féminin
Soirée autour des compositrices oubliées du XVIIIe siècle.

L’ensemble met en lumière ces femmes de l’aristocratie et de
la bourgeoisie qui parvenaient à faire publier leurs œuvres

malgré les carcans de l’édition.

 

Vendredi 31 juillet – 21h : Apothéose versaillaise
Orchestre de l’Opéra Royal du Château de Versailles
Sous la direction de Sophie de Bardonnèche et Justin Taylor,
avec  la  soprano  Gwendoline  Blondeel  –  Prima  Donna
Compositrices.
Clôture en apothéose. L’orchestre du Château de Versailles,
référence absolue, débarque à Valloire pour un concert unique.
Sous la baguette de Sophie de Bardonnèche, l’ensemble célèbre
les compositrices oubliées des cours européennes, prouvant que
le génie musical n’a pas de sexe.

 



La Traverse et les Concerts Passerelles :
le festival dans la cité
Valloire Baroque ne se vit pas seulement en chaussures de
ville.  La  Traverse,  le  «  off  »  du  festival,  propose
une Randonnée en chantant le mercredi 29 juillet, alliant la
jubilation de la marche en altitude à la pratique musicale.
Les  Concerts  Passerelles  mêlent  quant  à  eux  la  musique
ancienne  à  des  expressions  actuelles,  avec  notamment  la
participation  des  enfants  des  accueils  de  loisirs  et  du
trio Les Barbarins Fourchus, assurant la transmission de cet
art aux générations futures.

 

 

_________________________________

La billetterie est ouverte ! Réservez vos places maintenant
pour les concerts de votre choix sur le site officiel du
festival.
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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

Après l’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 Götterdämmerung (Le
Crépuscule des dieux). Cinq heures de musique,
trois actes d’une intensité rare, et un public
venu de toute l’Europe pour une interminable
ovation debout ! Car ce qui s’est joué sur la
scène de l’Opéra de Sofia dépasse la simple

représentation : c’est une lecture du Ring –
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signée par le démiurge bulgare Plamen Kartaloff –
qui, par sa cohérence visionnaire et sa puissance

visuelle et émotionnelle, s’inscrit d’ores et déjà
dans l’histoire de la mise en scène wagnérienne.

 

Et  quelle  distribution  !  Pour  cette  dernière  journée,  le
destin a offert à Sofia un plateau sans aucune faiblesse.
Toutes les voix sont magnifiques – et l’on soulignera tout
particulièrement  le  Gunther  d’Atanas  Mladenov,  véritable
révélation qui a stupéfié la salle – et surclassé tout monde à
l’applaudimètre. La direction de Constantin Trinks, à la tête
d’un Orchestre de l’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 Götterdämmerung et comme il l’avait fait pour les trois
opéras précédents – son exploration du symbole des triskèles,
ces trois cercles entrelacés qui figurent la « spirale de la
vie ». Mais ici, alors que le Ring touche à sa fin, le motif
se fait crépusculaire, fragmenté, en proie à la décomposition.
Là  où  le  Rheingold  ouvrait  sur  un  cosmos  liquide  et
harmonieux, Götterdämmerung s’ouvre sur un monde déjà fissuré,
où les dieux eux-mêmes vacillent. L’action s’ouvre sur le
rocher de Brünnhilde, au cœur de la nuit. Kartaloff reprend
ici le dispositif qui a fait ses preuves lors des reprises de
2023 et 2025  : trois triskèles disposés en triangle, éclairés
d’une  lumière  blafarde,  évoquent  à  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
triskèles. Le moment de la rupture est saisissant. Lorsque la
corde se rompt – sur l’accord déchirant de l’orchestre –, les
triskèles  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.

 

 

Le rideau se lève ensuite sur un décor qui restera dans les
mémoires. Kartaloff figure le palais des Gibichungen par un
immense triskèle doré – ou plutôt par trois arcs monumentaux
recouverts  d’or,  qui  se  rejoignent  en  leur  centre.  Des
colonnes de lumière 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 glaçante,
comme un bunker du pouvoir vidé de toute âme. Gunther (Atanas
Mladenov) et Gutrune (Alma Lisa Bandalovska) évoluent dans cet
espace avec une raideur aristocratique. Hagen (Petar Buchkov),
lui, se tient toujours à l’écart, appuyé contre un triskèle
latéral, son ombre démesurée s’allongeant sur le mur du fond.
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Le  fameux  «  potion  d’oubli  »  est  suggéré  par  un  jeu  de
lumières rouges qui envahit la scène lorsque Siegfried boit –
annonçant déjà le vertige de la trahison.

Le deuxième acte se déroule sur la rive du Rhin, que Kartaloff
évoque par un dispositif ingénieux : les triskèles, désormais
couchés à l’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 lumières) déferlent
sur le sol. L’ambiance est pesante, orageuse – à l’image de
l’âme d’Alberich, qui rôde dans l’ombre. Plamen Dimitrov, en
Alberich, surgit d’une trappe entourée de triskèles inversés,
comme un spectre venu de l’enfer des Nibelungen. Le serment de
Gunther et Siegfried (ce dernier déguisé sous les traits de
Gunther grâce au Tarnhelm) se déroule sur un triskèle central,
transformé en autel sacrificiel.

Au troisième acte, les lumières 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 théâtre total : les triskèles pivotent,
les ombres s’allongent, et la salle retient son souffle. Puis
vient la Marche funèbre – l’un des moments les plus poignants
de  la  soirée.  Le  corps  de  Siegfried  est  porté  sur  un
catafalque formé par deux triskèles assemblés. Les lumières,
bleu  nuit,  dessinent  les  ombres  des  porteurs.  Enfin,  la
fameuse  scène  d’Immolation  de  Brünnhilde  montre  Radostina
Nikolaeva montant sur un cheval stylisé et rouge vif (Grane) –
selon l’idée de Kartaloff déjà remarquée dans la Chevauchée
des Walkyries. Elle chante son adieu au monde, à Wotan, à
Siegfried.  Puis  le  bûcher  s’embrase  :  des  projections  de
flammes dansantes (évitant l’écueil du kitsch) envahissent le
cyclorama, tandis que des paillettes argentées – l’or du Rhin
restitué ! – tombent du ciel en cascade. Le Walhalla brûle en
hologramme à l’arrière-plan, remplacé peu à peu par une aurore
boréale d’un vert émeraude. Kartaloff, comme il l’a expliqué,
y voit « l’Espoir » – une note d’optimisme dans ce monde en



ruines. Les Filles du Rhin récupèrent alors l’anneau dans un
bassin  vide,  tandis  que  le  triskèle  central  se  désagrège
lentement en poussière lumineuse. Rideau, puis explosion des
applaudissements d’un public conquis !

 

 

À la baguette, Constantin Trinks signe certainement là l’une
des plus belles pages de sa carrière. Après un Rheingold d’une
clarté  de  joaillier,  une  Walkyrie  fougueuse  et
un Siegfried transfiguré, il aborde Götterdämmerung avec une
vision souveraine et apaisée – jusqu’à la tragédie finale. Le
prélude – le fameux « Jour » qui succède à 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 maîtrisée. La Marche funèbre, point d’orgue de
l’opéra, est un choc auditif. Le chef allemand y déploie une
palette de nuances rarement entendue : le thème funèbre, porté
par  les  cuivres  graves,  est  sculpté  avec  une  précision
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d’orfèvre.  Les  cordes  sanglotent,  les  bois  pleurent.  Et
lorsqu’enfin l’orchestre s’embrase dans l’Immolation, c’est un
déchaînement de forces telluriques – mais toujours au service
du  drame,  jamais  pour  la  simple  exhibition  de  puissance.
L’Orchestre  de  l’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 l’égale des grandes formations
européennes. Rappels sans fin pour le chef, ovationné avec ses
musiciens montés sur scène à l’instar des chanteurs…

C’est aussi la grande joie de cette dernière soirée : après
les quelques faiblesses des opéras précédents, Götterdämmerung
offre  un  plateau  d’une  homogénéité  et  d’une  qualité
exceptionnelles. Aucune voix ne démérite. Toutes sont à la
hauteur, et certaines – Gunther notamment – surclassent toutes
les attentes. Un nom à retenir, celui d’Atanas Mladenov, qui
incarne  le  rôle  de  Gunther.  Le  baryton  bulgare,  que  l’on
connaissait  surtout  dans  des  rôles  mozartiens,  incarne  un
Gunther d’une richesse vocale et d’une densité psychologique
rares. Dès son entrée – il descend l’escalier du triskèle doré
avec une prestance naturelle – on est frappé par la beauté de
son timbre : chaud, cuivré, homogène du grave à l’aigu. Sa
ligne de chant est d’une noblesse constante, même dans les
moments  où  Gunther  doute,  vacille,  se  repent.  L’air  du
deuxième acte – « Blitzende Woge, walle » – est un modèle de
phrasé  wagnérien,  où  Mladenov  module  à  volonté  entre  la
puissance héroïque et les murmures du remords. Son duo avec
Hagen, à la fin de l’acte II, est un duel vocal d’anthologie.
La salle, conquise, lui a réservé la plus puissante ovation de
la soirée. 

Après son Siegmund et son Siegfried (dans Siegfried) déjà
mémorables,  Martin  Iliev  boucle  la  Tétralogie  avec  une
prestation grandiose. Son ténor, clair et superbement projeté,
possède  cette  aisance  dans  l’aigu  qui  fait  merveille  –



notamment dans le récit de la chasse au troisième acte, où il
raconte son passé à Gunther et Hagen. Mais c’est surtout la
mort de Siegfried – le « Hörst du mich nicht ? » murmuré avant
de s’éteindre – qui déchire le cœur. Iliev, couché sur le
catafalque, module sa voix avec une douleur qui laissent la
salle sans voix. A ses côtés, Radostina Nikolaeva campe une
Brünnhilde de haut lignage. La soprano bulgare possède tout :
un aigu perçant, acéré, capable de dominer l’orchestre dans
les moments de colère (la malédiction du deuxième acte), mais
aussi une capacité à se faire intime, presque chambriste, dans
les  adieux  du  troisième  acte.  Son  «  Starke  Scheite  »  –
l’ouverture de l’Immolation – est un morceau de bravoure, où
elle passe de la rage à la tendresse, du défi à l’abandon.
Lorsqu’elle monte sur le cheval rougeoyant et que les flammes
l’envahissent, sa voix, s’élevant toujours plus haut, semble
véritablement s’envoler vers l’au-delà. 

 

 

Déjà remarquable en Fafner, la basse bulgare Petar Buchkov
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campe un Hagen terrifiant – à la fois par la puissance de sa
voix (profonde, noire, projetée sans effort) et par son jeu
d’acteur, constamment à l’affût, rôdant dans l’ombre. Son «
Hier sitz’ ich zur Wacht » – la veille de Hagen – est un
modèle  du  genre,  avec  une  basse  grondant  comme  un  orage
lointain. Le duo final avec Alberich, où les deux complices se
partagent  la  scène,  est  un  duel  vocal  d’une  noirceur
fascinante.  Plamen  Dimitrov,  justement,  dans  le  rôle
d’Alberich) conclut la Tétralogie avec la même intensité de
jeu  et  de  chant.  Son  baryton-basse,  au  timbre  âcre  et
insinuant, et la scène où il surgit devant Hagen, dans le
brouillard, a quelque chose de spectral – comme un mauvais
rêve qui hante le palais des Gibichungen.

Après son Erda d’anthologie dans Siegfried, Violeta Radomirska
campe une Waltraute bouleversante. Le mezzo, chaud et sombre,
prête à Brünnhilde l’une des Walkyries une intensité rare. La
scène de la visite de Waltraute – où elle implore Brünnhilde
de rendre l’anneau – est un dialogue vocal d’une beauté à
couper le souffle, les deux voix s’enroulant l’une autour de
l’autre comme deux sœurs que le destin va séparer. Alma Lisa
Bandalovska, près sa Sieglinde dans la Walkyrie, incarne une
Gutrune fragile et touchante, malgré son soprano un peu rêche
mais qui convient au personnage, tout en exprimant à merveille
la culpabilité de la jeune femme, manipulée par son demi-frère
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, à
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 rôles du Rheingold avec
une grâce et une fraîcheur qui ravissent. Leur trio final,
lorsqu’elles récupèrent l’anneau et que le Rhin retrouve son
or, est un diamant de pureté vocale, mais aussi un moment
d’une  poésie  visuelle  rare  –  leur  triskèle  brisé  se



recomposant  lentement  au  fur  et  à  mesure  que  l’harmonie
revient. Enfin, n’oublions pas le Choeur de l’Opéra de Sofia,
qui est un personnage à part entière dans cet ultime volet de
la  Tétralogie.  En  effet,  les  scènes  chorales
de Götterdämmerung sont essentielles : la scène des vassaux au
second acte (le célèbre « Heil ! Siegfried, teurer Held ! »),
les appels de Hagen, le cortège funèbre — tout cela exige une
force collective, une précision rythmique et une puissance
sonore que seul un grand chœur peut offrir. Ce soir-là, le
Chœur de l’Opéra de Sofia a été à 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  chœur  de
l’institution  depuis  1994  !  

Au final, la salle – remplie de wagnériens venus de toute
l’Europe (mais aussi des États-Unis ou du Japon… on entendait
toutes les langues lors des entractes !…) – a réservé à ce
Götterdämmerung  un  accueil  délirant.  Après  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
Götterdämmerung, 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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de Sofia), le 29 mai 2026.
WAGNER : Siegfried. M. Iliev,
R.  Nikolaeva,  K.  Cser,  K.
Dinev,  P.  Dimitov…  Plamen
Kartaloff / Constantin Trinks

Après l’or massif de L’Or du Rhin et les flammes
incandescentes de La Walkyrie, le Sofia Opera

Wagner Festival 2026 poursuivait hier son
pèlerinage wagnérien avec Siegfried, la deuxième
journée de la Tétralogie de Richard Wagner – que
certains, à tort, considèrent comme l’écueil du

Ring. Car si l’opéra est le plus « monologue » des
quatre, laissant peu de place aux ensembles et aux

chœurs, il exige en revanche un plateau
d’exception et un héros capable de porter sur ses
épaules près de cinq heures de musique. Verdict ?

Un beau triomphe. Une fois encore, Plamen
Kartaloff signe une mise en scène d’une poésie
rare, Constantin Trinks déploie une direction

experte et souveraine, et la distribution – à une
exception près, que nous évoquerons – se révèle

superbe.
 

Plamen Kartaloff poursuit avec Siegfried son exploration du
symbole  du  triskèle,  ces  trois  cercles  entrelacés  qui
structurent l’espace scénique de tout son Ring. Mais ici, le
motif se fait plus organique, plus sauvage – à l’image du
héros, enfant de la nature, qui ne connaît ni la peur ni les
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conventions  divines.  Le  rideau  s’ouvre  sur  l’atelier
souterrain de Mime. Kartaloff, fidèle à l’esthétique qui a
fait le succès de cette production depuis 2023, dispose sur le
plateau deux triskèles couchés (les mêmes qui, dans Rheingold,
figuraient les flots du Rhin). Ces arcs géométriques encadrent
l’espace, tandis que sur la droite se dresse une imposante
enclume  avec  tous  les  attributs  de  la  forge  –  marteaux,
soufflets, et autre outillage – qui brille sous une lumière
tamisée, comme un autel de la création. L’ensemble baigne dans
une  atmosphère  d’atelier  médiéval,  renforcée  par  des  jeux
d’ombres et de lueurs rouges qui dansent sur les parois.

C’est ici que se joue le drame psychologique entre Mime et
Siegfried. Kartaloff soigne la direction d’acteurs : Mime,
constamment  en  mouvement,  sautillant,  rampant,  se
contorsionnant, tente d’enseigner la peur à cet adolescent
indomptable. Le moment le plus touchant survient pendant le
prélude orchestrale de l’acte I : Kartaloff insère alors une
séquence de pantomime, dans un triskèle lumineux, où l’on voit
Sieglinde expirant, confiant son fils au nain. Un flash-back
d’une puissance rare, qui relie les générations et rappelle la
continuité du Ring. La scène de la forge de Nothung est un
autre un morceau de bravoure scénique. Les triskèles semblent
vibrer  au  rythme  des  coups  de  marteau,  tandis  que  des
projections de braises et d’étincelles – en rouge et or –
embrasent le plateau.

 



 

L’acte II transporte le public dans un tout autre univers.
Nous voici dans une forêt profonde, que Kartaloff évoque avec
une économie de moyens saisissante. Les triskèles, à présent
disposés  verticalement  ou  en  arcs  de  cercle,  se  muent  en
arbres – ou plutôt en leurs ombres portées, projetées sur un
cyclorama où défilent des images mouvantes. Un jeu subtil
entre le réel et le suggéré, la lumière et l’obscurité. Andrej
Hajdinjak,  maître  des  éclairages,  tresse  des  mélanges
fascinants de rouge et de bleu – le rouge du sang et du feu,
le  bleu  du  mystère  et  de  la  forêt  enchantée.  C’est  ici
qu’intervient le moment le plus magique de la soirée, celui de
L’Oiseau de la forêt (Die Waldvogel), qui n’est pas une simple
voix provenant des cintres. Kartaloff a imaginé un véritable
oiseau volant : une jeune chanteuse (Maria Pavlova) est ici
suspendue à des cordes élastiques, et se met à virevolter dans
les airs, battant des ailes, exécutant même des saltos avant
de se poser sur une branche imaginaire. Le public, médusé,
suit des yeux ce ballet aérien tandis que la voix pure de
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l’oiseau arrivent des hauteurs comme un message céleste. Un
moment de grâce pure : Kartaloff a compris que Wagner, ici, ne
demande pas seulement à être entendu mais à être vu – et il
répond avec une invention poétique qui force l’admiration. Par
la suite, Fafner apparaît dans sa tanière, matérialisée par
une  cavité  sombre  entre  deux  triskèles  inclinés.  Petar
Buchkov, en basse profonde, fait vibrer le sol autant que le
tuba qui le seconde, orchestralement parlant. Le combat avec
Siegfried  est  stylisé  –  Kartaloff  n’a  jamais  cherché  le
réalisme –, mais la transformation du dragon en géant blessé,
qui révèle sa fragilité, est un moment de théâtre poignant.

L’acte III s’ouvre sur un paysage rocheux, au pied duquel Erda
émerge des profondeurs. Kartaloff a ici imaginé un espace
épuré, presque abstrait, où les triskèles se sont recomposés
pour former un immense cercle – celui du destin ou celui de
l’anneau. Les couleurs virent au pourpre et à l’or, annonçant
le crépuscule à venir. La confrontation entre le Wanderer
(Wotan déguisé) et Siegfried est un duel vertical : le dieu,
en haut d’un escalier, brandit sa lance ; le héros, en bas, la
frappe avec son épée Nothung. À l’instant où la lance se brise
–  sur  un  accord  déchirant  de  l’orchestre  –,  un  éclat  de
lumière aveuglante envahit la scène. Wotan s’éclipse, brisé,
tandis que Siegfried gravit le rocher. Puis, le réveil de
Brünnhilde est d’une beauté saisissante. La Walkyrie, vêtue
d’une armure argentée, est allongée sur un rocher. Siegfried
retire son heaume, l’embrasse. Radostina Nikolaeva, d’une voix
d’abord endormie, puis de plus en plus éclatante, incarne
cette résurrection avec une grâce qui touche au cœur. Le duo
final, où Brünnhilde renonce à l’immortalité par amour, se
déroule sous un ciel étoilé – des milliers de points lumineux
projetés sur le cyclorama – tandis que les triskèles tournent
lentement,  comme  les  rouages  d’une  horloge  cosmique  qui
s’achève…

 



 

À la baguette, Constantin Trinks – l’un des chefs wagnériens
les plus respectés de sa génération – confirme tout le bien
que l’on pense de lui après Rheingold et Walkyrie. Il a déjà
dirigé Siegfried à l’Opéra de Leipzig l’an passé, et l’on
retrouve  dans  sa  lecture  cette  même  intelligence
architecturale,  cette  même  clarté  dans  les  strates
orchestrales.  Trinks  ne  cède  jamais  à  la  tentation  de  la
puissance brute, même dans les moments les plus déchaînés –
comme le martèlement des enclumes au début de l’acte I ou le
combat avec le dragon. Il préfère la transparence, laissant
émerger les motifs conducteurs avec une netteté de joaillier.
La scène de la forge devient ainsi une symphonie de rythmes
entremêlés,  sans  jamais  couvrir  la  voix  de  Martin  Iliev
(Siegfried). Le long monologue du Wanderer (acte III) – où
Wotan énumère les runes de son savoir –, Trinks le conduit
avec une lenteur majestueuse, chaque phrase soutenue par des
cordes graves d’une profondeur tellurique. Mais c’est surtout
dans la « musique de la forêt » – le Waldweben du deuxième

https://www.classiquenews.com/wp-content/uploads/2026/05/Sieg2.jpg


acte – que Trinks excelle. Les bois (hautbois, clarinette,
flûte) dessinent des arabesques impressionnistes, les harpes
piquent des notes argentées, et l’Oiseau de la forêt, porté
par  les  vents,  semble  vraiment  planer  au-dessus  de
l’orchestre.  L’Orchestre  de  l’Opéra  de  Sofia,  sous  sa
direction,  est  véritablement  rutilant  :  cuivres  éclatants
(mais jamais écrasants), cordes veloutées et d’une souplesse
rare, bois malicieux et précis. La phalange bulgare, déjà
saluée lors des représentations précédentes, est ici au sommet
de son art. 

Après son Siegmund – déjà saluué l’avant-veille dans Walkyrie,
Martin Iliev relève le défi de camper Siegfried avec un brio
confondant. Son ténor, clair et brillant, possède cette clarté
qui convient parfaitement au personnage de Siegfried. Il ne
hurle jamais, même dans les aigus les plus périlleux – la
scène de la forge, avec son « Nothung ! Nothung ! » répété,
est un modèle de puissance maîtrisée. Mais c’est dans les
moments lyriques, comme la découverte de l’oiseau ou l’éveil à
l’amour au troisième acte, qu’il touche vraiment. Son timbre
s’adoucit, devient presque juvénile, et l’on croit voir cet
adolescent émerveillé, ignorant tout de la peur, qui s’avance
vers son destin. 

Le baryton hongrois Krisztián Cser incarne Wotan avec une
autorité et une noblesse rares. Dès son entrée – où il pousse
devant lui une grande sphère évoquant le monde –, on est saisi
par la force de sa présence. Sa voix, sombre et cuivrée,
possède une homogénéité parfaite du grave à l’aigu. Le trio du
troisième acte, où il affronte Siegfried et Erda, est un duel
vocal d’une intensité rare. Son « Meine Kunde ist aus » (Ma
science est épuisée), lorsqu’il cède la place au héros, est
dit avec une lassitude et une sagesse qui bouleversent.

Déjà  remarquable  dans  Rheingold,  Plamen  Dimitrov  est  un
Alberich de haute volée. Sa présence scénique est magnétique,
son  jeu  –  toujours  en  embuscade,  toujours  en  mouvement  –
traduit  à  merveille  la  rancœur  et  l’envie  inassouvie  du



Nibelung. Sa voix de baryton-basse au timbre âcre se fait tour
à tour insinuante, menaçante ou désespérée. La scène avec le
Wanderer au deuxième acte – les deux rivaux se faisant face,
séparés par un triskèle lumineux – est un morceau de bravoure
théâtrale.

 

 

La basse profonde de Petar Buchkov fait vibrer les murs. Son
Fafner, transformé en dragon, n’est pas une simple brute :
dans les rares moments où il s’adresse à Siegfried avant de
mourir, sa voix se voile d’une mélancolie inattendue (« Je
garde mon trésor depuis des siècles… »), et il y a dans sa
diction  une  lassitude  qui  touche.  Une  performance  vocale
impressionnante et nuancée. La mezzo Vesela Yaneva – que l’on
a déjà acclamée deux fois en Fricka -, campe une superbe Erda.
Surgie d’une trappe au centre des triskèles, sa voix d’une
noirceur  et  d’une  plénitude  rares  remplit  la  salle  sans
effort. Son « Weiche, Wotan, weiche ! » n’est pas un conseil :
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c’est un orage tellurique, un rappel à l’ordre divin. Chaque
syllabe creuse le sol de la scène. Un moment de pur frisson.
De  son  côté,  Maria  Pavlova  incarne  l’Oiseau  avec  une
délicatesse et une pureté de timbre qui ravissent. Son soprano
lyrique,  léger  et  aérien,  semble  flotter  au-dessus  de
l’orchestre. Et la mise en scène de Kartaloff – qui la fait
littéralement voler – ajoute de la magie à sa grande scène.

Et enfin quelle Brünnhilde que celle de la soprano bulgare
Radostina Nikolaeva, que l’on a découvert l’an passé dans ce
même rôle, mais qui apparaît ici encore plus affirmée. Son
aigu, clair et perçant, fuse sans effort ; son médium, chaud
et maternel, émeut. Mais c’est surtout son jeu scénique qui
impressionne : lorsqu’elle s’éveille, hébétée, puis reconnaît
Siegfried, sa joie puis sa peur (elle perd l’immortalité !)
sont d’une vérité particulièrement touchante. Le duo final, où
sa  voix  s’élève  dans  les  aigus  avec  une  facilité
déconcertante, est une promesse pour la Götterdämmerung du 31
mai !

Las, une ombre au tableau cependant, avec le Mime de Krassimir
Dinev. On connaît l’artiste – il a chanté Mime trois jours
plus  tôt  dans  le  Prologue,  avec  une  étonnante   présence
scénique. Si la présence ne lui fait pas défaut encore ce
soir, manifestement, le ténor bulgare n’apparaît pas dans sa
meilleure forme ! La ligne de chant est saccadée, les aigus –
pourtant  essentiels  dans  ce  rôle  de  ténor  caractère  –
sont fragiles, parfois inaudibles… et il y a des baisses de
tension notables qui rompent le fil musical. Heureusement,
dramatiquement, il sauve les meubles – son Mime est toujours
aussi  contorsionniste  et  expressif  –  mais  vocalement,  la
méforme est patente…

Malgré cette faiblesse (qui n’a pas gâché la fête pour autant
!), la salle a réservé à ce Siegfried un accueil enthousiaste.
Les rappels ont été nombreux, et les ovations – en particulier
pour Martin Iliev, Krisztián Cser et Radostina Nikolaeva – ont
duré plusieurs minutes. Avec ce Siegfried, le Sofia Opera



Wagner Festival 2026 confirme plus que jamais son rang de
capitale wagnérienne des Balkans – et maintenant rendez-vous
demain, 31 mai, pour Götterdämmerung (Le crépuscule des dieux)
!

 

 

____________________________________

CRITIQUE, opéra. SOFIA, Wagner Festival 2026 (Opéra de Sofia),
le 29 mai 2026. WAGNER : Siegfried. M. Iliev, R. Nikolaeva, K.

Cser, K. Dinev, P. Dimitov… Plamen Kartaloff / Constantin
Trinks. Crédit photographique (c) Droits réservés
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CRITIQUE,  opéra.  SOFIA,
Wagner  Festival  2026  (Opéra
de Sofia), le 27 mai 2026.
WAGNER  :  Die  Walküre.  A.
Argiris, V. Yaneva, M. Iliev,
G.  Rusekova,  K.  Rydl…
Constantin  Trinks  /  Plamen
Kartaloff

Après l’éblouissant Rheingold qui a lancé les
festivités, l’Opéra de Sofia poursuivait le

lendemain son Ring, avec Die Walküre, première
journée de la Tétralogie de Richard Wagner.

L’enthousiasme de la veille n’était rien à côté du
triomphe qui a salué cette nouvelle

représentation. Car cette Walkyrie est un choc.
Plamen Kartaloff signe à nouveau une mise en scène
d’une intelligence et d’une beauté rares, tandis

que Constantin Trinks – toujours à la tête du
somptueux Orchestre de l’Opéra de Sofia – déploie

une lecture d’une clarté et d’une ferveur
communicatives, tandis que la distribution vocale

fait elle-aussi événement.
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Plamen Kartaloff poursuit son travail et sa Walkyrie s’inscrit
dans  la  continuité  visionnaire  de  son  Rheingold  tout  en
creusant  son  sillon  propre  :  une  exploration  du  symbole
du triskèle, ces trois cercles entrelacés qui figurent « la
spirale de la vie ». Mais ici, le dispositif scénique (signé
Hans  Kudlich,  éclairé  par  le  toujours  magistral  Andrej
Hajdinjak) se fait plus fragmenté, plus tourmenté – à l’image
d’un univers divin qui commence à se fissurer sous le poids
des contradictions de Wotan.

A l’acte I, le rideau s’ouvre sur une scène étonnante. Fini le
vortex  liquide  du  Rheingold.  Nous  sommes  dans  l’antre  de
Hunding, une construction géométrique où les triskèles – ces
arcs radiaux – se sont partiellement effacés pour laisser
place à une architecture aux lignes presque cliniques. Sur la
gauche, une structure triangulaire au milieu duquel est planté
la fameuse épée dite Nothung, et à sa gauche un triskèle placé
à l’horizontale, les deux éléments étant reliés par une pente.
L’ambiance  est  à  la  fois  dépouillée  et  oppressante.  Les
lumières d’Hajdinjak, toujours aussi inspirées, jouent sur des
teintes bleutées et grises, tandis que des projections de
tempête balaient le cyclorama. C’est dans ce décor que se joue
le drame. Siegmund, traqué, s’effondre. Sieglinde, prisonnière
d’un mariage odieux, lui offre l’hydromel. La scène d’amour et
de  reconnaissance,  Kartaloff  la  dirige  avec  une  retenue
exemplaire : pas de pathos larmoyant, mais des regards qui
s’illuminent  et  des  corps  qui  s’apprivoisent.  Le  moment
crucial – le retrait de l’épée Nothung du frêne – est un pur
moment  de  théâtre.  Lorsque  Siegmund  arrache  l’épée,  un
faisceau  de  lumière  traverse  la  salle,  et  les  ombres  des
branches – projetées – envahissent le sol, liant à jamais le
destin des amants à la mythologie nordique. La fuite finale se
fait sous une tempête de neige rougeoyante, prélude au feu qui
viendra plus tard.

 



 

L’acte II s’ouvre sur un paysage de rochers sauvages, que
Kartaloff figure par trois triskèles posés individuellement
sur le plateau. Le face-à-face entre Wotan et Fricka est l’un
des sommets de la mise en scène. Le dialogue du couple divin,
Kartaloff le transforme en un thriller psychologique : les
deux  époux  tournent  l’un  autour  de  l’autre,  Fricka  en
prédateur implacable, Wotan d’abord sûr de lui puis peu à peu
brisé, humilié. C’est une lecture d’une modernité saisissante,
qui éclaire la domination de la déesse du mariage sur un dieu
rongé par ses propres contradictions. Puis vient un détail qui
a fait la réputation de cette production depuis 2023 : des
scènes  en  arrière-plan  projetées  verticalement  dans  un
triskèle, rappelant en pantomime les événements passés – Wotan
volant  l’anneau  d’Alberich,  Erda  exhortant  Wotan  à  se
débarrasser  de  l’anneau  etc.  –,  reprise  intelligente  d’un
dispositif déjà utilisé dans le Prologue par Kartaloff.
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Puis vient, au III, la célèbre « Chevauchée des Walkyries » –
et là, Kartaloff signe ce qui est devenu la marque de fabrique
de  cette  production,  déjà  acclamée  lors  des  tournées  à
l’étranger  du  spectacle.  Les  huit  guerrières
apparaissent montées sur des chevaux rouges grandeur nature,
fixés sur des structures métalliques mobiles et poussés par
des machinistes vêtus de noir. L’effet est à la fois théâtral,
presque  naïf,  et  prodigieusement  efficace.  Les  chevaux
interagissent  avec  les  chanteuses  –  un  moment  de  pur
émerveillement. Les capes pourpres des Walkyries flottent, les
casques étincellent sous les lumières, et les « Hojotoho ! »
des huit voix, parfaitement synchronisées, emplit la salle
d’une énergie guerrière et jubilatoire. Après la colère de
Wotan suite à la désobéissance de Brünnhilde, arrive le fameux
« Feuerzauber » – l’incantation du feu. Kartaloff utilise ici
une projection de flammes sur un vaste écran, tandis que les
triskèles se redressent pour former un immense cercle embrasé.
La  lumière  vacille,  rouge  et  or,  tandis  que  Wotan  dépose
Brünnhilde endormie au milieu d’un des triskèle embrasé. 

Les costumes, signés Hristiyana Mihaleva-Zorbalieva, méritent
une mention spéciale. Pour les dieux, des étoffes lourdes aux
teintes sourdes : gris ardoise pour Wotan, avec des reflets
pourpres pour Fricka. Les Walkyries portent des cuirasses de
cuir noir avec des capes pourpres – un clin d’œil assumé à
l’imagerie héroïque de la BD et de l’Heroic fantasy, mais sans
kitsch. Siegmund et Sieglinde sont vêtus de costumes couleur
peaux, comme des êtres primitifs arrachés à la forêt, tandis
que  Hunding,  en  cuir  noir  et  fourrure,  a  l’allure  d’un
seigneur de guerre impitoyable, toujours armé de deux haches
de combat. Quant aux lumières d‘Andrej Hajdinjak, elles sont,
comme toujours, un personnage à part entière : du bleu glacé
de la hutte de Hunding au rouge incandescent du feu final, en
passant par les ambiances crépusculaires des rochers, elles
sculptent l’espace et accompagnent chaque retour de leitmotiv.

Après  son  Rheingold  d’une  clarté  de  joaillier,  Constantin



Trinks livre une Walkyrie d’une tout autre envergure. Ici,
plus de retenue : Trinks libère les forces telluriques de la
partition.  L’ouverture,  avec  sa  fameuse  tempête,  est  un
déchaînement sonore maîtrisé : les cordes graves grondent, les
bois  hurlent,  et  les  timbales  frappent  comme  la  foudre.
Pourtant, jamais l’orchestre ne couvre les voix – exploit dans
une maison comme Sofia. Trinks excelle dans les transitions :
la  scène  d’amour  du  premier  acte,  après  la  violence  de
l’orage, devient soudain d’une douceur inouïe, les violons
chantant  sur  la  pointe  des  archets.  La  Chevauchée  des
Walkyries  est  prise  à  un  tempo  endiablé,  les  cuivres
éclatants,  les  cordes  galopantes.  Et  le  final  –  le  «
Feuerzauber » – est un déploiement de couleurs orchestrales où
les harpes et les bois graves dessinent les premières lueurs
de flammes. L’Orchestre de l’Opéra de Sofia répond présent :
cuivres  rutilants,  cordes  veloutées,  bois  précis.  Un  vrai
régal !
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La  distribution,  bien  qu’essentiellement  bulgare,  réunit
quelques artistes de renommée internationale, à l’instar du
baryton grec Aris Argiris dans le rôle de Wotan. Il prête sa
voix magnifique au dieu des dieux : un timbre chaud, cuivré,
d’une  homogénéité  parfaite  du  grave  à  l’aigu.  Son  air  du
second acte est un modèle de rage contenue, tandis que ses
adieux à Brünnhilde sont d’une tendresse déchirante. Argiris
possède cette autorité naturelle qui fait les grands Wotan,
sans jamais forcer ni hurler. Une performance qui restera dans
les mémoires. Le bulgare Martin Iliev est un Siegmund héroïque
et  vulnérable  à  la  fois.  Son  «  Winterstürme  wichen  dem
Wonnemond  »  est  un  moment  de  pur  bonheur  vocal  :  aigus
rayonnants et ligne de chant souple. Iliev possède ce timbre
clair et métallique qui convient parfaitement au rôle, et son
duo avec Sieglinde fait partie des sommets de la soirée, même
si Alma Liza Bandalovska (Sieglinde) ne possède pas exactement
le timbre empli de souplesse et de sensualité dont on rêve
pour cette partie, mais qui sait s’envoler dans les aigus avec
une facilité déconcertante.

À 79 ans, la légende allemande Kurt Rydl est toujours aussi
impressionnant, malgré un vibrato devenu certes envahissant.
Il n’en reste pas moins que son Hunding est terrifiant : voix
profonde, noire, projetée sans effort, qui remplit la salle
dès la première phrase. Mais Rydl ne se contente pas de la
puissance et fait vibrer chaque syllabe d’une menace sourde.
Un maître ! Après sa Fricka déjà remarquée dans L’Or du Rhin,
Vesela Yaneva reprend le rôle et le magnifie. Son mezzo, chaud
et autoritaire, domine le deuxième acte. La scène de dispute
avec Wotan est un duel verbal et vocal d’une intensité rare,
où elle impose sa loi sans jamais forcer. De son coté, Gergana
Rusekova (Brünnhilde) inquiète à son entrée en scène, avec de
aigus qualques peu criés, mais la soprano bulgare se reprend
par la suite, et convainc surtout par sa capacité à s’adoucir,
à s’humaniser dans les suppliques adressées à son père au



troisième acte. Son « War es so schmählich » est un moment de
théâtre  vocal  très  émouvant.  Une  mention,  enfin,  pour
l’ensemble  des  huit  walkyries  qui  chantent  avec  un  bel
enthousiasme : leur cri de guerre, parfaitement synchronisé,
est un vrai choc émotionnel. 

La salle, remplie de wagnérophiles venus des quatre coins de
l’Europe, a réservé à cette Walkyrie un accueil triomphal.
Après cinq heures de spectacle (dont trois heures et demie de
musique), les rappels se sont succédé, les « Bravi » ont fusé,
et les artistes ont dû revenir saluer à de multiples reprises.
Place  maintenant  à  Siegfried,  aujourd’hui  29  mai  –  et
Götterdämmerung  le  31  mai.  Si  ce  Ring  continue  sur  cette
lancée,  Sofia  sera  définitivement  consacrée  capitale
wagnérienne  des  Balkans  !
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CRITIQUE, opéra. SOFIA, Wagner Festival 2026 (Opéra de Sofia),
le 27 mai 2026. WAGNER : Die Walküre. A. Argiris, V. Yaneva,
M. Iliev, G. Rusekova, K. Rydl… Constantin Trinks / Plamen

Kartaloff. Crédit photographique (c) Droits réservés

 

 

CRITIQUE,  opéra.  SOFIA,
Wagner  Festival  2026  (Opéra
de Sofia), le 26 mai 2026.
WAGNER  :  Das  Rheingold.  M.
Mihaylov,  P.  Dimitrov,  D.
Ostretsov,  P.  Buchkov…
Constantin  Trinks  /  Plamen
Kartaloff

C’est sous les dorures de l’Opéra de Sofia qu’a
débuté, ce mardi 26 mai, le Sofia Opera Wagner

Festival 2026. Chaque année, cet événement
s’impose comme un pèlerinage incontournable pour

les wagnérophiles venus de toute l’Europe, au
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point que l’institution bulgare est surnommée la
« Bayreuth des Balkans ». Mais pour la première

fois, le festival propose rien moins que neuf des
dix opéras du Maître de Bayreuth, un défi

titanesque qui couronne des années de travail
acharné. Et quelle ouverture ! Ce

Rheingold inaugural – premier volet d’un Ring
complet programmé les 27, 29 et 31 mai -, nous

offre un avant-goût de paradis musical et
scénique.

 

Dès le lever du rideau, on comprend que Plamen Kartaloff,
directeur général et artistique de la maison, signe là l’une
des mises en scène les plus intelligentes et somptueuses de sa
pourtant  riche  carrière.  Son  Rheingold  ne  cherche  ni  la
provocation gratuite ni le psychologisme abstrait. L’homme de
théâtre bulgare plonge au cœur du mythe avec une imagerie à la
fois épurée et fastueuse, qui magnifie chaque tableau. Exit
tout réalisme, il a conçu pour cette mise en scène du Ring –
créée en 2023, et reprise en 2024, puis 2025 – un univers
unifié par un symbole unique : le triskèle, ces trois cercles
entrelacés ou figures géométriques radiaires. Ce motif, que
Kartaloff interprète comme la « spirale de la vie », structure
littéralement  chaque  tableau.  Et  le  résultat  est  d’une
cohérence et d’une beauté rares.

Dans le Premier tableau (les profondeurs du Rhin), le plateau
s’ouvre  sur  une  image  inoubliable.  Les  trois  triskèles,
ici immergés dans une piscine centrale, baignent dans une
lumière électrique bleutée. Ils forment un vortex liquide, un
abysse tourbillonnant. C’est au cœur de cet élément que les
Filles du Rhin évoluent, utilisant des trampolines dissimulés
pour simuler des bonds et des glissements aquatiques d’une
grâce surprenante. Les projections de reflets mouvants sur le
fond de scène achèvent de créer l’illusion d’une profondeur



infinie. Le Rhin, ici, n’est pas un fleuve : c’est un cosmos
liquide.  Dans  le  deuxième  tableau,  changement  de  lumière
radical : une aube grise et froide. Les triskèles se sont
redressés pour former un échafaudage métallique monumental,
figure d’une forteresse encore en construction – le Walhalla
que les Géants viennent de bâtir. Wotan et Fricka sont debout
sur une passerelle. Mais c’est l’arrivée de Fasolt et Fafner
qui  frappe  les  esprits  :  les  deux  géants  émergent  des
coulisses  en  arborant  des  marteaux  piqueurs  en  guise  de
membres,  tandis  que  leurs  costumes  évoquent  des  monstres
hideux  recouverts  de  la  poussière  de  leurs  travaux  de
construction. La réclamation de Freia est un moment d’une
violence contenue : la déesse, toute d’or et de blanc vêtue,
est saisie par les Géants. C’est alors que Loge propose le
voyage au Nibelheim – et les triskèles s’inversent, leurs
branches se refermant comme une cage, pour nous aspirer vers
les souterrains.
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Dans le troisième tableau, la transition est saisissante. Pour
figurer le royaume souterrain d’Alberich, les triskèles se
disloquent. Leurs courbes harmonieuses s’ouvrent pour se muer
en structures métalliques anguleuses, évoquant des engrenages
ou des cages de mine. Le décor se fait alors industriel et
oppressant. Sous des éclairages crus, 18 enclumes retentissent
: la perversion de la nature par la cupidité n’a jamais été
aussi palpable. Et dans le quatrième tableau, le Walhalla
n’est  pas  un  château  mais  une  construction  de  verre  aux
allures d’édifice asiatique, qui semble naître lentement du
fond de scène. Le fameux arc-en-ciel est à peine suggéré par
un  jeu  de  lumières  rasantes.  Les  dieux  n’avancent  pas  en
conquérants triomphants ; ils gravissent un chemin qui mène à
une prison dorée. Une ambiance glorieuse teintée de vertige…

À  la  tête  du  superbe  Orchestre  de  l’Opéra  de  Sofia,
l’excellent chef allemand Constantin Trinks livre une lecture
du  Rheingold  d’une  clarté  et  d’une  pulsation  rares.  Ce
spécialiste du répertoire romantique allemand n’écrase jamais
les  voix,  mais  sculpte  les  motifs  avec  une  précision  de
joaillier : le crescendo des ondes au début est un véritable
bercement cosmique ; la marche des géants a une lourdeur de
destin ; les forges de Nibelheim crépitent sans jamais devenir
bruit. Et l’entrée des dieux au Walhalla, sous ses doigts,
prend une majesté presque insolente de beauté. L’orchestre
sonne transparent, cuivres étincelants, cordes soyeuses, bois
malicieux. Un régal !

 



 

La distribution est dans son immense majorité exceptionnelle,
à la hauteur de l’événement. Vesselin Mihaylov incarne un
Wotan majestueux, à la voix d’airain mais jamais forcée. Son
baryton-basse sonore, son autorité naturelle et sa fatigue
naissante face à Loge sont saisissants. Daniel Ostretsov est
un superbe Loge: ténor brillant, aigu ciselé, malice et ironie
perpétuelles. Il danse sur la rampe, crache ses récitatifs
comme des traits d’esprit vénéneux, et sa complicité avec
Wotan est théâtrale. Vesela Yaneva campe une Fricka d’une
noblesse glacée. Son mezzo est somptueux, ample, et son regard
traverse  la  scène.  Quand  elle  s’oppose  à  Wotan,  on  sent
trembler le Walhalla. Silvana Pravcheva (Freia) possède un
soprano juvénile mais déjà mordoré, des aigus qui semblent
déposer des pommes d’or dans la salle. Sa détresse est très
touchante. Emil Pavlov (Froh) est un ténor lyrique aux lignes
parfaites, alliant aisance et élégance. Plamen Dimitrov, dans
le rôle d’Alberich, offre une performance vocale et physique
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époustouflante. Un baryton-basse au timbre âcre, projection
infernale, et sa métamorphose en dragon (voix de gorge) est un
moment de pure virtuosité. Krassimir Dinev (Mime) est un ténor
de  caractère,  nasillard  et  pleurnichard  à  souhait.  Petar
Buchkov (Fafner) propose une basse profonde qui fait trembler
les murs, menaçante et rocailleuse. Les trois Filles du Rhin –
Stanislava  Momekova  (Woglinde)  en  soprano  cristallin,  Ina
Petrova (Wellgunde) au mezzo charnu, et Alexandrina Stoyanova-
Andreeva (Flosshilde) à la voix plus revêche – sont assez bien
appareillées,  et  leur  trio  final,  pleurant  l’or,  fait
sensation. De son côté, Violeta Radomirska campe un somptueuse
Erda. Surgie des profondeurs de la terre (que Kartaloff figure
par une trappe centrale entourée des triskèles inversés), la
chanteuse impose d’emblée un contralto d’une noirceur et d’une
plénitude rares. Son « Weiche, Wotan, weiche ! » n’est pas un
conseil : c’est un orage tellurique. Chaque syllabe creuse le
sol de la scène. Le timbre, grave et chaud à la fois, possède
cette autorité surnaturelle qui rappelle les grandes Erda du
passé. Las, deux réserves sont cependant à émettre, d’abord
quant au Donner de Svetozar Rangelov, un artiste visiblement
en difficulté ce soir : la voix sonne fatiguée, instable, avec
des attaques incertaines et un médium qui craque par instants.
Quant  au  Fasolt  de  Stefan  Vladimirov,  ce  dernier  manque
cruellement de puissance et surtout de graves pour incarner un
géant, qui perd en impact dramatique quand la voix ne descend
pas dans l’abîme nécessaire. Un rôle trop lourd pour lui en
l’état.

Malgré ces deux faiblesses (qui ne gâchent rien à la fête tant
les autres sont de haute école), ce Rheingold est une réussite
totale. La mise en scène de Kartaloff est d’une pure splendeur
visuelle, et la baguette de Trinks promet un Ring absolument
incontournable. Bref, Sofia mérite bel et bien sur patronyme
de « Bayreuth des Balkans » !
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CRITIQUE, opéra. SOFIA, Wagner Festival 2026 (Opéra de Sofia),
le 26 mai 2026. WAGNER : Das Rheingold. M. Mihaylov, P.

Dimitov, D. Ostretsov, P. Buchkov… Constantin Trinks / Plamen
Kartaloff. Crédit photographique (c) Droits réservés
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